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Milano, Galleria Ponte Rosso, dal 5 al 28 ottobre 2023

VITTORIO EMANUELE

La passione brucia

“Un lavoro lento e disciplinato quello di Vittorio Emanuele, come di chi sente
la responsabilita della storia che lo ha preceduto e che ’artista ripercorre con
frequentazioni colte e impegnative, facendo interagire antico e contemporaneo.

Credo che si possa infatti parlare di una mostra di intenso valore. Viene proposta

una rassegna di opere che chiedono una lunghissima e paziente gestazione per il
loro prodursi. L’opera di Vittorio Emanuele va al di la dell’imitazione formale
dell’esistente, mostra in realta I’assoluto della purezza del gesto, quando non I’af-
fermazione solitaria ed anarchica di una liberta artistica conquistata e indiscussa”.

Carlo Adelio Galimberti

«L’altopiano Barocco d’Oriente», 2020, olio su tavola incamottata, cm 75x91

N

Vittorio Emanuele ¢ nato a
Lentini (Siracusa) nel 1959. Ha
iniziato a dipingere giovanissi-
mo, la sua formazione parte dal
liceo artistico di Brera, continua

poi con lo studio della teoria del
campo, scienza della visione, e
studio delle scale cromatiche con
il maestro Alvaro Monnini. Corsi
di Pittura e Figura con la Pittrice

«Capitello e Cavolo», 2021, olio su tavola incamottata, cm 60x42

Informazioni:

Vittorio Emanuele. La passione brucia
Inaugurazione: giovedi 5 ottobre ore 18,
presentazione di Carlo Adelio Galimberti.
Galleria Ponte Rosso

Milano - via Brera, 2

Dal 5 al 28 ottobre 2023

Orario di aperture: 15-19. Al mattino
solo su appuntamento. Chiuso domenica
e lunedi.

«Quasi un’Annunciazione», 2022, olio su tavola incamottata, cm 57x42

Esposizioni (selezione): 2015 PARIGI
Gallerie LES PIRAMIDE. 2015 FINALE
LIGURE Galleria GHIGLIERI. 2015 CHI-
VASSO (TO) Palazzo EINAUDI (NON
SOLO VERO). 2013 BERLINO Galerie
CLASSICO. 2012 BRINDISI Pinacoteca
SALVATORE CAVALLO di San Michele

«Tre Grazie», dal ciclo “Vanitas”, 2019, olio su tela, cm 80x80

Micol De Palma. Scuola Superiore
d’Arte del Castello Sforzesco di
Milano, con la guida del maestro
Luigi Timoncini. Corsi sull’inci-
sione Italiana XX secolo, presso
I’Universita Cattolica di Milano,
con il Prof. Paolo Bellini. Corsi
Internazionali di Calcografia
dell’ Accademia Raffaello di Urbi-
no. L’esperienza Artistica, iniziata
come illustratore, continua con
I’attivita di pittore incisore. Dal
1989 al 2001 ha insegnato presso
la Scuola Superiore d’Arte del
Castello Sforzesco di Milano;
tuttora insegna in diverse Scuole
Civiche e Centri Culturali. E alla
terza mostra personale alla Gal-
leria Ponte Rosso, galleria in cui
I’artista espone dal 1998.

Salentino. 2012 TORTONA Palazzo Guido-
bono (NATURE REDIVIVE). 2012 MILA-
NO Palazzo della regione(APOKALIPS).
2011 MILANO Galleria PONTEROSSO Mi-
lano (MYLAND). 2011 BERLINO Galerie
CLASSICO (STILL UND DOCH LEBEN
DIG). 2010 TORINO Galleria 44 Torino
(DI TRAMA E ORDITO). 2009 MILANO
Spazio Guicciardini (5x5 FUORISTRADA).
2009 MONZA VILLA CAMPERIO (TOR-
NO SUBITO). 2009 SALERNO Spazio
archeologia industriale ex SALID. 2008
BRESCIA Galleria ALBA D’ ARTE. 2008
MANTOVA Galleria ARIANNA SARTO-
RI (IL TEMPO E LA MISURA). 2008
BRESCIA ARTEFIERA. 2008 TORONTO
DE LUCA FINE ART. 2008 PARMA AR-
TEFIERA. 2008 PADOVA ARTEFIERA.
2008 REGGIO EMILIA ARTEFIERA.
2008 MODICA PALAZZO GRIMALDI
(MEZZOGIORNO). 2007 MILANO MU-
SEO DI MILANO. 2007 LODI CHIESA
DELL’ANGELO. 2005 MILANO Galleria
PONTEROSSO (LA LUCE RUBA LA
NOTTE). 2005 MILANO Galleria MARI-
ESCHI (TERRA). 2005 VARESE Galleria
ARTE ARMANTI. 2005 MILANO FIERA
DI MILANO WORLD LIGHT SHOW (LA
LUCE DIPINTA). 2005 TRIESTE Galleria
TREBB102.

MILANO BANCANAZIONALE DELLA-
VORO. MILANO CENTRO CULTURALE
SAN FEDELE. MILANO PREMIO SAN
CARLO BORROMEO. MILANO MUSEO
DELLA PERMANENTE.

«Caravaggio e il lavandino dello studio», 2021, olio su tavola incamottata, cm 42x60
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Il “realismo poetico”
di Peggy Kleiber

Una mostra al Museo di Roma in Trastevere

Nata il 25 giugno 1940 a Moutier in Sviz-
zera, Peggy Kleiber cresce in un ambiente
ricco di stimoli culturali, con tanti fratelli e
sorelle. Peggy ¢ la secondogenita: vivace,
sensibile, curiosa e generosa. Ama la let-
teratura e la musica, incontra la passione
per la fotografianel 1961 ad Amburgo, fre-
quentando la scuola Hambuger Fotoschule.
Questa esperienza segna un punto di svolta
nella vita di Peggy: da quel momento, la
sua Leica M3 la seguira in ogni momento,
nei riti di famiglia e nelle ricorrenze, cosi
come nei viaggi all’estero, alla scoperta
del mondo.

Dall’inizio degli anni ‘60 viaggia in tutta
Europa (Parigi, Praga, Amsterdam, Lenin-
grado, solo per citare alcune destinazioni),
dedicando una grande attenzione all’Italia:
Roma e la Sicilia sono due capitoli impor-
tanti che le permettono di sperimentare e di
lasciarsi incantare da luoghi ignoti.

Per Peggy Kleiber la macchina fotografica
& un modo per nascondere e rivelare, anche
se stessa. Lo fa attraverso lo splendido
ciclo delle foto di famiglia, racchiuse nel
libro autoprodotto Rue Neuve 44 Cronaca
della vita familiare 1963-1983 e donato
ai suoi parenti nel 2006. Dalla fine degli
anni ‘70 in poi si dedica con passione
all’insegnamento, senza abbandonare
la fotografia, che diventa un modo per
ripensare a distanza di tempo all’intreccio
dei rapporti di una vita. Peggy scompare
prematuramente nel 2015. Dopo la sua
morte, in due valigie abbandonate per anni
nel suo appartamento furono trovate circa
quindicimila foto da cui si risvegliavano,
con forti emozioni, memorie in cui si
intrecciavano ricordi privati con eventi
storici rivelando una personale e coerente
ricerca oltre ben oltre un uso amatoriale o
occasionale della fotografia. Una ricerca,
la sua, immediatamente riconducibile e
“catalogabile” nella corrente fotografica
europea, prevalentemente francese, la

“fotografia umanista”, che poneva al centro
delle proprie ricerche I’essere umano inse-
rito nei suoi vari contesti sociali. Corrente
che, nata alla fine della Seconda guerra
mondiale, si € protratta fino alla fine degli
anni ‘60, si distingue per il suo “impegno”
ad osservare particolarmente il quotidiano,
la strada, con particolare attenzione ed
empatia alle classi sottoproletarie e alla
condizione di svantaggio sociale; volendo-
ne catturare, oltre alla scena in sé, anche le
emozioni dei protagonisti, per proiettarle
in un alone di “realismo poetico”.

La sua figura, in una bella mostra “Peggy
Kleiber. Tutti i giorni della mia vita”)
promossa da Roma Capitale — Assessorato
alla cultura e allestita al Museo di Roma
in Trastevere, viene fatta rivivere con una
selezione da un poderoso archivio di quin-
dicimila foto scattate tra la fine degli anno
’50 e gli anni *90. Peggy ¢ una fotografa
non professionista per la quale la macchina
fotografica ¢ un modo per guardare fuori
guardandosi “dentro”, come nella migliore
fotografia, proiettando nella sua “visione”
tutta la sua interiorita per offrirci una sua
personale e originale interpretazione.
Oltre a darci testimonianza di un tempo
passato, di un “viaggio perduto” (per dirla
con una felice espressione di Alberto Arba-
sino), che il suo obiettivo ci fa “ritrovare”
e rivivere: dalle fotografie di famiglia ai
viaggi, in Italia e, in particolare, a Roma,
vissuta e amata come una seconda patria,
ed entrando vivacemente nel suo mondo
culturale e politico e rivelando il volto
allora meno conosciuto ed emarginato
della citta negli anni in cui ce lo faceva
conoscere Pasolini. Di grande importanza
per lei fu I’incontro con Danilo Dolci
ritraendolo in alcune inedite fotografie
durante gli “scioperi al contrario” e al con-
tempo soffermandosi, con grande empatie
e amorevoli sguardi, sui volti dei bambini
di Partinico. (MDL)

Canelli (AT), Salone Riccadonna, dal 24 settembre al 15 ottobre

FRANCESCO TABUSSO

pagine scelte

La mostra, “Francesco Tabusso - pagine scelte”
collezione Adriano e Rosalba Benzi, per ricordare
il grande artista nato in Lombardia ma di famiglia
torinese, cresciuto e sempre dimorato in Piemonte,
consiste in una rassegna di oltre 60 opere (calcogra-
fie-acqueforti, litografie, serigrafie, libri d’artista,
disegni e tecniche miste) che ripercorrono le tappe
fondamentali del suo lavoro.

Francesco Tabusso ¢ considerato uno dei massimi
artisti del XX secolo e si colloca anche nell’olimpo
degli artisti specializzati nella grafica.

L’artista torinese ¢ stato anche un pittore, disegna-
tore, acquarellista capace di effettuare sostanziosi
interscambi artistici tra 1’incisione e la pittura mo-
dulando ed influenzando, ora nell’uno ora nell’altro
campo, invenzioni ed emozioni.

Tabusso ha partecipato alle piti importanti rassegne
artistiche nazionali e internazionali ed ha esposto in
numerosissime mostre personali in Italia e all’estero.
A corredo dell’esposizione un catalogo con tutte le
immagini in gruppi omogenei e commentate da scritti
di Gianfranco Schialvino.

Francesco Tabusso
(Sesto San Giovanni, 27 giugno 1930 — Torino, 29
gennaio 2012)

Francesco Tabusso ¢ stato un pittore, incisore e do-
cente.

Dopo la maturita classica frequenta lo studio di
Felice Casorati.

Si afferma giovanissimo: nel 1953 fonda insieme ad
Aimone, Casorati, Chessa, Niotti, la rivista “Orsa
Minore”; nel 1954, a soli ventiquattro anni, partecipa
alla Biennale Internazionale di Venezia, dove sara
invitato anche nel 1956 e nel 1958 e nel 1966 gli
sara dedicata una sala personale.

Gia a trent’anni Tabusso ¢ pittore affermato, con invi-
ti alle piu prestigiose rassegne internazionali, tra cui
Bruxelles, New York, Mosca, Alessandria d’Egitto.
Nel 1975 realizza la Grande Pala Absidale “Il Can-
tico delle Creature” per la Chiesa di San Francesco
d’Assisi a Milano, progettata da Gio Ponti.
Innumerevoli le mostre personali, in Italia e all’e-
stero.

“FRANCESCO TABUSSO pagine scelte”
collezione Adriano e Rosalba Benzi

A cura di Adriano e Rosalba Benzi

Canelli (AT), Salone Riccadonna - Corso Liberta, 25
Orario: da Martedi a Domenica 10 - 12,30 e 16 - 19,
Lunedi chiuso. Ingresso gratuito.

Catalogo in mostra.
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Ferrara, Galleria del Carbone, dal 9 al 24 settembre 2023

LUCA GIACOBBE

Afferrare una visione

Si ¢ inaugurata sabato 9 settembre
presso la Galleria del Carbone di
Ferrara la mostra personale di Luca
Giacobbe dal titolo “Afferrare una
visione”. Giacobbe artista nativo
di Venezia ora residente a Firenze
presenta un ciclo di opere di piccolo
formato ad olio su tela. La mostra
si avvale del testo critico di Luigi
Meucci Carlevaro. La mostra gode
del patrocinio del Comune di Ferrara
e rimane in parete fino al 24 settembre
con i seguenti orari: dal mercoledi al
venerdi 17.00-20.00; sabato e festivi
17.00-20.00; lunedi e martedi chiuso.

LUCA GIACOBBE

Afferrare una visione

Fermarsi ad osservare, immergersi in
luoghi pittorici ove regna I’astrazione,
cercare di afferrare una visione: quella
di Luca Giacobbe; una poetica diffi-
cilmente classificabile secondo rigidi
schemi precostituiti che ha come rife-
rimenti il colore e la materia pittorica,
la luce e il segno, la forma e i mate-
riali. Una pittura da centellinare con
cura, individuando le caratteristiche
precipue di un linguaggio che richie-
de uno sguardo attento e diverso per
cogliere la bellezza di nuove forme,
direi pitt propriamente di “presenze”,
che nascono da una tavolozza dai co-
lori trattenuti e dalle tonalita sovente
poco squillanti.

Egli astrae dalla realtad una serie di
elementi, che dispone su tela o su
juta allaricerca dell’armonia, ideando
soluzioni visive alle quali associa titoli
che orientano ad una plausibile lettura
dell’opera accentrando I’attenzione su
un dettaglio, una forma, una cromia,
una traccia, una luce, un concetto.

L artista non disegna cose, liberandosi
dalla necessita di ritrarre compiuta-
mente i dati reali per far vibrare il suo
suono interiore, le sue passioni, i suoi
stati d’animo, i suoi ricordi. Un modo
per stare in mezzo agli altri, chiamati a
decodificare i semplici ma complessi
impasti cromatici, la vaga indetermi-
natezza delle sue entita sospese ed
inafferrabili, i gesti, pill 0 meno misu-
rati, che si insinuano nella superficie
del dipinto, talora graffiandola.

E un’intimita carica di molteplici
significati; lo specchio del suo mon-
do che si fa materia viva del tempo;
presenza e immagine di sé; luce
sconfinata che origina una realta spi-
rituale, emotiva e intellettuale tutta
da scoprire.

L’autore risponde alle sollecitazioni
del mondo umano e naturale prenden-
do posizione di fronte ai problemi del
suo tempo e alle contingenze della vita
cercando una permanenza di valore

attraverso la creazione di un oggetto
nuovo che entra in quel vasto procedi-
mento di elaborazione e modellazione
che I’'uvomo nella sua storia compie sul
reale insoddisfacente che lo circonda,
portandovi ordine intellettuale, morale
ed estetico (Giusta Nicco Fasola,
Ragione dell’arte astratta, Istituto
Editoriale Italiano, Milano 1951).
Nelle “Piccole Storie”, una serie di
lavori di dimensioni ridotte (cm.
30X30) contrassegnati da numeri
romani, che iniziano nel 1998 con
“Gialleggiando” (unica opera avente
un suo titolo proprio), Giacobbe
inserisce 1 fattori costitutivi del suo
linguaggio in uno spazio compresso
nel quale concentra i segni della sua
grammatica raggiungendo risultati di
significativa forza espressiva.

Sono tecniche miste ad olio, spora-
dicamente accoppiato all’oro o al
pastello, arricchite da incrostazioni
materiche di pittura, da inserti in tela,
stoffa o cartone, da minimi dislivelli
del supporto sui quali il pennello corre
veloce, strato su strato, lasciando spes-
so le tracce del suo passaggio su uno
sfondo grumoso o pil diluito, talora
lavorato a spatola, in cui ¢ agevole
rilevare gli stilemi del suo alfabeto
pittorico.

Fra queste, alcuni lavori contraddistin-
ti dal posizionamento, agli angoli o al

«Piccole Storie CLIII», 2008, olio su tela, cm 30x30

centro dei lati del quadro, su fondi gri-
gi, rossi, azzurri o neri e dalla finitura
compatta, di materiche entita circolari
nei colori dell’oro (Piccole Storie
CLIX; CLXXIII; CLXXIV; CXXII),

«Piccole Storie CLXV», 2018, olio su tela, cm 30x30

«Piccole Storie CXXVI», 2015, olio su tela, cm 30x30

del giallo/arancio o del giallo sporco
(Piccole Storie CLXV; CLXXV), che
esprimono una purezza spaziale e una
qualita sensoriale rassicuranti; alter-
nati ad altri (Piccole Storie LIII) in
cui le puntinature appaiono piu labili
nella consistenza e piu liberamente
sistemate sulla tela.

Ulteriori opere assimilabili tra loro se-
condo criteri formali sono quelle che
presentano sottili barre ortogonali di
colore grigio o nero, disposte a croce
e posizionate su fondi gialli, grigi o
rossi (Piccole Storie LXV; CLXVI;
CXLII); o una sorta di croce latina,
dalla superficie pitt ampia (Piccole
Storie LXI), che si staglia su un fondo
grigio col suo particolare cromatismo
azzurro-cenerino impreziosito da ete-
rei tratteggi rosati.

La rievocazione di Kazimir Male-
vich (1879-1935), in questo caso, ¢
d’obbligo, cosi come il loro rivelare
niente piu che I’atto del dipingere,
la non oggettivita, la pura geometria,
la massima stilizzazione, il cielo e la
terra, la ricerca dell’assoluto pittorico
e spirituale.

Un secondo pittore che sento di dover
richiamare ¢ Paul Cézanne (1839-
1906), che perseguiva tenacemente
la realizzazione di un ordine mentale
che gli permettesse di scomporre le
forme e i volumi per allontanarsi dal
dato naturale e per trattare la natura
“attraverso il cilindro e la sfera”, ed
in special modo la sua serie della
Mont Sainte - Victoire. Cosi mi
sembra potersi dire per certi dipinti
di Giacobbe, che delinea il proprio
immaginario visivo traducendolo in
sagome triangolari, grigio-rosa su
fondo nero (Piccole Storie CLXX) o
verde su fondo azzurro (Piccole Storie
CXXVI) che possono ricordare dei
picchi montuosi, allo stesso modo di
certe, pit verosimili e precisamente
configurate catene montane (Piccole
Storie CLXXVI; CXXVII; XXX VIID),
caratterizzate talvolta, pur nell’arbi-
trarieta dei colori impiegati, da una
tangibile profondita (Piccole Storie
LXIII).

Un ultimo gruppo di “apparizioni”
di differente tipologia, che appare
ragionevole associare, & connotato
da forme organiche, rosse su fondo
verde (Piccole Storie C); dalla foggia
ogivale, nero su bianco (Piccole Sto-
rie CLIV), od ellittica, rosso su nero
(Piccole Storie CXXVIII); da con-
formazioni cuneiformi, nero su giallo

(Piccole Storie CXLV), o dall’assetto
geometrico ispirato al quadrato, con
grovigli segnici, nero su fondo grigio
(Piccole Storie LXXIII); o variamente
articolate in tessiture reticolari rosa,
su fondo nero o grigio (Piccole Storie
XC; CXIX).
L artista edifica un alfabeto pittorico
in cui pace e serenita, forza e violenza,
enigmi e inquietudini traspaiono da
intrecci di segni o da spessori tattili
diversamente accentuati, dal vigore e
dall’impeto delle pennellate, dai graffi
prodotti sulla superficie da chiodi o
punteruoli, dalle slabbrature del corpo
pittorico, dalla luminosita degli sfondi
o delle figure in primo piano, dalla
colorazione, pacifica e confortante, o,
al contrario, accesa ed energetica. Da
una razionalita organizzativa formata
da pochi, versatili elementi disposti
in maniera pill 0 meno composta e
non preceduta da alcuna progettualita,
dove I’impulso emotivo e creativo
convive con la ricerca di una discipli-
nata organizzazione spaziale.
Una continua e incessante rivisita-
zione della pittura, che ingenera un
percorso narrativo proveniente da un
trascorso fatto di pensieri, emozioni,
desideri, sogni e frammenti di vita
presentati ai nostri sguardi attraverso
tracciati variabili che creano un ponte
con 1’oggi in grado di trasformare
vicende personali e sentimenti pri-
vati in qualcosa di profondo. I luoghi
poetici di Luca Giacobbe, intessuti di
indizi ed evocazioni in cui si fondono
memoria culturale ed esistenziale,
convergenze e divergenze, trasmigra-
no cosi dall’individuale all’universale
riscrivendo, attualizzandoli, eventi
irripetibili che formano il vissuto
dell’umanita, le nostre microstorie,
le nostre “Piccole Storie” che ci ac-
comunano.
L’energia che sprigiona dalla sostanza
pittorica e luministica, la tensione esi-
stenziale che traspare dalle immagini
e, soprattutto, dai suoi procedimenti
formativi evidenziano come [’artista
abbia il merito di tenere un sogno
acceso sotto I’assedio del mondo con
una pittura che sembra non avere un
soggetto facilmente identificabile,
mentre invece ce 1’ha.
E il fare pittura, sempre e ad ogni costo.
Luigi Meucci Carlevaro
Campi Bisenzio, 29 giugno 2023

Luca Giacobbe - Nato a Venezia il 24 set-
tembre 1966. Ha frequentato I’ Accademia
di Belle Arti di Firenze dove ha conseguito
i Diplomi di Scultura nel 1988 e di Pittura
nel 1992. Ha iniziato I’ attivita artistica nel
1985 partecipando a mostre collettive ed
allestendo anche alcune mostre personali.

«Piccole Storie CXXVII», 2015, olio su tela, cm 30x30
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Mantova, Galleria Arianna Sartori, dal 14 al 26 ottobre 2023

MARCELLO DIOTALLEVI

“Tra poesia visiva e mail art” - 107 Cartoline d’Artista

“Tra poesia visiva e mail art” ¢ la nuova personale del maestro Marcello
Diotallevi alla Galleria Arianna Sartori di Mantova in via Cappello 17.

La mostra, sara inaugurata Sabato 14 ottobre alle ore 17.00 alla presenza
dell’ Artista.

La mostra, che vede esposte /107 Cartoline d’Artista, & curata da Arianna
Sartori, ed € organizzata con la collaborazione della galleria Spazio e Im-
magini di Bologna.

L’esposizione restera aperta al pubblico fino al 26 ottobre 2023 con orario:
dal Lunedi al Sabato 10.00-12.30 / 15.30-19.30, Domenica chiuso.

MARCELLO DIOTALLEVI.

L’ESPLORATORE DI CORRISPONDENZE
Marcello Diotallevi ¢ una figura irregolare o meglio refrattaria alle colloca-
zioni che attraversa ormai da pit di 40 anni il territorio dell’arte. Si potrebbe
quasi dire che egli sia una figura chiave o forse un maestro, anche se credo
che lui per primo sfuggirebbe volentieri da questa definizione. Sarebbe meglio
dire che Marcello Diotallevi ¢ una sorta di pioniere e di esploratore di territori
ignoti, prima nel segno di quell’avanguardia artistica e letteraria conosciuta
come Poesia Visiva e poi, nel corso degli anni ‘80 e ‘90 della Mail Art,
praticata attraverso il nerwork sovranazionale della corrispondenza creativa.
Marcello Diotallevi per la sua pratica verbovisuale si inserisce felicemente
in quella compagine di autori della Poesia Visiva che, sebbene egli sia pil
giovane di loro, lo accolgono a braccia aperte.
In una autodichiarazione poetica caratterizzata dalla sua consueta ironia e
che ben descrive il clima di un decennio ormai passato alla storia e spesso
anche alla geografia egli scrive: / Non sono mai stato cosi povero/ da aderire
al Poverismo/ di Germano Celant./ E neppure sufficientemente/ trans da
appartenere alla/ Transavanguardia /di Achille Bonito Oliva./ Fui, invece,
amorevolmente accolto dalla Poesia Visiva/ teoricopriva./
Si tratta di una presa di posizione determinatissima dove egli ribadisce la
propria adesione o meglio appartenenza a una compagine di autori interna-
zionale piuttosto varia caratterizzata da un’ampia apertura intellettuale che
va, senza soluzione di continuita, da Lamberto Pignotti a Mirella Bentivoglio
e Lucia Marcucci, da Jifi Kolar a Julien Blaine e molti altri ancora.
La disposizione di Marcello pero, che ¢ gia quella di un ragazzo proiettato
negli anni ‘80, fa si che alla ritualita stanca delle mostre in galleria, affianchi
ben presto la piu stimolante strategia del network all’insegna dell’opera
aperta sposando le modalita operative di interconnessione della Mail Art.
Gli giunge cosi d’oltreoceano 1’eco di quell’esperienza irripetibile e dalla
matrice neodada che € la New York School of Correspondence fondata da Ray

Johnson. Questo fatto fa si che lo si possa
annoverare tra i protagonisti di questa caotica
e variopinta compagine sovranazionale, per
molti versi ancora da esplorare, denominata
Mail Art.

Sara cosi che il ricercatore attento potra
rintracciare il suo nome e il suo lavoro in
riviste e pubblicazioni insospettabili come
File Megazine insieme ad altri significativi
esponenti della controcultura come Anna
Banana, Bill Gaglione, John Held Jr., Chuck
Welch (Crackerjack Kid), Shozo Shimamoto,
o anche Vittore Baroni e Ruggero Maggi che
hanno offerto a questa avanguardia liminale
o meglio offstream contributi rilevanti.
Forse il contributo piu significativo di Mar-
cello alla Mail Art puo essere considerato il
ciclo delle Lettere al mittente, 1978-’82. Si
tratta di un epistolario concettuale di oltre

200 missive spedite a vari destinatari del mondo dell’arte, soprattutto di
artisti appartenenti e tendenze e generazioni differenti. I nomi dei destinatari,
indicati sulle buste con scritture gestuali e alfabeti illeggibili, intendevano
scandagliare i processi creativi attivi e passivi sottesi al viaggio postale
della lettera. I postini fungevano da mediatori del recapito del messaggio
sforzandosi di trovare una soluzione per far giungere al destinatario la
missiva, riportandola cosi all’indirizzo del mittente che poi in realta era il
vero destinatario della lettera. All’interno della busta i destinatari avrebbero
trovato un dono e un testo che richiedeva di rispedire la stessa, in quanto
parte di un’operazione artistica, al vero mittente, cio¢ all’indirizzo di casa
di Marcello Diotallevi. Tra le varie lettere inviate e che rappresentano uno
spaccato epocale dell’arte di quegli anni e dei suoi esponenti, alcune vennero
spedite anche a Marcel Janco, Allen Ginsberg, Francis Bacon, Joseph Beuys,
Clemente Padin, Ben Vautier, Amelia Etlinger, Bruno Munari, etc.
La collezione di oltre 100 cartoline di Marcello Diotallevi qui in mostra
puo essere suddivisa in due categorie: alcune di esse sono nate come opere
autonome altre invece sono state concepite dall’artista per rispondere a una
funzione informativa riguardo la propria attivita espositiva. Ne emerge un
ritratto fatto di tessere di carta colorate che da corpo all’intera poetica di
Diotallevi dalla fine degli anni 70 fino ad oggi. Dentro c’¢ tutto o quasi
I'universo di Marcello: la scrittura gestuale e le Fiabe al vento in forma di
aquiloni, i rapporti interpersonali e le amicizie, 1’eros visto come forza cre-
ativa e come lusus, la pratica del network messa in atto prima della venuta
del web e poi anche I’estetica coloratissima della grafica Post-Modern. Non
ultima la cronaca del Covid, affrontata da performer, tutto ovviamente in
forma di cartolina. Questo auto-ritratto lo si puo cogliere per frammenti o
tutto insieme tra 1’apparizione e la dissolvenza. Si potrebbe anche aggiun-
gere che esso sia coerente con la sua strategia disseminatrice, e forse anche
un po’ dissipativa, che ha fatto si che, attraverso meccaniche controllate
solo in parte, le sue opere un tempo sparse nel mondo per via di relazioni
e di corrispondenze postali oggi riaffiorino nelle catalogazioni del Getty o
della Beinecke Library o ancora nella Suckner Collection dell’Universita
dell’Towa o al MoMA.
A questo punto del ragionamento resta da chiedersi soltanto una cosa: ma
queste cartoline affidate al vento sono fatte per restare o per scomparire?
Su questo Marcello Diotallevi, uomo di ragione ma anche di passione, non
ha dubbi: “Sono fatte per restare...” e, aggiungerei, sono forme di una ricerca
antiretorica che non si vuole fare monumento pronte a ricomparire quando
meno lo si aspetta.

Matteo Giacomelli

Dorothea Lange, tra
memoria e impegno

Le sue celebri fotografie in mostra a CAMERA di Torino

“Mi disse la sua eta, trentadue anni. Mi
disse che vivevano di verdura, abbando-
nata nel gelo dei campi attorno, e di uc-
celli presi dai bambini. Per comprare cibo
aveva appena venduto i pneumatici della
sua auto. Sedeva i, sotto quella tenda,
con i figli accalcati intorno, sembrava che
sapesse che le mie foto avrebbero potuto
aiutarla, cosi lei aiutd me. C’era una sorta
di rapporto di parita tranoi”. Cosi la gran-
de fotografa americana Dorothea Lange
(Hoboken 1895 — San Francisco 1965)
rievoca forse la sua piu celebre “icona”,
quella “Mygrant mother” (California,
1936), foto emblema della depressione
americana degli anni a cavallo tra i ‘30
e i ‘40, e che rimane una delle immagini
piti famose ed importanti di tutta la storia
della fotografia. Le fotografie della Lange
fanno ormai parte imprescindibile della
memoria visiva e della coscienza civile
collettiva di questo secolo, per I’alta
dignita che esse hanno conferito ad un
“mondo dei vinti” che all’epoca muto ir-
reversibilmente il paesaggio sociale delle
campagne americane. Nata a Hoboken,
New York, da famiglia piccolo borghese
d’origine tedesca e colpita da piccola
dalla poliomelite, la fotografa apre uno
studio di ritratti a San Francisco nel 1919,
ottenendo subito buon successo tra la
buona borghesia. Nel 1933, pero, colpita
dalla sofferenza dei contadini emigrati a
migliaia in California, abbandona lo stu-
dio per fotografare on the road i poveri e
gli emarginati della sua citta (la sua foto
“White Angel Breadline”, 1933, che ritrae
un gruppo di uomini — come lei ricorda
— “in difficolta, depressi e incolleriti”,
venne pubblicata su tutti i giornali degli
Stati Uniti). La mostra “Dorothea Lange.
Racconti di vita e lavoro”, allestita a
CAMERA di Torino, curata da Walter
Guadagnini e da Monica Poggi (catalogo
pubblicato da Diego Cimorelli Editore),
offre un ampio spaccato del lavoro della

Lange, pioniera della fotografia docu-
mentaristica e di denuncia sociale che ci
ha raccontato — con grande asciuttezza
formale e totale partecipazione umana - le
condizioni di vita nelle zone rurali degli
Stati Uniti, la dolorosa poverta degli agri-
coltori e delle loro famiglie che si sposta-
vano di luogo in luogo in cerca di lavoro,
I’abbandono delle campagne desertificate
dalle terribili tempeste di sabbia. Nelle
sue immagini non mette a fuoco solo la
disperazione e la miseria delle persone,
ma anche 1’orgoglio e la dignita con
cui affrontano il proprio destino. Come
scrisse John Szarkowski, presentando nel
1972 al MoMA di New York, “il lavoro
di Dorothea Lange non era diretto alla
ricerca del piacere estetico, ma verso la
dimostrazione che qualcosa di impor-
tante era stato chiaramente individuato e
graficamente fissato”. Dorothea Lange ¢
soprattutto nota per aver documentato per
la Farm Security Administration la Gran-
de depressione americana: le condizioni di
vita nelle zone rurali degli Stati Uniti, la
dolorosa poverta degli agricoltori e delle
loro famiglie che si spostano di luogo in
luogo in cerca di lavoro, 1’abbandono
delle campagne a causa delle tempeste di
sabbia che avevano desertificato 400.000
km? di terreni agricoli. L’'umanita dei
soggetti che ritrae non ¢ mai secondaria
all’esigenza di documentare la realta.
Nelle sue immagini non mette a fuoco solo
la disperazione e la miseria delle persone,
ma anche I’orgoglio e la dignita con cui af-
frontano il proprio destino. E forse questo
il motivo che le rende sempre attuali. La
macchina fotografica ¢ stata per la Lange
“una grande maestra”, lo strumento attra-
verso il quale osservare profondamente
il mondo, provando a “vivere una vita
visiva”. “Bisognerebbe utilizzarla come
se il giorno dopo si dovesse essere colpiti
da improvvisa cecita”, usava dire.

Michele De Luca

MOSTRA MERCATO
“DEL C’ERA UNA VOLTA”
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Roma, Camera de1 Deputati - Complesso di Vicolo Valdina - Sala del Cenacolo, 2 - 13 ottobre 2023

PAOLO GIORGI

Il mare intorno a noi. Nella letteratura, musica, pittura e poesia. 24 dipinti cm 30x30

Letteratura: Omero - Odissea

Letteratura: H. Melville - Moby Dick. Con un dipinto di Ivan Ajvazovskij

Letteratura: Thomas Mann - Tonio Kroeger

Letteratura: Henrik Ibsen - La donna del mare

La mostra

Dipingere per cicli: dipanare la complessita
di una passione letteraria o musicale o
mitologica, talvolta, ha chiamato la pittura
di Paolo Giorgi a svilupparsi in piu tele. La
prima volta furono 7 grandi quadri su La
montagna incantata di Thomas Mann nel
1984, sua prima mostra romana. Fu poi la
volta di un ciclo di dipinti su Le Muse nel
1987 presso il Palazzo Ducale di Massa e
poi Il crepuscolo delle fate del 1991 esposto
presso il romano Museo del Folklore con tutto
il fascino e I’ambiguita delle fiabe. Ordinato
presso I’ Auditorium Parco della Musica,
nel 2017, nella sua Sala delle Risonanze, il
ciclo pittorico sul melologo Enoch Arden di
Richard Strauss, tratto da un poema di Lord
Tennyson, con il naufragio come epicentro,
coniugato con la vocazione di Paolo Giorgi
ad una pittura di racconto. Di acquerelli ¢
stata anche una serie di lavori sull’opera
di Gustav Mahler esposti nel 2018 presso
il Conservatorio di Santa Cecilia a Roma e
presso il Kultur Zentrum di Dobbiaco.

Ed oggi, la sua pittura ¢ ospitata nella suggestiva
cornice del Cenacolo del Complesso Valdina
presso la Camera dei Deputati: un ciclo di
24 piccoli dipinti sulle perturbanti complicita
del suo lavoro, al tempo stesso inattuale e
contemporaneo, con la letteratura di mare, la
musica, legata al grande elemento insonne e poi
la pittura e la poesia. Insomma I/ mare intorno
a noi come recita il titolo dell’intera avventura,
(dal titolo imperdibile del saggio di Rachel
Carson del 1951) suddivisa in sei quadri, per
ciascuna delle quattro stazioni. Nel coerente
rispetto della sua cifra e riconoscibilita, Giorgi
evoca I’incontro con il Moby Dick di Melville
o traduce gli effetti dell’ascolto del superbo
Verklarte Nacht di Arnold Schoenberg mentre,
nella pittura, compare 1’esotismo furioso
dell’Onda dipinta da Hokusay che i nostri giorni
incastonano nello sfondo dello schermo di un
computer.

Nella poesia tra i sei dipinti, per esempio, 1 versi
de Il gabbiano di Theodor Storm tra idillio e

Musica: Claude Debussy - La Mer

realismo che nel quadro di Giorgi, gettano uno
sguardo sull’altrove azzurrino di una lontananza
indistinta.

La mostra, ordinata nel superbo Cenacolo
del Complesso Valdina, si avvale della
progettazione dello Studio Sycamore, realizzato
dalla Falegnameria Antonacci leader nel
settore del “su misura” grazie a innovazioni
tecnologiche al servizio anche dell’arte.

Musica: Felix Mendelssohn Bartholdy - Ouverture da concerto. Le Ebridi

Musica: Richard Strauss - Enoch Arden

Musica: Arnold Schoemberg - Verklarte Nacht (Notte trasfigurata)

L’artista

Paolo Giorgi ¢ nato a Grosseto nel novembre
1940, vive e lavora a Roma.

Un ciclo di dipinti su La montagna incantata di
Thomas Mann nel 1984, lo pone all’attenzione
della critica piu provveduta.

Mostre personali in gallerie di Milano, Brescia,
Genova, Ferrara, Bologna, Roma; ¢ invitato a tre
edizioni della Quadriennale: 1988, 1989, 2005

Pittura: Caspar David Friedrich - Viaggio di nozze in mare

Pittura: John Singer Sargent - Neapolitan Children bathing

Pittura: Hokusai - L’onda

ed ¢ del 2011 quello alla Biennale di Venezia,
Padiglione Italia alle Corderie dell’ Arsenale.
Nel 2018, presso la Sala delle Risonanze
dell’ Auditorium Parco della Musica, € ordinata
la mostra del suo ciclo di dipinti in dedica al
melologo di Richard Strauss Enoch Arden.
Nel 2018 espone presso il Conservatorio di
Santa Cecilia a Roma, 12 Acquerelli sulla
figura di Gustav Mahler, mostra che sara
ospitata nel 2019 presso il Kulturzentrum di
Toblach-Dobbiaco e nel 2022 espone in una
mostra di grandi acquerelli presso la Galleria
Civico 1 di Carrara. Nel 2023 il Comune della
sua citta natale, Grosseto, ordina insieme
all’ Associazione Le Mura, una sua mostra di
Opere recenti presso la Fortezza Medicea. Suoi
dipinti sono in collezione presso la Galleria
Comunale d’ Arte Moderna, i Musei Capitolini,
il Museo Macro di Roma.

Paolo Giorgi
1l mare intorno a noi Nella letteratura, musica, pittura e poesia
24 dipinti cm 30x30

Roma, Camera dei Deputati
Complesso di Vicolo Valdina
Sala del Cenacolo
Piazza in Campo Marzio, 42
Inaugurazione: 2 ottobre 2023, ore 17
2 — 13 ottobre 2023
Orari: dalle ore 11 alle ore 19,30 (ultimo ingresso ore 19)
Giorni di chiusura: sabato e domenica

Pittura: Ivan Ajvazovskij - L’addio di Pushkin al mare

Poesia: Emily Dickinson - Poesia

Poesia: Theodore Storne - Il gabbiano e il mio cuore

Poesia: Charles Baudelaire - L’uomo e il mare

Poesia: Eugenio Montale - Mediterraneo
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La Serra ha il suo
simbolo all’ingresso

del borgo. Tre lumache
impresse nella pietra ad
opera del maestro Yoshin
Ogata che ha saputo
rappresentare in questa
scultura Iorgoglio del
paese e dei suoi abitanti.

Non conoscevo la frazione di La
Serra di Lerici, ma parlando con lo
scultore giapponese YOSHIN OGATA
mi sono incuriosita ed ho iniziato a
documentarmi.

La Serra si trova alle spalle di Lerici,
su una collina coltivata a ulivi. Por-
tovenere, 1’isola di Palmaria, il Tino
e il Tinetto arricchiscono e rendono
insuperabile il paesaggio del mar
Ligure. Il piccolo centro, come gli
altri borghi della zona, si distingue
per i carrugi, archivolti e ripide scale.
Come Tellaro probabilmente si svi-
luppo con I’abbandono di Barbazzano
e San Lorenzo. Nel XVI secolo si
fortifica con la costruzione di mura
per le non rare invasioni turche. Nella
chiesa parrocchiale ¢ conservata una
tela del XVII secolo raffigurante San
Giovanni.

Un bel paese che da ben cinquantasei
anni, nel mese di agosto, porta avanti
con successo crescente la “Sagra della
Lumaca” che viene celebrata in onore
del patrono San Giovanni.

Cosi, in occasione dell’ultima edizio-
ne, per abbellire La Serra di Lerici ¢
stata inaugurata una scultura di Yoshin
Ogata, raffigurante una lumaca.

La committenza della scultura inizia
sei anni fa, quando il Comune di Lerici
chiedeva allo scultore Ogata un’opera
particolare. La giunta comunale gui-
data da Leonardo Paoletti, approvava
la bozza progettuale presentata dallo
scultore residente da tempo a Lerici.
Il simbolo del borgo collinare della
Serra era ed ¢ la lumaca, ed anche
gli abitanti gradivano che fosse una
creazione del maestro giapponese a
celebrarla.

Ogata ha lavorato con entusiasmo a
questa commessa cosl inconsueta, e
anche se con un lasso di tempo lento,
la lumaca ¢ finalmente arrivata, un’o-
pera rappresentativa della lumaca che
richiama simbolicamente la tradizione
locale, collocata nello spazio centrale
del paese. Scolpita in un marmo rosato
che bene si inserisce nel contesto
delle case del borgo con quelle linee
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Agosto 2023. Inaugurato al borgo La Serra d1 Lerici (SP
la scultura del maestro OGATA dedicato alla [umaca

curve di una pulizia e perfezione
straordinaria.
“E intento di questa amministrazione
conservare il rispetto della tradizione
storica locale e riconoscere il valore
della tradizione radicata nel territorio
con attenzione alle specificita e alle
caratteristiche che distinguono le
varie frazioni” si legge nella delibera
della giunta.
Partendo con la gioia di poter scolpi-
re qualcosa che potesse rendere piu
felici, la realizzazione della scultura
¢ nata da una serie di riflessioni: 1’ef-
fetto che fa una goccia d’acqua quan-
do cade creando cerchi concentrici,
questo ¢ uno dei motivi caratteristici
delle sue sculture che ritornano nella
sua lumaca. Ogni essere vivente ha
un legame con I’acqua e la lumaca
che addirittura scivola per procedere
nel suo cammino, con la sua calma e
con le sue linee armoniose ¢ seguita
da due piccole lumache. La lumaca
va piano. Ama la pioggia. E il sim-
bolo di una vita che scorre tranquilla,
che segue i suoi ritmi naturali. Una
lezione questa che dovremmo ricor-
dare. E poi, fra tanti animali, questo
essere piccolo che gira con la sua
‘casetta’, puo ricondurci ad un si-
gnificato pit ampio. L’essere umano
dovrebbe riflettere e considerare la
lentezza come un valore, intesa come
calma, come capacita di fermarsi
quando ¢ il momento.

Maria Gabriella Savoia

Yoshin Ogata. Nato a Miyakonojo nel
1948, le sue sculture sono richieste in tutto
il mondo, in 35 paesi diversi del mondo,
dalla Florida all’ Australia, vive a Lerici.
A vent’anni ha iniziato a viaggiare, era un
ragazzo che aveva scelto di vivere in Italia,
per studiare alle Accademie di Belle Arti,
dopo aver vissuto a Londra, negli Stati Uni-
ti, poi in Messico. Arrivato in Italia decise
di rimanere. E pur nelle differenze si sente
un cittadino giapponese e italiano. Quando
rientra da un viaggio all’estero, superato
il confine sente che sta tornando a casa.

Espone le sue prime sculture nel 1969,
presso il Shinseisaku-Kyoukai di Tokyo e

Lo scultore Yoshin Ogata accanto alla sua scultura “Lumaca” al Borgo La Serra (SP).

nel 1970 si trasferisce a Londra dove studia
al British Museum. Dopo un lungo viaggio
attraverso I’Europa decide di recarsi negli
Stati Uniti e in Messico.

Nel settembre 1971 arriva in Italia, dove si
iscrive all’ Accademia di Belle Arti di Bre-
ra. Da Milano si trasferisce poi a Firenze,
Roma e si ¢ diplomato a Carrara nel 1975.
Nel 1974 viene invitato alla Internationale
Kunst und Informationsmesse di Dus-
seldorf e nel 1975 alla Internationale di
Kunstmesse di Colonia.

Nello stesso anno & presente a Sasso
Marconi, presso la Casa dell’Arte, in
“Giappone oggi”. Nel 1976 sempre con
la Casa dell’ Arte, partecipa all’ Arte Fiera
di Bologna. 1977 “Artist stranieri operanti
in Italia” alla Quadriennale di Roma. Nel
1980 partecipa alla Biennale di Arese.
Tiene la sua prima mostra personale in
Giappone presso la Daimaru Gallery di
Osaka.

Partecipa a numerosi simposi internazio-
nali di scultura in Germania, Giappone,
Spagna, Italia, Ungheria. In Belgio, nel
1983, personale presso il Museum de Zalm
di Mechelen.

Nel 1985 mostra personale di scultura
presso lo Studio Bonifacio di Genova. Nel
1986 realizza opera monumentali in marmo
di Carrara a Soltau e Blieskastel in Germa-
nia. Continua inoltre a partecipare a espo-
sizioni collettive, tra cui la XIV Biennale
del bronzetto di Padova. In Giappone nel
1990 personale di scultura e pittura all’ Art
Museum Giinza di Tokyo; “Scolpire all’a-
perto”, Carrara. Espone alla Galerie Ama-
rillys di Bruxelles e al Kursaal di Grottam-
mare quale vincitore del Premio per la

scultura Pericle Fazzini 1990. Nel 1991-
1992 scolpisce 1’opera monumentale “Le
vie dell’acqua” in marmo bianco di Carra-
ra per la Fondazione Umberto Severi di
Pozza di Maranello (Modena). Nel 1993
realizza a Muju, in Corea, una scultura-fon-
tana, “Colonna d’acqua”, in granito core-
ano e successivamente inaugura a Castel-
nuovo Magra la mostra “Sculture all’aper-
to” nel giardino del Palazzo Comunale. Nel
1994 personale a Tossa de Mar (Spagna) e
a Tokyo presso la Yu Gallery. Nel 1995
personale alla Shokando Gallery di Kyoto
e a Tarragona presso la Galeria Art Dama.
Nel 1996 presenta le sue opere alla Galle-
ria Arte Borgogna di Milano e al Museo
del marmo di Carrara. Nel 1997 personale,
Galleria Yu di Tokyo. Nel 1998 realizza
una scultura-fontana “Origine-Acqua” a
Taipei (Taiwan), realizza una scultura
monumentale “Land Mark” 6mvh Hua-
lien-Taiwan. Nel 1999 mostra personale al
Castello Malaspina organizzata dai Comu-
ne di Massa e Provincia di Massa-Carrara.
Nel 2000 mostra personale al Salone del
Console Generale del Giappone, Milano.
Partecipa al Sekigahara Simposio (orga-
nizzato per 1’occasione del Quattrocente-
simo Anniversario di Guerra civile di
Sekigahara-Giappone). Nel 1999-2000
progetta una fontana “Le Vie dell’ Acqua”,
per I’isola pedonale della Citta di Miyako-
nojo (Giappone). Nel 2001 mostra antolo-
gica al Museo Municipale di Miyakonojo.
Nel 2002 realizza una fontana “Lo Spirito
d’Acqua” all’Hotel Terme di Saturnia.
Realizza una scultura monumentale per
marciapiede artistico di Rapolano Terme.
Nel 2003 realizza una fontana “Suono

d’Acqua”, Campiglia Marittima; scultura
“Byblos-Acqua ‘03 (Libano); scultura
monumentale “Le vie dell’acqua’03”,
Guilin Yuzi Paradise (Cina). Nel 2004
scultura “Sole”, Cerisy La Foret (Francia);
scultura “Divino di vino”, Balatonfured
(Ungheria); mostra personale “L’incanto
della forma”, Istituto Romeno di Cultura e
Ricerca Umanistica, Venezia. Nel 2005
Scultura “Duo”, Sapporo (Giappone);
mostra personale La Galerie de la Cathe-
drale, Fribourg (Svizzera); Belle Usine,
Fully (Svizzera); Galleria Art Dama, Ca-
lafell-Platja (Spagna); Banca di Teramo e
di Ascoli, Teramo; Museo Crocetti, Roma;
Chiesa di Suffragio, Carrara. Nel 2006
realizza Fonte Battesimale, Acquasantiera
e Altare, Chiesa di Santa Maria di Costan-
tinopoli, Angri (SA), realizza “Water Mark
‘06” ISOU-University, Kaohsiung
(Taiwan). Espone una scultura grande
”Forma d’Acqua” alla Biennale di Scultu-
ra Internazionale al Castello di Aglie (To-
rino), curata da Luciano Caramel e alla
Biennale di Scultura di Carrara. Espone le
sculture piccole all’Arte Fiera di Girona
(Spagna) con la Galleria Joan Planellas e
successivamente tiene una mostra indivi-
duale con la stessa galleria. Nello stesso
anno partecipando ai Simposi; Yesemek,
Gumusluk-Bodrum (Turchia), Puerto de
Rosario (Spagna), realizza una seria di
sculture “Mindscape (Paesaggio Menta-
le)”. Nel 2007 viene invitato a Coral
Springs Museum di Florida (USA) a rea-
lizzare una scultura “Mind scape-CS” in
travertino rosso Persiano per il Giardino di
Pace. Mostra antologica all’Abbazia di
Rosazzo (UD) dal settembre al novembre.

Nel 2008 realizza la scultura monumen-
tale “Paesaggio Mentale-K” First Kaoh-
siung University (Taiwan), scultura-fon-
tana “IZUMI” Izmir (Turchia), scultura
monumentale “Paesaggio Mentale-M”
Mersin (Turchia), scultura “Corrente
d’acqua” Almazan (Spagna), scultura
“Goccia” Cerisy la Foret (Francia), scul-
tura “5 Anelli” di marmo per il Parco
Olimpico di Pechino (Cina). Viene invi-

tato alla mostra “China Art Festival a
Guangrao” con una scultura monumenta-
le “Acqua & Fuoco”. Nel 2009 espone
I’istallazione “Paesaggio mentale” al
Salone del Mobile a Milano. Partecipa con
una scultura alla mostra collettiva “Civil
Right” (Museo dei Bozzetti di Pietrasan-
ta) nel Rosa Park Museum, Montgomery,
Alabama (USA). Mostra personale al
Parco Oscar e centro storico di Padova

con le opere monumentali, contempora-
neamente mostra alla Galleria Anna
Breda con le opere di dimensioni piccole
(Padova), realizza la scultura monumen-
tale “Via del Sogno” nel Parco di Scultu-
ra ad Urumgqi (Cina) per I’occasione del
60° Anniversario della Nuova Cina, rea-
lizza scultura monumentale “Paesaggio
Mentale” a Damasco (Siria, Damascus
International Sculpture Symposium). Nel

2010 realizza scultura monumentale “Ni-
le’s drop” ad Aswan (Egitto, Aswan In-
ternational Sculpture Symposium). Rea-
lizza la scultura monumentale “Water
Mark” ad Abu Dhabi (UAE) e Timisoara
(Romania). Mostra personale “FORME
NEL VERDE SULLA FRANCIGENA IN
VAL D’ORCIA” San Quirico d’Orcia,
Bagno Vignoni, Rocca d’Orcia, Radico-
fani, realizza sculture monumentali “Im-
pronta d’Acqua” a Tangshan (Cina) e
“Corrente” a Taizhou (Cina). Nel 2011
scultura monumentale “Spiritual Water”
in granito nero nel campus di Tsinghua
University a Pechino (Cina), realizza
scultura monumentale “Sole” a Limassol
(Cipro). International Sculpture Sympo-
sium in Inox, Wuyukcekmece-Istanbul
(Turkey), Hualien International Stone
Sculpture Symposium (Taiwan). Exhibi-
tion Parco del Gran Teatro Puccini, Torre
del Lago (LU). Nel 2012 realizza scultu-
ra “Water Song” Adelaide Hill Internatio-
nal Stone Sculpture Symposium (Austra-
lia), scultura “Corrente” BenQ Internatio-
nal Stone Sculpture Symposium (Taiwan).
Mostra personale Galleria Juen Wakaya-
ma e Galleria Yu Tokyo (Giappone). Nel
2013 Arte Fiera di Genova “Arte e Colle-
zionismo” Editore Francesco Chetta,
Symposium Albiano-Trento. Mostra
personale Galleria Shimada Kobe (Japan),
Geam MAT Museum Art of Timisoara
(Romania), Timisoara Sculpture Work-
shop - Museum Satului (Romania), Spo-
leto International Art Fair. Nel 2014rea-
lizza la scultura monumentale “Sole na-
scente” Art Festival di Tour du Pin
(Francia). Mostra personale alla Galleria
Juen (Giappone) e alla Galerie Monika
Beck (Germania), realizza la scultura
monumentale “Felice Volo” in legno
all’ Aeroporto di Antonio Canova di Tre-
viso-Venezia. 2015 installazioni per
Kortrijk EXPO ARCHITECT@WORK
(Belgio), mostra personale alla Gallerie
Simoncini Lussemburgo, scultura “Goc-

cie” Sculpture symposium Champagnole
(Francia), scultura “Cerchi d’acqua”
symposium Belpasso (CT), scultura
“Time & Space Infinite” BenQ Interna-
tional Workshop Shinciu (Taiwan), scul-
tura “Felice corrente” Fuzhou internatio-
nal sculpture symposium (Cina). 2016
realizza la scultura “Love” Chayi Simpo-
sio Internationale di Scultura (Taiwan),
scultura “Sunshine” Adelaide Hill Simpo-
sio Internationale di Scultura (Australia),
mostra personale Castello di Lerici con il
patrocinio della Presidenza del Consiglio
dei Ministri e di Ministero per i Beni e le
Attivita Culturali.2017 International
Mediterranean Sculpture Workshop -
Hammamet (Tunisia), realizza la scultura
“Nature-Water”, Stone Workshop Differ-
dange (Lussemburgo), scultura “Love’s
Drop” International Hualien Stone Sculp-
ture Festival (Taiwan) ed ¢ invitato a re-
alizzare la scultura “Genesis-Water”
Brancusi Sculpture Workshop - Targu Jiu
(Romania). 2018 mostra personale “Ge-
nesi” alla Galleria Arianna Sartori di
Mantova. BACAU Simposio Internazio-
nale di Scultura in Legno, Centro Cultu-
rale di G. Apostu (Romania). KANIV
Simposio Internazionale di Scultura
(Ukraine). 2019 (marzo) partecipato in
Riyadh Simposio Internazionale di Scul-
tura (Arabia Saudita). Simposio Interna-
zionale di Scultura a Molfetta (Bari),
(ottobre) realizza la scultura “Forma
d’Acqua-Goccia” ed espone alla MISK
Art Fair in Riyadh (Arabia Saudita). 2020
partecipa alla “Mostra di Scultura nel
Tempio Meiji” a Tokyo. 2021 mostra
personale di Scultura a cura di Debora
Ferrari e Luca Traini, Sala Veratti, Varese
(VA). Mostra personale di Scultura, Hotel
Bylon, Lerici (SP). 2022 mostra collettiva
“The red point” al Palazzo del Medico
(MS), Mostra di Scultura alla Galleria
Forti a Forte dei Marmi (LU), mostra
personale al Palazzo Rossetti / Fondazio-
ne Terre Medicee a Seravezza (LU).
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Milano, Palazzo Pirelli - Spazio Eventi, 20 settembre - 5 ottobre 2023

ALESSANDRO NASTASIO

LA RICERCA DEL VERO E DEL BELLO

«Titone quando Dio volle rendere amara la vecchiaia», 1986, bronzo

Il Consiglio di Regione Lombar-
dia, a Milano nello Spazio Eventi
di Palazzo Pirelli, promuove la
mostra personale dedicata al mae-
stro Alessandro Nastasio, intitolata
“La ricerca del vero e del bello”,
inaugurata lo scorso 19 settembre e
aperta al pubblico fino al 5 ottobre
2023. Per I’esposizione sono stati
selezionate opere in bronzo e di-
pinti ad olio che tanta fama hanno
portato all’artista milanese.

Alessandro Nastasio nasce nel
1934 a Milano, dove vive e lavora
nell’ Atelier in via Eustachi.

Nel 1947 il pittore albanese Hi-
braim Kodra ne intuisce le native
disposizioni per 1’espressione
figurativa e lo avvia nella ricerca

del proprio originale percorso ar-
tistico. Dopo aver gia conseguito
promettenti risultati per la felice
scioltezza del suo segno espres-
sivo, nel 1952 segue la “scuola
libera del nudo”, tenuta da Aldo
Salvatori. Nel 1966-67 otterra la
cattedra all’Accademia di belle
arti di Brera e pertrent’anni si
dedichera all’insegnamento di
Educazione Artistica in diversi
istituti scolastici.

Nel 1960 frequenta 1’Atelier di
Giorgio Upilio dove lavorano
Giacometti, Lam, Fontana, De
Chirico, di cui ha modo di studiare
le tematiche, i miti ispiratori e il
linguaggio tecnico espressivo. Af-
fina le istintive capacita manuali,

«Girotondo disordinato», 1986, bronzo (collezione privata)

che mettera sempre generosamente
al servizio del suo mondo artistico,
prima presso la fonderia MAF con
il maestro Tullio Figini che gli
spiega i segreti della fusione rina-
scimentale a cera persa e incontra i
maestri Crocetti, Manfrini, Manzu,
Minguzzi, Fabbri, spostandosi poi
a Quinto de Stampi alla fonderia
De Andreis dove operano Marino
Marini, Pomodoro, Rudy Wach,
Strebelle, Negri e Rosental.
Assiduo lettore dei grandi testi
sapienzali dell’antichita, si ¢ for-
mato in particolare sulla Bibbia di
cui ha illustrato con xilografie, ac-
quetinte, acqueforti e linoleografie,
soprattutto il Cantico dei Cantici,
il libro del Qoelet e diverse pagine
dei Vangeli, ma ha attinto la sua
ispirazione anche alla tradizione
filosofico-religiosa del mondo
orientale attraverso la lettura di
Rig-Veda, Upanisad e il Matnavi
di Rumi.
Assiduo e appassionato ricercatore
delle strutture invisibili che danno
coesione e significato a tutta la
dimensione fenomelogica dell’e-
sistere, si € mosso costantemente
sulle tracce della sacralita e del
mistero segreto delle cose, degli
archetipi che rappresentano le
leggi del divenire, delle essenze e
dei principi che dalle pagine delle
fiabe, dei miti, e dell’epica ha
cercato di trasporre in immagini
sempre avvolte da un grande alone
fiabesco e intrise di straordinario
fascino evocativo e allusivo.
Per questo i suoi soggetti sono
spesso calati in dimensioni atem-
porali mediante soluzioni eteree
che talora creano un contesto squi-
sitamente esoterico. Non trascura
peraltro il rapporto tra 1’espres-
sione della bellezza in relazione
all’oggetto utile per cui ama in-
ventare soluzioni decorative con
uno spirito ludico particolarmente
geniale, e al tempo stesso si impe-
gna nel realizzare grandi opere, sia
pittoriche che plastiche in collabo-
razione con architetti famosi quali:
Figini e Pollini, De Carli, Gardella,
Faranda, Selleri, Ponti.
Le sue opere si impongono presto
all’attenzione di diversi mercanti
d’arte: prima Max G. Bollag di
Zurigo e Paul Marmaridis di Atene
e successivamente Georges Zeenny
di Beiruth acquistano le sue opere e
lo inseriscono fra i grandi maestri
dell’ Arte contemporanea.
La Phillys Lucas di New York
lo propone come grafico e gli fa
conoscere Salvador Dall.
Ha esposto in numerose personali
in Italia e all’estero ricordiamo le
ultime: nel 2013, Incontri e sug-
gestioni verdiane (1813-1913),
Spazio Oberdan, Milano e Trezzo
sull’Adda; Antologica di bronzi e
dipinti presentati da Laura Bosio,
Comune di Pessano con Bornago;
nel 2014 Portale Bronzeo “Porta
Fidei”, SS. Martiri Nazaro e Celso,
presentazione di Renzo Sala.
Espone le sue sculture da Ada
Zunino e Rinaldo Rotta.

a cura di Maria Gabriella Savoia

«La Olte de Espaiia», 1984, bronzetto (collezione Pioltello - MI)

«Tre Grazie»

«Le sirene di Ulisse»

«Democrito Eraclito. Elogio alla follia, Erasmo»

«Omaggio a Yeats. (Amore e Morte)»

Alessandro Nastasio, da oltre
mezzo secolo opera nella sua
bottega, una delle poche rimaste
che ricordano I’arte quand’era
un laboratorio d’idee che ben si
coniugava con la vita sociale e
la creativita milanese.

In campo internazionale, 1’arti-
sta occupa un posto di rilievo per
la sua maniera caratterizzata dal
disegno armonioso e carico di
contenuti espressivi universali.
La sua arte, sin dalla prima meta
del secolo scorso, continua a
mantenere una fresca e costante
ricerca del vero e del bello.
L’immanenza e la trascendenza
sono i principali elementi che
connotano la sua ricerca arti-
stica.

Il metodo espressivo ¢ ben de-
finito e la sua tecnica pittorica
¢ fra le piu originali per la stra-
ordinaria coloritura e i risultati
cromatici.

Nelle sue opere c’¢ un esi-
stenzialismo tradotto in chiave
misterica che pone 1’attenzione
verso |’alterita e i problemi
dell’umanita.

I suoi temi religiosi spesso si
rifanno a figure mitologiche, in
una condivisione prospettica sia
teorica che empirica.

I riferimenti di natura arcaica,
sembrano volgere verso un cor-
pus dottrinale da cui non si pud
prescindere.

La sua ¢ una rappresentativita
che rende comprensibile quell’a-
strattezza che procede su cio che
¢ storicamente radicato secondo
la tradizione, la prassi, I’appar-
tenenza, il contenuto di fede e
I’orientamento confessionale.
L’arte di Nastasio non ¢ fatta di
stereotipi o di relazioni interper-
sonali, ma di una costante ricerca
che si manifesta tra le emozioni
e la memoria ancestrale. Pur te-
nendo conto dell’'uomo razionale
di Cartesio, nella dimensione
fisica e psichica, Nastasio non
rinuncia a quella sfera spirituale
che continua a essere la sua ispi-
razione, e ci riesce con una tale
leggerezza che supera il mito
dell’'uomo microcosmo.

La metafisica di Nastasio si
basa molto sul concetto dell’lo
nella psicanalisi Freudiana e in
quella psicologica e umanistica
Junghiana.

Nelle sue opere quel concetto
di divinita unica sostenuta da
Marco Tullio Cicerone, finisce
per rivelarsi attraverso la figura
di Cristo che appare spesso nei
suoi dipinti come entita centrale
della felicita e della liberta eter-
na dell’'uomo. Ed ¢ questa forse
la vera cifra artistica di Nastasio.

Nicolo Licata

Alessandro Nastasio con Adalberto Sartori all’inaugurazione della mostra

«San Giorgio», 1968, bronzo (collezione privata)

«La natura e superiore all’arte», (fronte), 1983, bronzo e sasso di Gabicce Mare
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Suzzara (MN), Pro Loco, dal 23 settembre al 22 ottobre 2023

Omaggio a VANNI VIVIANI

Lo scorso Sabato 23 settembre la Pro
Loco della Citta di Suzzara (MN), in
piazza Garibaldi 5/7, ha inaugurato
I’importante mostra “Omaggio a Van-
ni Viviani”. La mostra, che si avvale
del patrocinio di Comune di Suzzara,
Comune di San Giacomo delle Segna-
te, dell’ Associazione “Amici del Pre-
mio Suzzara” e della Pro Loco, prose-
guira fino al 22 ottobre 2023. (Orari
d’apertura: sabato 15.00 / 19.00, do-
menica 10.00/12.00 - 15.00/19.00). La
mostra, presentata dallo storico d’arte
prof. Marzio Dall’ Acqua, comprende
un ciclo di opere storiche realizzate
negli anni sessanta con spighe di
grano applicate, rappresentanti in em-
blema, 1’affollata umanita. Sculture,
ceramiche, e dipinti con la Mela che
ripercorrono 1’evoluzione artistica e
filosofica di Viviani. E la mela, infatti,
I’elemento identificativo, la costante,
I’icona simbolica della produzione
artistica di Viviani, a partire dal 1967,
quando per la prima volta compare il
“Pomo”, che rimarra poi protagonista
unico nella produzione del maestro,
un simbolo che concentra in sé una
serie di significati e di ambiguita. Le
mele di Viviani sono un ricettacolo di
sensualita, di fertilita, di eleganti si-
nuosita che si intrecciano e disegnano
figure nuove, creano spazi, invadono
atmosfere metafisiche, provocano
riflessioni sulla natura, sulla realta e
irrealta dell’essere e del vivere. Sono
forme mute che parlano attraverso la
loro sfericita, la densita polposa di un
frutto, la virtualita di un seme.
Numerosi i suoi riconoscimenti nazio-
nali ed internazionali: 1970 VIII Bien-
nale Internazionale d’Arte Mentone,
Francia. 1974 XXVII Premio “Mi-
chetti” Chieti (primo premio). 1975
X Premio “Segantini” Trento (primo
premio). 1979 X Premio “Salerniana”
Trapani (primo premio). 1981 “Itine-
rari Cardiaci” Centro Bayer Germania
(primo premio). 1987 The Ethnic
Affair Melbourne Australia. 1991
XXX “Premio Suzzara” Mantova
(medaglia d’oro del Presidente della
Repubblica).

Tra le pitl importanti personali ricor-
diamo: 1979 “Vanni Viviani” Museo
Alternativo Remo Brindisi Ferrara.
1983 “Il Convito di Pietra” Fortezza
del Priamar Savona. 1986 “Triennale
di Milano™- 1986 “Arquiteturas de Le-
onardo a Niemeyer” Museu de Arte de
Sao Paulo Brasile. 1988 - 1996 “The
Big Apple” Aeroporto Kennedy New
York. 1998 “Pisaneide” EtruriArte
Venturina Livorno. 2001 “Geometrie
del Seme” Young Museum Palazzo
Ducale Revere Mantova. 2002 “Pom
Aria” Fruttiere Palazzo Te, Mantova.
Nel 2002 I’artista dona CA’ di POM

a S. Giacomo delle Segnate (MN),
residenza di elezione e di lavoro, alla
Fondazione Banca Agricola Manto-
vana, per farne un Centro Culturale
aperto a tutte le istanze dell’arte, oggi
Museo Vanni Viviani.

VANNI VIVIANI (1937 - 2002)

Vanni Viviani nasce nel 1937 a S. Gia-
como delle Segnate (MN)), si trasferisce
giovanissimo a Bolzano dove inizia I’at-
tivita artistica, improntata inizialmente
sulla figurazione pittorica e scultorea.
Nel 1963 vive e opera a Parma, parte-
cipando attivamente alle avanguardie
emiliano-lombarde, ove si segnala tra
i giovani protagonisti di corrente sul
simbolo per la sua inconfondibile perso-
nalita, il soggiorno parmense si identifica
nel ciclo di opere realizzate con spighe
di grano applicate, rappresentanti in
emblema, I’affollata umanita. Negli anni
70 si trasferisce in via Brera a Milano,
capitale dell’arte europea ed ¢ nell’am-
bito milanese che avverte il bisogno di
passare dalla collettivita delle spighe
all’individualita della “Mela”, simbolo
allusivo ed erotico, frutto delle religioni,

delle favole, della scienza e degli eroi,
evocante con la sua capacita descrittiva
e citazionista importanti momenti del
passato, dal Pomo d’oro di Paride alla
religiosita di Piero della Francesca, alla
catarsi dell’ Ultima Cena Leonardesca per
finire col surrealismo magrittiano con la
mela simbolo di vita, di sensualita, luogo
delle idee, con un’ ineguagliabile capacita
di rappresentare la storia e i sentimenti
dell’uomo attraverso questa metafora.
La critica lo segue con crescente inte-
resse nella sua parabola creativa; Luigi
Carluccio, scriveva: “Viviani, un caso
della pittura italiana contemporanea”.
Mario De Micheli: “Viviani, prodigioso
giardiniere di un incorrotto pomario”.
Renzo Margonari: “Viviani, non dipinge
mele ma nudi umani”. Nei primi anni ‘70
I’artista su invito della scrittrice ed amica
Milena Milani inaugura uno studio estivo
nell’Eden privato di Villa Faraggiana ad
Albissola (SV) dove per vent’anni opera
nel campo della ceramica artistica, realiz-
zando moltissime opere uniche. Nel 1975
porta a compimento “Monumentalmente
Vostro”, la grande opera che trova acco-
munati 49 tra gli artisti piu significativi
dell’area lombarda. Nel 1983 realizza
il “Convito di Pietra” citando in dieci
grandi opere I’Ultima Cena di Leonardo,
I’alto profilo artistico dell’opera viene
proposto per rappresentare 1’arte italia-
na a Melbourne in Australia. Iniziano
poi i frequenti viaggi in Sud America,
dove conosce Oscar Niemeyer, il grande
architetto, inventore di Brasilia, diven-
tano amici, le pomacee curve trovano
corrispondenza fra le ali architettoniche
di una Brasilia metafisica, “Arquiteturas
de Leonardo a Niemayer” ¢ la grande
mostra-omaggio all’amico, ospitata al

Museo D’Arte Contemporanea di San
Paolo. Viviani nel 1988 a sorpresa lascia
il vecchio quartiere bohemien di Brera
a Milano, ritorna al paese e alle proprie
origini virgiliane, inventa Ca di Pom, ad-
densa di significati la sua opera, concre-
tizza il suo universo alla conquista della
sua pil intima identita. Nel 1995 Alitalia
per L’ Arte nell’ambito di far conoscere
le piu significative espressioni dell’arte
contemporanea italiana, lo invita nei pro-
pri spazi presso 1’aeroporto J.F. Kennedy
di New York a presentare una selezione
antologica della sua opera, “The Big
Apple” ¢ il titolo emblematico della
vicenda artistica del maestro italiano.
Nel 1998 “Pisaneide” in 15 grandi opere
I’artista interpreta una rovinosa caduta
della storica Torre in Piazza dei Miracoli
a Pisa, come a rappresentare nella sua
provocazione sibillina, I’ipotesi di una
caduta degli ideali che solo gli strumenti
dell’amore possono evitarci. Nel 2001 lo
Young Museum di Revere (MN) dedica
al maestro la personale “Geometrie del
Seme” con opere realizzate a cavallo del
terzo millennio. Nel 2002 Viviani realizza
il suo sogno, donando Ca di Pom alla
Fondazione Banca Agricola Mantovana
per farne un Centro Culturale e Museo
Vanni Viviani, aperto a tutte le istanze
dell’arte, promuovendo in particolare
I’attivita dei giovani. L’ultima grande
esposizione antologica “Pom Aria”
alle Fruttiere di Palazzo Te a Mantova
(aprile-giugno 2002) sintetizza la sua
vita artistica, dalle spighe alle mele per
concludersi con grandi sculture in lamina
di ferro svuotate, che evidenziano nella
negativita della rappresentazione, “I’A-
nima” dei suoi personaggi da Adamo a
Dafne agli Angeli Totemici.
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Cornuda (TV), Tipoteca Italiana, dal 23 settembre al 23 dicembre 2023

In un tempo lungo

LIVIO CESCHIN / opera grafica

11 paesaggio sara di nuovo protagonista
negli spazi espositivi Tipoteca Italiana
e questa volta in un percorso che racco-
glie una cinquantina di opere grafiche
dell’incisore, tra incisioni, disegni e
tecniche miste.

In un tempo lungo svela proprio la
genesi delle opere in mostra: oltre ad
attingere ispirazione dalla natura e dal
silenzio I’arte di Ceschin trae la linfa
vitale dei segni sulla lastra da un tem-
po che ¢ lungo perché metabolizzato,
distillato, nutrito dalla frequentazione
di maestri e opere del passato che
trovano nuova forma nello sguardo
dell’incisore trevigiano capace di pla-
smare emozioni e poesie nella materia
dell’inchiostro e della carta. Non a
caso, il percorso dell’artista & costellato
da intense collaborazioni con poeti del
nostro tempo: Zanzotto, Rigoni Stern,
Luzi e Cappello, per citarne alcuni.
Tale lento (e lungo) elaborare il pul-
sare del mondo che ci circonda e di
quello interiore dona all’opera grafica
di Ceschin una bellezza e un valore
“senza tempo” che parla alla nostalgia
di stagioni perdute del cuore.

L’inaugurazione pubblica si tiene
sabato 23 settembre alle ore 17 alla
presenza dell’artista e dei curatori
Tipoteca Italiana (Via Canapificio 3,
Cornuda TV)

La mostra affronta differenti tematiche
ed esperienze che hanno caratterizzato
il percorso artistico di Livio Ceschin,
incisore trevigiano (nato a Pieve di
Soligo nel 1962): In primis lo studio
delle incisioni originali di grandi
maestri come Rembrandt, Tiepolo,
Canaletto, alla base della realizzazione
delle opere di formazione; le edizioni
d’arte in collaborazione con Andrea
Zanzotto, Mario Luzi e Rigoni Stern,
incluse le piu recenti con Pierluigi
Cappello e Mauro Corona. Saranno
esposti schizzi di studio raccolti in car-
net e realizzati attraverso il segno della
matita, della china e dell’acquerello.
Accompagneranno alcune incisioni le
rispettive matrici metalliche dove il

«Lungo il viale», 2023, tecnica mista su carta intelata, cm 110x80

«Sul Piave», 2006, acquaforte, puntasecca, mm 298x908

«Dimore», 2023, tecnica mista su carta intelata, cm 110x100

visitatore potra osservare e compren-
dere con pil chiarezza il lungo lavoro
preparatorio prima dell’ultima fase
decisiva al torchio. Una sezione della
mostra sara inoltre dedicata alla didat-
tica dell’incisione e della stampa con
I’esposizione di strumenti e materiali
utilizzati, con video interattivi che rac-
conteranno I’artista incisore non solo
sotto un profilo tecnico e professionale,
ma anche poetico e culturale.
Durante il periodo espositivo, che si
protrarra fino a sabato 23 dicembre
(ingresso libero), saranno program-
mati incontri pomeridiani e serali che
verranno di volta in volta resi pubblici,
come ad ottobre la presentazione del
catalogo, edito da Grafiche Antiga.
(Per le novita in merito e ulteriori in-
formazioni consultare i siti: di Tipoteca
Italiana e di Livio Ceschin).

“Livio Ceschin inizia I’attivita di inci-
sore nel 1991, lavorando sui maestri del
passato e trovando quindi ispirazione
nel paesaggio trevigiano, dalle Prealpi
alla laguna: rifacendosi dunque a una
tradizione che, nata con 1’attenzione
per la campagna trevigiana di Gugliel-
mo Ciardi, si ¢ sviluppata per circa
un secolo fino alla seconda meta del
Novecento, annoverando tra le sue fila
numerosi pittori. In particolare Giovan-
ni Barbisan fu maestro eccellente nel
ritrarre gli aspetti del paesaggio veneto
attraverso incisioni di straordinaria fi-
nezza. E da questo maestro che parte la
ricerca paesaggistica di Livio Ceschin:
ma, per I’incisore trevigiano, Barbisan

¢ una figura storica, a legarli non ¢ la
continuita di una traditio scolastica
bensi l'ispirazione che viene dalla
medesima visione dei luoghi; la resa
vibrante e luministica che accomuna,
per certi aspetti, le loro incisioni &
coerente con il paesaggio rappresen-
tato, con la bellezza discreta delle
colline e della campagna, con la luce
veneta. E poiché la scelta di seguire
la tradizione ¢ frutto di un recupero
“storico”, ecco che I’omaggio viene
esplicitamente dichiarato: come
una tessitura che vibra della stessa
atmosfera della natura evocata si
insinuano, soprattutto negli ultimi
anni, tracce di scrittura, frammenti
epistolari e brani di poesia. E la sto-
ria dell’uomo, € 1’uomo stesso che
si fa presenza attraverso la parola.
Questo alto pensiero che fonda 1’ispi-
razione di Livio Ceschin ne giustifica
gli esiti di raffinata bellezza: la tec-
nica impeccabile, I’eccezionale resa
naturalistica, la straordinaria abilita
compositiva, anche nelle lastre di
inconsuete, vaste proporzioni.

Ma al di la della folgorazione “romanti-
ca”, dell’ispirazione artistica tradotta in
opera d’arte, I’opera di Livio Ceschin
offre anche una riflessione sulle modifi-
cazioni del paesaggio dalla seconda meta
del secolo scorso, sull’'urbanizzazione
che ha alterato profondamente il territo-
rio. La campagna di Ceschin non ¢ pit
quella di Giovanni Barbisan: ecco allora
che I’obiettivo sirestringe a cercare pic-
cole oasi di intatta natura di cui I’incisore
descrive i particolari pitt minuti. «Non
solo» spiega Manzato «con i “Giardini
marginali” Ceschin dimostra di saper
trovare motivo di poesia anche nel
discreto erbario cresciuto al lato di una
strada o lungo i binari di una ferrovia. E
dunque, come per miracolo, il paesaggio
perduto si ricompone nelle incisioni
dell’artista, perché, come egli stesso
afferma, “quello che vediamo e che
intuiamo emana un fascino in cui ogni
elemento ¢ sublimato dal segno, in cui il
ricordo di tale rovina e degrado ¢ altret-
tanto significativo e consolatorio di quel-
lo delle pinete e dei boschi di betulle™»”.

Eugenio Manzato, Storico dell’ Arte

«Giardini marginali», 2009, acquaforte, puntasecca, mm 920x595
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Albese con Cassano (CO), Centro Civico “Fabio Casartelli”, dal 7 ottobre al 5 novembre 2023

MASSIMO PIAZZA

L’artista Massimo Piazza

Pittura come ritratto

E il suo ritratto la sua pittura. Filigrana di immagini trasparenti,
di visioni oniriche, di liriche geometrie, di spazialita metafisiche,
di teneri colori. Un immaginario del sogno ¢ quello di Massimo
Piazza, artista che ama vivere, nel silenzio claustrale dell’atelier,
di terra e cielo, della fragranza della natura vestita di verde e
azzurro, palpitante di interiorita.

Sono particolarmente i pastelli a definire la sua dimensione,
poetica e spirituale, che lo fa essere un visionario nel ritmo di
composizioni, tessute di forme reali ed evanescenti, che si impri-
mono negli occhi. Solo in apparenza fantasmatiche le immagini.
La loro essenza ¢ di corpi epifanici, siano essi tronchi di alberi,
uccelli o serpenti, nudi femminili, capaci di trasmettere emozioni
e di indurre a guardare oltre la siepe, nell’orizzonte prossimo
saturo di infinito.

Non pittore di spettacoli ¢ Massimo Piazza, né attore di gallerie,
né autocelebrativo. Timido vive, in solitudine, nutrendosi di
cultura e arte, della bellezza, materica e surreale, che lo circonda
inebriandolo di luce e di gioia. L'una e I’altra formano la sua
realtd di uomo nella quotidianita, anche quando 1’ombra della
notte si fa cupa e tace nella gola I’urlo di dolore. Sono specchio
le sue opere di intimita serena e melanconica: ritraggono una
persona gentile, una voce affettuosa, il suo candore di mistico.
Sa di vitalita incantata la creazione di Piazza, come sottolinea
la sequenza dei pastelli, emblematici di un personale élan vital,
che si manifesta nel rigore del segno e ancor piu del disegno, in
consonanza, oltre che con la tradizione italiana, con il ritorno ad
essa, unitamente a una sintassi sciolta, abrupta, fremente, spez-
zata, sinuosa, armonica, propria di non pochi artisti europei tra
fine Novecento e inizio XXI secolo. Disegno come architettura,
visibile e invisibile, necessario per rappresentare un luogo, un
corpo, un’idea all’interno di una operazione d’arte. A questa con-
cezione Piazza si rapporta, per intrinseca attitudine, dando vita a
immagini di visioni e passioni, di evocazioni, simboli, rimandi.
Appartiene al 1999 Crocifissione, determinata da robusto segno
volumetrico, che mette in risalto il senso del reclinato capite
dell’Uomo dei dolori, a cui si accompagna un nudo di donna,
che, con il suo bimbo, ¢ partecipe del Golgota. Arcana figurazione
che manifesta I’io religioso, segreto, dell’artista.

A distanza di un decennio si pongono parecchi pastelli, con-
trassegnati da volatile linearismo. Radici per un albero appare
ventaglio di verde aereo sul tronco antico, alimentato da ascen-
sionali rivoli di linfa e sangue. Una pianta di radici lussureggianti

«Senza titolo», 1966, inchiostro su carta, cm 48x33

e di fronde tremule al vento. Testimonia Ulivi I’insistenza sul
tema arboreo. Vigorosi e leggeri si mostrano nell’efflorescenza,
plasmata di colori, questi profeti di pace. Correlata al ciclo della
primavera & Evoluzione continua che, nello splendore di volute
vegetali, esprime 1’armonia della natura. Intriso di celeste si mo-
stra Frammento di ricordo. Vi palpita, diafana, I’immagine di una
giovane madre di fronte alla sua bimba e al gatto di casa. Strug-
gente memoria avvolta di cielo. E della speranza dell’incontro.
Piazza affida a una grafia incisiva la sequenza dei ritratti fem-
minili, alcuni ammiccanti e ironici, altri sensuali e sognanti,
espressivi di una fascinazione non lontana dal mondo patinato
della pubblicita, di cui non sono succubi. Dipinti di una vanitas
avvolgente con cui si entra in relazione e, con leggerezza, si flirta.
Volti ideali oppure di amiche, festanti nel verde primaverile e
nell’oro dell’estate; ridondanti di chiome medusee; provocanti
con il fuoco delle labbra. Li ritrae con simpatia I’artista e, talvolta,
si lascia attrarre dalla malia come risulta evidente nel dipinto
Dall’ombra, che raffigura, velato di blu e bruciante di rosso, il
viso di lei, apparso nella notte.

Ancor pilu seducenti si rivelano i nudi, serpentini nel tratto,
prorompenti di sessualita e della matissiana joie de vivre, che
esplode nella carne danzante e nei corpi fusi nell’amplesso.
Possiede il turgore erotico della giovinezza Nudo in rosa, che

«Senza titolo», 1976, pennarello su carta, cm 70x50

evoca, con pienezza di sensi, la Sulamite del Cantico dei cantici.
Corpo, elegante nella linearita anatomica, che avanza, incanta,
accende desideri.
Diverso per tematica si presenta Affondo nel fulmineo scatto
di un incontro di scherma. Plastico e dinamico il tratto che
definisce la figura dell’atleta, nell’istante in cui si assicura della
vittoria. Opera che, nella scansione compositiva e nella tensione
segnica, rivela il fascino del corpo. E al soggetto del corpo torna
piu volte I’artista, come nella drammatica rappresentazione, in
bianco e nero, di Omaggio al grande Mich, in Liberta negata e
nel frammento di Omaggio a Hitchcock.
Sebbene sia encomiabile il tentativo di coniugare, in diversi
lavori, linguaggi contrari di cultura, quali il tecnologico e I’'uma-
nistico, il verum di Massimo Piazza risiede nella contemplazione
della natura e nella esaltazione della donna e della sua bellezza.
Poesia, la sua, disegnata con i colori stessi della luce. Canta il
mistero racchiuso nella fioritura dei giardini, nella femminilita di
una ragazza, in un lembo di cielo, in una rosa ardente d’amore.
Giovanni Bonanno / Palermo, 19 aprile 2023

A MASSIMO PIAZZA

Massimo al tavolo che disegna. Massimo e le sue matite, i suoi
pastelli, le ecoline, le chine, le gomme. Massimo e i suoi fogli,
tanti fogli. Massimo che ogni foglio ¢ una “vetrata” attraversata
da “fili di piombo” a delimitare le forme e ogni forma & un’epi-
fania di piani infiniti. Massimo che ha bisogno del segno e il suo
¢ un bisogno mentale d’ordine in una scarica di impulsi elettrici
che muovono inarrestabilmente la mano. E un grafico, Massimo,
si vede in ogni linea tracciata, in ogni colore che riempie gli spazi,
in ogni taglio scenico. Nelle sue opere la luce fende 1’atmosfera
disvelando presenze e copresenze, metamorfosi e fantasmi di
un mondo naturale sempre in divenire. Sulle superfici, lo spazio
¢ in movimento, un accenno futurista boccioniano fa capolino

Memoria di un percorso

«Prototipo», 1984, tecnica mista su cartone, cm 90x70

tra piani intersecati secanti la realta, disvelando il sogno. Ma
forse non di sogno si tratta bensi di percezione amplificata di
preesistenti tracce mnemoniche rimaste intrappolate in granelli
di pulviscolo, nei tronchi di un albero, in un alito di vento capace
di narrare storie lontane.
Massimo che ¢ alto alto e guarda il mondo come fosse una
mappa da decifrare. Ne studia le geometrie, le strutture portanti,
lo scheletro vivo, le emozioni, le vibrazioni timbriche e sonore.
Massimo con il suo sorriso e la sua gentilezza, sommerso dal
colore, dalla grafite e dal flusso temporale che attraversa il suo
sguardo: onde energetiche che modulano I’aria.
Massimo e i suoi album, i suoi dipinti.
Massimo...

Vinny Scorsone / Aprile 2023

Ricordo dell’artista Massimo Piazza. Pittore di luce e segno
(...) ¢ difficile dividere in periodi il suo pluriennale lavoro
creativo, eppure, n questi lunghi anni sono sempre rimasti pre-
senti, in Piazza, la freschezza di un segno plastico e una sincera
partecipazione alle problematiche della nostra societa alienata ed
alienante, incapace di un vero riscatto umano e sociale.

A questo proposito Gianni Pre (direttore della rivista ControCor-
rente, di cui Piazza aveva curato il logo e la grafica) analizzando
alcuni quadri di Piazza, a meta degli anni Ottanta, scriveva che “la
sua lama analitico-critica ha saputo raccogliere taluni riflessi-con-
traddizioni dei sistemi capitalistici in espansione-contrazione le
cui inesorabile mire non risparmiano né gli uomini, costretti a
vendere la loro propria forza-lavoro per sopravvivere, o a perdere
la stessa vita in guerre fratricide, procreate per la conquista di
mercati, né la natura, anch’essa sfruttata per fini di lucro e, quindi,
alterata, violentata nei e dai suoi naturali processi”

Nei suoi quadri faceva deflagrare una luce che si propaga in
tutte le direzioni; & riuscito a esprimere pure il tragico contrasto
di spazio e materia, nello squilibrio angoscioso delle forme
“limitate”, rivelando cosi un conflitto drammatico tra indefinita
sfericita e lineare continuita. Questa ricerca ¢ approdata, negli
ultimi anni, verso una tenue astrazione, con le figure e gli oggetti
tradotti in forme meno esplicite e pili ripartite geometricamente,
comunque sempre annotate nel loro rigore compositivo e con
quella personale cromia intrisa di luminosa solarita. Disegnatore
notevole e colorista sensibile, Piazza esprimeva, dunque, i suoi
sentimenti per mezzo di vibranti stesure, sempre raccontate da
una sorta di grafia significante. Da cio sgorgano rappresentazioni
oniriche che, partendo da un nucleo interno, si espandono in
una proiezione spaziale, da cui sprigionano sensazioni plurime
e simultanee, in una dinamica vitalistica-cosmica.

I suoi temi trattati sono prevalentemente racchiusi entro ar-
chitetture psicanalitiche-surreali e figurative-paesaggistiche,
condensate da un’accesa fantasia trasfiguratrice. Si puo cosi
intravedere nelle sue opere il desiderio di rappresentare mo-
menti significativi del vivere sociale: pulsioni caratterizzate da
una straniante suggestione che, attraverso il ricordo, sgorgano
dall’intimo, appropriandosi di cio che spesso sfugge al prosaico
quotidiano. Dilatazione nello spazio ed estensioni nel tempo: ma-
teria che si sviluppa inesorabilmente secondo formule prefissate,

«La liberta negata», 2005, tecnica mista su cartone, cm 100x70

passando - senza soluzione di continuita - dall’inorganico vitale,

dal corpo allo spirito, dalla natura agli oggetti e agli ambienti
costruiti dall’uomo.

Giuseppe Possa / 28 ottobre 2020

(“La Scintilla” blog di cultura, critica, arte, recensioni)

11 segno nel colore: percorso artistico di Massimo Piazza
Lo studio milanese di via Imperia, dove Massimo Piazza ha la-
vorato per tutta la vita, conserva, appese alle pareti, alcune opere
eseguite negli anni sessanta del novecento, cioe all’inizio del per-
corso espressivo dell’artista: si tratta di tentativi diversi, che mo-
strano le riflessioni e i ripensamenti caratteristici di chi intrapren-
de una strada che sta cominciando a definire precisamente prima
di tutto a se stesso. Poche tracce sono rimaste della produzione
del decennio successivo, nelle quali il disegno ¢ gia impiegato
nel soggetto della figura femminile, con interventi che lasciano
trasparire la conoscenza e la pratica della grafica pubblicitaria.
Gli anni ottanta vengono indicati, anche nelle biografie sicura-
mente approvate dallo stesso Piazza, come il momento di una
conquistata e completa maturazione espressiva, con conseguente
sviluppo di una produzione ampia e coerente. I lavori di questa
fase si concretizzano in una tecnica mista, che si stende su una
supporto pittorico che ¢ quasi sempre il cartone, con qualche
concessione alla carta: &€ questa una notazione non marginale
perché conferma quella stretta parentela che le opere dell’artista
hanno con il disegno, che, come si vedra, costituira uno sfondo
costante e una radice profonda di tutta la sua arte.

I'soggetti trattati, almeno in questo primo momento, consistono in
inusuali nature morte, che gia da adesso denunciano chiaramente
il loro carattere interiore e di coscienza: scarpe da bimbo e da
adulto, cosmetici, oggetti utili al disegno e al mestiere del grafico,
giocattoli, pipe, orologi costruiscono la narrazione visiva in un
effetto di forte valenza evocativa, capace di suscitare memorie
e considerazioni, sottolineate dalla presenza, nel chiarore nebu-
loso del secondo piano, di un volto delineato da un monocromo
sfumato ed evanescente.

Ma gia in un’opera del 1984, dedicata al tema ricorrente dell’A-
eroplano di carta, le cose cominciano a mutare, con lo scenario
di fondo che prende sempre pil consistenza e con I’introduzione
di linee dall’andamento diagonale, che immettono un effetto di
movimento nella composizione.

Le immagini vanno arricchendosi di altri ingredienti, quali il
protagonismo dei volti, soprattutto femminili e in qualche caso
declinati in maschere, e la presenza di animali, come il cane fero-
ce, il cavallo impetuoso e il maestoso aquilotto dal becco volitivo.
Gli elementi del racconto visivo risultano immersi e collegati in
un rapporto osmotico con tutto I’insieme della scenografia pittori-
ca, che appare costituita dalla attenta ma mai pedante partitura dei
colori e dei toni: frequente ¢ poi il ricorso all’espansione di questi
interventi cromatici attraverso onde, nastri € linee curve, che si
insinuano con i loro vibranti movimenti nello spazio raffigurato.
E cosi un nuovo dinamismo sostanzia completamente la com-
posizione, come fanno le frequenti linee di forze, in alcuni casi

trasformate in sottili lame di luce.

Determinante ¢ poi il segno scelto per la costruzione pittorica,
che, in questo primo periodo, vive di una strutturazione minuta
e attenta, composta da punti, tratti, tracce minuscole e accurata-
mente ripetute, comprensibili nella loro fattura solo come frutto
di un lavoro dal tempo lungo, in una moderna e originale versione
del tradizionale disegno di chiaroscuro.

Venendo quindi all’inizio del decennio successivo, quello degli
anni novanta, notiamo ulteriori evoluzioni nell’arte di Piazza,
evidenziate particolarmente nell’interesse per il tema del pae-
saggio e nella conseguente ripetuta scelta cromatica, dominata
dai blu, dagli azzurri e quindi dai trionfanti verdi. Il ricordo della
natura & pero trasfigurato in una percezione mentale e partecipata,
che allontana la rappresentazione dalla originaria mimesis che
la produce, arrivando a risultati che lasciano trasparire effetti di
astrazione. E cosi la vegetazione viene raffigurata con prospet-
tiva ravvicinata e totalizzante, che vive di pezzature di colore
attentamente articolate su toni diversi e disposte in un sistema
ritmico e ondulatorio; il segno tende col tempo a trasformarsi da
punto e trattino in linea e filamento, stendendosi frequentemente
su tela, con conseguenti esiti maggiormente pittorici.

Con I’avvento del nuovo millennio, interessanti appaiono le opere
nella quali Piazza impiega il tema della figura, volgendo a un
naturalismo piu evidente, sempre pero carico di quella deforma-
zione che lo lega indissolubilmente a una narrazione mentale. La
rappresentazione umana trova declinazione speciale in quella
femminile, definita in una elegante struttura anatomica ottenuta
con un chiaroscuro moderno, aggiornato dall’uso di colori
lontani da una ispirazione semplicemente veristica o tantomeno
accademica. Ma questo secolare soggetto della nostra storia
dell’arte puo esprimersi anche attraverso frammenti di corpi, in
una visione completamente attuale, marcata dalla frantumazione
che da fisica diviene spirituale e riflesso della condizione incerta
dell’'uvomo contemporaneo.

E il tema di figura sara una costante in tutto ’itinerario dell’arti-
sta, fino all’ultima opera, che Massimo realizzera durante il lock-

«Momento di riposo», 2008-2020, tecnica mista su tavola, cm 70x100

down, poco tempo prima della morte, in un’immagine giocata sui
toni dell’azzurro e del blu, raffigurante un nudo femminile che
si guarda allo specchio, in una riflessione chiaramente interiore
quasi presaga di una resa finale dei conti sulla propria esistenza.
Sempre a partire dal nuovo millennio, fermo, costante e centrale
resta comunque I’interesse per la rappresentazione della natura,
che viene fissata nelle forme di una vegetazione fastosa e avvol-
gente, nella quale la distinzione tra rami, tronchi, foglie viene
sempre meno sottolineata, lasciando spazio alle dilaganti espan-
sioni degli azzurri e soprattutto dei verdi, stesi in variazioni infini-
te. Vediamo cosi delinearsi una versione moderna dell’immagine
del paesaggio, avvertita come percezione interiore dello scenario
esteriore naturale: € questo, come ¢ noto, un tema indagato da
molti artisti, anche lombardi, nel XX secolo, dei quali Piazza
sembra proseguire la strada, immettendo perd un dinamismo
che in questi lavori si carica di un vitalismo profondo e sentito.
E, da questa particolare angolazione, diventa quasi conseguente
I’altra predilezione visibile nell’arte del nostro autore, quella
riferita al tema della maternita: in molte delle sue opere appare
infatti il soggetto della figura femminile con il bimbo, iconogra-
fia evidentemente derivata da quella antica della Madonna con
Gesl, ma anche soggetto frequente nella produzione visiva del
novecento, nella quale assume il valore di metafora del rigenerarsi
della vita, umana e universale: natura e madri approfondiscono
dunque nell’arte di Massimo lo stesso pensiero, ponendosi come
meditazione sul senso dell’esistenza e dei suoi ritmi nella com-
plessita del nostro cosmo.

I'lavori di questa fase del percorso espressivo di Piazza vengono
realizzati su tela o su cartone con una tecnica mista che ¢ arrivata
auna definizione ricorrente ed efficacemente utile alla forma ma
anche alle necessita della poetica, composta da acrilico e dalla
presenza determinante di pastelli a olio e a cera: il segno rimane
quindi elemento rilevante della costruzione espressiva, ma con
effetti ancor meno grafici e pill pittorici, con zone cromatiche che
risultano pill compatte e piene, concluse da limiti piu sfrangiati
e meno precisamente delineati.

«Evoluzione continua», 2007-2015, tecnica mista su tavola, cm 100x100

Il vasto insieme dei dipinti realizzati dall’artista si sviluppa
particolarmente attraverso questi temi, ma anche altri soggetti
vengono affrontati, con una duttilitd che non rinuncia mai alla
coerenza e che permette di approfondire argomenti nuovi, come
evidenziano i cicli ispirati all’Unita d’Italia, a sport come il
nuoto, la scherma, il ciclismo, alla cultura del vino ecc; una serie
di opere ¢ poi dedicata a maestri del passato, dei quali vengono
reintrepretati capolavori noti, come avviene per alcune sculture
di Michelangelo, proposte in una versione bidimensionale che
pure ne conserva la straordinaria plasticita, e per gli omaggi resi
a Leonardo e a Brunelleschi.
La critica che nel tempo ha analizzato I’arte di Massimo Piazza
ha ricercato motivi di ispirazione diversi per spiegarne il senso
e soprattutto le radici culturali.
A questo proposito, si ¢ parlato del ricordo della pittura di
Previati, soprattutto in considerazione del segno, che, nella sua
definizione attraverso punti, linee, filamenti, potrebbe rifarsi
a quello del grande maestro del Divisionismo: ma ci si deve,
secondo me, fermare qui, perché se riferimento c’¢ stato, ha
riguardato esclusivamente una vicinanza puramente formale,
senza alcuna sintonia con la poetica e la cultura del movimento
artistico dell’ultimo ottocento.
Sin dai lavori piu antichi, quelli degli anni ottanta, viene poi in-
dicato come territorio di ispirazione il Futurismo, specificamente
per il movimento che dinamizza, spesso in una griglia di linee
di forza, gli elementi della composizione, disposti in uno spazio
la cui elasticita sembrerebbe evocare quella dell’ Aeropittura.
Ma nulla vi ¢, nell’opera di Massimo, dell’aggressivita e della
perentorieta visive del racconto futurista, completamente estranee
allaricercata eleganza e al controllato andamento delle immagini
del nostro artista. (...)

Francesca Pensa

Massimo Piazza. Mostra antologica
Centro Civico “Fabio Casartelli” - Via Roma - Albese con Cassano
Inaugurazione: 7 ottobre 2023 ore 16,00

Presentazione di: Carlo Ballabio Sindaco di Albese con Cassano e
Nicoletta Casartelli Assessore alla Cultura di Albese con Cassano.

Orario mostra: Sabato e Festivi 10,00-13,00 16,00-19,00; da Lunedi
a Venerdi su appuntamento (Tel. 3408127875)

Con il patrocinio: Museo della Permanente di Milano.

«Osmosi tecnologia - Natura-Utopia», 2019, tecnica mista su cartone
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Cremona, Palazzo Fodri - NET4AMARKET, dal 28 settembre al 26 ottobre 2023

Giovedi 28 settembre dalle ore 17.30,
sotto il lucernario di NETAMARKET
in Corso Matteotti 15 a Palazzo
Fodri, Cremona si terra 1’inaugura-
zione della mostra “L’eterna radice
dell’esistenza” all’interno della quale
verranno esposte le espressive opere
dell’artista Daniela Savini.

La mostra, incastonata nel bellissimo
salone di Palazzo Fodri dove hanno
sede gli uffici di Net4market, ¢ a
ingresso libero dal lunedi al venerdi
dalle ore 9 alle 12:30 e dalle 14 alle
17 fino al 26 ottobre.

Si tratta di un evento unico e di
un momento artistico di assoluta
importanza - dal punto di vista

DANIELA SAVINI

L’eterna radice dell’esistenza

concettuale, ma anche in relazione  contempo ¢ una artista ed una perso-
al forte impatto visivo - fortemente  nacoraggiosa, parla poco e apprezza

caldeggiata dalla studiosa e critica
d’arte cremonese Tiziana Cordani, a
cui si deve anche il titolo della mostra
e che scrive:

Daniela Savini: ’eterna radice
dell’esistenza

Comincio questa riflessione sulle
opere dell’artista Daniela Savini
senza avere in mente un titolo, in 37
anni di esegesi critica ¢ la prima volta
e, sebbene la cosa mi turbi, desidero
condividerla con coloro che ne sa-
pranno cogliere la reciproca unicita:
Savini & una pittrice rara, forse unica.
Una donna coraggiosa, acuta, sapien-
te di un sapere antico, ancestrale ed al

«Sempre insieme», 2023, olio su tela, cm 77x100

«Sull’altare», 2023, olio su tela, cm 110x82

i silenzi densi, pensa molto ma a
parole lo dice a pochi. Lo dimostra,
lo grida anzi nei suoi dipinti, forte e
debole insieme come solo le donne
sanno essere, cosi la sua pittura, il
suo segno inciso, la sua grafite sono
mani, unghie, coltelli del cuore, sono
bocche, occhi, pelle, urla e sussurri e
infiniti silenzi e profondissima quiete
e vento e prato ed aria e tenebra, luce
e grembo. Quindi Daniela Savini
esprime una unicita tematica non
consueta, una insistita forza strappata
al riserbo, al pudore, alla subcultura
dello stridore dell’effimero, del vuo-
to a perdere. La sua scrittura intensa,
leggibile e libera ha la schiettezza

della naturalita, si fa nuova perché
antica ¢ la sua espressivita realistica,
la sua indagine persistente e pervica-
ce, acuminata come stiletto e lieve a
tratti come affettuosa carezza, che,
allontanandosi dall’originaria ma-
trice del realismo espressionista di
tanti artisti meridionali del secondo
Novecento, attinge al simbolo in
una visionarieta liberata e liberatoria
che sfiora con delicatezza un’assor-
ta poesia della vita, il senso della
rinascita, la sottile unita del legame
affettivo, pur insito nella carnalita
dell’erotismo, evocato come elemen-
to nativo, come forza primordiale. I
gesti piu dei volti raccontano nei la-
vori dell’autrice abruzzese raccolti in
questa sua mostra antologica, molto
piu delle situazioni, i contesti sftuma-
no in una narrazione onirica, sospesa
in una atemporalita dai toni pastorali,
laforza della visione che si fa forma
e siriveste di colore o che si staglia in
bianco e nero, delinea e racconta con
toni del mito, in una atmosfera colma
di sospensione narrativa, quasi a co-
gliere il respiro non gia dei corpi ma
dei luoghi in cui I’'umano ¢ transitato
non da padrone ma da viandante, non
lasciando presenze ma una essenza
luminosa di silenzio e solitudine.
Una umanita antica, in cui vita e
morte si fondono e confondono,
liquido seminale ¢ liquor vitae che
intride la terra, gli alberi, si fa aria,

«Cielo e terra», 2022, olio su tela, cm 67x52

si fa cielo. Forse per questo a fronte
del segno che definisce o suggerisce
con potenza nei lavori grafici, la
fusione cromatica scelta dall’artista
invece attinge a toni delicati, pacati
e sobriamente compatti ed una sorta
di incantata sacralita affiora da tempi
antichi, sottilmente nobilitando una
ruralita arcaica. Par quasi che, senza
gli orpelli e le ricche ed abbellite
forme narrative del Vate d’Abruz-
zo la abruzzese Savini figlia delle
medesime montagne narri di tempi
andati e di civilta leggendarie, di miti
e sacralita che vivono nell’inconscio
e nella mente alimentando i pensieri,
i sogni, i desideri ed anche gli incu-
bi, non di un tempo preciso ma del

tempo eterno dell’'umanita come nei
racconti degli anziani, dei contadini
e dei pastori di queste piane concave
raccolte nell’abbraccio dei monti.
In questa narrazione sospesa e ma-
gica che si fa arte, il corpo rivendica
un ruolo primario quale segno e
simbolo di una vita trasmessa e tut-
tavia anticipatore di quell’estremo
sacrificio di sé che la morte contiene,
la transustanziazione in altro, frutto
del dono di sé nel farsi altro da cui
rampollera una creatura nuova, nella
resistenza attiva, meditabonda e
tuttavia sognante che la montagna,
madre sovrana e perenne, sempre
accoglie nel suo silente abbraccio.
Tiziana Cordani

«Tutt’uno», 2022, olio su tela, cm 101x72
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Mantova, Galleria Arianna Sartori, dal 28 ottobre al 16 novembre 2023

ALBERTO MARIO LAZZARINI

Idee totemiche (per) malattia e guarigione

“Idee totemiche (per) malattia e guarigione” ¢ il titolo della ~ L’esposizione restera aperta al pubblico fino al 16 novembre 2023 con orario: dal ~ Prende parte ad allestimenti temporanei selezionan-
mostra personale dell’artista Alberto Mario Lazzarini alla ~ Lunedi al Sabato 10.00-12.30 / 15.30-19.30, chiuso Domenica e festivi. do luoghi e spazi espositivi che riflettono la tematica
Galleria Arianna Sartori di Mantova in via Cappello 17. della malattia e della guarigione proposta nei suoi la-

La mostra, sara inaugurata Sabato 28 ottobre alle ore 17.00
alla presenza dell’ Artista.

Tratto da ““Segni di guarigione comunicativa 3, olio, acrilico,
carboncino compresso, pennarello, pastello, pellicola, cemen-
to, gesso e carta su tavola, cm 219x50

Idee totemiche (per) malattia e guarigione

“L’aspetto formale del disegno, ovvero il modo in cui le forme sono messe in
relazione ad altre, & I’elemento di maggior rilievo nel lavoro di Alberto Mario
Lazzarini. Il non-figurativo, in particolare, costituisce 1’essenza della pittura che
viene riconciliato a tratti con elementi pill 0 meno riconoscibili della realta.
Immagini iconiche e simboli rappresentano il pretesto pil idoneo per sviluppa-
re la sua poetica visiva. I lavori proposti vogliono rievocare ’idea di un totem,
dove viene esplorato il concetto di malattia e guarigione. Le opere sono composte
da pannelli assemblati in modo tale da ricordare un oggetto simbolico. L’essere
umano, pill 0 meno consapevolmente, tende a una sorta di guarigione continua at-
traverso cio0 che fa quotidianamente, sia da un punto di vista individuale sia come
esperienza di respiro collettivo.

In questo allestimento trovano spazio alcuni lavori sulle meduse, sul micelio e
sulla strada, tre elementi che hanno richiamato fortemente 1’attenzione dell’artista
nelle sue ultime ricerche.

La medusa, nota per il suo veleno ma anche per le sue proprieta curative in alcune
culture; il micelio, ovvero i filamenti fungini presenti nel sottosuolo che curano
I’ambiente e sostengono la vita; la strada, intesa come momento di guarigione
comunicativa tra due luoghi, rappresentano il pretesto per le configurazioni visive
rese in forma verticale ed orizzontale.

I materiali impiegati, oltre a quelli tradizionali, costituiscono, da un punto di vista
del linguaggio visivo, un legame intimo con 1’opera; come il feltro, ad esempio.
Leggenda vuole che questo materiale abbia aiutato a creare la prima camminata
confortevole sulla strada nella storia”.

“La biomimesi ¢ la scienza — e [’arte — di risolvere i complessi problemi dell’uo-
mo traendo ispirazione e insegnamento dalla natura” Jay Harman

“E come un micelio che si fa strada attraverso il tempo, un ponte gettato dagli
antenati verso di noi e da noi verso i nostri discendenti nel futuro” Paul Stamets

Alberto Mario Lazzarini nasce a Milano, ma vive e lavora in provincia di Pavia.
Conseguito il diploma di scuola superiore in Italia si trasferisce in Australia dove
frequenta il Tafe Ait Arts di Adelaide, ottenendo il Bachelor of Visual Arts and
Applied Design nel 2002. Dopo essere tornato in Italia compie alcuni viaggi in
Europa e negli Stati Uniti, che lo aiutano a consolidare la sua concezione di totem/
simbolo come configurazione visiva.

vori, come per esempio la sala d’attesa di uno studio
medico.

“Totem di biomimesi”, acrilico, carboncino compresso e
fil di ferro su tavola, cm 91x40

L’artista mantovana Anna Somensari
partecipa alla XIV EDIZIONE di
FLORENCE BIENNALE (Biennale
Internazionale d’Arte Contemporanea
e Design di Firenze) che si tiene a
FIRENZE presso la FORTEZZA da
BASSO dal 14 al 22 ottobre 2023.

Il Comitato Curatoriale, dopo accurata
valutazione del suo lavoro, ha espresso
parere favorevole alla sua partecipazione
alla XIV EDIZIONE di FLORENCE
BIENNALE, con il polittico “SENTIERI
DIVERSI” del 2019. Oltre a questo
quadro sono esposti altri due dipinti:
“INCASTRI” del 2020 e “GLI ALBERI
CI GUARDANO” del 2021.

La X1V edizione di Florence Biennale
coinvolge gli artisti partecipanti e i
visitatori in un ricco programma che
prevede, oltre alla mostra principale,
eventi collaterali quali conferenze,
proiezioni, performance, workshop
e iniziative didattiche, focalizzando
[’attenzione sul tema: “I Am You.
Individual and Collective Identities in
Contemporary Art and Design”.

La Florence Biennale ¢ una delle
maggiori mostre di arte contemporanea
del mondo ed é considerata una vetrina
d’eccellenza per la produzione artistica
internazionale. Oltre 450 artisti e
designer da 71 paesi hanno partecipato
alla scorsa edizione (XIII Florence
Biennale 2021), che si e tenuta con il
patrocinio del Parlamento Europeo,
Commissione Italiana per I’'UNESCO,
Ministero della Cultura, Regione Toscana
e Comune di Firenze, ed é stata visitata
da oltre 10.000 persone.

“SVELARSI E RIVELARSI:
contigue e disgiunte”

“...tra lame di blu e di verde,
dove, nel ritmo franto dell’ opera
e nell’inafferrabilita dei semi di
senso, emerge ancora il nesso
fra natura, pittura e cultura.
Arrivo addirittura a smarrirmi nel
labirinto di forme cromatiche che
delineano l'immagine. Osservo
le stesure pastose dell’olio, che
rielaborano, nella sua dimensione
straniante, una pittura densa di
echi di naturalismo astratto, e mi
incammino per Sentieri diversi
(2019); pezzo dopo pezzo emerge
allora la coerenza di un percorso,
un susseguirsi di legami tra
opere, unite da un filo sottile che
cristallizza quotidiane emozioni.
Una traccia residua di reale
regala a chi guarda il fascino
di immagini felici, tra bianchi
cerulei, azzurri radiosi e ocre
che traducono ’esperienza della
materia in colore. E infine resta,
al di la d’ogni altra conquista,
la volonta fondamentale di
comunicare, di esprimere un
mondo sensibile e parallelo, con
tutta la vita che lo agita...” .

Gianfranco Ferlisi, 2022

Anna Somensari
Via C. Goldoni, 3 - 46100 Mantova
Cell. 329.4154318

Email: annasomensari@gmail.com

www.dizionariodartesartori.it
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Isola del Gran Sasso d’Italia (TE), Museo Staur0s, dal 6 ottobre al 5 novembre 2023

MITI E MEMORIE DEL MEDITERRANEO
NELL’ARTE DI RENATO COCCIA

MITI E MEMORIE DEL
MEDITERRANEO NELL’ARTE
DI RENATO COCCIA

Museo Staurds - 6 ottobre, ore 10

Dal 6 ottobre al 5 novembre 2023, il
Museo d’arte sacra Staurds, interno al
Santuario di San Gabriele dell’Addo-
lorata (Isola del Gran Sasso D’ltalia,
TE), ospitera la mostra Miti e memorie
del Mediterraneo nell’arte di Renato
Coccia. Uartista ha dedicato alla mi-
tologia greco-romana quattro cicli di
opere: i primi tre cicli illustrano la
Biblioteca dello Pseudo-Apollodoro
(con 60 incisioni e 10 disegni) e due
grandi poemi della letteratura latina,
I’Eneide di Virgilio (con 50 disegni)
e le Metamorfosi di Ovidio (con 120
opere); 1'ultimo ciclo comprende 50
ritratti a mezzo busto e 6 disegni ad
acquerello, raffiguranti i principali
personaggi della mitologia classica.
La mostra, organizzata dalla Fon-
dazione Pasquale Celommi ETS e
dall’ Associazione Amici di San Ga-
briele Dell’Addolorata Onlus, con-
sentira di visionare, per la prima volta,
alcune delle opere appartenenti alla
tetralogia, edita dalla Fondazione
Celommi in quattro volumi: “L’Enei-
de. Penna, Gouache e carta paglia”
(2020), “Le Metamorfosi di Ovidio.
Disegni, Incisioni e Quadri” (2021),
“Apollodoro, Biblioteca. Incisioni e
Disegni” (2022) e “Ritratti senza vol-
to. Disegni dei miti greci e di Roma
antica” (2023). L’iniziativa s’inseri-
sce nell’ambito del progetto “I colori
della vita”, sviluppato in partenariato
con la Pro Loco di Castelli e la Pro
Loco di Torricella Sicura, e sostenuto
dalla Regione Abruzzo, dal MLPS,
dall’Universita degli Studi di Teramo.
Delle opere ispirate ai versi del po-
ema virgiliano, saranno esposti 21
disegni su carta paglia, colorati con
gouache e gessi in polvere, che con-
sentono di ripercorrere le vicende di
Enea dall’abbandono di Troia, narrato
dallo stesso eroe durante il banchetto
alla regia cartaginese di Didone, fino
alla sua affermazione nel Lazio grazie
alla vittoria su Turno, re dei Rutuli. Il
ciclo dedicato alle Metamorfosi sara
rappresentato da 22 disegni e un’in-
cisione su quattro lastre, Le eta del

Sopra: La morte di Turno. Disegno a penna su carta paglia, colorato con gouache e vernice
oro, mm. 400x327. 2020. Tratto da “L’ Eneide. Penna, Gouache e carta paglia” (2020). Turno
era il re dei Rutuli e ’antagonista di Enea, al quale contese la mano di Lavinia, Principessa
dei Latini. “Cadde allora/ grande sul suolo al colpo il fiero Turno/ piegando le ginocchia, e
insieme tutti/ balzarono sgomenti in piedi i Rutuli/ trepidanti alla vista, in un sol grido;/ e
intorno rimuggirono le cupe/ selve dei monti al dilagar dell’eco.” (Eneide, X1I, 1387-1398)

In alto a destra: Dafne avvolta da tenera
corteccia. Penna in nero, tracce di colore,
gessiin polvere, giallo e rosso, mm. 442x326,
2020. Tratta da “Le Metamorfosi di Ovidio.
Disegni, Incisioni e Quadri” (2021). Dafne
fu una ninfa amata da Apollo. Per sottrarsi al
dio, si diede alla fuga. Quando si fermo, die-
tro sue preghiere fu mutata in alloro. “Anche
cosi Febo I’ama e, poggiata la mano sul tron-
co,/ sente ancora trepidare il petto sotto quella
nuova corteccia” (Metamorfosi, 1, 550-555)

A sinistra: Urano e Gea. Puntasecca, mm.
213x142, 2021. Tratto da “Apollodoro, Bi-
blioteca. Incisioni e Disegni” (2022). “II pri-
mo ad avere il dominio del mondo fu Urano,
il cielo. Egli sposo Gea, la terra” (Biblioteca,
libro I, capo I). La calcografia ¢ dominata da
due figure, Urano e Gea, in atteggiamento
ben definito: Urano, orgoglioso, sostiene 1’u-
niverso con una forza erculea, mentre Gea,
in stato interessante e pensierosa, sostiene
con la mano sinistra il globo terrestre e con
la mano destra sembra voler indicare 1’im-
minente parto. Senz’altro il suo pensiero ¢
rivolto al drammatico destino dei nascituri.

A destra: 11 Palladio. Puntasecca, mm.
172x103, 2022. Tratto da “Apollodoro, Bi-
blioteca. Incisioni e Disegni”. Quando nacque
Atena, la dea fu allevata da Tritone, che aveva
una figlia, Pallade. Le due fanciulle si esercita-
vano nell’arte della guerra; un giorno, mentre
facevano una sfida amichevole e Pallade stava
per tirare un colpo, Zeus si preoccupo0 per Ate-
na, e abbasso il suo scudo per proteggerla: cosi
Pallade si distrasse per la sorpresa, fu colpita
da Atena e mori. E la dea, angosciata per la
morte dell’amica, fece una scultura di legno
con il suo ritratto, le fisso davanti lo scudo che
aveva impaurito la fanciulla, pose I'immagine
vicino a Zeus e le tributd onori. La scultura del
Palladio, raffigura Pallade posizionata davanti
al tempio costruito da Ilo in suo onore.

Renato Coccia lavora a un’incisione nel suo studio.

genere umano (dalla roccia al metallo).
Le Metamorfosi raccolgono piu di 250
miti greco-romani, coprendo un arco tem-
porale che va dal Caos fino alla morte di
Giulio Cesare. Il maestro Coccia esplora
il tema della trasformazione degli esseri
in entita di tutt’altra natura, servendosi
di diverse tecniche artistiche, dal disegno
(penna e acquarello, matita e sanguigna
etc.), all’incisione (puntasecca, acquaforte
e maniera nera), al dipinto (olio su tela).
La Biblioteca & una raccolta di miti greci,
dalla cosmologia alla storia di Odisseo;
il ciclo dedicato sara rappresentato da 4
disegni e 21 incisioni la prima delle qua-
li, Alla ricerca della luce, non illustra un
episodio della Biblioteca, ma ¢, nelle in-
tenzioni del maestro, rivolta a omaggiare
le opere dei grandi autori greci e latini.
Saranno, infine, 22 i ritratti esposti, raffi-
guranti sia i protagonisti della mitologia
classica, come Zeus, Ares ed Eracle, sia
personaggi secondari ¢ meno noti, come
il ciclope Sterope e gli indovini Melam-
po e Fineo. L’artista delinea i tratti di dei,
semidei, ninfe, guerrieri e regnanti, senza
limitarsi a dar loro un volto, ma cercando
di esprimere i sentimenti, gli stati d’animo
e gli attributi che li caratterizzano.

Con la mostra Miti e memorie del Medi-
terraneo, il maestro Coccia getta un pon-
te tra il nostro mondo e un Mediterraneo
ancestrale, nel quale affondano le radici
pit profonde della cultura occidentale, e
ci accompagna in un viaggio unico in una
realta che appare ormai lontanissima, dove
tutte le vicende umane, dalle guerre agli
amori, sono dominate dagli dei o da fato.

Biografia - Nato a Sant’Omero (Teramo) il
22 giugno 1935, Renato Coccia trascorre
I’infanzia nel paese natale, per poi trasfe-
rirsi a Genova, dove frequenta la “Scuo-
la d’Arte per disegnatori”. Manifesta, fin
dall’infanzia, una spiccata creativita e
sensibilita artistica, attitudini che, negli
anni della Seconda Guerra Mondiale, lo
portano a disegnare con tizzoni su carta
paglia usata, a scalfire la roccia arenaria e
a fondere la resina per creare forme par-
ticolari, esperienze che gettano le basi di
un percorso artistico caratterizzato dalla
costante ricerca e sperimentazione di nuo-
ve modalita espressive. Tra le tecniche ar-
tistiche usate nel corso della sua carriera
vi sono il disegno, la pittura (olio su tela,
acquarello, pastelli), I'incisione (acquafor-
te, acquatinta, puntasecca, maniera nera),
la linoleografia e la xilografia.

A partire dagli anni Ottanta espone, nel-
le sue prime mostre personali, opere di
carattere figurativo che, rappresentando
i borghi marinari e quelli appenninici, le

scogliere e i paesaggi campestri,
rimandano ai suoi ricordi d’infan-
zia e al legame con il suo territo-
rio. L’elemento autobiografico e
il motivo naturale e paesaggistico
tornano nelle mostre di Milano,
Paesaggi e rimembranze (2004) e
di Genova, Stagioni (2005).

Una diversa fonte d’ispirazione
per lartista ¢ data dai temi sto-
rici: tra il 1988 e il 1991 realizza
le raccolte Briganti d’Abruzzo e
La guerra civile nell’ Abruzzo Te-
ramano (1860-1861), attraverso
le quali offre una rappresentazio-
ne storica autentica ed accurata
dell’ Abruzzo risorgimentale.

I temi di carattere religioso assumo-
no, nell’opera del maestro Coccia, un

A destra: Zeus, Posidone e Plutone. Punta-
secca, mm 162x126,2021. Tratto da “Apol-
lodoro, Biblioteca. Incisioni e Disegni”.
Biblioteca, libro I, capo II - Con la vittoria
sui Titani “... i Ciclopi diedero a Zeus il tuo-
no e il fulmine e le saette; a Plutone inve-
ce diedero I’elmo che rende invisibile, e a
Posidone il tridente”. L’incisione ¢ divisa in
tre settori: in alto, Zeus che scaglia saette e
fulmini; al centro, Posidone che impugna il
tridente accompagnato da due delfini festeg-
gianti; in basso, Plutone nelle viscere della
terra (Ade) seduto su un ripiano di roccia
con I’elmo che rende invisibile, con la mano
sinistra impugna il bidente.

ruolo altrettanto rilevante: nel 2007, nella
chiesa di Santa Zita di Genova, allestisce 11
volto della passione, un crocefisso compo-
sto da una variazione di sette ritratti di Gesu
e, in occasione dell’ Anno Giubilare (2015),
espone la raccolta Santi e Beati d’Abruzzo.
Il maestro Coccia ha, infine, esteso la sua
espressione artistica all’ambito lettera-
rio, non solo attraverso la tetralogia che
omaggia gli autori greci e latini, ma anche
attraverso numerose opere che illustrano
i canti della Divina Commedia e i versi
di Giacomo Leopardi; ad essi sono state
dedicate le mostre La Divina Commedia
negli ex libris di Renato Coccia (Sant’O-
mero, 2008 e Sassoferrato, 2012) e Se
solo fossi stato poeta, incidere e dipinge-
re Giacomo Leopardi in 49 opere (Geno-
va, 2018 ¢ Isola del Gran Sasso, 2018).

Criseide Toscani

La mostra Miti e memorie del Mediterraneo nell’arte di Renato Coccia sara aperta al pubblico, su prenotazione, dal 6
ottobre al 5 novembre 2023, dalle ore 9.00 alle ore 18.00.
Fondazione Celommi Tel. 085.4211043 / 350.1729349 oppure Associazione Amici di San Gabriele Dell’ Addolorata

Onlus, Tel. 348 475 5206.

Oceano, Disegno a penna e pennello, inchiostro seppia di china, acquarellato in marrone,
brevi correzioni con bianco, mm 40,5x29,5, 2022. Tratto da “Ritratti senza volto. Disegni
dei miti greci e di Roma antica” (2023). Uno dei Titani, figlio di Urano e Gea. Dalla sorel-
la, la titanide Teti ebbe le Oceanine e numerosi fiumi; secondo Esiodo le Oceanine erano
tremila e altrettanti sono i fiumi dalle rumorose correnti, figli di Oceano. Nell’iconografia,
Oceano ¢ rappresentato come uomo di mezza eta di robusta corporatura e con una folta
barba e capigliatura, alle sue spalle si nota una sorgente d’acqua che sottintende il dio
fluviale. Nello sfondo si vedono alcune fontane famose d’Italia.

Plutone, Disegno a penna e pennello in nero di china acquarellato da una ricca tavolozza,
mm 40,5x29.5, 2022. Tratto da “Ritratti senza volto. Disegni dei miti greci e di Roma an-
tica” (2023). Epiteto di Ade, che gli antichi preferivano non nominare, Plutone ¢ una delle
principali divinita della mitologia romana, signore dell’Averno sul quale regna assieme
alla dea Proserpina (corrispondente alla greca Persefone). Nella figura indossa 1’inequivo-
cabile berretto dell’invisibilita che lo rende immateriale. Sul fondo nero del Tartaro spicca-
no la vivacita dei metalli gialli e delle pietre preziose, simboli della ricchezza, mentre i due
serpenti sul petto sembrano vigili e pronti a difendere il dio degli inferi.
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Mantova, Galleria Arianna Sartori, dal 7 al 19 ottobre 2023

VITTORIO CARNEVALI

COMPOSIZIONI

N

“Vittorio Carnevali ¢ un artista
mantovano che ha dedicato gran
parte della propria vita alla pittura.
Quest'anno festeggia cinquant'anni
di carriera artistica, iniziata uffi-
cialmente nel 1972 con una mostra
personale alla Galleria "La Ruota" a
Rivalta di Rodigo, suo paese natale.
In questo mezzo secolo, la sua evo-
luzione espressiva ¢ stata continua,
inarrestabile, condotta con una tena-
cia che suscita ammirazione.
Visitando il suo studio, si rimane
impressionati dalla grande quantita
di dipinti che ha saputo realizzare
ma, soprattutto, commossi dalla de-
dizione che ha richiesto una simile
attivita: non ¢ difficile immaginare
l'artista seduto sullo sgabello, cur-
vo sulla tela posta sul cavalletto,
mentre dipinge, pennellata dopo
pennellata, spinto dall'urgenza po-
etica. Tappa importante per il suo
cammino creativo ¢ il 1975, anno
in cui Carnevali "scopre" l'opera del
maestro Afro Basaldella, che incon-
tra in una mostra a Udine; un'auten-
tica illuminazione che lo spinge su
un nuovo percorso, in cui gli stimoli
che l'hanno influenzato sono, tut-
tavia, difficili da rinvenire nei suoi
dipinti perché sono completamente
metabolizzati dall'artista.

Dalla prima produzione che trovava
spunto nella natura, soprattutto nei
paesaggi, passa ad una fase caratte-
rizzata da figure tondeggianti e lu-
minose che si sovrappongono, con
velature, alle strutture di sfondo. Da
questo snodo iniziale giunge, poi, a
forme pil allungate e compatte, tal-
volta spigolose e appuntite, in dialo-
go serrato con il campo; i colori da
eterei e tenui si fanno piu intensi e
talvolta un po' piti cupi. Carnevali,
che ha avuto tra i propri riferimenti
colti anche I'andamento delle solide
costruzioni del maestro Mario Si-
roni, crea con perseveranza un suo
personale linguaggio, che rende le
sue opere facilmente individuabi-
li, quasi un alfabeto ermetico che
l'artista rigenera con ostinazione. Si
esprime, prevalentemente, con tec-
nica mista su tela ma, nella seconda
meta degli anni '90, realizza un ciclo

di terrecotte, quadrate o rettangola-
ri, dipinte a mano. L'alta coerenza
del suo rigore formale e la qualita
della sua ricerca estetica rimangono
invariati nel tempo: Carnevali ¢ un
pittore raffinato, la sua produzione ¢
coesa e armonica, i suoi dipinti non
vanno valutati apprezzandone solo
il lato estetico, sarebbe un approccio
davvero manchevole e superficiale.
Egli non gioca con forme e colori
limitandosi a variarle da un dipinto
all'altro.

E un artista vero e come tale realizza
opere ben pill pregnanti di significa-
to, che ci parlano di lui, dell'uvomo
e della sua dimensione. Le sue tele
sono '"paesaggi" interiori che ci
riportano visioni, impressioni ed
emozioni derivate sia da riflessioni
intime sia da “immersioni” nell'in-
conscio. Il clima in cui si cresce, tut-
to ci0 che sperimentiamo, in primis
nella nostra infanzia, ma anche nelle
stagioni successive, lascia una trac-
cia nella mente e influenza la nostra
personalita.

Carnevali dipinge i suoi stati d'ani-
mo, di uomo che si confronta con
la vita, con il passare degli anni,
con il mistero della morte. Tradu-
ce, in segni e colori, le sue pulsio-
ni di artista appartato, isolato per
la casualita degli eventi o forse per
inconscia inclinazione ma non per
scelta coscientemente percepita. L'i-
solamento spesso amplifica o rende
semplicemente pili amara la solitu-
dine dell'vomo, in questo caso di un
artista che, in quanto tale, ¢ ancor
piu sensibile non solo alla bellezza
ma anche alle brutture del mondo. A
partire dagli anni settanta, sono di-
ventati sempre piu evidenti per tutti
¢gli effetti nefasti dell'inquinamento
e il degrado dell'ambiente (la nube
tossica di Seveso ¢ del 1976). L'ar-
tista, che ama la natura, ne ¢ colpi-
to e i suoi dipinti sembrano portare
in superficie amarezze, suggestioni
di questi e di altri eventi avversi
della nostra epoca, tanto che i suoi
colori, al di 1a della misura della
trasparenza o dell'intensita che van-

no assumendo, si possono definire
malinconici e alcune opere ricorda-
no persino muri corrosi e sfregiati.
Questi toni, sfumature di umori
che si concretano sulle tele, hanno
anche un riscontro oggettivo nelle
atmosfere dell'ambiente in cui vive
l'artista: sono i colori del paesaggio
mantovano, spesso velati da foschie
e nebbie (come accadeva soprattutto
in passato, prima che gli effetti del
surriscaldamento del pianeta comin-
ciassero ad essere percepiti cosl ni-
tidamente).
Nella sua lenta ma costante progres-
sione. Carnevali ogni volta aggiun-
ge qualcosa come se il suo sguardo
avesse colto un nuovo particolare
che sente di dover comunicare e
che deve concretizzare in pittura e
cosi cambia qualcosa nelle forme,
nei colori e nelle luci; ai colori fred-
di (spesso sui toni dell'azzurro) si
aggiunge qualche forma dal colore
caldo, un frammento o un piccolo
spazio dai confini non ben defini-
ti, in un dialogo nuovo con quanto
mostrato nelle rappresentazioni pre-
cedenti. In ogni ciclo, 'artista sem-
bra voler ripartire per comunicarci
meglio queste sue visioni inquiete,
in dipinti che si fanno pill profondi
e complessi, con esiti emozionanti.
Elio Terreni
(Vittorio Carnevali: "Premio Castello",
XVI Edizione)

Vittorio Carnevali nasce nel 1942 a
Rivalta sul Mincio (MN), dove vive
e lavora. Ha frequentato la Scuola
Regionale di Grafica di Castelnuovo
del Garda (VR).

Mostre recenti: 2013 - Mantova,
Casa del Mantegna, "Art Quake. Il
sussulto dell'arte". 2014 - Gazoldo
degli Ippoliti (MN), Associazione
Postumia, "Vittorio Carnevali. I co-
lori della mia terra”, mostra antolo-
gica. Modena, "L’arte non trema".
San Benedetto Po (MN), Refetto-
rio Monastico, "Polirone luogo di
pace". Castel D'Ario, Casa Museo
Sartori, "Cento anni di arte manto-
vana dal secolo breve ai nostri gior-
ni". 2015 - Castel d'Ario, Casa Mu-
seo Sartori, " MantovainArte2015".

2016 - Mantova, Fruttiere di Palazzo
Te, "Quadri da un'esposizione - Ste-
fano Arienti interpreta l'arte a Man-
tova nel Novecento". Castel d'Ario,
Casa Museo Sartori, "50anni d'Arte
in Lombardia". 2022 - Cerlongo di
Goito (MN), Villa Magnaguti, rice-
ve il "Premio 'Castello', X VI edizio-
ne" per meriti artistici, personale.
2023 - Castel d'Ario (MN), Casa
Museo Sartori, “La stampa d’arte a
Mantova dal 1800 ad oggi”.

Galleria Arianna Sartori

via Ippolito Nievo, 10 - Mantova
Inaugurazione: Sabato 7 ottobre alle ore
17.00 alla presenza dell’Artista con pre-
sentazione di Elio Terreni.

Orario: dal Lunedi al Sabato 10.00-
12.30/15.30-19.30, Domenica chiuso.
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Tina Modotti.
Il fuoco delle passioni

Al Palazzo Roverella di Rovigo la
mostra dedicata alla grande fotografa
Si ¢ aperta il 22 settembre al Palazzo Roverella di
Rovigo la pit ampia monografica mai proposta in
Italia sulla leggendaria fotografa e “pasionaria”
friulana Tina Modotti (1896/1942) curata da Ric-
cardo Costantini con la collaborazione di Gianni
Pignat e Piero Colussi (catalogo Dario Cimorelli
Editore). La mostra ¢ promossa dalla Fondazione
Cassa di Risparmio di Padova e Rovigo e si avva-
le della collaborazione di Cinemazero e della se-
greteria organizzativa di Dario Cimorelli Editore.
Ad introdurla alla fotografia fu il grande fotogra-
fo americano Edward Weston, di cui fu modella
e assistente, arrivando a costruire un suo perso-
nale percorso tematico e stilistico. Tina Modot-
ti sperimenta 1'uso della macchina fotografica,
spaziando dalle architetture alle nature morte,
per poi dedicarsi anima e corpo a raccontare la
vita, il lavoro, la quotidianita dei ceti popolari,
contadini e operai, cui lei sentiva di appartene-
re. L'esposizione documenta I’intera opera della
Modotti facendo perno sulla ricostruzione dellu-
nica mostra da lei direttamente realizzata a Citta
del Messico, nel 1929, dove furono esposte una
sessantina di opere oltre 40 delle quali saranno
presenti in mostra. Tina Modotti partecipa alla
vivacita culturale della citta, frequenta lo scritto-
re John Dos Passos, I'attrice Dolores Del Rio e
diventa amica di Frida Kalho e Diego Rivera, e di
quest’ultimo fotografa i murales. Pablo Neruda
colpito dalla morte improvvisa dell’amica, avve-
nuta la sera del 5 gennaio del *42 mentre in taxi
tornava da una cena con amici, le dedico un acco-
rato epitaffio: “Tina Modotti, sorella non dormi,
no, non dormi: forse il tuo cuore sente crescere
la rosa di ieri, I’ultima rosa di ieri, la nuova rosa.
Riposa dolcemente sorella. Sul gioiello del tuo
corpo addormentato ancora protende la penna e
I’anima insanguinata come se tu potessi, sorella,
risollevarti e sorridere sopra il fango”. Questi pri-
mi versi di Neruda compaiono nel pantheon degli
artisti della capitale messicana. Gli ultimi dell’e-
pitaffio: “Puro ¢ il tuo dolce nome, pura la tua
fragile vita:/di ape, ombra, fuoco, neve, silenzio,
spuma,/d’acciaio, linea, polline, si ¢ fatta la tua
ferrea,/la tua delicata struttura”, nella stele che
alla Modotti ¢ stata dedicata nella sua citta natale.
L’opera di Tina Modotti fu per molti anni dimen-
ticata fino alla sua riscoperta nell’occasione della

mostra al Moma di New York, nell’inverno del
1977. Da quel momento la sua figura di donna
intellettuale ed anticonformista, cosi come la sua
opera fotografica, sono state oggetto di studi ed ap-
profondimenti, confermandone il ruolo di grande
protagonista del XX secolo. La sua interessantis-
sima produzione fotografica continua ad essere
oggetto di attenzione da parte di scrupolosi biografi
e fantasiosi romanzieri, tanto da aver rivestito il
suo personaggio con i panni del “mito”. Eppure,
in un suo appunto, Tina scriveva: “Mi considero
una fotografa e niente altro e se le mie fotografie
si differenziano da quelle generalmente prodotte &
che io non cerco di fare dell’arte, ma delle buone
fotografie, senza trucco e senza manipolazione”.
Pioniera del reportage sociale, punto il suo obiet-
tivo sugli strati pill disagiati della popolazione
messicana; le sue immagini, a volte crude, ma a
volte tenerissime, sono tangibile testimonianza
della forte solidarieta che la lego ai poveri e
all’infanzia; non fu insensibile al fascino della
pittura muralista, stringendo amicizia con i suoi
esponenti di spicco, come Diego Rivera, il quale in
un articolo volle con grande anticipo obiettare a chi
avrebbe continuato ad affermare (anche in tempi
recenti) che le foto della Friulana a volte erano in-
distinguibili da quelle di Weston, che I’opera della
Modotti ¢ “probabilmente pill astratta, pill eterea,
forse anche piti intellettuale di quella di Weston”.
“Ti ho visto appena. Ma fu abbastanza / per
ricordarti e capire cio che eri: / I'umano fervore
delle tue fotografie / volti malinconici del Messico,
paesaggi, / quell’amore negli occhi che fissavano
ogni cosa”. Cosl il poeta spagnolo Rafael Alberti
ricordava Tina Modotti all’indomani della sua
immatura scomparsa, avvenuta a Citta del Messico
nel 1942 (eranata a Udine nel 1896). E con queste
parole il fotografo americano Edward Weston
aveva descritto nel suo diario il senso di mistero
emanato dal viso di Tina, fotografa e “pasionaria”,
che con lui visse dal 1923 al 1929 a Citta del
Messico, condividendo ricerca fotografica e pas-
sione sociale e politica: “Il volto di Tina € nobile,
maestoso, esaltante. II volto di una donna che ha
sofferto, che ha conosciuto morte e delusione,
che si & venduta ai ricchi e donata ai poveri... la
cui maturita deriva dall’esperienza amara e dolce
allo stesso tempo di chi ha vissuto intensamente,

profondamente e senza paura”.
Michele De Luca
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WILLIAM TODE unartista rmascimentale del XX Seco

William Tode nasce a Gonzaga (MN)
il 10 aprile 1938; il dottor Antonio
Soldi, medico di famiglia ed amico del
padre Prospero, ne intuisce il talento
disegnativo e a tre anni gli dona una
scatola di acquerelli e pastelli. Tre anni
dopo viene avviato allo studio del di-
segno, della pittura e della scultura dal
professore Edoardo Neri e poi da sua
figlia Iris presso la locale scuola serale
Arte e Lavoro, alla quale ¢ iscritto fuori
quota a causa della giovanissima eta.
Quattordicenne frequenta per un solo
biennio le Belle Arti di Modena, uno
sotto la guida del maestro Luigi Spaz-
zapan. Il giovane Tode si innamora
della pittura francese, degli impres-
sionisti, ma in particolare di Cézanne,
Gauguin e Van Gogh. Nel 1954, appena
trasferitosi a Roma con la sua famiglia,
Tode perde la madre che aveva solo
quarantadue anni, ma sono 1’arte e la
scuola a consolare il suo acutissimo
dolore. Lo stesso anno prende parte al
Premio Suzzara, termina i suoi studi
artistici alle Belle Arti, frequentando
i corsi di affresco del maestro della
Scuola romana Alberto Ziveri, per un
solo anno, per ragioni economiche. Si
ritira dalla scuola e, privatamente, da
solo, si prepara a sostenere da esterno
gli esami di stato per il diploma. In
pochi mesi di intenso studio prepara il
programma di cinque anni, presentando
una tesi di storia dell’arte su Miche-
langelo architetto. E ottiene il diploma
in pittura murale eseguendo in buon
affresco e a giornate, nell’aula magna
dell’istituto, I Trionfo della morte, un
vasto affresco monocromatico a terra
verde in omaggio a Luca Signorelli,
che riscuote il plauso e I’ammirazione
dei commissari artisti Ziveri, Mafai,
Martini, Gentilini, Bartoli e Ferrazzi.
Lo studio dell’opera di Piero della
Francesca, di Masaccio, di Luca Si-
gnorelli e di Michelangelo, sono per il
giovane artista una fonte inesauribile e
di decisiva importanza per la sua futura
evoluzione estetica e di carriera, e di
“frescante’. Spirito ribelle, male si adat-
ta ai metodi didattici dell’ Accademia
delle Belle Arti in via Ripetta, a Roma,
cosl dopo uno scontro con il docente
Franco Gentilini, viene espulso da tutte
le accademie italiane. Insieme ad un
suo amico, decide allora di andare in
Francia, a Parigi.

Ha inizio, cosi, la sua avventura de-
cisiva all’Accademia Francese, dove
entra a soli diciassette anni dopo aver
superato 1’esame d’ammissione, ese-
guendo in poco piu di tre ore, dinanzi
ai commissari, un grande cartone di
nudi, creato a memoria. A Parigi Tode
conosce e diviene amico di Giovanni
March, con cui inizia la frequentazione
della famosa stamperia d’arte ‘Le Mer-
cier Charbonnel’, dove sperimenta tutte
le possibilita delle tecniche grafiche,
e realizza molte pietre litografiche.
Accanto a lui lavorano spesso Georges
Braque e Gino Severini. Il 16 gennaio
1956, mentre lavora su una maternita,
Giovanni March si presenta nella
stamperia con il grande Picasso, che
gli dimostra simpatia e lo invita a fargli
visita nel suo atelier. In seguito conosce
poi Jean Paul Sartre, Bernard Buffet,
Roger Vadim, il maestro della nouvelle
vague, ¢ luliette Greco, soggetto di un
suo bel ritratto. William Tode approda
anuove esperienze, il regista francese,
infatti, lo invita a vivere la stagione del
cinema, facendolo partecipare come
attore e scenografo al film Le Sang
et la rose.

Sono di questo periodo i ritratti di Mel
Ferrer, Brigitte Bardot, Yves Montand,
Simone Signoret, Elsa Martinelli e An-
nette Strojbergh, con la quale I’artista
si lega con un’intensa e appassionata
amicizia. Tode ¢ letteralmente rapito
dalla seduzione cinematografica ed in-
terpreta alcuni film in ruoli drammatici,
lavorando con Vadim, Vittorio De Sica
e Luchino Visconti. Per alcune ‘sta-
gioni” entra nella Compagnia teatrale
di Esmeralda Ruspoli e di Giancarlo

Il maestro William Tode nel suo studio di Gonzaga - luglio 2023. ©

Sbragia, come scenografo, costumista
e attore, interpretando ruoli del reperto-
rio classico greco, nell’anfiteatro della
Quercia del Tasso al Gianicolo a Roma,
e nel Teatro romano di Ostia antica.
Lavora nel film Cleopatra, di cui € uno
degli scenografi, e in Tormento e [’e-
stasi, il film dedicato a Michelangelo,
dove tra gli altri, ’artista realizza inte-
gralmente, a grandezza degli originali,
tutti gli affreschi della Cappella Sistina,
in un anno e mezzo di lavoro. Dopo il
film I sequestrati di Altoona di Vittorio
De Sica, interpretato da Sophia Loren
e Maximillian Shell, nel 1966, William
Tode, abbandona definitivamente il
mondo dello spettacolo e del cinema,
rinunciando ad un contratto che 1’a-
vrebbe portato a Los Angeles come
scenografo e costumista.
Contemporaneamente, tra il 1963 e il
1965, realizza un vastissimo complesso
pittorico di affreschi nella sede della
societa Plasmon, a Roma: oltre 1500
metri quadrati di pitture, che sviluppa-
no il tema del Mito dell’uomo. Realizza
inoltre la grande opera scultorea in
terracotta, di quarantaquattro pannelli
di altorilievi che raffigurano 1’evolu-
zione della civiltd umana, dalla genesi
alla civilta moderna, che si trova in una
collezione privata di Roma. A Firenze,
nella chiesa romanica di San Michele
a San Salvi, in tre anni di lavoro, dal
1967 al 1970, I’artista realizza una tela
che raffigura la Nativita, e una splendi-
da Crocifissione di oltre quaranta metri
quadrati, rimasta purtroppo incompiu-
ta. William Tode ha realizzato diversi
monumenti plastici alla resistenza. In
bronzo, ¢ il bassorilievo raffigurante
la Civilta contadina, divenuta ormai
il ‘Premio Marcora’, come pure il suo
Virgilio, un statua che viene assegnata
ai Cavalieri del lavoro. Tra il 1975 e
il 1977 dipinge la Fucilazione dei pa-
trioti baschi, un olio su tela di grandi
dimensioni, tre metri e ottanta per due
e settanta.

A partire dal 1979 William Tode, defi-
nito da Giulio Carlo Argan ‘neo roman-
tico estetico e psicologico’, entra in cri-
si artistica che affronta recuperando gli
stilemi cubofuturisti, e approfondendo
le ricerche sulle analogie tra musica e
colore. Nasce cosl il ciclo del Trista-
no, cento dipinti quasi tutti di medie e
grandi dimensioni eseguiti ad olio ed
encausto. Nel 1980 ha I’incarico dagli

amministratori di Mantova di curare
la mostra celebrativa sul Bimillenario
di Virgilio, con la collaborazione di
Ettore Paratore, Carlo Bo e Giulio
Carlo Argan. A quella mostra, inaugu-
rata dal Presidente della Repubblica
Sandro Pertini, William Tode invita il
grande scultore Henry Moore e tutti
i suoi amici del gruppo neorealista:
Renato Guttuso, Tono Zancanaro, Au-
gusto Murer, Giacomo Manzu, Ernesto
Treccani, Aldo Borgonzoni e Antonio
Ruggiero Giorgi. In quasi dieci anni
di lavoro I’artista crea nella sua Villa
‘Il Parnaso’ di Gonzaga un vasto ciclo
di affreschi in vari saloni. Tra di essi
spicca 1’appassionato Omaggio al
mondo della musica, realizzato nella

volta dell’auditorium, oltre 120mq,
realizzati dal 1977 al 1987, con un
centinaio di figure e nudi che rappre-
sentano simbolicamente i momenti
salienti di musiche di autori che sono
particolarmente cari e congeniali alla
personalita tardo romantica del mae-
stro. Marie Angele Thomas, pianista
italo belga, per I’inaugurazione del
ciclo degli affreschi esegue magistral-
mente, in prima assoluta, il poema di
Tode Desdemona e Otello.

Artista estremamente eclettico, si
dedica anche alla ceramica. Infatti, a
partire dal 1980, elabora e sperimenta
nuove tecnologie. Nel 1989 e nel 1990
¢ invitato, unico artista contemporaneo,
al ‘Cer Saie’ di Bologna e sue mostre
di manufatti ceramici sono allestite a
Barcellona, Francoforte, Chicago, Los
Angeles, Miami, New York, Tokio e
Sidney.

Dal 1990 al 1995, William Tode lavora
alla realizzazione degli affreschi nel
Palazzo rinascimentale Ginanneschi,
sede del municipio di Castel Del Piano,
nell’Amiata, dove progetta e dirige i
restauri architettonici del complesso
monumentale, realizzando il Museo
archeologico e lo splendido Salone po-
livalente negli ex locali delle carrozze.
Tode realizza inoltre gli affreschi per
I’ Assessorato alla Pubblica istruzione
del Comune di Mantova, nell’ex sede
dell’Opera nazionale maternita e
infanzia, 300 mq di pittura, che illu-
strano temi che vanno dalla genesi alla
resistenza, ai lager nazisti, al mondo
delle favole e della natura. Altri cicli
di importanti affreschi si trovano in
palazzi pubblici e privati e in chiese
a Benevento, Monte Rosso Calabro,
Modena, Catania, e nel Comune di
Zocca, in provincia di Modena. I pil
recenti sono stati realizzati nell’estate
del 1998 nel campo dei terremotati a
Scopoli, vicino Foligno, dove I’artista
ha creato una Crocifissione ¢ una par-
ticolare Annunciazione.

Nell’estate 1999 ha creato nella chiesa
di Santa Maria in Piancastagnaio, in
provincia di Siena, una Crocifissione
su un ‘cartone nuovo’ di 80 mq, in cui
il martirio di Cristo ¢ inserito nei cicli
narrativi della sua vita, come [’Annun-
ciazione e la Trasfigurazione.

Sempre nel 1999, per celebrare il Giu-

«I1 mio mondo d’arte», 1968, litografia, mm 700x500

bileo 2000, William Tode ha creato la
mostra Legenda maior, vita e opere di
Santa Caterina da Siena, una mostra
itinerante che ha toccato i centri della
via Francigena, la via che conduceva i
pellegrini a Roma durante il Giubileo.
Dal 2000 ad oggi il maestro ha lavorato
in maniera instancabile. Le sue opere,
dai straordinari colori ad encausto
sono state esposte in importanti mo-
stre personali. Dal 2007 al 2013 il
maestro riprende a scolpire il marmo
di Carrara e modella imponenti statue
di Prigioni,cubo futuriste, e moltissimi
bronzi. Realizza gli studi completi per
il “monumento alla Pace Universale”,
un complesso monumentale di oltre
m.60 di diametro, composto di 14
statue di m.3,50 in bronzo, circondati
dalle rovine architettoniche di secoli
di guerre, testimonianza delle diverse
civilta dell’'uomo. Per il governo Fe-
derale Tedesco, ha iniziato a realizzare
¢li studi di un vastissimo monumento
plastico che celebrera 1'unita della
Germania, una planimetria circolare
di oltre 120 metri di diametro, con le
statue in bronzo di metri 3,50, simbolo
di tutte le Regioni Federali, e al centro
la simbologia dell’unita nazionale,
dopo le immani rovine di guerra, un
complesso bronzeo alto ben 17 metri
di altezza.

IL COMPOSITORE MUSICISTA

In gioventl William Tode ha appro-
fondito studi musicali di composizione
con prestigiosi maestri come Felice
Lattuada e Olivier Messiaen, con il
quale, durante il suo soggiorno pari-
gino negli anni 1955-58, ha affinato
la tecnica compositiva. In musica la
sua natura passionale lo ha portato a
meditare sul mondo tardo romantico
che gli ¢ affine, studiando con infinito
amore le musiche di Richard Wagner,
Franz Liszt, Ferruccio Busoni, Richard
Strauss e Arnold Schoenberg, e, soprat-
tutto, la complessa orchestrazione di
Gustav Malher. La sua personalita di
musicista si & andata plasmando anche
con I’apporto della cultura francese, in
modo determinante con I’ acquisizione
del melodismo lirico di Gabriel Faure e
Cesar Frane. William Tode ¢ considera-
to dalla critica musicale I’ultimo erede
del sinfonismo pianistico di Listz, per
la monumentalita dei suoi Poemi epici
per pianoforte di cui ha gia dato 27
composizioni, sette Notturni, n. 7 op.
97 (1994), 26 Preludi, op. 102 (1994),
8 composizioni liederistiche per voce
e pianoforte, op. 107 (1994), Chimera,
composizioni strumentali come il suo
ultimo duo per violoncello e pianoforte
Dialogo a due op. 130 (1997), e il trio
per sax - pianoforte e violoncello Lo
spirito della fratellanza universale op.
128 (1997), ed il poema per orchestra
d’archi - flauto solista e pianoforte
Magica notte op. 122 (1997), e per la
grande orchestra la sua prima sinfonia
La sorgente incantata op. 110 (1993-
95) dedicata al direttore d’orchestra
Antoine De Bavier, suo amico, e parec-
chie composizioni per chitarra solista.
Le sue ultime fatiche creative sono le
Pagine intime, una Serenata nostalgica
op. 128 (1998) per due pianoforti, e
una Fantasia per violino e pianoforte
op. 132 (1998-99). Espressivi sono i
suoi Murales, quadri e memorie di una
vita d’artista, op. 118 (1996), forse il
suo capolavoro, insieme a Pianto por
Ignacio Sanchez Mejias op. 79, il suo
omaggio al grande poeta spagnolo Gar-
cia Lorca. Sonata n. I sul nome B.a.c.h.
per pianoforte, op. 133 (2002), Nel
2010 torna alla composizione musicale
creando “Poemi sinfonici per organo”
di vaste dimensioni: il “Prometeo”
Op. 136, la “Preghiera per un artista”
Op.137 e la “Marcia funebre per il
mio Tristano”, Op. 138.11 20 dicembre
2011 il M.° Jri Lecian, cecoslovacco,
uno dei massimi organisti contempo-
ranei, ha interpretato al grande organo
Walcker-Tamburini, in prima mondiale
il Poema per organo “Prometeus” Op.

136 e una “Preghiera per un artista”
Op 137 del M° William Tode presso
I’ Auditorium dell’ Accademia Nazio-
nale di Santa Cecilia di Roma. Nel
2012, nascono le composizioni per
Pianoforte Op.151 e per Pianoforte
e violino Op. 155 e I’Op. 156; e per
Violino solo I’Op. 149, 1a Sonata in Re
Min. I’ Appassionata; Op.150, Fantasia
in Do Min.il Notturno N.I, Op.158, il
Notturno N.2 Op.159, Meditazione
quasi Fantasia; tutte queste compo-
sizioni sono state eseguite in prima
assoluta mondiale dal celebre Maestro,
il violinista Marco Fornaciari, a cui
sono state dedicate. Il Maestro William
Tode ha composto numerose composi-
zioni per chitarra solista: 'Op.119,N.1
e N.2; I'Op, 120 N.l e N.2, N.3, N 4;
I’Op. 142,1’0Op. 146, 1’Op. 147, 1’Op.
154, tutte create nel 2012; la Sinfonia
Concertante per Sestetto d’ Archi, e
Chitarra e Pianoforte, 1’Op.138 (2012).

I’ IMPEGNO PER I BENI CUL-
TURALI

Invitato dal professore Mario Salmi,
direttore generale delle Antichita e
Belle Arti, a sostituirlo come reggente
soprintendente a Casa Vasari, in Arez-
70, William Tode, memore dell’amore
per Piero della Francesca, accetta e si
trasferisce nella citta toscana, dove
inizia una nuova esperienza culturale,
che segnera definitivamente la sua
vita artistica. Nello stesso tempo perd
I’artista si batte ostinatamente con i
dirigenti dell’Istituto centrale per il re-
stauro di Roma, per salvare dal degrado
la splendida Madonna di Monterchi di
Piero della Francesca. A Casa Vasari,
frugando negli archivi polverosi ove
sono conservate le carte e i manoscritti
originali di Giorgio Vasari, Tode rin-
viene in un plico, mai inventariato e
studiato da alcuno, le ultime ventisette
lettere che Michelangelo Buonarroti
scrisse al suo “amico messer Giorgio”,
nel periodo in cui stava lavorando
al suo testamento artistico, la Pieta
Rondanini. Quelle lettere sono di una
importanza assoluta, poiché cirivelano
la condizione umana e morale del vec-
chio Michelangelo, ammalato e solo,
abbandonato da tutti, dai parenti e dagli
allievi. Tode ritiene doveroso portarle
a conoscenza di tutti, consegnandole
nelle mani del professor Mario Salmi.
Cosi, per ‘promuoverlo’, lo trasferisco-
no al centro, a Firenze. Prima a Palazzo
Pitti, ed infine, per interessamento del
professore Nello Bemporad, agli Uffi-
zi, con le mansioni di capo ufficio studi.
L’emergenza alluvione di Firenze, lo
vede in prima fila per la salvaguardia di
un patrimonio unico ed irripetibile. Gli
sono affidati i lavori per il progetto di
restauro di ville medicee, come quella
di Cerreto Guidi, ed esegue disegni
architettonici come se fossero dei car-
toni per affreschi. Lavorando ancora
una volta per il suo Michelangelo nel
restauro delle Tombe Medicee, gra-
vemente danneggiate dall’alluvione,
mentre esegue dei saggi nel pavimento
marmoreo, Tode rinviene una scala se-
greta, murata. E riporta alla luce alcuni
eccezionali disegni murali, realizzati a
carbonella da Michelangelo: sono studi
per sculture, schizzi di teste, ipotesi
di figure per le tombe, di cui nessuno
aveva mai avuto conoscenza. William
Tode si prodigo per poter ascrivere ed
attribuire a Michelangelo la paternita
di quegli schizzi; gli ‘specialisti’ rite-
nevano, invece, che fossero opere di
un manierista, forse del Giambologna.
Sono trascorsi quarant’anni ormai. E
finalmente la critica pit avveduta ha
consegnato a Michelangelo la paternita
assoluta di quei disegni murali. I re-
stauri architettonici di Santa Maria del
Fiore, dopo I’alluvione, hanno rivelato
agli studiosi la realta di Santa Reparata,
la piccola basilica romanica edificata
sulle rovine di un tempio pagano, che
Arnolfo di Cambio aveva letteralmente
seppellito sotto la pavimentazione della
sua immensa cattedrale. Indagando tra

le rovine e i reperti ammassati, Tode
riporta alla luce la tomba di Filippo
Brunelleschi, un modesto sarcofago
di pietra arenaria, su cui € incisa que-
sta iscrizione: “Hic corpus est probo
viri. Nei pressi delle fondazioni del
Campanile di Giotto, Tode ritrova
altri sarcofagi, anonimi. In uno di essi,
nonostante non ci sia alcuna iscrizione,
intuisce che possono esserci le spoglie
di Giotto. Studi successivi confermano
la sua intuizione: quelle spoglie, molto
probabilmente, appartengono a Giotto.
Prima di lasciare la sua amatissima
Firenze, per un ulteriore incarico,
Tode elabora, insieme ad altri due suoi
colleghi architetti, il progetto Grandi
Uffizi, allo scopo di ripristinare I’antico
camminamento attraverso il ‘corridoio
vasariano’, Ponte Vecchio, per giunge-
re cosi, senza uscire dalla dimensione
museale, direttamente ai Musei di Pa-
lazzo Pitti. Il progetto viene presentato
con I’allestimento di una mostra presso
I’Accademia del Disegno in Piazza
San Marco, inaugurata dal ministro
Giovanni Spadolini, responsabile del
neonato ministero dei Beni culturali.
Solo a distanza di venticinque anni
dalla presentazione di quel progetto,
allo scadere del secondo millennio,
prendera il via la fase esecutiva dei
lavori. Nel 1975 una ‘gratifica’ lo porta
a Mantova, nel Palazzo Ducale, per
curare il male oscuro della Camera
degli Sposi, insigne capolavoro di
Andrea Mantegna, degradato dall’u-
midita capillare che lo sta lentamente
portando all’oblio. I finanziamenti per
il ripristino del complesso, pero, ven-
gono tagliati. E I’artista riesce a com-
pletare solo il recupero degli Studioli
di Isabella d’Este, insieme all’altro
gioiello, il cosiddetto appartamento dei
Nani, dove di sua stessa mano esegue
il recupero degli stucchi romani, che
gli operai e gli addetti ai lavori non
sanno eseguire, ignorandone la tecni-
ca. La sua tenacia, e I’amore smodato
per ’arte, lo vedono impegnato in un
nuovo ed estenuante lavoro di restauro
dell’intera Reggia gonzaghesca. Na-
scono cosl i suoi lucidi, le planimetrie,

«Omaggio ad Arthur Rimbaud», 1960, litografia, mm 630x405

i prospetti, le sezioni, le ricostruzioni
virtuali di cio che ¢ andato distrutto
nelle complesse vicende storiche che
hanno interessato la corte dei Gonzaga
per oltre tre secoli.

Deluso e amareggiato per la totale in-
differenza di tutto quanto lo circonda,

«Omaggio ad Arthur Rimbaud», 1960, litografia, mm 630x405

decide di abbandonare, definitiva-
mente, ogni incarico del ministero dei
Beni culturali, e si dimette. Il Maestro
si trasferisce in Svizzera dove gli
viene assegnata per “Chiara Fama”,
la cattedra di pittura affresco presso
I’ Accademia di Belle Arti di Zurigo,
dove rimane per diversi anni. Dopo
quasi 40 anni di ricerche artistiche,
dalle prime opere realizzate a Roma
nel 1960, con una sua particolare tec-
nica ad encausto, il maestro alla fine
del 1999, finalmente riesce a mettere
a punto le formule chimiche, e crea i
meravigliosi colori ad encausto, che
portano il suo nome e che sono stati
brevettati, 36 brevetti internazionali,
che hanno rivoluzionato la tecnica dei
colori a cera.

MOSTRE RECENTI

E difficile enumerare le personali
e le collettive a cui ha partecipato
William Tode, sono infatti, circa 120
le esposizioni personali, allestite sia
in Italia che all’estero. Le opere di
William Tode sono presenti nei Musei
pit importanti del mondo, tra i quali
ricordiamo: la Galleria d’ Arte Moderna
di Roma, Palazzo Braschi, Hermitage
a San Pietroburgo, Museo Pusckjn e
Museo Tetriakov di Mosca, Museo di
Kiev, Norodnj Galery di Praga, Museo
di Stato di Praga, ove & conservato il
suo grande quadro Fucilazione dei
Fratelli Cervi (dipinto a soli sedici anni
e donato dal Partito comunista italiano
ai dirigenti della ‘Primavera di Praga’),
Galleria McKormick di Chicago e a
New York, Museo della Ceramica, The
Salomon R. Guggenheim Museum,
Museo Kunsthalle di Amburgo, Mu-
seum of Art di Filadelfia, Musée Natio-
nal d’Art Moderne di Parigi, al Kunst-
museum di Basilea, Museum of Fine
Arts di Houston. Oltre trecento opere
grafiche sono conservate nei Musei
di Stato della Repubblica Popolare di
Cina, a Pechino, Nanchino, Schanghaj.
Altre opere sono collocate in collezioni
private di Sidney, Calcutta, Museo di
Stato di Sofia, Museo del Popolo di
Bucarest e a Costanza, sempre in Ro-

mania. Le ultime mostre antologiche
sono state allestite presso la Pinacoteca
d’ Arte Moderna di Arezzo nel 2005, a
cura del Direttore prof. Giovanni Fac-
cenda; Antologica di opere francesi e
cubofuturismo presso la Pinacoteca di
Corte a Formia, a cura del Prof. Sabino
Vona, 2006. Antologica di opere del
periodo Neorealista, Cubismo- periodo
francese - Cubofuturismo, Palazzo dei
Principi Caetani a Cisterna, a cura del
prof. Sabino Vona. Antologica con
oltre 300 opere di pittura, scultura, gra-
fica, al Spoleto Festivalart nel 20012, a
cura del Prof. Sandro Costanzi. 2013,
Antologica presso la cattedrale di Bari,
opere del Neorealismo, Cubismo e
Cubofuturismo di pittura scultura e
grafica, a cura del Prof. Sandro Costan-
zi. 2013, Antologica presso il Museo
Gonzaga nel castello di Novellara, a
cura del Prof. Umberto Nobili. 2014,
Mostra Personale di opere del perio-
do francese e cubofuturista presso la
Fondazione del Palazzo Magnani di
Reggio Emilia, a cura del Prof.Sandro
Costanzi. 2014, Castellarano (R.E),
antologica allestita presso la Pinaco-
teca Municipale “La Rocchetta”, a
cura del Prof. Sandro Costanzi. 2015,
Torino, Museo Miit- antologica, a
cura del prof. Aldo Maria Pero. 2015,
Mostra di opere cubo futuriste, Bari,
Chiesa di Santa Maria dei Maschi, a
cura del prof. Miguel Gomes. 2015,
Milano, Expo- opere cubofuturiste- a
cura del prof. Sandro Costanzi e Aldo
Maria Pero. 2017, Trani, Antologica
Pinacoteca di Palazzo Beltrani, a cura
del prof. Sandro Costanzi. 2018, Tori-
no, Museo Miit- Ciclo delle danseuses,
a cura del prof. Sandro Costanzi. 2019,
Palazzo Demoli-Pavarini, Reggiolo
(RE), opere cubofuturiste e la grande
Crocifissione, a cura del Prof. Sandro
Costanzi.

ATTIVITA LETTERARIA

Storia universale dell’affresco (1998);
Patologia psichica del colore e le sue
analogie con la musica (1999); una
monografia su Stefano Gobatd, musi-
cista (2001), e il rarissimo e importante
volume, tradotto in cinque lingue, En-
kaustos, la pittura ad encausto (2007 ).
Le monografie degli artisti: “La pittura
musicalista” di Osvaldo Trombini,
(2000), “Il neocubismo di Franco
Patuzzi”, (2004); “Poetica della forma
cubo futurista” di Fernanda Pasini
(2007); “Castrazione romantica di Pa-
ola Comini”, (2009); “Il primitivismo
espressionista di Piero Sempreboni”,
(2009); “La ricerca del Sacro Gral
nell’Astrazione di Decio Carelli”,
(2009).

Ha creato il Manifesto del Cubofu-
turismo (2008), la Prefazione critica
dell’Enciclopedia dell’ Arte Moderna,
con i saggi: “La ricerca dell’Arte
dell’Assoluto - Il Futurismo e i suoi
protagonisti- Le strutture del Reale
nella visione del mio cubofuturismo”
(2008).

Nel 1966 a soli 28 anni ¢ nominato
Accademico Emerito dell’ Accademia
Tiberina per meriti artistici: nel 1998
viene nominato Accademico dell’Ac-
cademia Cavalcaselle, per meriti
artistici. Dal 1997 al 2001 ¢ stato no-
minato Presidente della Commissione
Nazionale della Cultura.

Moltissimi i critici e gli storici
dell’arte che hanno scritto sull’opera
di Tode, di seguito i piu rilevanti:
Francesco Flora, Renee Carvalho,-
Mario De Micheli, Renato Guttuso,
Alberto Zivieri, carlo Levi, Carlo
CarraArdengo Soffici, Piero Bargellini,
Henry Moore, Aldo Borgonzoni, Carlo
B0, Tono Zancanaro, Giulio Carlo
Argan, Franco Solmi, S.E.Gualtiero
Cardinale Bassetti, Paolo Rizzi, Car-
mine Benincasa, Matteo Vasciarelli,
Umbert Nobili,Sandro Costanzi,

A cura di Maria Gabriella Savoia
(da un testo del Prof. Sandro Costanzi)
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«Autoritratto», 1961, tempera su tela iuta, cm 75x65

LA MIA FORMAZIONE ARTISTICA
(gli anni dell’accademia e dintorni 1960/1964)

A Bassano del Grappa prendevo il treno delle ore 6.10 per
essere a Venezia alle ore 8.00. Vi giungevo in bicicletta da
Nove, dove abitavo, e successivamente in motocicletta, che
d’inverno attrezzavo con il parabrezza per difendermi dal
freddo. Era un treno locale a vapore. Dopo Castelfranco
Veneto incominciava riempirsi di operai che si recavano
al lavoro nelle industrie di Marghera. Alcuni scendevano a
Mestre, altri proseguivano fino a Venezia. Uomini e donne
sedevano su panche di legno o su poltroncine ricoperte di
velluto a righe di color grigio. Accomunati dal quotidiano
viaggio di andata e ritorno, avevano imparato a conoscersi
e, in un clima quasi di familiarita, c’era chi giocava a carte,
chi dormiva, chi leggeva. Dentro una borsa ciascuno portava
con sé le vivande che avrebbe consumato all’ora di pranzo
nel posto di lavoro.

Nei primi anni ‘60 si respirava un’aria di euforia per 1’arrivo
del miracolo economico che avrebbe elargito a tutti beni di
consumo in quantita.

Anche gli operai di Marghera, che ogni mattina e ogni sera
salivano éul treno a vapore, attendevano il grande evento.
Anche loro si sarebbero fatti ingannare dai miti imposti dai
mass-media rimanendo schiacciati nella propria identita di
classe sociale. Mitizzare ¢ una peculiarita della mente umana.
Ma i miti come costruzioni irrazionali dell’Intelletto, prive di
ogni fondamento pragmatico, possono provocare dei blocchi
mentali e paralizzare I’interazione con se stessi quando si
sostituiscono al luogo della realta facendo cosi venir meno il
senso di appartenenza al mondo concreto delle cose.

Fin da quando ero bambino ho sempre costruito manualmente

«Nudo», 1963, tempera, carbone e pastelli su carta, cm 100x73

“oggetti” con vari materiali, trovando nelle forme e nei colori
il modo di liberare e comunicare in solitudine le immagini
e le tensioni presenti nella mia mente. Per queste ragioni
ho maturato con determinazione la scelta di frequentare il
corso di pittura presso I’ Accademia di Belle Arti di Venezia.
Licenziato dalla Scuola d’Arte di Nove, poiché essa non
rilasciava ancora il diploma di Maestro d’Arte necessario
per accedervi diretta- mente, dovetti sostenere un esame di
ammissione che corrispondeva a quello di maturita artistica
escluse alcune materie scientifiche quali matematica, chimica
e fisica. Credo ci0 fosse stabilito da un vecchio ordinamento
scolastico che riteneva non necessario per gli artisti e i poeti,
il conoscere 1 problemi della scienza. Studiai privatamente
per circa un anno frequentando nello stesso tempo, sempre
all’ Accademia di Belle Arti di Venezia, le

lezioni serali di Scuola Libera del Nudo tenute da Giuseppe
Santomaso e Luciano Gaspari.

Mi preparai in tal modo alla prova di “figura”, una fra quelle
richieste dall’esame. Lo superai e nel novembre del 1960 ini-
ziai a frequentare il corso di pittura diretto da Guido Cadorin.
Al termine della carriera accademica, sarebbe andato in pen-
sione dopo due anni, per raggiunti limiti di eta. Suo assistente
era Giuseppe Galletti, pittore dai pit poco considerato ma
persona di estrema competenza e onesta sul piano didattico, a
conferma che i bravi insegnanti non necessariamente devono
coincidere con i grandi artisti.

Questi ultimi, di solito, alienano gli allievi imponendo loro
di imitarli anziché aiutarli a sviluppare autonomamente la
propria personalita.

Gli insegnamenti impartiti erano quattro: pittura e le sue

«Nudo», 1963, tempera grassa su tela di lino, cm 90x70

tecniche, anatomia artistica, tecniche dell’incisione e storia
dell’arte. L’aula dove si dipingeva e si disegnava era un
grande atelier frequentato da studenti di varie nazionalita: un
ragazzo egiziano, una donna olandese gia laureata in filosofia,
una studentessa persiana e un’altra giapponese.

Tra gli italiani, tutti veneti, alcuni erano veneziani altri ve-
nivano dalla provincia. A quest’ultimo gruppo appartenevo
anch’io e tra noi si formo una maggiore coesione, forse per-
ché prendevamo tutto molto sul serio a causa delle difficolta
economiche in cui versavamo e per il dover affrontare ogni
giorno il viaggio- di andata e ritorno: casa-scuola, scuola-casa.
L’impatto con la citta fu positivo e stimolante e mi piaceva
camminare per “calli” e “campi” annusando gli odori che
emanavano i vari negozi. A noi studenti squattrinati, panifici
e osterie erano i locali che maggiormente dichiaravano la
loro presenza perché rispondevano ai nostri bisogni primari.
Tuttavia devo dire che la citta I’ho vissuta da pendolare e la
mitica luce veneziana, tanto esaltata da poeti e pittori, 1’ho
percepita da uomo di terra e di erbe e le mie origini artigia-
no-contadine mi hanno appena fatto notare gli svolazzamenti
del Tiepolo e il pulviscolo aereo del Guardi.

A cavallo degli anni ‘50 e ‘60 la grande ondata dell’Espres-
sionismo Astratto proveniente dall’America aveva invaso
anche I’Italia e gli argomenti del dibattito artistico riguarda-
vano I’automatismo segnico, peraltro di origine surrealista,
macchie, sgocciolamenti e tutto cid che era informe o che
poteva esprimere angoscia esistenziale.

«Autoritratto con teschio», 1961, tempera su tela iuta, cm 80x55

Mentre frequentavo la Scuola d’Arte per la Ceramica di
Nove, dove gli insegnanti di materie artistiche erano artigiani
ceramisti del luogo sensibili alle novita, anch’io rimasi col-
pito da quel movimento artistico: incollavo grumi di sabbia
sulla tela, componevo collages con materiali pill eterogenei
che bruciacchiavo o riprendevo a caldo con il catrame. Vi
dominava sempre il nero, quello stesso di molti miei quadri
successivi.

Conservo ancora gelosamente nel mio studio di via Rivarotta
gran parte di quei lavori giovanili.

Un orientamento improntato ad acquisire le basi del mestiere
fu quello che ricevetti all’Accademia. Se fuori infuriava la
tempesta informale, nell’aula di Cadorin si studiavano le
tecniche pittoriche e si disegnava e dipingeva dal vero la
modella.

Tra tutte coloro che hanno posato in quattro anni di scuola,
ricordo particolarmente Elena. Riusciva a stare in piedi o
distesa immobile per delle ore. Aveva un corpo alto, asciutto e
ben modellato. Sembrava fosse uscita da un’opera di Antonio
del Poliamolo o di Luca Signorelli. Si metteva nelle posizioni
che desideravamo senza mai lamentarsi, facilitando in tal
modo il nostro lavoro, ora di disegno su grandi fogli di carta,
ora di pittura sulla tela.

11 suo volto era di una bellezza primitiva e mi piaceva stu-
diarlo perché coincideva con il mio bisogno di tracciare linee
essenziali senza preoccuparmi della somiglianza, che semmai

«Sergio», 1963, tempera e pastelli su carta, cm 100x73
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«Bambino», 1964, olio su legno compensato, cm 100x80

sarebbe risultata come conseguenza.

Ci preparavamo da noi le tele e gli impasti cromatici. Si
parlava di velature, di toni, di mezzi toni, di luci e di ombre.
Si ammiravano i grandi maestri del passato che potevamo
vedere e studiare nelle adiacenti Gallerie dell’Accademia.
Di frequente vi andavo con un album da disegno e la matita
per capire, disegnando, Cosme Tura, cosi scabro e metallico,
Giovanni Bellini, la cui “Madonna degli Alberetti” si impone
con calma solenne sul paesaggio di fondo e poi Carpaccio,
Tintoretto, Tiziano, Giorgione...

Di quest’ultimo piu che la “Tempesta” mi piaceva “La
Vecchia”, forse il ritratto, a quanto si racconta, di una sua
amante che lo pianto e che lui per vendetta dipinse vecchia.
In quel clima di educazione “classica”, io mi inserivo con le
mie inquietudini esistenziali. Sovente si discuteva di pittura
moderna in rapporto ai grandi valori classici del passato.
Tra gli studenti ¢’era chi sosteneva che I’arte moderna era tutto
un imbroglio. Il fatto € che non capivano niente nemmeno di
quella antica. Cadorin, che era un pittore formatosi tra le due
guerre, nella stagione del “Novecento” e del ritorno all’ordine
dopo le “eresie” delle avanguardie storiche, si dimostro per-
sona molto tollerante e aperta. Quando passava tra i cavalletti
per vedere i lavori che stavamo facendo, non infieriva mai
su nessuno e lasciava andare ognuno per la propria strada.
Ci0 di cui sono grato a Cadorin e Galletti ¢ di avermi indicato
I"umilta del mestiere, dandomi una solida base tecnica e dise-
gnativa che tutt’oggi avverto di grande aiuto nell’affrontare
le pil ardite imprese linguistiche, come nelle recenti “Cave
di Rubbio”.

«La gente», 1965, grafite e smalto opaco su legno compensato, cm 100x70

In aula disegnando la modella, aggredivo i fogli di carta con
carboni, pastelli e tempere e il loro strofinio faceva echeggiare
nell’aula sibili stridenti che infastidivano i presenti. Tra un la-
voro e ’altro, mettevo in discussione la mia scelta di voler fare
il pittore e mi chiedevo se sarei stato pill utile socialmente se
avessi fatto I’operaio in qualche fabbrica oppure I’infermiere.
Mi ossessionava 1’idea della morte e leggevo Schopenhauer
che mi rassicurava sull’inutilita di ogni azione umana. Quanti
giovani deve aver spinto al suicidio quel filosofo!

Questa condizione interiore mi faceva correre il rischio di
cadere nelle sabbie mobili del “segno” e del “gesto” che
gia tante vittime aveva fatto nel corso degli anni ‘50 e oltre.
L’ottimismo dal solido impianto formale che si respirava
in aula faceva convogliare in una struttura plastica le mie
inquietudini esistenziali.

Oltre che nell’aula dell’Accademia, lavoravo molto anche
a casa nel mio studio, che avevo ricavato nella soffitta della
casa di mia nonna. In quel periodo e prima che morisse, ne
ritrassi spesso il volto e tutta la figura mentre era intenta
nella lettura. Facevo inoltre posare mio fratello Sergio e una
delle tante mie cugine. Non mancava il teschio umano che
mi ero procurato, con il permesso delle autorita, nella fossa
comune del cimitero del mio paese perché mi serviva per lo
studio delle sue parti richiesto dall’insegnamento di anatomia
artistica. Per dipingere usavo terre colorate mescolate con il
rosso d’uovo che serviva da collante. Le tele erano di iuta
preparate con gesso bologna e colla animale. Dopo un iniziale
“periodo nero”, il colore incomincio ad accendersi grazie alla

«Solitudine», 1965, tempera, matita e carbone su carta, cm 100x73

sperimentazione di un nuovo composto: una tempera grassa
che preparavo con olio di lino, vinavil, terre e ossidi colorati.
Per comporre il bianco usavo la biacca di zinco. Poi passai
agli impasti di olio puro e il colore si schiarl maggiormente.
Andato in pensione Cadorin, i suoi allievi vennero aggregati
al corso di Bruno Saetti, il cui assistente era Carmelo Zotti.
Rimasi alquanto isolato. Non mi interessava il piattume
decorativo che predicava ai sui allievi, i quali si sarebbero
portati appresso, anche dopo aver terminato 1’Accademia,
quel marchio indelebile.

Andavo alle lezioni di tecniche dell’incisione e di anatomia
consapevole di dover controllare la mia emotivita. L’aula dove
si faceva pratica dell’incisione era piccola e quando eravamo
in tanti a lavorare succedeva il pandemonio. Vaschette di acido
nitrico, spatole e tamponi per I’inchiostratura delle lastre di
zinco o di rame, torchi per la stampa, fornelli per scaldare
e stendere la cera, recipienti d’acqua per bagnare la carta,
grembiuli, mani e visi... tutto diventava nero d’inchiostro.
Decisi di lavorare a casa attrezzandomi dell’occorrente. Di
questa materia ebbi come insegnanti prima Cesco Magnolato
e successivamente Arnaldo Battistoni. Assistente era Mario
Guadagnino. Non ho piu fatto incisioni preferendo, almeno
finora, tracciare “segni” direttamente sulla carta senza doverli
mediare con tecniche il cui controllo richiede molta pazien-
za, che impone consapevolezza nella specificita del mezzo.
Anche I’aula di anatomia artistica, dove insegnavano Nedo
Fiorentin e Giordani Soika, era stipata di allievi. Si dovevano
disegnare le ossa che reggono il corpo umano (Osteologia) e
le sue masse muscolari (Miologia). Per tale lavoro si osser-
vavano scheletri e calchi in gesso.

LA MIA FORMAZIONE ARTISTICA
gli anni dell’accademia e dintorni 1960/1964

«Bambino», 1964, olio su tela, cm 90x70

Successivamente si disegnava la modella in posa sopra un
piedistallo per individuare, sotto le sue curve, quanto si era
studiato separatamente.
1l direttore dell’ Accademia, Giuseppe De Logu, teneva anche
la cattedra di Storia dell’Arte. Ricordo esaltanti lezioni su
Michelangelo, di cui era gran studioso, e sulla pittura minore
del Seicento e del Settecento. Repubblicano storico, teneva
appeso nel suo studio il ritratto di Giuseppe Mazzini. Si dimo-
strd molto generoso nelle sue accese polemiche nei confronti
di molta arte contemporanea che giudicava “Barocchismo”
con significato dispregiativo indicando con questo termine
la tendenza a sbalordire a tutti i costi a scapito di autentici
intendimenti conoscitivi. Mario Abis, suo assistente, molto
preparato sull’arte romanica e comunale, ogni anno, in oc-
casione del viaggio di studio, ci portava in giro per I’Italia a
vedere e analizzare esempi autorevoli di architettura, pittura
e scultura relativi al periodo oggetto di studio.
Nel giugno del 1964 conseguii il diploma di licenza, corso di
pittura, con il massimo dei voti e la lode presentando una tesi
su “Le antiche ceramiche delle Nove”. Terminata 1’accademia
mi ritrovai solo in studio. “Scesi all’Inferno” “...in quell’aura
sanza tempo tinta...” per iniziare in modo autonomo il mio
cammino artistico dalle “Crocifissioni dalla Macchina” del
1965 alle successive “Larve umane” che sarebbero rinate,
dopo molti anni, fra i massi di pietra delle “Cave di Rubbio”
immerse nel silenzio e nello spazio aperto della natura.
Toni Zarpellon
Gennaio 1998

«Crocifissione», 1965, grafite e smalto opaco su cartone,cm 100x70
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MARCELLO TRABUCCO

Marcello Trabucco, spazi della
memoria

Il lavoro di Marcello Trabucco si
muove agevolmente tra architettura,
scultura, pittura e arte incisoria, in una
poetica di trasversalita delle arti in cui
¢ possibile scovare un parallelismo
nella poetica barocca, dove le stesse
giunsero alla quasi totale mancanza
di distinzione. In Trabucco il frait
d’union ¢ costituito dallo spazio,
vero e proprio punto di partenza e
riferimento del fare artistico. Risulte-
rebbe, dunque, arduo e di poco valore
tracciare un confine netto tra le quattro
arti elencate: nelle mani del Maestro
tutto € architettura, pittura, scultura e
installazione, ma anche incisione nei
segni graffianti, nelle linee e segmenti
continui o spezzati, retti o angolati.

sonanze delle culture precolombiane,
lontani da miti e leggende e inclini a
una ricognizione archeologica e, non
da ultimo, antropologica.
L’aspetto cromatico ¢ parte integrante,
e non, come potrebbe sembrare a uno
sguardo superficiale, contrapposto
all’elemento lineare e geometrico
assai presente. Nei colori si fa luce la
materia vibrante, animando le opere
di un dinamismo che ¢ ancora una
volta spazio, ma anche emozione, re-
stituzione di una realta sentita intensa-
mente e percepita nelle tre dimensioni,
la quale, rapportata al razionalismo di
segmenti e linee, da vita a una sintesi
magistrale che plasma la poetica
dell’artista. Frammenti di memoria nel
continuum spazio temporale.

Laura Cianfarani, 2021

«Frammenti sospesi», 2021, legno, acrilici e filo di ottone, cm 45x80

L’opera plasma lo spazio ed ¢ a sua
volta plasmata da esso, senza presun-
zione di occuparlo o sottometterlo;
I’elemento spaziale assume valore
anche laddove ¢ libero, o vuoto; si
fa finestra in un contesto naturale
per il quale e al cui interno ¢ stata
concepita 1’architettura del quadro o
installazione. Il discorso dello spazio
trova il suo contraltare nel recupero
della memoria, sia che si tratti di te-
stimoniare e ricostruire luoghi dell’an-
tichita attraverso il medium incisorio;
sia di inserire, nei lavori scultorei e
pittorici, frammenti di pietra che ri-
mandano ad antichi reperti; sia infine
nello stabilire, attraverso 1’utilizzo di
materiali di recupero, una continuita
con un tempo naturale, in un dialogo
tanto con il New Dada quanto con
la Land Art. II rapporto con 1’antico
si configura nella volonta di calarsi
nel luogo e di ribadire 1’appartenenza
ad esso attraverso epoche storiche
e siti naturali che si fanno testimoni
della presenza umana, anche laddove
sembra ignorata. Ne deriva che I’an-
tico di Trabucco possa volteggiare da
richiami alla civilta greco romana a ri-

Marcello Trabucco ha frequentato il
Liceo Artistico di Latina, dopo essersi
laureato in architettura ha da sempre
legato il progetto alla sperimentazione
dei linguaggi artistici. Ha partecipato
a diversi concorsi di architettura, in-
teressandosi alla trasformazione del
paesaggio e del territorio. Ha realizza-
to studi e ricerche, disegni e incisioni
calcografiche sempre alla ricerca di
quel Genius-loci dove tempo e storia,
definiscono un unicum interconnesso
da comprendere, preservare ma anche
interpretare, base primaria del pro-
getto, sia artistico che di architettura.
Ultime rassegne espositive

2011 - Maenza, Palazzo Baronale “Il
paesaggio disegnato” (personale).
Latina, “Sentieri d’ascolto” presso
Pitton arredamenti, (personale). 2012
- Mataro’ - Mostra di incisioni calco-
grafiche Taller de Gravat de Mataro.
2012 - Parma, “Artisti in mostra” -
Fiera di Parma. Norma, “Il paesaggio
come storia”, Museo archeologico G.
Saggi, (personale). 2013 - Berlino,
Reuss Galerie Auguststrasse, mostra
collettiva. 2013/14 - Latina, Federla-
zio, “Granelli di sabbia” retrospettiva
(personale). - Roma, Triennale di
Roma, Chiostro San Pietro in Vincoli.
B.go Sabotino Latina, Antiquarium
Civico Procoio, “OdisSea Contem-
poranea” MAD, installazione site
specific. Anzio - “Aqua Ipsum”, Villa
Sarsina con Giuseppe Fucsia. 2014/15
- Ardea, Museo, Giacomo Manzu,

«Linea di galleggiamento», 2011, legno, acrilico e sabbia, cm 60x70

«Frammenti sul bordo», 2020, legno e acrilico, cm 85x85x4

(personale). - Norma, “Il paesaggio
come storia” Museo Archeologico
G. Saggi (personale) - Valvisciolo,
Sala Capitolare - S. Felice Circeo,
rassegna artistica “OdisSea 2015”
MAD. 2016 - Tor Tre Ponti - Fonda-
zione Roffredo Caetani, Complesso
Monumentale; “Ninfa: La persistenza
delle memoria”, con Alberto Serarcan-
geli. Latina - Conservatorio di musica
Roffredo Caetani (personale). Scordia
- “Il dilemma degli elementi mutabili
ed immutabili”. 2017 - Anzio, “As-
sonanze e respiri, natura spirito del
luogo”, Museo Civico Archeologico.
2018-2019. - Latina, Sala Step, “In-
cisioni e patrimonio culturale” con
Serarcangeli e Volpe. 2019 - Fiera di
Bergamo, Galleria - Latina, Galleria
Lydia Palumbo Scalzi - Mantova,
Galleria Arianna Sartori, “Incisioni di
storia e paesaggio” con Marafini, Se-
rarcangeli e Volpe - Latina, “Granelli
di sabbia” Teatro D’ Annunzio e Mu-
seo MUG. - Sermoneta, e San Felice
Circeo, MAD, “Eventi 2019”- Ariccia,
Scultura in Chigi Parck. - Padova,
Galleria La Teca “Storia e Paesaggi”

«Simboli del continuum», 2019, legno, acrilico e lastre di alluminio incise, cm 230x80x3

con Marafini, Serarcangeli e Volpe.
2020 - XLVII Premio Sulmona, Polo

Museale Civico, Rassegna d’Arte
Contemporanea.

«Ventro tra le canne», 2011, legno e acrilico, cm 73x28
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CASA MUSEO SARTORI - CASTEL D’ARIO (Mantova) - Via XX Settembre 11/15
La stampa d’arte a Mantova dal 1800 ad oggi

Mostra e catalogo a cura di Adalberto Sartori

Opere di: Andreani Arrigo, Antoldi Luigi, Badari Grazia, Baldassari Enrico, Baldassari Umberto Mario - BUM, Baroni
Claudio, Bassignani Franco, Bassoli Edoardo, Bellini Angelo, Bellini Antonio Renzo, Bellini Arrigo, Bellini Giuliana,
Belluti Gianfranco, Bergonzoni Aldo, Bernardelli Angiola, Bertazzoni Bianca, Bertolini Carlo, Bignami Giuseppe, Billoni
Giuseppe, Bodini Carlo, Bolognesi Anna, Bolognesi Ferruccio, Boni Angelo, Bonseri Lucia, Brozzi Mario, Bustaffa
Luigi, Buzzacchi Quilici Mimi, Capisani Ferdinando, Carbonati Antonio, Carnevali Vittorio, Carpeggiani Evandro,
Castelli Adriano, Cavicchini Tosi Arturo, Cermaria Claudio, Comerio Agostino, Cornacchia Elisa, Costa Giuseppe,
Dall’ Aglio Bruno, Dal Prato Alessandro, Delfini Delfino, Desiderati Luigi, Di Capi Giordano, Di Pisa Giovanni, Donini
Giorgio, Dusi Carlo, Facchini Tazio, Faccincani Athos, Facciotto Giuseppe, Felline Cosimo, Ferlenga Franco, Ferrari
Anselma, Fraccalini Luigi, Galetti Ugo, Galli Giuseppe, Gallina Ferruccio, Galusi Anselmo, Gambetti Dino, Gandini
Antonella, Giorgi Antonio Ruggero, Giorgi Cristina, Giovannoni Giannino, Gorni Giuseppe, Gorreri Palvarini Isa, Greppi
Antonio, Guaresi Costantino, Guelmi Angelo, Guindani Giuseppe, Jori Andrea, Lanfranco (Frigeri), Lazzarini Cesare
Leonbruno, Lomini Mario, Longfils Enrico, Lucchini Giuseppe, Maina Giacinto, Manfredini Fernando, Margonari
Renzo, Mattioli Walter, Migliorini Edmondo, Minuti Giovanni, Miyata Hikari, Moccia Palvarini Anna, Montini Danilo,
Mutti Ezio, Negri Sandro, Nordera Aurelio, Olivetti Luigi, Orsi Tranquillo, Pasini Tito, Pecorari Egidio, Pedrazzoli
Roberto, Perina Giulio, Pizzamiglio Luigi, Polacchini Lio, Polpatelli Carlo, Polpatelli Mario, Poltronieri Alceo, Puzzi
Lanfranco, Quetti Mauro, Raguzzoni Carlo, Raguzzoni Romeo, Raineri Francesco, Rebecchi Roberto, Resmi Guido,
Salvadori Giulio, Sassi Mario, Savini Daniela, Schiavi Elena, Schirolli Renzo, Seguri Albano, Semeghini Pio, Siena
Pierluigi, Spazzini Severino, Squassoni Fabio, Stranieri Rodolfo, Tambara Germana, Tampellini Ida Valentina, Terreni
Elio, Tode William, Toni Maria Chiara, Troletti Gianluigi, Vicentini Enzo, Villani Dino, Vivaldini Paolo, Viviani Gino,
Viviani Vanni, Zampriolo Giorgio, Zampriolo Luca, Zerbinati Umberto, Zerbini Guido, Zinetti Ernesto Giovanni.

dal 17 Settembre al 15 Ottobre 2023
Orario: Sabato 15.30-19.00 - Domenica 10.00-12.30/ 15.30-19.00. Ingresso: libero.

Con il patrocinio di Regione Lombardia, Provincia di Mantova, Comune di Castel d’Ario, FAI Delegazione di Mantova,
Terra Crea - Museo d’arte ceramica di Castel d’Ario e Pro Loco di Castel d’Ario.

Adalberto Sartori, Arianna Sartori, Carlo Bottani

Roberto Pedrazzoli, Riccardo Zamboni,
Maria Gabriella Savoia, Carlo Bottani,
Arianna Sartori, Roberto Archi




PAG. 32

ARCHIVIO

ARCHIVIO

PAG. 33

VITALIANO ANGELINI
IL FILO PERDUTO DI ARIANNA

“Vitaliano Angelini, classe 1942 (data
che trascriviamo senza ambasce, dato
I’aspetto giovanilmente dandy della sua
figura), ¢ artista notevolmente affermato
nell’ambito delle arti figurative - pittura,
incisione - da numerosi decenni, ed ¢
comunque da sempre attivo, sin dagli
anni delle sue prime esperienze, in quanto
intellettuale. Come dunque ¢ capitato a
tanti che da un ambito particolare e mi-
rato hanno ampliato il loro sguardo verso
altri territori e linguaggi, 1’arco dei suoi
interessi si ¢ esteso alla letteratura e in un
modo che I’ha direttamente coinvolto alla
poesia. D’altra parte la letteratura ¢ stata
il correlativo oggettivo di un processo
formativo realizzatosi in un istituto pre-
stigioso, la Scuola del Libro di Urbino, ai
tempi del suo massimo fulgore quando tra
¢li insegnanti si annoveravano Leonardo
Castellani, Dante Panni, Renato Brusca-
glia, Giorgio Bompadre, Carlo Ceci e le
funzioni della dirigenza erano rette da
Francesco Carnevali, anche lui, come del
resto Castellani, impegnato come usa o
usava dire in utroque cio¢ a dire in due
campi, arti plastiche e narrativa.

Ora, di Angelini, ¢ appena uscito un libro
di poesie, “Ilfilo perduto di Arianna” per
le Edizioni Helicon e con introduzione di
Paolo Rocco, ma non & questa la prima
volta che il nostro si cimenta con I’impe-
gno dei versi. Nei quali, da artista figura-
tivo, viene inevitabilmente a trasporsi un
bagaglio di immagini e figurazioni che
appartengono al suo universo espressi-
vo, ma dove vanno anche a rastremarsi
segmenti e tratteggi per qualche parte
geometrizzanti e dunque ben percepibili
in questa ottica, per altra parte vagamente
astratti o meglio astraenti da una realta
misurabile e riconoscibile.

Non pero sciolti da una referenza al
concreto che diviene nondimeno a un
certo punto estensivamente mentale. Ed ¢
questo uno dei punti di arrivo di un lavoro
di scrittura, o di puntualizzazioni verbali
per accenni e suggestioni, che va ascritto
al positivo dell’esperienza di Angelini,
secondo una poetica e una pratica che da
emozionale e fantastica diviene formale e
in questo senso ben trascende una tensio-

ne memoriale che fatalmente riposa
al fondo dei versi dei quali ¢ alla fine
I’inevadibile appoggiatura.

Rilevanti in questo processo sono
i grappoli tematici che compaiono
nei testi: I’affacciarsi di questioni
e concetti ora resi con sobrieta e
appena appena accennati, appena
pennellati, ora al contrario volti in
enunciazioni essenziali, sgrovigliati
dalle strettoie del richiamo all’e-
sterno e dunque, sul piano espres-
sivo, resi quasi icastici dall’assenza

dell’articolo, in una ancora ritornante
sopravvenienza di conati di poesia pura
o ermetizzante, che perod qui ne “I/ filo
perduto di Arianna” va a compitarsi
sotto I’egida di una tensione che coniuga
il giudizio con la storia, il naturale o
I’immediato con qualcosa che aspiri a
una rilevanza di pensiero, di prospettiva
culturale e morale.
Il bello o comunque il positivo di questi
versi in ci0 che appare la loro impalcatura
profonda ¢ che essi cedano in piu di un
tratto a un disegno dentro cui la ricerca
formale si orienta verso una unita e sem-
plicita del moto espressivo, con cadenze e
ritmi, dati dall’alternarsi di luci e ombre,
tenuti sulla lunghezza delle strofe, delle
intere composizioni e a volte di lacerti di
versi. Tanto quanto si ascolta nella lirica
in explicit. Di luce si colora l’aria, dove
si espandono immagini colorate lievi e
malinconiose, o meglio esse vengono
enunciate fondando il senso sull’intui-
zione, sulla sensazione o anche a volte
sulle contingenze della vita e della propria
esperienza.
Questo nei presentimenti del colore
e degli aloni che la scrittura trasporta
nel proprio incedere. Cio che ¢ al tem-
po stesso stato d’animo ed esperienza
fattiva, cultura e vibrazione misteriosa,
penombra e stato intermedio o d’attesa.
Un “niente senza parole” scrive il nostro,
che ¢ pero gia in sé qualcosa, e dove va
a collocarsi 1’origine (“qualcosa come
I’universo”) e trova anche origine la
poesia di Angelini”.

Gualtiero De Santi

Gualtiero De Santi e Professore Ordi-
nario di Letterature Comparate presso
["Universita degli Studi di Urbino “Carlo
Bo” (dove anche tiene la cattedra di Let-
teratura lItaliana). Ha insegnato Storia
del cinema presso I’ Universita di Udine
nell’anno accademico 1990-91 e Elementi
di regia all’Accademia di Belle Arti di
Urbino dall’anno scolastico 1978-79 al
1981-82. E nell’ateneo urbinate ha avuto
anche la cattedra di Letteratura Moderna
e Contemporanea e di Metodologia e
analisi dello spettacolo.

«Senza titolo», acquaforte, applicazioni, mm 225x180

«Oh me dolente! ....», acquaforte, acquatinta, carborundum, mm 245x245

«Le lune doppie», acquaforte, acquatinta a colori, mm 330x250

“Raccolta delle Stampe Adalberto Sartor1™
Le DONAZIONI: 12 incisioni di

PAOLINO RANGONI

Paolino Rangoni ¢ nato il 20 luglio 1930, a Genova dove ha
trascorso gli anni della sua infanzia. Emigrato con la famiglia
al Sud, ¢ cresciuto a Napoli, dove ha studiato conseguendo la
maturita classica.

Introdottosi nell’ambiente artistico partenopeo, malgrado il
lavoro artigianale che lo impegnava piuttosto severamente,
ha studiato e curato sempre pill intensamente il disegno e la
pittura. Ha frequentato per diversi anni 1’Accademia di Belle
Arti di Napoli, conoscendo 1 pittori e scultori, Siciliano, Perez,
Pirozzi e Di Fiore. Trasferitosi in Liguria, a Sarzana dal 1988, ha
intensificato la sua attivita di pittore e grafico, attivita che oggi lo
occupa a tempo pieno. Assiduo frequentatore dell’ Accademia di
Belle Arti di Carrara, dove si ¢ diplomato in disegno sperimentale,
ha conosciuto artisti quali Carozzi, Ceccotti, Tacchini e
Tassisto. Con Rodolfo Ceccotti in particolare ha studiato molto
approfonditamente la tecnica calcografica - gia iniziata a Napoli.
Oggi divide il suo tempo fra Sarzana e Lerici in particolare.
Ha partecipato a molte mostre in citta italiane (Milano, Vicenza,
Genova, Lucca, Pisa, Firenze, Napoli, ecc...), riscuotendo
ovunque consenso dal pubblico e dalla critica con premi e
segnalazioni.

Ha illustrato numerose riviste tra le quali SELEARTE di Firenze
e ORTICOLA di Milano.

E inserito nel Repertorio degli incisori italiani nel vol. IV e nel
vol. V.

Fa parte della “Associazione Incisori Liguri”. Da anni ¢ presente
alla Calandriniana, importante manifestazione estiva sarzanese,
dipingendo in piazza una tela di grandi dimensioni. Nel 1998
ha dato vita insieme al suo amico pittore Graziano Dagna al
Movimento dei “Neonaturalisti in Lunigiana”.

11 suo studio ¢ a Sarzana.

«Fiume Lambro», 2000-2020, acquaforte, mm 153x153

«Chiesina di San Giorgio a Tellaro», 2017, acquaforte,
mm 130x105

www.raccoltastampesartori.it

«Autoritratto», 1997, acquaforte, mm 85x85

«Donna che dorme», 2000, acquaforte, mm 195x300

«Allori a Pratola», 1990, acquaforte, mm 185x292

«Sigaro a Pratole», 1990, acquaforte, mm 230x178

«Donnina accovacciata», 2000, puntasecca, mm 99x96

«Chiesa di San Pietro a Potovenere», 2000-2020, acquaforte,
mm 98x149

«APinetina a Marinella», 1992, ceramolle, mm 49x147

«Salita al castello di Lerici», 1991-2010, acquaforte, mm 178x127
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Mostre

e Art & Food. A cura di Gianfranco
Schialvino, Palazzo Mathis, piazza
Caduti della Liberta n. 20, Bra, dall’8
settembre al 12 novembre 2023.

e Girolamo Battista Tregambe. La
coscienza del segno. Oltre 1’oriz-
zonte dell’opera incisa. A cura di
Marcello Riccioni, Museo del Mar-
mo Botticino, Via Cave 76, Bottici-
no (BS), dal 4 marzo al 3 dicembre
2023, per info: www.museodelmar-
mo.it

 Rilievografie di Albina Deales-
si. La Nisolina, via Mameli 63, Lu
Monferrato (AL), dal 10 al 25 set-
tembre 2023.

e Per Giuseppe Viviani. Omaggio
al Principe di Boccadarno. A cura
di Nicola Micieli ed Alessandro Tosi,
presso il Museo della Grafica - Pa-
lazzo Lanfranchi (Lungarno Galileo
Galilei 9), dal 29 luglio al 15 ottobre
2023. Gli artisti in mostra: Antonio
Bobo, Maurizio Boiani, Cesare
Borsacchi, Sandro Bracchita, Luca
Bruno, Ezio Camorani, Rodolfo
Ceccotti, Isabella Ciaffi, Stefano
Ciaponi, Malgorzata Chomicz,
Fausto De Marinis, Giovanni Det-
tori, Franco Donati, Federica Fio-
renzani, Monica Franchini, Renzo
Galardini, Roberto Giovannelli,
Andrea Granchi, Stefano Grassel-
li, Ugo Grazzini, Giovanni Greppi,
Paolo Grigo, Giuseppe Lamber-
tucci, Luca Macchi, Massimiliano
Maggi, Raffaello Margheri, Miche-
la Mascarucci, Gianfalco Masini,
Romano Masoni, Simonetta Me-
lani, Bonizza Modolo, Guido Na-
varetti, Manuel Ortega, Graziella
Paolini Parlagreco, Toni Pecora-
ro, Nella Pianta, Vincenzo Piazza,
Marco Poma, Fabrizio Pizzanel-
li, Riccardo Ruberti, Agim Sako,
Liliana Santandrea, Gianfranco
Schialvino, Enzo Sciavolino, Anna
Maria Stanghellini, Laura Stor,
Tiziana Talamini, Giovanni Tim-
pani, Gianfranco Tognarelli, Togo,
Gianni Verna.

Bandi, Premi, Concorsi
& Rassegne

¢ XVI Biennale Internazionale per
I’Incisione di Acqui Terme. Iscri-
zioni 2024 aperte. Consulta il bando
e iscriviti dal nostro sito: www.acqui-
print.it

* XV edizione Mostra Internazio-
nale Biennale “Grafica ed Ex Li-
bris”, si terra presso il Castello dei
Paleologi di Casale Monferrato, dal
21 ottobre al 19 novembre 2023,
per informazioni: Gruppo Arte Ca-
sale, cell. 348.7629167, barolapio@
libero.it www.graficaedexlibris.it

Brevi informazioni incise:

e A cura dell’Associazione Eredita
Culturale Guido Nicola per il restau-
ro di Aramengo, in via Mazzini 20,
sabato 23 settembre 2023, si ¢ tenuto
I’incontro con I’artista Laura Rossi
che ha parlato della tecnica grafica
della Linoleografia.

Raccolta delle Stampe
Adalberto Sartori-Mantova
Nuove acquisizioni:

Fogli incisi

*EZI0 CAMORANI (Solarolo-RA)
- Itinerari di gioventu - Accadde nel
13° Street, 2014, acquaforte, mm.
180x200, es. p.d.a. 8/12.

- Itinerari di gioventu, 2015, acqua-
forte, mm. 200x340, es. p.d.a. 11/15.
- Itinerari di gioventu, 2014, acqua-
forte, mm. 230x355, es. p.d.a. 3/10.

- Edimburgo, 2018, acquaforte, mm.
290x195, es. p.d.a. 2/8.

- Itinerari di gioventu, 2014, acqua-
forte, mm. 235x380, es. p.d.a. 5/10.
- Danae al di la del muro, 2022, ac-
quaforte, mm. 435x335, es. p.d.a.
5/7.

- Whin from London, 2009, acqua-
forte, mm. 305x330, es. p.d.a. 3/5.

- Omaggio a Domenico Paterlini -
Dante - non c’¢ luce, 2021, acquafor-
te, mm. 450x600, es. p.d.a. 2/8.

- Museum, 2017, acquaforte, mm.
330x280, es. p.d.a 4/5.

- Senza titolo (astratto), 2008, acqua-
forte, mm. 275x280, es. X/20.

* DARIO DELPIN (Romans d’Ison-
zo - GO)

- Esodo, 2022, Acquaforte acquatin-
ta, acidatura diretta, mm 435x297,
1/12 3 p.d’a., MN 580.

- Nasse in laguna, 2006, Acquafor-
te acquatinta, mm 68x230, 1/20 3
p.d’a., MN 346.

- Cesto con rete, 2009, Acquaforte ac-
quatinta acquerellata, mm 225x173,
1/12 3 p.d’a., MN 406.

- Batela tra i pali, 2012, Ceramol-
le acquatinta, mm 215x155, 1/12 3
p.d’a., MN 441.

- Batela con reti, 2019, Acquafor-
te, acquatinta, mm 180x180, 1/12 3
p.d’a., MN 547.

- Bici nel foledor, 2020, Acquaforte
acquatinta puntasecca acidatura di-
retta, mm 310x194, 1/7 3 p.d’a., MN
569.

- Incisor, 2021, Puntasecca, mm
290x240, 1/3 1 p.d’a., MN 572.

- Pulinér di Silvie, 2021, Puntasecca,
mm 290x251, 1/12 3 p.d’a., MN 573.
- Scarpone con ciabatta, 2021, Ac-
quaforte, acquatinta, puntasecca, mm
309x295, 1/12 3 p.d’a., MN 578.

- Cesto con ortensie, 2022, Acqua-
forte, acquatinta, puntasecca, mm
348x249,1/7 3 p.d’a., MN 583.

- Potatura, 2022, Acquaforte, acqua-
tinta, puntasecca, mm 251x175,1/7, 3
p.d’a., MN 589.

- Contadino con palo, 2022, Acqua-
forte, acquatinta, puntasecca, mm
193x350, 1/7 3 p.d’a., MN 590.

- Papaveri nel vigneto, 2007, Cera-
molle acquerellata, mm 332x470,
1/20 3 p.d’a., MN 362.

- Viale di gelsi, 2008, Acquaforte ac-

quatinta, mm 215x414, 1/20 3 p.d’a.,
MN 383.

- Doi cops, 2009, Acquaforte acqua-
tinta, mm 330x233, 1/15 3 p.d’a.,
MN 402.

- Vintule, 2012, Acquaforte, acqua-
tinta, puntasecca, mm 418x318, 1/12
3 p.d’a., MN 462.

- In cantina 2, 2012, Acquaforte, ac-
quatinta, mm400x347, 1/123 p.d’a.,
MN 486.

- Tre gelsi con bicicletta, 2021, Ac-
quaforte, acquatinta, puntasecca, mm
308x294, 1/7 3 p.d’a., MN 574.

- Tavolo del calzolaio, 2021, Acqua-
forte, acquatinta, puntasecca, mm
500x312, 1/12 3 p.d’a., MN 576.

- Verso il futuro, 2022, Acquaforte,
acquatinta, acidatura diretta, mm
435x295,1/7 3 p.d’a., MN 581.

* GIANNI ROSSI (Angri - SA)

- Natura geometrica in termini poe-
tici, 2009, serigrafia, mm. 115x160,
es.p.s.

Libri d’Artista,
Plaquette & Cartelle

* (Bruny Sartori - Belvedere di Tez-
ze Sul Brenta - VI)

Bruny Sartori. Le pécheur du Su-
quet di Jean Genet, a cura di Marco
Lorandi Bedogni-Pietri. Mostra pro-
mossa dall’AAB di Brescia, 18 no-
vembre / 6 dicembre 2006, allegata al
volume, incisione originale di Bruny
Sartori all’acquatinta eseguita ap-
positamente per il volume di mm.
260x205, pubblicata in 60 esemplari
+ 60 con numerazione araba, esem-
plare n. 19/60.

Centro Studi Sartori e
Biblioteca dell’Incisione,
Mantova.

Libri ricevuti:

e L’atroce istinto della liberta. Pier
Paolo Pasolini e la Nuova Figura-
zione, a cura di Francesca Tuscano,
catalogo mostra, Castello Colonna,
Museo Atelier, Genazzano (Roma),
Ars & Téchne Edizioni, 2023, pp. 98.
e Lucia Caprioglio. Monografia,
Torino, Studio R. Patrucco, 2018,
pp-nn.

¢ Riccardo Patriarca ...altrove,
testo di Raffaella Cargnelutti, catalo-
go mostra, Cividale del Friuli (UD),
2023, pp. 32.

e Alberto Helios Gagliardo. Inci-
sore genovese tra Diirer ed Hecht.
A cura di Fabrizio Bombino, con un
saggio di Vittorio Sgarbi, Genova,
Sagep Editori, 2023, pp. 144, euro
30,00.

Mostra Internazionale Biennale
XV “GRAFICA ED EX LIBRIS”
CASTELLO DEI PALEOLOGI
CASALE MONFERRATO
21 ottobre - 19 novembre 2023

11 “Gruppo Arte Casale” comunica che 1a XV edizione della Mostra Collet-
tiva Biennale Internazionale “GRAFICA ED EX LIBRIS” si terra presso il
Castello dei Paleologi a Casale Monferrato dal 21 Ottobre al 19 Novembre
2023, con il Patrocinio del Comune, della Regione Piemonte e dell’A.L.E.
91 artisti incisori provenienti da varie nazioni con 500 opere.

A documentazione della mostra verra stampato un catalogo di 120 pagine
bilingue con testi e immagini delle opere e relativa biografia degli artisti.
Verranno esposti anche rari Ex Libris del Settecento, Ottocento e primi
Novecento soprattutto relativi a personaggi piemontesi.

Si potranno ammirare le varie tecniche grafiche tradizionali quali xilografia,
acquaforte, acquatinta, puntasecca, maniera nera, litografia, linoleografia,
oltre a nuove sperimentazioni quali I’incisione su plexiglass, la fotografia,
I’elaborazione al computer. Saranno esposti anche libri di grafica incisa,
cataloghi, documenti, foto.

Verranno allestite anche vetrine con esposizione di strumenti da lavoro
dell’incisore e stampatore: matrici lignee e calcografiche, pietre litografiche,
bulini e sgorbie, inchiostri, rulli, caratteri.

La mostra vuole far conoscere la stampa e soprattutto I’ex libris, ovvero
quel piccolo foglietto che identifica la personalita e il mondo poetico del
proprietario del libro.

I collezionisti possono mettersi in contatto con gli artisti e scambiare o
ordinare I’esecuzione di ex libris dando indicazione su cosa raffigurare per
essere al meglio rappresentati.

Le edizioni passate sono state dedicate ai grandi maestri dell’incisione (1993
Tranquillo Marangoni, 1995 Bruno da Osimo, 1997 Benvenuto Disertori,
1999 Bruno Colorio, 2001 Remo Wolf, 2003 Italo Zetti, 2005 Publio Mor-
biducci, 2007 Pietro Parigi, 2009 Ercole Dogliani, 2011 Antonello Moroni,
2013 Luigi Servolini, 2015 Adolfo De Carolis, 2017 Emilio Mantelli, 2021
Rivista Xilografia.

Chi volesse maggiori notizie sulla mostra puo contattare il Gruppo Arte
Casale, cell. 348.7629167, barolapio@libero.it - www.graficaedexlibris.it
Orario mostra: feriali 16.00-19,00, festivi 10.00-12.30/ 16.00-19.00, chiuso
il lunedi.

ELENCO 91 ARTISTI 2023 - GRAFICA ED EX LIBRIS
AGIRBA RUSLAN Ucraina. AVRAMOVA KSENIA Russia. BAEYENS
MARTIN Belgio. BALON RYSZARD Polonia. BARBATO ANTONIO.
BAROLA PIO CARLO. BENETTI ROGER Messico. BIANCONI DIEGO.
BRACCHITTA SANDRO. BRAZDA JIRI Rep. Ceca. CAMPAGNOLI
ROMANO. CAPRIOGLIO LUCIA. CASALINO CAMILLA.CASALINO
LUIGI. CAVALLI GIANPAOLO. CELORIA ILENIO. CERNECOVA
NATALIJA Lettonia. CHIARELLO LAURA. CIVITICO GIAN FRANCO.
COLOMBOTTO ROSSO ENRICO. DE MARINIS FAUSTO. DEALESSI
ALBINA.DEBOOSERE CHRISTINE Belgio. FIORENZANI FEDERICA.
GALFRE MAURO. GALVANO ALBINO. GIANINETTI ROBERTO.
GRIBAUDO EZIO. HRAPOV SERGEY Ucraina. HUIBER GUNTER
Rep. Ceca. HUNG EMILY Cina. HUNG MALOU Cina. KERIN HRISTO
Bulgaria. KIRNITSKIY SERGEY Ucraina. KOCAK PETER Slovacchia.
KOLECENKO SERGEJS Lettonia. KOLYSHKINA MARIA Russia.
KOTELNIKOVA LIUDMILA Russia. KOWALCZYK WOIJTEK Polonia.
KURDEK WIESLAWA Polonia. KVARTALNY VLADISLAV Bielorussia.
LESZCZYNSKA NATALIA Polonia. LIPKIN VICTOR Israele. LUPARIA
RENATO. LYTKIN ALEXANDER Russia. MAILLET DANIEL Svizzera.
MAILLET LEO Germania. MAKAROV YAROSLAV Russia. MARINI
MAURIZIA. MASSAZA EMILIO. MIRANDA MARCELA Argentina.
MONACO ELENA. NAIDENOV HRISTO Bulgaria. OMODEI ZORINI
ROBERTA. ONIDA MARIA ANTONIETTA. PATRONE STEFANO.
PESCE ANTONIO. PETCA OVIDIU Romania. PICCINELLI PIETRO
PIT. PISCO GENNARO. PITRUZZELLO GIUSEPPE. PRETE CECILIA.
PUGACHEVSKY ARCADY Ucraina. PUGACHEVSKY GENNADY
Ucraina. RODARI UBALDO. ROSSI LAURA. RYABOVA SVETLANA
Russia. SCHIALVINO GIANFRANCO. SCHVARZMAN MAURICIO
Argentina. SEITOVA NURSULU Kazakhstan. SICCHIERO MAURIZIO.
SIMONE SALVATORE. SOFFIANTINO GIACOMO. STANISHEVSKA-
JA VERA Estonia. STRAGLIATI MICHELE. SUGITA MASAAKI Giap-
pone. SURBONE MARIO.TABUSSO FRANCESCO. TARASCO PIETRO
PAOLO. TARQUINIO SERGIO. TERESHCHENKO OLGA Bielorussia.
TIKHONOVA - YORDANOVA ANNA Bulgaria. TIMOSHENKO EUGE-
NIA Bielorussia. TOPPI SERGIO. ULYBIN ALEXANDER Bielorussia.
VALENTINI WALTER. VERESCHAGIN VLADIMIR Russia. VERNA
GIANNI. YAMADA AYAKA Giappone. ZHAKSYGARINA MARZIYA
Kazakhstan. ZUEV VLADIMIR Russia.

Si ringraziano tutti coloro (Artisti, Gallerie, Associazioni,
Critici d’arte, Enti, ecc...) che collaboreranno alla realizzazione
della BIBLIOTECA del’INCISIONE
inviando cataloghi, monografie, volumi
relativi all’incisione dal XIX secolo ad oggi a:
“Centro Studi Sartori”

Via Cappello, n 17 - 46100 - Mantova / tel. 0376.324260
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dell’importante SITO dedicato
agli Artisti italiani moderni e contemporanei:

www.dizionariodartesartori.i

la vostra attivita e le vostre opere.

3.638 artisti - 11.557 opere - 1.980 ritratti e monografie

Tel. 0376.324260 - info@dizionariodartesartori.it

“Dopo quast mezzo

abbiamo deciso di potenziare, con una nuova proposta, il nostro impegno storicistico-divulgativo con la
realizzazione di un grande portale internet.

Il portale st affianca

cataloghi di mostre e rassegne, impegnati creatori di collezioni pubbliche e private, di raccolte museali e di

Case Museo diffuse.
Lo scopo di questo

lattivita e le opere del maggior numero di valenti artisti, che operano e che hanno operato con serieta e
capacita sul territorio nazionale ed oltre.

11 Dizionario, che ¢ e
recensiti. Realizzere
designer, ecc. insere

bibliografiche, dati che permetteranno a collezionisti, studiosi, ricercatori e studenti di soddisfare le loro

diverse esigenze.

V1 invitiamo a seguire con attenzione il non semplice lavoro che ci approntiamo a realizzare per tuttt gli
appassionati e cultori delle Belle Arti, per non disperdere la memoria dei valenti protagonisti dell’Arte
italiana moderna e contemporanea’.

ARTISTI

invitiamo a collaborare
alla costruzione

per valorizzare e storicizzare

Ad oggi inseriti:

Contatti e informazioni

secolo di costante impegno nel mondo o panorama dell’Arte moderna e contemporanea
alla nostra gia consolidata attivita di editori d’arte, curatori di volumi enciclopedici, di
sito internet ¢ di rendere visibile e consultabile con un click la vita, la formazione,

sara in continuo sviluppo, si propone di arricchire costantemente il numero degli Artisti
mo cosi schede di pittori, scultori, ceramisti, incisori, disegnatori, grafici, fotografi,
ndo anche dati di difficile reperibilita, che sono il risultato di anni di studi e ricerche

Adalberto Sartori, Arianna Sartori, Maria Gabriella Savoia
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