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A cinquanta anni dai suoi esordi, il percorso creativo di Gianni Ottaviani si offre oggi al pubblico romano con una mostra che non vuole essere una “antologica”, ma l’ulteriore tappa di un discorso ancora aperto, in cui i passaggi che hanno segnato la sua vicenda personale acquistano una dimensione storica, e approdano a una unità di intenti che rende possibile l’espressione attraverso diversi linguaggi, dallo spazio intenso e concentrato delle piccole sculture, alle installazioni, alla performance.
Poiché il filo conduttore di questa operazione complessa è da ricercarsi soprattutto nella Memoria,  è bene ripercorrere brevemente alcuni momenti decisivi del suo iter creativo, a cominciare dal luogo dove Ottaviani è nato e ha trascorso la sua giovinezza, il paese marchigiano di Grottammare. Anche se la sua vera formazione come artista si è compiuta tra Parigi e Milano, la memoria di quel luogo di origine rimane sempre ben riconoscibile, in tutte le successive avventure stilistiche. E non mi riferisco solo alla memoria di oggetti e reperti di quella “cultura materiale” che riaffiora costantemente nelle sue opere, regalandoci legni corrosi dalle onde, ferri arrugginiti, terrecotte che riportano alla mente i colori degli antichi borghi piceni. Ben più decisiva, anche se meno definibile, è una sorta di memoria “genetica”, qualcosa che si annida nelle spirali del DNA di molti artisti marchigiani. Una malinconia che molti definiscono “leopardiana”, ma forse nasce prima di Leopardi, e che si cura solo con la lucidità e la leggerezza, con un culto quasi religioso del lavoro, con un fervore creativo che unisce il massimo di spiritualità a una dedizione artigianale totalizzante. Senza questa indefinibile condizione psicologica di fondo non sarebbe neppure pensabile, come invece è stato fatto di recente con successo, mettere a confronto percorsi distanti come quelli di Scipione, Osvaldo Licini, Enzo Cucchi, in una mostra dal titolo Il segno marchigiano nel Novecento. “Essere marchigiani- scrive Maria Teresa Benedetti nel testo introduttivo- significa vivere profondamente un senso di appartenenza, anche se polemico o lacerante, al mondo delle origini, un radicamento ineliminabile nei luoghi di una terra forse meno vistosa di altre, ma capace di penetrare nel cuore come una lama, di agire prepotentemente sulla fantasia e sui sentimenti”. Risultato di questa condizione è una fruttuosa schizofrenia tra la solidità delle proprie radici visive ed emozionali e la necessità altrettanto forte di aprire il proprio spazio mentale ad orizzonti diversi, che è poi quello che è capitato a Gianni Ottaviani nel momento della sua scelta di Milano come luogo di lavoro e di crescita artistica. 
E’ in questa città, intorno alla metà degli anni Settanta, che le esperienze pittoriche giovanili si decantano in una forma visiva nitida e coerente. Un grande aiuto viene dalla grande tradizione dell’Astrattismo, da quello “storico” cresciuto negli anni Trenta intorno alla Galleria del Milione e al “Kn” di Carlo Belli, fino alle più recenti ipotesi concretiste. E’ a questa linea che Ottaviani deve la concezione dell’opera non come rappresentazione di qualcosa, ma come oggetto dotato di una piena autonomia, e anche alcune delle modalità con cui si presentano frequentemente le sue opere (ad esempio i “teatrini”). Le Histoires, realizzate intorno al 1975, sono le prime opere a riflettere quel particolare clima di rigore intellettuale e finezza poetica che ha fatto di Milano una delle culle delle ricerca contemporanea, ma già anticipano alcuni dei temi sui quali si concentrerà la sua ricerca negli anni a venire: innanzitutto il significato simbolico degli elementi geometrici. Cerchi, triangoli e linee non vengono assunti nello spazio del dipinto come semplici esercizi di stile, ma come elementi recuperati da una tradizione esoterica, che ha avuto nell’astrazione pittorica solo una delle sue ultime forme. 
Dunque, già a questa data la singolare “macchina del tempo” che Ottaviani sta mettendo a punto compie le sue prime esplorazioni in un Passato che diviene via via più ampio e articolato: “Scavare nella memoria- scrive nei suoi appunti- documentare, ricostruire e riappropriarsi è fondamentale nel mio essere artista. La mia è un’operazione sui frammenti, sui reperti del vissuto in cui siamo immersi e che ognuno di noi si porta dietro, spesso nell’inconscio”. Seguendo una sua via personale Ottaviani approda così, molto per tempo, a quell’equazione tra inconscio individuale, inconscio collettivo e memoria storica che è uno dei fondamenti della condizione e della ricerca artistica post-moderna. Le opere iniziano a costruirsi intorno a frammenti di idee o di miti sopravvissuti al naufragio della storia, ma anche a segni e a forme che appartengono alla vicenda della pittura e della scultura. Potrebbe essere l’inizio di una deriva ipermanierista, ma a “salvare” Ottaviani dalle secche del citazionismo interviene quella particolare leggerezza di sguardo della quale dicevamo all’inizio. Il suo vagabondaggio nel tempo, più che a uno scavo archeologico, somiglia a una passeggiata lungo il mare dopo una burrasca: c’è sempre una buona dose di imprevedibilità nelle scoperte che si fanno. A stimolare il percorso dell’ immaginazione può essere una vecchia cartolina con il “santino” di Napoleone, il profilo di una collina e la caduta dei liciniani angeli ribelli, un proverbio  islandese o i segni di un antico alfabeto, un oggetto trovato o un percorso puramente mentale. Alla sottile, evanescente traccia che si viene a costituire tra i frammenti della sua scoperta quotidiana, Ottaviani offre spazi sospesi e aperti alla visione ma connotati da una dichiarata sacralità: il grande amore per la geometria si condensa nelle forme archetipe della stele, del tempio, del polittico, dell’altare, ed ecco nascere e concretizzarsi le Archeopatie. 
Ottaviani le espone nel 1995 nel Civico Museo Archeologico di Milano, e la loro presenza accanto ai reperti della “vera” archeologia appare naturale e stimolante al tempo stesso. Da un lato aiutano a leggere il passato come uno sterminato serbatoio di suggestioni la cui portata va molto al di là del loro significato storico, assumendo nel presente il valore di metafore privilegiate di qualcosa di eterno ed immutabile, riposto nel fondo della nostra psiche. Dall’altro appaiono inequivocabilmente attuali, proprio nella loro frammentarietà e fragilità, specchio di una condizione contemporanea che prevede al tempo stesso un inconscio senso di disgregazione e un altrettanto forte desiderio di ricostruire la perduta unità. 

A distanza di quasi quindici anni da quella mostra, la spinta iniziale e le motivazioni di fondo che hanno portato Ottaviani a comporre, quasi musicalmente, le sue prime Archeopatie, non hanno ancora esaurito la loro carica propulsiva, semmai l’esperienza le ha arricchite di nuovi contenuti e di nuove possibilità formali. Tra il 2000 e il 2004 molte opere vengono realizzate su carte appositamente prodotte dall’artista, mentre nel 2005 la dimensione “teatrale” insita nelle prime opere del ciclo trova forma in una installazione praticabile dal titolo Il luogo della memoria. 

Tra i lavori degli ultimi anni c’è poi il ciclo dedicato all’iconografia del cavallo. Iniziato nel 2005 è composto da una serie di pannelli sui quali l’artista riproduce graficamente immagini di questo animale-simbolo, dalla preistoria a oggi. Nella sua forma attuale l’opera ha uno sviluppo di sette metri lineari, ma teoricamente può andare avanti all’infinito, estendendo questa particolare “collezione” nello spazio e mantenendo il suo carattere aperto, di opera in fieri. L’andamento verticale dei disegni fa pensare ai geroglifici incisi sugli obelischi, a una storia segreta, ancora tutta da decifrare, e diviene così essa stessa una metafora del linguaggio visivo e della sua particolare natura: semplice, quasi infantile, a una prima lettura, stratificato in infiniti livelli di senso non appena si inizia a scavare sotto la superficie. Si precisa così un altro aspetto delle Archeopatie, che sotto questo profilo appaiono, anche, come una riflessione sul linguaggio delle arti visive, le uniche ad avere il privilegio di poter comporre in un unico discorso segni di natura così diversa, oggetti materiali, concetti, gesti, rappresentazioni della realtà apparente e forme astratte. Saper orchestrare le tante diverse suggestioni provenienti dalla storia di questi linguaggi è forse la sfida più difficile della mostra di Ottaviani, a due passi dai Fori.
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