La Ceramica Made in Umbria
IL BANCHETTO CONTEMPORANEO
Design - la cultura del progetto

“Produrre nuovi slanci per antichi pensieri e nuovi pensieri per antichi slanci”

Francesco Morace
Il progetto “Ceramica Made in Umbria” mette in collaborazione ventuno tra le migliori realtà artigianali del territorio.

Gli artigiani si sono prestati ad un fecondo dialogo con la disciplina del Design, inteso come cultura del progetto: questo compito è stato affidato dalla Regione all’Istituto Italiano Design di Perugia. 

La docente e designer Elisabetta Furin, responsabile della progettazione di tutti i pezzi della collezione, attraverso i principi di contaminazione e di sperimentazione, concepisce la cultura del progetto come importante veicolo di valorizzazione dell’artigianato artistico e come catalizzatore di innovazione, che si fa interprete della contemporaneità, proiettando così la tradizione nel futuro.

Lo Spirito del Tempo –genius loci, genius saeculi

“Nessuna forma d’arte è più rivelatrice della civiltà di un paese della ceramica”

Herbert Read

La collezione fa riferimento a valori culturali ed artistici del nostro territorio che ne costituiscono l’identità.

La “località” è un punto di forza per identificare e differenziare la collezione attraverso caratteristiche storiche ed artistiche riconducibili al genius loci dell’Umbria anche in un mercato globale.

Grazie a questi presupposti gli articoli della collezione non potrebbero avere la stessa efficacia se imitati da realtà differenti.
Come le scienze archeologiche insegnano, piccoli frammenti di manufatti in argilla risalenti anche a migliaia di anni fa, sono in grado di restituire oggi molteplici informazioni riguardo all’uomo che li ha creati, al suo contesto storico e geografico, agli usi e ai costumi della sua società, all’evoluzione tecnologica dei suoi strumenti. Se dovessimo immaginare un uomo del futuro che tra qualche secolo si ritrovasse tra le mani un manufatto in ceramica prodotto oggi nel territorio umbro, che cosa potrebbe percepire dell’attuale situazione storica?

A partire da questa provocazione nasce il desiderio di creare una collezione di oggetti che rispecchi lo spirito del tempo presente, alla luce di una sensibilità estetica contemporanea, con l’ausilio degli strumenti che l’odierna tecnologia offre per un’ottimizzazione dei tempi e quindi dei costi, pur restando in ambito artigianale. Oggi molti manufatti della tradizione maiolica locale spesso restano delle opere artistiche da ammirare, mentre in questa linea gli oggetti recuperano la loro dimensione funzionale, come la avevano in origine.

Guardare al presente significa anche partire dall’osservazione di nuovi scenari sociali e di consumo per proporre prodotti in linea con queste tendenze, che incontrino le nuove richieste del mercato.

· Riferimento immagine 1
Concept – Il banchetto contemporaneo

“Prendile grandi le tazze dai vari colori, o mio amato. Il figlio di Sèmele e Zeus diede agli uomini il vino per scordare gli affanni” Alceo di Mitilene

Il simposio è uno degli elementi centrali delle culture classiche, a partire dagli antichi Greci lo ritroviamo anche nelle abitudini dei Romani e nei costumi degli Etruschi che abitavano il nostro territorio.

Per l’uomo antico il banchetto era un evento centrale della vita sociale, in cui intrattenere rapporti di amicizia, di amore, ma anche politici. Questo era il momento per gustare insieme del buon cibo e in cui il vino era il vero protagonista. Inoltre il simposio era accompagnato da esibizioni per celebrare le arti come la musica, il canto e la poesia di cui abbiamo ancora tracce. Per l’uomo del passato il banchetto era più di tutto questo: infatti numerosi coperchi di urne funebri rappresentano il defunto durante l’atto del convivio, come a indicare significati ben più profondi dietro a questa abitudine, che coinvolgeva non solo aspetti sociali e sensoriali, ma addirittura esistenziali della persona, come sintesi celebrativa dell’uomo nella sua complessità. Nell’osservazione degli scenari sociali attuali è possibile ritrovare la stessa tendenza ad una condivisione collettiva del bere e del mangiare che si rispecchia in una crescente diffusione di eventi spesso in piedi, quali aperitivi, degustazioni, catering e banqueting con cibo finger food, sia in locali privati che pubblici, tanto in Italia quanto all’estero. Si tratta di un’attitudine alla socialità che da sempre è nell’uomo e che muta nelle forme a seconda delle diverse epoche, ma quanto mai in voga in questo periodo storico, nonostante la crisi.
· Riferimento immagini 2, 3, 4, 5
Tradizione – Territorio e identità estetica 

“L’unico obbligo che abbiamo nei confronti della storia è quello di riscriverla.”
Oscar Wilde
Nel progetto di una collezione, che valorizzi l’artigianato artistico e che attraverso il Design ne elabori un’interpretazione contemporanea, non si può prescindere dallo studio e dal recupero delle caratteristiche che hanno reso celebre l’arte della maiolica in Umbria. Negli esempi più celebri della tradizione è possibile trovare forme, motivi decorativi, colori e tecniche ricorrenti che ne costituiscono l’identità. Tra le diverse tipologie di vasellame, Giulio Busti identifica la struttura del “piatto da pompa” come il marchio di fabbrica della regione Umbria: un piatto con tesa a scomparti radiali, detti “quartieri”, decorati il più delle volte con “embricazioni” o motivi geometrici, alternati da girali fioriti o altre infiorescenze. All’interno del piatto “la bella donna” oppure rappresentazioni di eventi storici o mitologici.
Negli stili decorativi tradizionali del vasellame artistico è possibile riscontrare una tensione tridimensionale che simula profondità spaziale, espressa attraverso il disegno e la pittura, ma che non trova un reale riscontro nelle superfici piane del piatto, se non in alcuni esempi di piatti definiti “abborchiati”, in cui i rilievi superficiali sono funzionali all’esaltazione dei riflessi metallici tipici della tecnica del “lustro”.
L’identità estetica del territorio è descritta non solo dagli stili della pittura ceramica, ma anche da decori utilizzati nell’Arte e nell’Architettura delle città dell’Umbria. Come d’altronde in Italia gli scenari storici che fanno da sfondo ancora oggi alle vite delle persone,  ne influenzano il gusto estetico, che tanto è riconosciuto e apprezzato all’estero.

Gli stessi artigiani storicamente hanno riportato sulla ceramica simboli e motivi geometrici tratti dai grandi artisti che frequentavano in passato questi luoghi, come il celebre Collegio del Cambio di Perugia, in cui ritroviamo molti dei motivi ripresi nella maiolica rinascimentale. Anche la collezione recupera e interpreta simboli, decori e colori, sia della tradizione maiolica che delle architetture e dei manufatti artistici in genere dell’Umbria. I motivi presenti nella collezione costituiscono un linguaggio di segni che rievoca e identifica l’estetica del territorio.
Negli ultimi anni in molti ambiti del Design, dall’arredo alla moda fino all’architettura, si manifesta una crescente tendenza al recupero e all’utilizzo di pattern decorativi, soprattutto di tipo geometrico, provenienti da diversi contesti geografici e culturali, mixati insieme e declinati a rilievo o traforati sulla materia.
· Riferimento immagini da 6 a 14

Disegno – decorazione materica
La collezione rievoca nei suoi prodotti le morfologie tipiche del vasellame tradizionale, molte delle quali sono riconducibili al principio della circhulare perfetione, già definito da Cipriano Piccolpasso ne “Li Tre Libri del Vasaio” del XVI secolo, in riferimento a tutte le forme realizzabili al tornio. Gli oggetti sono modellati secondo una sensibilità estetica contemporanea che predilige l’astrazione delle forme classiche, a favore di una sintesi geometrica. Un ricco decoro pittorico eseguito a mano, applicato sulle forme in argilla, è la caratteristica della maiolica artistica, che ne determina alti costi di produzione. La forte presenza cromatica e la quasi unica funzione decorativa degli oggetti tradizionali, non incontrano più il gusto estetico di giovani target emergenti e non sono in linea con lo stile degli interni contemporanei. Alla luce di tali riflessioni questa collezione sembra dare libertà alla tensione tridimensionale descritta dalla pittura classica, che però rimane in superficie, e a un decoro che diventa strutturale. Una delle principali scelte estetiche che caratterizza i nuovi prodotti è interpretare i motivi identificativi della tradizione e del territorio in uno “strato decorativo” non più bidimensionale, ma che prende materia  e volume, applicato su forme pure che rievocano quelle classiche. Le geometrie che caratterizzano la linea sono state disegnate a computer per creare, tramite attuali tecnologie CAD/CAM, delle maschere attraverso cui trasferire sulla ceramica ancora malleabile il decoro impresso a rilievo o traforato.
· Foto dettaglio decoro prodotti

Colore - sublimazione della pittura

Il colore è uno degli elementi che più caratterizza la maiolica tradizionale. La sua luminosità l’ha resa famosa per la capacità di attraversare i secoli senza mutare; per questo il filosofo Goethe, il quale era un appassionato collezionista di maioliche, le considerava portatrici del concetto di eternità.
Poiché nella collezione “Ceramica Made in Umbria” il decoro non è più descritto dal pennello, ma dalla tridimensionalità della materia, la componente cromatica diventa l’espediente per raccontare alcuni retroscena della produzione artigianale. Da molti secoli all’interno delle botteghe sono stati effettuati ricerche ed esperimenti su smalti e colori, per trovare la giusta combinazione tra gli ingredienti, le loro tecniche di cottura e la resa nel prodotto finito. Alcune frammenti di prove di cottura, della maiolica e della tipica tecnica locale del lustro, sono esposti presso il Museo Regionale della Ceramica a Deruta, come anche a Faenza.
Questi studi testimoniano tanta sapienza artigianale che contraddistingue la nostra tradizione e che non è possibile apprezzare nel prodotto finito se non se ne conosce il percorso. Ancora oggi in ogni laboratorio di ceramica è possibile trovare campioni e prove di colore che testimoniano la ricerca. Queste verifiche sono effettuate tramite una serie di colpi di pennello semplici e veloci su pezzi di prova, non con intento estetico, ma puramente funzionale. I colori nei pezzi della collezione riportano questa abitudine e trovano espressione in pennellate veloci che raccontano il gesto della mano e, come nella maiolica artistica, rendono ogni pezzo unico. I tocchi di colore dialogano con il decoro tridimensionale, amplificandosi a vicenda con effetti ogni volta diversi. La paletta colori utilizzata nella collezione riprende alcune colorazioni della tradizione che identificano la città di provenienza dei prodotti,  a cui vengono affiancati dei toni di contrasto per un effetto più contemporaneo.
· Immagini 15, 16, 17 e foto dettaglio decoro prodotti

Materia – dialogo con il cashmere
Nel progetto la ceramica dialoga con materiali insoliti come il cashmere, per esplorare nuove suggestioni. La ceramica smaltata e la lana di cashmere sono due materiali dalle qualità tattili opposte che nell’incontro ravvicinato si valorizzano a vicenda e si amplificano nell’armonia di contrasti sensoriali. Nella collezione il cashmere è concepito come un possibile optional di lusso, per rendere ancora più preziosi ed esclusivi alcuni prodotti. Un morbido filo di cashmere dai colori accesi si avvolge attorno ad alcuni dettagli, viene ricamato sulla ceramica attraverso fori che descrivono un disegno, oppure si articola in una rete a maglie larghe che veste la superficie vetrosa, dove interagisce con il decoro a rilievo, a creare affascinanti suggestioni tattili.
Il cashmere, attraverso la ceramica, si intreccia ad una tradizione storica ed artistica  unica del nostro territorio, già apprezzata in tutto il mondo. Oggi il morbido filato rappresenta un settore d’eccellenza dell’Umbria, sinonimo di qualità artigianale ed eleganza, che come la maiolica umbra fa riferimento all’ambito del lusso.
· Immagini 18, 19
Destinazione – quotidianità d’eccellenza

Tra i principali obbiettivi del progetto voluto dalla Regione Umbria predomina quello di valorizzare le imprese artigianali del settore ceramico umbro che ad oggi sono riuscite a superare la crisi economica globale e a rimanere sul mercato internazionale. Per questo i prodotti della collezione cercano di valorizzare le abilità di ogni azienda, rispecchiandone le specifiche peculiarità, a partire dalla loro identità storica e dalla tipologie di prodotti consolidate verso i clienti a cui fanno riferimento. Ogni prodotto cerca di interpretare le caratteristiche dell’azienda a cui è dedicato, per costituire una nuova offerta in linea con le tendenze del mercato contemporaneo.
Nella collezione si manifesta un forte ritorno della maiolica alle sue origini funzionali. Le nuove proposte coinvolgono diversi settori merceologici, da quello più tradizionale della tavola a quelli più attuali del complemento d’arredo, del gift e dell’arredamento di interni e di outdoor. Gli articoli si rivolgono soprattutto al mercato del contract e del retail che non esclude, ma attrae quello privato di alto livello. La rievocazione contemporanea di una tradizione artistica e la sua celebrazione estetica si fondono per una quotidianità d’eccellenza. Per questo approccio innovativo della progettazione, alcuni prodotti della collezione richiamano  il settore agro-alimentare, componente molto rilevante dell’identità e dell’economia umbra, soprattutto nella recente tendenza a valorizzare ed interpretare la tradizione culinaria dei nostri territori.
Comunicazione – ceramica interattiva

Per valorizzare il forte contenuto culturale e progettuale della collezione sarà possibile concepire i singoli pezzi anche come strumenti “interattivi”, in grado di raccontare i valori promossi dall’iniziativa Ceramica Made in Umbria. Ogni articolo può essere  dotato di un logo che identifica la collezione e di un codice QR, leggibile tramite smartphone e altri dispositivi mobili, attraverso il quale sarà possibile accedere al profilo online dell’articolo che si ha davanti, in qualsiasi luogo e contesto. 
· Immagini 20, 21
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Elisabetta Furin
Designer e docente dell’Istituto Italiano Design
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