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Ricordare oggi la figura di Goffredo Parise, nei sessant’anni dalla pubblicazione del suo romanzo Il prete bello, ci
sembra un atto doveroso che rende merito alla capacita di un autore che ha saputo raccontare il Veneto attraverso il
carattere dei personaggi che lo abitano.

La Regione del Veneto rinnova questa attenzione a uno tra i pitu amati scrittori con la partecipazione, in qualita di part-
ner istituzionale del Comune di Torre di Mosto (VE) ad un ampio progetto espositivo che indaga i rapporti di Goffredo
Parise con alcuni protagonisti dell’arte italiana del Novecento.

In un tempo di idee controverse, trovare armonia in una mostra narrativa — che dichiara la presenza, la vita e le opere
di un autore poliedrico quale e stato Parise — € certamente un avvenimento culturale che aiuta a ritrovare la strada per
riconoscere i valori piu autentici e pit nobili che si riferiscono all’indagine del pensiero e alle sue risultanze.

Molti degli artisti presentati nella mostra sono stati anche amici dello scrittore e hanno influito nella sua vita personale
e professionale. Altri hanno invece stimolato la sua curiosita e I'attenta osservazione dei suoi criteri estetici, come lui
stesso affermava: “Non sono un critico d’arte, ma uno scrittore, con una sensibilita fortemente visiva anche in lettera-
tura; ecco perché sono stato sempre attratto dal mondo dei pittori tra i quali conto numerosi amici.”

Goffredo Parise ha saputo sviluppare il suo percorso dinamico nel Novecento, dichiarando con la sua poetica la stre-
nua volonta di capire, di penetrare il mistero dell’individuo e del paesaggio che lo attraversa. E lo ha fatto con discre-
zione e con quell’eleganza del vivere che gli era propria. Una visione simile del mondo non poteva trovare sede piu
appropriata che nel Museo del Paesaggio di Torre di Mosto, con il quale la Regione collabora da tempo in ambiti di
indagine che declinano in modo originale e stimolante il tema dei diversi ‘paesaggi’ di cui & possibile dare conto.
Nell'ipotetica geografia dei suoi spostamenti — da Vicenza a Milano, da Roma all’'universo mondo delle sue cronache
— I'approdo si & poi stabilito a Ponte di Piave e alla ‘casetta’ di Salgareda, dalla cui finestra € ancora possibile scorgere,
con le parole dello scrittore, il senso esistenziale dell’'uomo.

Nel contesto di un omaggio che guarda anche ai luoghi del Veneto che hanno fatto parte delle frequentazioni di Gof-
fredo Parise, la Regione del Veneto vuole oggi tutelare il pensiero di questo ‘itinerario della memoria’ per ritrovarne
I'essenza di questa nostra terra e il significato pil autentico che le & proprio per storia e vocazione.

On. Marino Zorzato
Vice Presidente e Assessore alla Cultura
Regione del Veneto



La Fondazione Terra d’ acqua € ben lieta di continuare nella tradizione di sostenere le Iniziative del Museo del Pae-
saggio, partecipando in questo modo allo sforzo di altre prestigiose istituzioni a dimostrazione della validita di questa
iniziativa.

La mostra di quest” anno “Omaggio a Parise” non solo sottolinea la continuita di una scelta culturale ma pone all’ at-
tenzione dei visitatori e dei cultori dell’ arte e della poesia uno dei piu originali interpreti della nostra realta culturale.

Parise ha scelto di concludere la parte finale della sua esistenza in un lembo della nostra terra vivendo intensamente |l
nostro paesaggio riproponendolo come “habitat” capace di rispondere alle esigenze piu intime del nostro animo.

Quel nostro paesaggio che si respira in tutte le opere di questo scrittore.

Ma " iniziativa assume un particolare valore per la lettura che del paesaggio ci propongono i prestigiosi artisti che sono
presenti, riaffermando anche all” ignaro visitatore il connubio tra arte pittorica, poesia e letteratura che sanno fare sinte-
si dei valori e dei piaceri che |" arte nelle sue diverse forme sa presentare consentendo alla coscienza a leggere la realta
nelle sue espressioni pit nobili e profonde.

Per queste ragioni, a nome della Fondazione Terra d’ acqua, con i complimenti e la gratitudine a quanti hanno lavorato
per questo importante appuntamento, mi auguro anche per il futuro di poter concorrere ad altre prestigiose iniziative
nel nostro territorio.

Il Presidente della Fondazione Terra d’Acqua
Francesco Borga
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Comune di Torre di Mosto

La mostra organizzata dal Museo del Paesaggio in omaggio a Goffredo Parise ha il merito di proporre alla nostra
attenzione assieme all’esposizione delle opere degli artisti che egli ha amato e di quelli che, interpellati per questa
occasione, hanno voluto richiamarsi al suo messaggio, la perdurante validita dell’intera opera dello scrittore, uno dei
piu grandi protagonisti della letteratura italiana della seconda meta del secolo scorso.

Parise e stato viaggiatore del mondo, di cui ha colto magistralmente le grandi correnti culturali che lo hanno agitato
nel profondo a partire dagli anni ‘50 e, insieme, & stato profondamente radicato nel suo Veneto, che sentiva come
sua vera patria, e a una piccola “Casa delle fate” a Salgareda, in cui ha abitato durante |'ultima parte della sua vita,
immersa nella vegetazione e lambita dall’acqua del Piave.

Richiamarsi alla sua figura significa percio ritrovare I'attualita e 'esempio altissimo di una cultura capace di tenere
assieme I'amore per la “piccola patria” con la curiosita verso la cultura e la vastita del mondo.

Questa mostra ci sembra importante anche per un secondo aspetto, e cioé per le relazioni che essa stabilisce con
importanti Istituti Culturali Veneti e con I'Accademia di Belle arti di Venezia.

Giunto al settimo anno della sua attivita, con al suo attivo ventitré esposizioni d’arte, con questa mostra il Museo
del paesaggio ci sembra diventato nei fatti un punto di riferimento veneto per la cultura visiva contemporanea; ci
complimentiamo per questo risultato con la sua Direzione e con tutte le Istituzioni e i privati che ci hanno aiutato nel
raggiungimento di questo obiettivo

Il Sindaco di Torre di Mosto
Camillo Paludetto
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Goffredo Parise a salgareda 1968, foto di Giosetta Fioroni



Tre Case
Omaggio a Goffredo Parise
Giorgio Baldo

L'“Omaggio a Goffredo Parise” che per qualche mese dara vita al Museo del Paesaggio, vuole essere un’oc-
casione per un’ampia riflessione sull’importanza di Goffredo Parise nella cultura veneta e nazionale del
secondo dopoguerra italiano.

Abbiamo immaginato tre poli evocativi da porre al centro dell’iniziativa, tre Case: in due di esse, la “Casa
di Cultura Goffredo Parise” a Ponte di Piave e la “Casa delle Fate” di Salgareda Parise ha abitato; sono
conservate nei loro luoghi quasi come le ha lasciate e contengono molteplici tracce di una parte della sua
vita e delle sue relazioni umane. La terza, il Museo del Paesaggio, &€ una Casa aperta agli amici dell’arte, e
ospita per 5 mesi un omaggio alla sua viva memoria .

Il percorso ideale dell’iniziativa si snoda lungo questo triangolo, rimbalzando da un vertice all’altro.

La “Casa di Cultura Goffredo Parise”, lascito dell’artista al paese che lo vide proprio cittadino nell’'ultima
parte della sua vita, ha oggi al suo interno la Biblioteca Civica del Comune; il resto della casa & come luil’ha
lasciata; vi € una piccola ma preziosa collezione di opere degli artisti che ha amato (sono presenti tra gli
altri Schifano, Tano Festa, Franco Angeli, Giosetta Fioroni, Mario Ceroli, Filippo De Pisis, Sandro Chia, Luigi
Ontani oltre ad alcuni dipinti giovanili di Parise e un piccolo quadro di Montale assieme a una sua dedica),
alcuni mobili d’arredo molto particolari, parte della sua biblioteca personale.

Nella Casa vi & anche un Archivio, comprendente tutti i suoi libri pubblicati, lettere e documenti, e una
serie di pubblicazioni intorno alla sua figura.

Per il resto & una casa “normale”, conservata come tale: una bella casa ampia e comoda da cui I'artista
sembra appena uscito.

La “Casa di cultura Goffredo Parise ” rinvia , visivamente, a un reticolo di relazioni tra Parise scrittore e
Parise amico di scrittori, poeti e artisti del suo tempo.

Dimostra, quasi per emblemi, la polifonia delle voci del contemporaneo che ha ascoltato e che lo hanno
accompagnato negli anni, rinvia alla geografia dei luoghi italiani in cui ha abitato (Vicenza, Milano, Roma,
Ponte di Piave con la sua vicinanza a Treviso e Venezia), ai viaggi nel mondo che ha effettuato; da quello a
New York del 1961 ripetuto nel 1975, al Vietnam, Cina e Giappone.

La Casa di Salgareda, per Parise la Casa delle fate, si trova in linea d’aria a qualche chilometro dalla casa
di Ponte di Piave. Parise che gia frequentava Treviso dal 1962, gia nel 1964 pensava di stabilirsi a Ponte
di Piave dove “comprare casa e campi e, con l'aiuto di Guido, fare il coltivatore diretto” (seguendo in cio
I'esperienza di vita che il suo amico Comisso aveva iniziato negli anni ’30, descritta magistralmente nel
romanzo “La mia Casa” )

Nel 1970, in una cavalcata lungo le sponde del Piave Parise "vede e siinnamora della casupola dei Salvelli
ormai ridotta a un rudere e si decide di acquistarla”. Ristrutturera la casetta con una essenzialita quasi
monastica e andra ad abitarvi nel dicembre del ’70.

Lanno dopo, il 10 gennaio 1971, inizia su Corriere della sera la pubblicazione del Sillabario n.1 con la prima
voce che si intitola Amore.

Come la prima casa rinvia con le sue tracce alla mappa di relazioni del Parise nomade, alla figura “lette-
raria” di colui che parte e lascia giovane il luogo originario per scoprire il mondo fuori di sé, cosi questa
casetta rinvia al polo opposto.



Essa rappresenta il ritorno all’origine, il ritorno in “patria” dopo il grande viaggio nel mondo; il “piccolo
luogo” dove vivere accanto al corso d’acqua fluente, alla vegetazione incantata, alle campagne ordinate,
agli animali e agli uccelli. Alla natura ridente della sua eta aurorale.

Qui egli trova (ritrova) un luogo esemplare di quel “Veneto felice”, intessuto di armonie naturali e di vita-
lita popolare di cui parlava il suo amico Comisso; qui trova, dopo tanto viaggiare “fuori di sé”, lo spazio e
la sua “Casa”, per I'esplorazione concentrata del suo sé piu intimo, intraprendendo il viaggio lirico entro
il paesaggio della sua anima.

Dopo tanto andare nel grande della complessita, “fare casa” nel piccolo della semplicita.

Sentire li “Il sonoro dell'anima”; quello che lo portera alla poesia dei Sillabari e all’Odore del sangue
Dopo i grandi romanzi, dopo i reportage, la poesia

A Ponte di Piave abbiamo cosi due case — emblema che plasticamente rappresentano e contengono i due
poli sentimentali e immaginativi della sua vita: da una parte il suo andare fuori di sé, conoscere il mondo;
dall’altra il tornare a casa (fare casa nell’origine) nel piccolo, nella minuscola Casa delle fate, e li andare
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“entro il sé””, conoscere (e ri-conoscere) sé stesso.

Il Museo del Paesaggio: la “terza” casa
Il paesaggio di un uomo

Il copione dell’esposizione che si tiene al Museo del paesaggio € scritto a partire da qui ; dalle Case dell’ul-
tima riflessione di un grande e potente viaggiatore del contemporaneo.

Cercando di costruire un racconto per immagini che ne faccia ulteriormente risuonare la potenza conosci-
tiva ed evocativa, aggiungendo altre tracce a quelle che in quelle case sono contenute.

Ospitando, con la disponibilita del Comune di Ponte di Piave, molte delle opere in esse contenute; e chie-
dendo altre opere ad arricchire il nucleo storico; in primis a Giosetta Fioroni, chi gli fu compagna nel viag-
gio della vita e poi agli amici collezionisti.

Stefano Cecchetto, al cui saggio rinviamo, e con il quale abbiamo condiviso il pensiero di questa ospitalita,
e stato l'artefice di questa feconda raccolta, innervandola con escursioni nuove e originali nell'immagina-
rio di Parise, mediante opere d’arte che si pongono in risonanza con la fittissima trama dell’esploratore del
mondo e dell’anima, fissata nei suoi romanzi, reportage e interviste.

Ne esce “Il paesaggio di un uomo” nobile, Il racconto di un modo vasto e profondo di affrontare la grande
avventura della vita; un giardino in cui germogliano sempreverdi i fiori della vita degna.

Una testimonianza e uno stimolo offerti al nostro presente.

Quasi a sottolineare quell’imperterrito anelito alla conoscenza per cio che nasce nel campo dell’arte, cosi
presente nella vita di Parise, abbiamo pensato di completare I'esposizione ospitando nella Casa Museo
le opere che indagano il tema del paesaggio di un folto gruppo di studenti dell’Accademia di Belle Arti di
Venezia in ideale dialogo con la ricerca di artisti di vasta esperienza; Saverio Simi de Burgis, professore
dell’Accademia veneziana, € il curatore di questo secondo concerto visivo.

Dietro al Museo, nel suo giardino aperto alla campagna della nostra Bonifica, a novembre dello scorso
anno abbiamo piantato un giovane pioppo bianco vicino a un fosso dove ci sono le rane; ci piace imma-
ginare che la voce della memoria di Parise, che sara il graditissimo ospite della nostra casa per i prossimi
mesi, possa partecipare al soffio della sua vita futura.



Goffredo Parise, Vicenza, 1951



Mario Schifano e Tano Festa, 1964, foto di Mario Dondero
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Stefano Cecchetto

Un giorno di novembre del 1971 un ragazzo di diciassette anni ricevette un invito a cena da un amico. Il suo amico
di anni ne aveva gia trentacinque ed era un poeta, non era quindi difficile incontrare a casa sua altri poeti e scrittori;
quella sera in particolare l'invito gli era stato rivolto perché cosi il ragazzo avrebbe avuto la possibilita d'incontrare
Goffredo Parise.

Si parlo molto di libri quella sera, di viaggi, di poesia e di cinema; lo scrittore suggeri al ragazzo alcuni autori da leggere,
film da vedere, e la conversazione era fluida, solida negli argomenti, ma semplice e leggera nell'esposizione e tutto era
perfetto in quella fredda notte veneziana di fine novembre.

Ho voluto cominciare questo mio scritto cercando di rifarmi — senza la pretesa di eguagliare il modello — allo stile stra-
ordinario dei Sillabari di Goffredo Parise, per entrare subito dentro alla suggestione di un “clima” che & gia memoria.
Naturalmente quel ragazzo ero io, mentre I'amico di cui parlo era Tiziano Rizzo: giornalista, editore, poeta e amico dei
poeti, per il quale tutto & sempre stato semplice e naturale nei rapporti con le persone. Ho conosciuto Goffredo Parise
quella sera di novembre, ma non é stata |'unica volta che I'ho incontrato. Ho avuto modo di frequentarlo ancora, sem-
pre a Venezia e sempre con Tiziano, ma non abbiamo mai parlato d'arte, non sospettavo allora questa sua passione,
né ero a conoscenza delle sue frequentazioni artistiche.

Poi, grazie alla pubblicazione di Artisti — lo straordinario libro di Parise che raccoglie i suoi articoli sui pittori — 'universo
parallelo di Goffredo mi si e rivelato, e nell'indagine puntuale di questi suoi ritratti ho potuto scoprire il critico attento
e l'osservatore appassionato, che riesce a decifrare |'arte ponendo in primo piano I'aspetto umano dell'artista.

Tra opera e comportamento quindi, come recita lo stesso Parise in uno dei suoi scritti, perché |'artista e innanzitutto
persona e questa duplice identita confluisce nell'opera, contribuendo alla seduzione che essa emana. | ritratti letterari
che l'autore traccia di questi artisti restano la testimonianza scritta di una frequentazione che svela |I'amicizia, mo-
strandoci la solidita di certe 'affinita elettive'.

Nella selezione esclusiva effettuata da Parise affiorano i nomi di alcuni artisti che restano fondamentali ancora oggi
per una rivisitazione di quel clima che ha rivoluzionato la cultura figurativa degli anni '60. | segni e i segnali inviati da
Mario Schifano, Tano Festa, Franco Angeli, Giosetta Fioroni, Mario Ceroli, Marilu Eustachio, Cy Twombly e da tutti gli
altri artefici del gruppo romano di quegli anni che hanno lavorato sulle poetiche dell'oggettualita, restano il diafram-
ma ironico — e tragico nello stesso tempo — di una conversione generazionale che cercava lo strappo da una realta per
molti versi inaccettabile.

Sicuramente e palpabile nel loro lavoro il rifiuto a qualsiasi condizionamento ideologico, e questa & la cifra che li ac-
comuna, ma anche nell'appartenenza al gruppo rimane intatta la scelta di esprimere la propria esigenza etica con un
linguaggio pittorico soggettivo, che li rende individui consapevoli, e artisti che traggono la propria ispirazione dai con-
tenuti e dalle situazioni inerenti alla quotidianita. Questi artisti — come anche i galleristi che li hanno sostenuti — sono
gli artefici di un nuovo linguaggio figurativo, caratterizzato da una liberta espressiva che sembra porsi come estrema
reazione ad una realta insensata. La fantasia multiforme di ognuno di loro rappresenta per I'epoca una novita assoluta,
perché muta radicalmente il punto di vista, la concezione del mondo, lo stile. Ogni 'sceneggiatura’ di questi dipinti e
attraversata dalla dinamica di una macchina da presa e — nella costante fissita dell'immagine — tutto & in movimento e
tutto &€ memorabile: le nuvole artificiali dei Paesaggi anemici e i disastrosi Incidenti, le drammatiche Finestre e le stra-
ordinarie rivisitazioni michelangiolesche, l'inquieta presenza dei piccoli Balilla e I'elegante innocenza delle Ragazze o
delle Bambine con cappelli di paglia, gli espliciti segnali degli Half Dollars e le ambigue lusinghe a una classe operaia
che denuncia, con Falci e Martelli, una Giusta soluzione delle contraddizioni in seno alla societa.



Goffredo Parise coglie certamente il senso di tutti questi segnali, ma nello stesso tempo li isola dal contesto sociale
di quegli anni sventando il dogma che “il privato € pubblico” e riporta I'artista alla sua condizione individuale, prov-
vedendo in questo modo alla ridefinizione di un'identita personale. Proprio per questa peculiarita, dentro alle pagine
scritte da Parise, ognuno di loro si ritrova scelto, ognuno possiede finalmente un'esistenza che forse non aveva mai
conosciuto prima, ognuno possiede un'anima, una fantasia, un'intelligenza, un modo di attraversare il tempo che li
rende visibilmente migliori:

«Dunque, Schifano é un uomo di trent'anni, di tipo sommariamente mediterraneo, se non arabo, in riposo il suo corpo, alto circa
un metro e settanta, del peso di cinquantacinque chili, visto da angolazioni e distanze diverse, rivela innanzitutto un languore
felino, innocente e attonito. Come un piccolo puma di cui non si sospetta la muscolatura e lo scatto» (G. Parise, Artisti, Neri Pozza
Editore, Vicenza, 1994, p. 27).

Quando Parise fugge da Milano per trasferirsi a Roma, nell'aprile del 1960, la citta & gia invasa artisticamente da una
proliferazione d'immagini che la distinguono fortemente dal capoluogo lombardo per la scelta oggettiva di trasferire
la realta dentro a una nuova promiscuita di riferimenti incrociati tra figurativo, diagrammatico, fotografico e pittorico.
Un'inflazione visiva cui il panorama milanese tendeva a voltare le spalle, preferendogli invece le superfici vuote, bian-
che o monocromatiche che specchiano e azzerano il nulla.

La Roma della Dolce vita & quindi aperta ad accogliere i flussi di una cultura allargata che mette insieme i diversi lin-
guaggi dell'arte e li ripropone come tramite, come finestra attraverso la quale passa ogni informazione possibile, e
anche l'opera d'arte sembra non possedere piu il valore impenetrabile dell'unicita, ma viene consumata per una breve
vita, e non programmata per esprimere valori eterni.

Dentro a questo “clima” Goffredo Parise attraversa la citta e respira un'aria nuova, non c'e piu I'assillo incombente del
lavoro per un prodotto da consegnare, ma un'elegante fraseggio mondano, un'ironia leggera, impalpabile, impercetti-
bile, dove si rivela I'assurdita del mondo e dove i frammenti del tempo restano invischiati nelle immagini.

Certo le frequentazioni sono importanti e segnano il percorso: l'incontro con Giosetta Fioroni € determinante e offre
allo scrittore la possibilita di conoscere I'universo parallelo di questi artisti, dei galleristi e degli intellettuali che muovo-
no, in quegli anni, i fili di un immaginario estroverso e controverso («Quando a trent'anni sono sceso a Roma, ¢ stata
la liberazione. Ho incontrato I'ltalia», ricordera lo stesso Parise dieci anni dopo); ma il primo incontro con Giosetta
Fioroni non avviene a Roma bensi in un ristorante di Parigi come racconta lei stessa nel fascicolo monografico “Parise
e il Corriere” uscito il 29 ottobre 1986, in occasione della morte dello scrittore:

«Era il 1960, nel ristorante Charpentier di Parigi vidi per la prima volta Goffredo Parise e cenammo con alcuni amici. Aveva occhi
penetranti e distratti insieme. Alla fine del 1963 ci ritrovammo a Roma con Arbasino in un piano-bar e una sera di ottobre senza
appuntamento lo incontrai sulla porta di una trattoria in via della Croce. Disse che sperava di vedermi, mi aspettava. Disse che mi
aveva 'spiato’ spesso al Caffé Rosati di Piazza del Popolo e invidiava I'allegria del nostro gruppo di amici per lo pit pittori. Quella
sera andammo via insieme. Ricordo i capelli neri, le mani bellissime, lo squardo acuto, indagatore di inesauribile curiosita. Una
notevolissima, scontrosa e affascinante prepotenza denotava il suo carattere» (p. 37).

Parise invidia l'allegria di quel gruppo di amici perché si tratta un'allegria leggera, lontana dal mondo degli scrittori e
degli editori e anche perché riflette un modo di vivere anticonvenzionale, fuggitivo e incostante. E Goffredo, che ha
sempre saputo vivere in equilibrio precario tra concentrazione e leggerezza, comincia a riempire le pagine dei suoi
scritti con una sovrana levita; ormai quasi nulla viene piu detto in maniera esplicita: ogni frase dei suoi racconti suscita
immediatamente significati e allusioni e ognuna di queste allusioni si trascina dietro le immagini, i paesaggi, gli stati
d'animo, in un corteo di altrettanti significati paralleli.

Ecco perché i “ritratti” tracciati da Parise diventano subito la trama di un racconto per immagini che affascina il lettore
e lo trascina nei luoghi in cui questi artisti si muovevano, dentro alla luce romana, «quando il cielo di Piazza del Popo-



lo, subito dopo il tramonto, si tingeva di zolfo e di sangue, i sofferenti colori di Scipione, e nell'aria scorreva il tiepido
umidiccio dell'inverno romano», come sottolinea Mario Quesada nella bella prefazione alla riedizione di Artisti realiz-
zata dall'editore Neri Pozza nel 1994 (p. 10).

La cronaca di quei giorni, che immediatamente & diventata ricordo, si stempera ora nella sequenza dei dipinti che
guesta mostra propone, mettendo insieme — come in una Wunderkammer — gli artisti e le immagini che compongono
il percorso articolato di un procedere multiplo; ricco di stimoli, emozioni e malinconie, nel quale I'artefice e I'opera si
fondano e si ritrovano nelle pagine scritte dall'autore:

«Giosetta Fioroni é una persona che cammina in modo molto leggero: certe volte, non vista, quando ha un po' di fretta, saltella
come una scolara che vuole riprendere il tempo perduto per leggerezza. Questi saltelli e certe scrollatine di capelli con le dita non
recuperano il tempo perduto, né per andare a scuola, né per vivere, recuperano pero completamente il tempo dell'ispirazione e
del suo sentimento, cosi indispensabile, oggi, in arte figurativa» (G. Parise, op. cit., p. 44).

Il “tempo dell'ispirazione” che Parise segnala nei dipinti della Fioroni, & sempre presente nell'opera di questa artista,
perché elemento indispensabile alla messa in scena di ogni sua composizione: nella nostalgia arcaica di una percezio-
ne del ritorno, le figure compaiono nelle sue tele come ectoplasmi, e sotto il brulichio delle apparenze si manifestano
come rientrate da un sogno di origini remote. Dietro a quella patina d'argento traspare il sentimento della memoria,
I'illusione di un tempo evocato che dichiara la lunga distanza dalla realta; ma di colpo le figure sembrano prendere
vita per condividere passioni e dolori e in quello spazio, ogni presenza diventa allusione per raggiungere l'impossibile
verita dell'esistenza. Nelle opere di quegli anni, la Fioroni ritrova — nel suo universo pittorico — le recondite scomparse
della ragione e della fantasia, mirabile esempio di come, nell'arte, pensiero e immagine si fondano.

Il filo rosso che lega le scelte artistiche di Parise si dipana poi, nel libro Artisti, dentro all'indagine degli altri pittori “let-
terari”, che I'autore individua nelle figure di Filippo de Pisis, Renato Guttuso e Alberto Savinio. Per de Pisis, 'omaggio
e dovuto in quanto “confratello stilistico” dello scrittore Giovanni Comisso, maestro e amico di Goffredo che lo colloca
tra i grandi autori della letteratura italiana del Novecento insieme a Gadda e a Palazzeschi.

Con quel suo sguardo incantevole verso le arti figurative, Parise ci rende consapevoli di come sia naturale, per certi
artisti, navigare in equilibrio costante tra modernita e tradizione con la freschezza e I'ingenuita di un temperamento
nel quale le preoccupazioni dell'arte non hanno corroso l'ingenua felicita espressiva e l'istintivo piacere del dipingere.
Questa “ingenuita” dello slancio pittorico, Parise la riporta sempre alla natura umana dell'artista e alla sua condizione
comportamentale:

«Quando diciamo ingenuita ci riferiamo non alla loro arte, che veramente ingenua non fu per nessuno, ma alla loro vita, alla loro
mancanza di astuzia pratica, alla loro fondamentale onesta borghese, alle buone maniere, insomma a quel sentimento innocente
e giovanissimo che usci dalla borghesia che aveva partecipato alla prima guerra mondiale. Come de Pisis partiva per Parigi, Co-
misso, poeta frenato dagli obblighi borghesi di studi e laurea, sventolava il suo fazzoletto dalla terrazza dove stava a non studiare
ma a prendere il sole, il suo eterno sole, in direzione della Francia, salutando e invidiando I'amico fuggitivo verso i lidi dell'arte»
(ivi, pp. 112-113).

L'approccio alle arti figurative parte comunque dalla passione giovanile di Parise verso la pittura che lo pone, al pari
di altri scrittori e poeti (tra i quali Alfonso Gatto, Sandro Penna, Eugenio Montale, tanto per citarne alcuni) nel novero
di un'esperienza parallela al mestiere di scrittore e che arricchisce quella sua sensibilita fortemente visiva anche in
letteratura.

Una sensibilita che rivela I'arte dell'immaginazione, in quello spazio metafisico dove le arti si confondono tra loro in
un'arte suprema; dentro al luogo nel quale la poesia cerca gli effetti della musica, I'architettura percepisce le sugge-
stioni della scultura, la pittura trova i toni della poesia, e la scrittura — nel suo incessante fluire — ne riconferma l'illu-



sione pittorica. Lo stesso Parise, nella sua Avvertenza al libro, segnala I'esperienza pittorica della sua giovinezza come
il diapason che ha fatto vibrare le corde armoniche di questa passione per l'arte:

«Non sono un critico d'arte e non credo nella storia dell'arte se non come lavoro esclusivamente classificatorio, sistematorio, ma
non critico. Un bell'affresco anonimo del 1300 puo essere infinitamente piu bello di uno di Giotto. Perché ho scritto d'arte figurati-
va in modo che puo sembrare critico? La risposta é semplice. A sedici anni ho dipinto anch'io, per un paio d'anni quadri che oggi,
se avessi l'eta, apparterrebbero alla transavanguardia» (G. Parise, op. cit., p. 15).

Questo nomadismo culturale che ha sempre caratterizzato la vita e il lavoro di Goffredo Parise, € percettibile anche
nella scelta di spostarsi dai micro paesaggi di Salgareda e Ponte di Piave ai macro universi della Cina, dell'America, del
Giappone e del Vietnam, per riscoprire quella fascinazione dei luoghi e della gente che non lo avrebbe mai piu abban-
donato; € in questi viaggi — dentro alla variabile di questi spostamenti — che, come dice Pindaro, finalmente “divento
chiera”.

Ecco perché sono importanti le “case”, nei percorsi alternati di Goffredo, perché restano il punto fermo, l'involucro,
I'arcadia ritrovata di un'esistenza normale, il luogo fisico dove far conciliare la natura e le idee.

Dentro a queste case, appesi ai muri, trovano posto i dipinti degli amici pittori, perché la convivenza ¢ fluida e il per-
corso e parallelo; ecco che allora la Casa di Ponte di Piave diventa I'approdo finale nel quale radunare i quadri, i ritratti,
le suggestioni visive di quel tempo trascorso a Roma e che si snoda ancora oggi alle pareti come la sequenza visiva del
vissuto.

Ora questi quadri, per effetto di quel nomadismo che tanto piaceva a Goffredo, lasciano la casa di Ponte di Piave per
un breve viaggio, per vedere ed essere visti in un altro paesaggio, dentro a un museo che pero ¢ gia casa collettiva,
habitat inconsueto del pensiero e dell'immagine.

Un museo che sa guardare fuori di sé e attraverso i vetri riesce a scorgere le lontananze, ma nello stesso tempo — con
I'occhio puntato al presente — conferma le idee, le sfumature e i contrasti di un‘epoca che continua a modificare ogni
giorno concetti, immagini e apparenze.

Goffredo Parise, lo scrittore che ha trasformato il suo cuore in scrittura, sapeva attraversare e descrivere la sua con-
temporaneita e, controllando il suo inafferrabile istinto di fuga — quel desiderio nervoso di nessun luogo — egli ha sem-
pre imparato a fermarsi e trovare la “Finestra” dalla quale fissare un paesaggio che continuamente sfuma nel vortice
delle apparenze.



Goffredo Parise e Giosetta Fioroni alla Galleria Barozzi, Venezia, 1971



Goffredo Parise, Giosetta Fioroni con amici a Salgareda



Il sonoro dell'anima
La casa di Goffredo Parise a Salgareda

Maria Gregorio

Ho viaggiato in tutto il mondo, e a un certo punto mi sono accorto che i paesaggi mi si
sgretolwavano tra le mani e a quel punto ho capito il bisogno del territorio.

GOFFREDO PARISE, marzo 1983

Il testo che segue riproduce la relazione letta nel giugno 2012 al convegno annuale dell’International Committee for Literary
and Composer Museums (ICLM), a Oslo. Ne traspare, probabilmente, I'esigenza di presentare la nostra realta a un pubblico
composto prevalentemente di stranieri, specie per dire l'intensita del legame con il territorio qual é tuttora avvertito da noi, piu
forte che non 'appartenenza alla nazione.

Vero é che la letteratura ha ovunque un legame tenace e profondo con il territorio: chi scrive si nutre e nutre la propria opera
dei luoghi che lo circondano. Luoghi geografici (una citWta, una regione, un paesaggio); luoghi materiali (la casa, gli oggetti);
luoghi immateriali ma legati a un “dove” fisicamente reale (le relazioni familiari, le amicizie, gli ambienti culturali, il contesto
sociale e politico). E questo é tanto pil vero in un paese come il nostro, dove l'identita culturale é fragile e in gran parte
irrisolta e dove il rapporto con la lingua e la cultura “nazionale” é sempre stato particolarmente difficile. Si avverte pertanto
con forza, ancora oggi, la necessita di mediare il testo letterario tramite una rappresentazione che non abbia quale strumento
principale la lingua, per quanto singolare cio possa apparire. Mediazione possibile e addirittura necessaria nei musei e nelle
case di scrittori e scrittrici o nei luoghi della memoria a loro dedicati, purché esposizioni e allestimenti siano estremamente
attenti a costruire relazioni, tra oggetti e visitatori, fondate anche sulla sensorialita. Soltanto la dove sono sollecitati, oltre
alla mente, tutti i sensi del visitatore, un testo letterario puo infatti cambiare radicalmente di segno. Non perché assuma un
significato diverso da quello voluto dall’autore, ma perché si iscrive in un “registro” del tutto nuovo, quello del museo, che non
e pit soltanto linguistico, né segnato da una tradizione fatta prevalentemente di esclusione e soggezione. Qui, l'autore e la sua
opera acquistano una risonanza diversa, mai percepita prima, che li avvicina e li rende quasi “familiari” al visitatore. E, qui,
il visitatore riesce finalmente a vincere le proprie resistenze, a sentirsi libero di riconoscere come propria quell’'opera, fino ad
allora magari estranea, a goderla e ad amarla. A rivendicarla per sé. Imparando, cosi, a conoscere una nuova parte di sé e,
insieme, a riconoscersi come parte di una comunita.

Per questo, la risonanza in un museo letterario € valore particolarmente prezioso, e la casa di Parise lo testimonia in modo
esemplare.

Appena ho saputo che il tema dell’incontro di quest’anno sarebbe stato “Genius loci e i musei letterari e
di musicisti”, ho immediatamente pensato che dovevo parlare delle case abitate da Goffredo Parise nella
regione che egli riconosce quale sua vera patria, il Veneto: 'una, dove ha trascorso gli ultimi anni di vita, a
Ponte di Piave, ma in particolare l'altra, a Salgareda, in un minuscolo borgo a pochi chilometri di distanza,
sulla riva del Piave, il fiume piu caro alle memorie “patrie” d’ltalia.

Questa seconda e una casa di magica bellezza, in perenne dialogo con la natura fiabesca che I'avvolge.
Casa e paesaggio, non soltanto racchiudono in sé e trasmettono perfettamente integro lo spirito di chi vi
ha abitato e della sua opera, ma pongono anche un quesito museologico di grande interesse. Tre motivi
piu che sufficienti, a mio modo di vedere, per parlarne agli amici e colleghi del nostro Comitato.
Goffredo Parise, nato a Vicenza nel 1929 e morto nel 1986, appunto a Ponte di Piave, € uno dei grandi
scrittori del Novecento italiano, tuttora molto presente ai lettori, non da ultimo anche grazie all’'apertura
delle due case, nel 2004, la prima, e nel 2006, quella di Salgareda.

Dalle date si desume che dopo la sua morte le case sono rimaste “nascoste” agli occhi del pubblico per
circa vent’anni, durante i quali hanno avuto una sorte singolare. Racconta Claudio Rorato — alla cui cura
entrambe sono affidate e alla cui sapienza io stessa mi sono affidata —, che durante quel lungo sonno nulla
vi & stato modificato.

Lo scrittore, ammalato, aveva dovuto abbandonare e vendere la casa isolata in riva al fiume e ne aveva
scelta una nuova, piu agevole, a Ponte di Piave. Per testamento ha disposto che alla sua morte la casa,
con tutto quanto vi era in essa (i particolarissimi arredi, le importanti opere pittoriche, i libri, I'archivio),



andasse in eredita al Comune che l'avrebbe aperta al pubblico con il nome di “Casa di cultura Goffredo
Parise”, quale oggi effettivamente porta. A sottolineare il proprio fortissimo legame con la casa, ha inoltre
disposto (con una scelta di “suggestione tolstojana”) che le sue ceneri rimanessero nel giardino, sotto alla
copia di una scultura di Constantin Brancusi, da lui scelta.

Al piano terra di una palazzina, il cui primo piano & stato ed e tuttora adibito a biblioteca comunale, la casa &
rimasta pertanto abbandonata per quasi vent’anni a quella che il curatore definisce una “incuria salvifica”.
“Salvifica” perché, in attesa dell’apertura, nessuno € intervenuto a modificare alcunché, mantenendo
dunque integri gli arredi, ma anche perché nell’intero edificio sono state comunque adottate le misure di
sicurezza necessarie a un luogo pubblico, la biblioteca, appunto. Preservando il tutto da danni e degrado.
La casa a Ponte di Piave € oggi tra i musei piu coinvolgenti dedicati in Italia a uno scrittore, ma quella su cui
voglio soffermarmi, per la sua unicita, € la piccola “casa delle fate”, come Parise stesso I’ha chiamata, che
sorge a pochi chilometri di distanza, in magica solitudine, in riva al Piave.

Per comprendere quello che vorrei chiamare I'inconfondibile voce di questa casa, € necessario accennare
sia pure brevemente alla storia di vita che ha legato lo scrittore a questo luogo. Dico espressamente “luogo”
e non soltanto casa, perché i due elementi, la natura e I'edifico, costituiscono qui un’unita inscindibile.

Tutto ha avuto inizio come una storia d’'amore tra un poeta e un luogo. Una storia che ha I'andamento
della fiaba. Cosi, nelle parole di Parise: “Era un tardo pomeriggio di fine agosto un po’ ventilato... Due
uomini si avviavano verso il greto del fiume Piave, a cavallo... Latmosfera era strana e felice: un piccolo
Eden profumato di sambuco, dove il vento leggero e gia fresco volteggiava insieme ai molti uccelli... Laria
era color viola...”

Verrebbe voglia di abbandonarsi al suono delle parole del poeta, e invito ciascuno a farlo nel segreto della
propria casa. Ma in questa sede € importante capire come sia stato possibile che la magia di quell’incontro
e poi di quell’abitare abbiano prodotto quella che voglio chiamare una stupefacente epifania museale.

La definisco tale perché finora ho sempre considerato un errore allestire e presentare le case di scrittori
pensando di ricostruire al meglio lo stato in cui si presume si trovassero quando la persona ancora le
abitava. E, questo, un punto su cui ho riflettuto a lungo perché mi sembra un quesito museologico centrale
soprattutto nelle case legate alla memoria di una persona e della sua opera.

In proposito voglio ricordare un passo illuminante della relazione presentata da Katarina Ek-Nilsson
all'incontro tenuto dall'ICLM a Stoccolma nel 2005, la dove scrive: “Di una cosa dobbiamo essere
perfettamente consapevoli: la casa che vogliamo aprire al pubblico e su cui vogliamo riflettere corrisponde
all'interpretazione e alla rappresentazione culturale di una realta passata, basate entrambe sullo studio
della persona che vi ha abitato un tempo e sullo studio del contesto storico e sociale. Pertanto, la casa
che diventa museo e, di fatto, una struttura che riflette non gia la vita di una precisa persona bensi
I'interpretazione che di quella vita danno curatori, studiosi e altri. Tra questi aggiungiamo, non ultimi, i
visitatori con le loro aspettative”.

Su questo punto cruciale — quale debba essere la rappresentazione nelle case museo, scegliendo di
abbandonare per sempre ogni forma di passiva ripetizione — ho trovato di recente un nuovo importante
spunto di riflessione in un geniale monito di Sigmund Freud, l1a dove afferma che “ripetere ¢ il contrario
di ricordare” e spiega come ogni conservazione che preveda un uso passivo della “cosa” conservata
impedisca, di per sé, I'esercizio attivo della memoria. Ossia precisamente la pratica cui vogliamo dare
corso nei nostri musei.

Secondo la teoria psicanalitica infatti— e oggi sappiamo che cid vale anche nei musei—per rendere presente
cio che é assente & necessario “rappresentarlo”, ma essendo ben consapevoli che la rappresentazione
mentale non e la meccanica trascrizione delle impressioni sensoriali, bensi un processo interiore. Un
processo non semplice, che i musei, se vogliono assolvere il loro compito, devono indurre i visitatori ad



affrontare, agevolandoli con tutti gli strumenti che hanno a disposizione nell’allestire le mostre.

Un processo, inoltre, che i musei letterari sono tenuti ad attivare forse piu di altri, in quanto luoghi che
pongono al proprio centro la questione della memoria e, dunque, dell’eredita. “Ereditare”, leggo nel testo
di un altro psicanalista, “€ un movimento di riconquista”, e riconquista, sottolinea, & “il contrario della
ripetizione passiva”.

Il problema museologico che misono postadifronte alla casa di Parise € precisamente questo: come € potuto
accadere che una casa in cui tutto e rimasto identico sia potuta diventare, in apparente contraddizione con
guanto detto sopra, un vero museo e soprattutto un museo vivo? Dove il nostro sentire di visitatori non e
mai soggetto alla tentazione di rivolgersi all’indietro (“Lo sguardo dell’'erede non & mai uno sguardo rivolto
all'indietro”) ma, al contrario, di muovere alla conquista dell’eredita che ci viene proposta.

A quale rappresentazione ci troviamo di fronte? Frutto di quale interpretazione?

Per capirlo e per proporre un’ipotesi di lavoro che possa risultare forse utile anche in altre situazioni affini,
ho parlato a lungo della questione con Claudio Rorato. E qui, per semplicita, mescolero le sue parole con
le mie.

In primo luogo, quando si sono volute aprire le due case al pubblico, sono stati ovviamente assolti i doveri
basilari di ogni musealizzazione: escludere gli oggetti dai processi dell’'uso e del consumo, privandoli della
loro funzione pratica e modificandone, cosi, “il modo di stare nel mondo” nonché rescindendo i rapporti
che essi intrattenevano con i loro ambiti di origine, con la vita sociale e con quella quotidiana delle persone.
Nella consapevolezza che, affinché quegli oggetti possano tornare a parlare, tali rapporti dovranno essere
ristabiliti nel museo, ma in altre forme ed entro un altro sistema di oggetti, quello museale, appunto. Ne
da conferma Claudio Rorato: “La casa comunica da sola. Si e trattato di sottolineare i legami, le relazioni,
le storie che esistono tra gli oggetti, i quadri, i mobili, i libri”.

In che cosa e consistito, allora, quel “sottolineare”, che qui coincide con l'interpretare, passo preliminare a
ogni autentica rappresentazione museale?

Credo di poter dire che qui il lavoro museologico € consistito in prima istanza nel prestare ascolto; quindi,
nell’amplificare il suono percepito nel luogo attorno, nella casa e, in ampia misura, nell’opera scritta. E
peraltro fondamentale ricordare che l'ascolto € innestato nell’interezza del corpo, coinvolgendone tutti
i sensi. Viene spontaneo parlare di “vibrazioni”. Parola che, lo vedremo tra poco, qui ha una sua ragion
d’essere.

Spiega il curatore: “Molto e stato scritto sull’aspetto sensoriale dell’'opera di Parise: anche nella casa
emergono queste caratteristiche, a partire dall’esperienza visiva, legata alle molte opere pittoriche... Ma
I'aspetto piu penetrante di tutti € quello sonoro, non solo dato da un’alternanza di rumori e silenzi, ma da
un continuo ‘sottofondo d’ambiente’ che si percepisce all’ingresso nella casa: forse non € una sensazione
che si puo classificare immediatamente come esperienza uditiva, ma € Parise stesso a venirci in aiuto
definendola come ‘sonoro dell’anima’ e indicandola come uno dei motivi che lo hanno spinto a trascorrere
I'ultima parte della sua vita lungo il Piave. Il nostro compito é stato dunque quello di amplificare tale voce”.

Provoalloraaripercorrereletappeprincipalidellentoprocessodiascoltoche—dapprimainconsapevolmente,
quindi volutamente — ha trasformato in museo, quale genuina “amplificazione” della casa a Ponte di Piave,
anche l'abitazione di Salgareda e il suo ambiente naturale.

Vi e uno scrittore che ha con la casa e il luogo che la circonda un rapporto cosi intimo e stretto da renderli
parte integrante della sua stessa opera e viverli in quanto tale. Parise cerca una casa dove, secondo le
sue stesse parole, si possa “respirare il senso del tempo sia atmosferico sia psichico”, “I'odore della vita e
delle sue stagioni”. Quando la scopre, la sente immediatamente propria, vi trascorre anni fecondi di vita
e di lavoro, e il suo vissuto e cosi intenso da trasformare in presenza fisica cio che in quel luogo si respira
e si avverte con tutti i sensi, dall’olfatto alla vista all’'udito. Dominante & soprattutto quest’ultimo, 'udito:



sono innumerevoli i passi in cui lo scrittore racconta I'ascolto, tesissimo, che lui per primo presta, per poi
restituirlo in forma di parola scritta, a ogni segnale gli venga da quel luogo e dai suoi “abitanti”, piante,
animali, “spiritelli”, fate, cose, persone. L'ascolto come processo creativo.

Cio e vero al punto che anche coloro che acquisteranno da lui la casa, frequentandola per una ventina
d’anni, non vorranno o non potranno spezzare I'incantesimo. Sia pure inconsapevolmente, hanno ascoltato
quel “sottofondo d’ambiente”, lo hanno assecondato e conservato qual era, trasmettendolo a loro volta —
immodificato, ma nel contempo intensamente vissuto — a chi succedera loro nella proprieta.

Questo secondo processo di ascolto lo si puo definire un ascolto di “eredi”, che non ripetono ma
“riconquistano”, per poi passare il testimone a chi verra dopo di loro. E la consegna del testimone,
sappiamo, avviene esclusivamente in seguito a un tocco, con la mano. Il bastone-testimone e l'eredita:
la consegniamo all’altro affinché inizi la sua corsa. Si badi, € una mano che la trasmette all’altra. | musei
chiedono la presenza fisica.

A questo punto e intervenuto il terzo e decisivo processo di ascolto, quello finissimo e consapevole del
curatore, la cui interpretazione e consistita nella scelta di incentrare la presentazione museale sul suono e,
pertanto, di non interrompere il “flusso” sonoro ma, con pochissimi tocchi, di amplificarlo per trasmetterlo
a noi visitatori, nuovi eredi della casa. Ai quali pure spetta di riconquistarla ogni volta che la frequentiamo,
a condizione di metterci, noi pure, in vigile, sensibile ascolto. La “rappresentazione”, qui, consiste pertanto
nel mantenere integra la condizione che induce a un perfetto ascolto del processo creativo e del luogo
che lo ha accolto. Consentendo a noi di trovare, a ogni nuova visita, I'occasione di innestare un processo
di crescita personale.

Un’ultima osservazione per concludere. Non e stato facile tradurre per un pubblico straniero I'espressione
di Parise “sonoro dell’anima”. Ho chiesto aiuto a uno scrittore che ha optato per una soluzione, certamente
non letterale, eppure perfetta: “soundboard of the soul”, ossia (ma in inglese il suono e piu sensuale e
dunque piu affine al significato), “cassa armonica dell'anima”. Espressione che mi sembra amplifichi a sua
volta l'originale, con una sorta di nuovo passaggio del testimone.

Sappiamo che la cassa armonica ¢ la parte dello strumento a corde o a percussione che ha la funzione di
aumentare l'intensita del suono prodotto ma anche e soprattutto di caratterizzarne il timbro, sfruttando
il fenomeno fisico della risonanza. In tedesco si usa dire “Resonanzkérper”, ovvero “corpo di risonanza”.
Come non pensare, allora, che qui sia incarnato alla lettera il celebre modello espositivo proposto da
Stephen Greenblatt nel suo saggio “Risonanza e meraviglia”, fondamentale per la nuova museologia, la
dove scrive “Propongo di esaminare due distinti modelli per 'esposizione di opere d’arte, uno centrato
su quella che chiamerd risonanza e I'altro sulla meraviglia. Per risonanza intendo il potere di cui & dotato
I'oggetto esposto di varcare i propri limiti formali per assumere una dimensione pit ampia, evocando in chi
lo guardi le forze culturali complesse e dinamiche da cui € emerso e di cui 'osservatore puo considerarlo
un campione rappresentativo”.

Casa Parise, un modello di rappresentazione museale felicemente compiuta, incentrata sulla risonanza.

E una gioia solinga —

pero innalza la mente —
con sublimi richiami —
lontano in mezzo al vento.

ascoltare un uccello
delizia senza causa -
invisibile e incessante -
una cosa dei cieli.

Emily Dickinson



Sono in vario modo debitrice di suggerimenti e citazioni ai seguenti testi

Manuela BRUNETTA, “...Ia prima vera casa della mia vita”, in Carte libri memorie. Conservare e studiare gli archivi di persona, Materiali dalla
giornata di studio organizzata da Fondazione Benetton Studi Ricerche, Treviso, 26 ottobre 2007.

Katarina EK-NILSSON, “La casa di chi scrive”, in A. Kahrs, M. Gregorio, a cura di, Esporre la letteratura. Percorsi, pratiche, prospettive, Clueb,
Bologna 2009.

Stephen GREENBLATT, “Risonanza e meraviglia”, in I. Karp, Steven D. Lavine, a cura di, Culture in mostra. Poetiche e politiche dell’allestimento
museale, tr. it. CLUEB, Bologna 1995.

Maria Vittoria MARINI CLARELLI, // museo nel mondo contemporaneo. LWa teoria e la prassi, Carocci Editore, Roma 2011.
Goffredo PARISE, Lorenzo CAPPELLINI, Veneto Barbaro di muschi e nebbie, Minerva Edizioni, Bologna 2009.
Silvio PERRELLA, “Addii, fischi nel buio, cenni”, in G. Parise, Quando la fantasia ballava il “boogie”, Adelphi, Milano 2005.

Massimo RECALCATI, “Imago patris: fallimento e realizzazione dell’eredita”, in Ivano Dionigi, a cura di, Eredi. Ripensare i padri, Rizzoli, Milano
2012.

Claudio RORATO, La casa di Goffredo Parise a Salgareda, Minerva Edizioni, Bologna 2006; “Il sonoro dell’anima: i luoghi e la gente di Parise.
La Casa di cultura di Goffredo Parise a Ponte di Piave”, in M. Gregorio, a cura di, Le Societa letterarie. Italia e Germania a confronto, Atti del
seminario internazionale, 22-23 maggio 2009, Societa letteraria di Verona, Verona 2010.

Mariuccia SALVATI, “La memoria e le cose”, in Parolechiave, 9, Donzelli Editore, Roma 1995. Il riferimento € al testo di S. Freud, “Ricordare,
ripetere e rielaborare (1914), in Nuovi consigli sulla tecnica della psicoanalisi (1913-14), in Opere, vol. 7, Bollati Boringhieri, Torino 1966-1980.

Barbara SPINELLI, “Dalle Penultime cose alle Ultime”, in Ivano Dionigi, a cura di, Eredi. Ripensare i padri cit.

La poesia di Emily Dickinson & tratta da Centoquattro poesie [qui, 774], a cura di Silvia Bre, Einaudi, Torino 2011.



Goffredo Parise, Roma, 1968, foto di Giosetta Fioroni



Goffredo Parise e Giosetta Fioroni

Goffredo Parise e Giosetta Fioroni in montagna






ARTISTI
Tra Opera e Comportamento

Omaggio a Goffredo Parise

Museo del Paesaggio
Torre di Mosto






Goffredo come Mr Arnolfi, 1974 GIOSETTA FIORONI
tecnica mista su tela, cm. 45 X 60
Roma, collezione privata




Ritratto di Goffredo Parise, 1965 GIOSETTA FIORONI
tecnica mista su tela, cm. 50 x 70
Roma, proprieta dell’artista




Ritratto di Goffredo Parise, 1965 GIOSETTA FIORONI
tecnica mista su tela, cm. 70 x 50
Roma, proprieta dell’artista




Ritratto di Goffredo Parise, 1966 GIOSETTA FIORONI
tecnica mista su tela, cm. 50 x 70
Roma, proprieta dell’artista




Salgareda, 2003 GIOSETTA FIORONI
tecnica mista su tela, cm. 60 X 60
Roma, proprieta dell’artista




Ponte di Piave, 1984 GIOSETTA FIORONI
Olio su tela, cm. 50 x 30
Collezione Casa di Cultura Goffredo Parise, Ponte di Piave




Cuore (dai sillabari), 2003 GIOSETTA FIORONI
tecnica mista su tela, cm. 45 X 60
Courtesy Marcorossi Artecontemporanea




Ritratto di Goffredo Parise, 1980 MARILU EUSTACHIO
tecnica mista su tela, cm. 70 x 50
Roma, Collezione privata




Autoritratto, 1946 GOFFREDO PARISE
olio su tela, cm. 68 x 54
Collezione Casa di Cultura Goffredo Parise, Ponte di Piave




Monocromo, 1973 MARIO SCHIFANO
Smalto su carta intelata, cm. 95 x 70
Lamezia Terme, Collezione Anna e Gianluca Perrella




Ritratto di Goffredo Parise, MARIO SCHIFANO
smalto su tela, cm.80 x 120
Roma, collezione privata




Incidente, 1963 MARIO SCHIFANO
Smalto, pastello e cera su cartoncino intelato, cm. 200 x 200
Collezione Casa di Cultura Goffredo Parise, Ponte di Piave




Bambino Pittore 1, 1985 MARIO SCHIFANO
Acrilico su tela, cm. 220 x 160
Collezione Casa di Cultura Goffredo Parise, Ponte di Piave




H.22 Storia 2° TV MARIO SCHIFANO
Smalto su tela emulsionata e perspex, cm. 80 x 110
Collezione Casa di Cultura Goffredo Parise, Ponte di Piave




Senza titolo MARIO SCHIFANO
Collage con interventi pittorici, cm. 100 x 70
Collezione Casa di Cultura Goffredo Parise, Ponte di Piave




Lettere MARIO SCHIFANO
Tecnica mista su carta, cm. 100 x 70
Collezione Casa di Cultura Goffredo Parise, Ponte di Piave




Senza titolo, anni ‘70
tecnica mista su tela, cm. 70 x 100
Collezione privata

MARIO SCHIFANO




A Lilly, al mare, anni ‘80 MARIO SCHIFANO
Riporto fotografico e pennarelli su tela, cm.30 x 40
Roma, collezione privata
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Senza titolo, 1963 TANO FESTA
tecnica mista su carta, cm. 70 x 100
Collezione Casa di Cultura Goffredo Parise, Ponte di Piave




Spaesaggio, 1985 TANO FESTA
olio su tela, cm. 70 x 98
Roma, collezione privata




Obelisco, anni '70 TANO FESTA
olio erilievo su tavola, cm. 116 x 89 x 12,5
Collezione privata




Casa Carbonin Passo di Cimabanche, s.d. FRANCO ANGELI
tecnica mista su carta, cm. 100 x 70
Collezione Casa di Cultura Goffredo Parise, Ponte di Piave




Half dollars, s.d. FRANCO ANGELI
tecnica mista su carta, cm. 69x48,5
Roma, collezione privata




Senza titolo (Grande x), s.d. FRANCO ANGELI
tecnica mista su tela, cm. 100X100
Roma, collezione privata




Falci e martelli, 1964 FRANCO ANGELI
tecnica mista su carta, cm. 40x60
Roma, collezione privata




Senza Titolo (Aquila 1), anni 80 FRANCO ANGELI
Tecnica: Smalto su tela, cm.70x120
Lamezia Terme, Collezione Anna e Gianluca Perrella




Senza Titolo (Aquila 2), anni 80 FRANCO ANGELI
Tecnica: Smalto su tela, cm.70x120
Lamezia Terme, Collezione Anna e Gianluca Perrella




Ritratto di Parise, 1968 MARIO CEROLI
Scultura in legno, cm. 45 x 38 x 33
Collezione Casa di Cultura Goffredo Parise, Ponte di Piave
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Maschera LUIGI ONTANI
Legno dipinto, alt. cm. 34,33 x 24

Collezione Casa di Cultura Goffredo Parise, Ponte di Piave




Marina, 1932 FILIPPO DE PISIS
Olio su tela, cm. 27 x 41
Collezione Casa di Cultura Goffredo Parise, Ponte di Piave




L’isola approdata, 1950 ALBERTO SAVINIO
tempera su tavola, cm. 32 x 37
Torino, collezione privata




Beccaccini, 1943 FILIPPO DE PISIS
Olio su tela, cm. 65 x 45,5
Treviso, Collezione privata




Goffredo in botte, EUGENIO MONTALE
tecnica mista su carta, cm. 36 x 28
Collezione Casa di Cultura Goffredo Parise, Ponte di Piave




Senza titolo, SANDRO CHIA
tecnica mista su carta, cm. 35 x 28
Collezione Casa di Cultura Goffredo Parise, Ponte di Piave




Parise, RAOUL SCHULTZ (RAOUL BRANDINELLI)
Tecnica mista su collage, cm. 30 x 40
Treviso, Collezione privata
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Tra Opera e Comportamento

New York 1961
tra immagine e racconto



New York, 1961
Esperienze parallele

«Avevo attraversato I'America in automobile nel 1961 da una costa all'altra e abitato a New York.

Ma in quegli anni molta parte del mondo occidentale non era ancora “colonia ideologica” americana...L'invasione consumistica,
se cosi si puo chiamare, avvenne dopo e coincise con il miracolo economico italiano. Allora comincio I'americanizzazione dell'Eu-
ropa, specialmente dell'ltalia. Cosa avvenne? Avvenne semplicemente, con un silenzio e una mancanza di informazione tipica
dei processi biologici, che il modo di vivere italiano comincid a scomparire per lasciare il posto al modo di vivere americano.
Scomparve dall'ltalia la poverta, la vera poverta, nacque il benessere, ma scomparve anche la vecchia cultura, e apparve la nuova
cultura, quella di cui ho fin troppo parlato in alcuni contrastati articoli sul “Corriere della Sera”». (G.Parise)

Questa sezione della mostra intende suggerire alcuni possibili sviluppi laterali, prendendo spunto dagli stimoli letterari offerti
dall'autore vicentino. Il suo reportage su New York, edito dalle Edizioni del Ruzzante nel 1977, diventa quindi un pre-testo utile
ad inquadrare le visioni della citta americana suggerite anche da Ezio Gribaudo e realizzate dall'artista nel 1961, dopo I'esperien-
za del suo viaggio americano compiuto insieme all'amico Lucio Fontana.

Nella cronaca letteraria del suo soggiorno a New York, Parise affronta alcuni argomenti emblematici per la comprensione dei lin-
guaggi sociali ed estetici della societa americana di allora. New York tuttavia resta un'isola a parte, circoscritta in una dimensione
“altra”, e che I'autore paragona a Venezia per quell'effetto di “luce perpendicolare, o radente, priva d'ombre” che la distingue.
La stessa luce che Gribaudo ci restituisce nei suoi Diari di New York e che rimanda ai profili e alle trasparenze dei grattacieli, alla
profondita dei volumi, e a quel gioco di variazioni prospettiche che la metropoli americana riesce a rendere nelle sue incantevoli
sfumature. Le campiture cromatiche e verbo-visive dei Diari di New York restano la narrazione di una vera e propria scoperta
della citta da parte di Ezio Gribaudo e dello stesso Lucio Fontana, che cosi la descrive in una sua nota: “New York e piu bella di
Venezia!l i grattacieli di vetro paiono della grandi cascate d'acqua che cascano dal cielo!! di notte & una grande collana di rubini,
zaffiri e smeraldi.”

In questo suo corpus di opere, Ezio Gribaudo riflette sulla visione verticale della citta e ne descrive I'impatto estetico con la sa-
pienza di un grafico certosino che compone i suoi collages con minuzia calligrafica.

La medesima precisione che ritroviamo anche nella composizione dei Flani, dove I'artista lavora sul doppio registro: quello della
parola e della sua comunicazione estetica. In queste sue opere Gribaudo sviluppala liturgia del processo operativo utilizzato per
la stampa dei quotidiani, instaurando quindi un dialogo tra I'oggetto — nel quale la parola & pietrificata in rilievo — e il testo, ancora
leggibile, nel quale I'artista interviene per ridefinire i concetti e fissarli nel caleidoscopio di una memoria collettiva. (s. c.)




Diario di New York, 1961 EZIO GRIBAUDO
tecnica mista, cm. 28 x 20,5
Torino, collezione privata




Diario di New York, 1961 EZIO GRIBAUDO
tecnica mista, cm. 28 x 20,5
Torino, collezione privata
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EZIO GRIBAUDO

Diario di New York, 1961

tecnica mista, cm. 28 x 20,5
Torino, collezione privata




Diario di New York, 1961 EZIO GRIBAUDO
tecnica mista, cm. 28 x 20,5
Torino, collezione privata




Diario di New York, 1961 EZIO GRIBAUDO
tecnica mista, cm. 28 x 20,5
Torino, collezione privata




Diario di New York, 1961 EZIO GRIBAUDO
tecnica mista, cm. 28 x 20,5
Torino, collezione privata




EZIO GRIBAUDO

Diario di New York, 1961

tecnica mista, cm. 28 x 20,5
Torino, collezione privata




EZIO GRIBAUDO

Diario di New York, 1961

tecnica mista, cm. 28 x 20,5
Torino, collezione privata




Diario di New York, 1961 EZIO GRIBAUDO
tecnica mista, cm. 28 x 20,5
Torino, collezione privata




Diario di New York, 1961 EZIO GRIBAUDO
tecnica mista, cm. 28 x 20,5
Torino, collezione privata
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Flano, 1965 EZIO GRIBAUDO
tecnica mista, cm. 58 x 42
Torino, collezione privata
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Flano, 1965 EZIO GRIBAUDO
tecnica mista, cm. 58 x 42
Torino, collezione privata
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Flano, 1965 EZIO GRIBAUDO
tecnica mista, cm. 58 x 42
Torino, collezione privata




Parole in liberta, 1971 EZIO GRIBAUDO
rilievo su carta buvard, cm. 47 X 60
Venezia, collezione privata




Flano, 1965 EZIO GRIBAUDO
tecnica mista, cm. 58 x 42
Torino, collezione privata
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Prima della Transavanguardia
Omagagio a Carlo Zinelli



Prima della Transavanguardia
Omaggio a Carlo Zinelli

“Parliamo di nevrosi perché, a noi, che andiamo ad incastri nella nostra cultura figurativa, ad incastri visivi, a flash tutt'altro che sistematici,
e parso di rivedere quella autentica scoperta, poi subito dimenticata e tenuta in poco conto dalla storiografia, che fu una mostra di pittori
pazzi del manicomio di Verona. Ne parlo Moravia, mi pare, da qualche parte, e qualche altro, comunque se ne parlo: ora pochi ricordano.
Stando a una vista a volo d'uccello, quelli sono i predecessori piu autentici, se non si vuole a tutti i costi percorrere un tracciato storico tanto
vero quanto obbligatorio, di questi giovani artisti deformi che stendono allucinata e infantile pittura su grandi tele: ci riferiamo agli italiani

Chia, Cucchi, Clemente messi in luce da Bonito Oliva».(G. Parise)

La seconda sezione della mostra intende proporre un percorso plausibile attraverso le strade parallele dell'arte.

Prendendo come spunto un brano di Goffredo Parise che fa riferimento all'esperienza dei cosiddetti “Matti di Verona”, I'esposi-
zione vuole rendere un piccolo omaggio a Carlo Zinelli, artista e principale protagonista di quell'esperienza.

Nelle opere di Zinelli & sempre presente “I'allucinata infantile pittura” che Parise dichiara nel suo testo, ma nello stesso tempo
e rintracciabile — nel brulicare dei temi e delle figure ricorrenti — la costante funzione terapeutica di un percorso interiore del
tutto personale.

Nel luogo immobile della sua esistenza, Carlo Zinelli ritrova — per mezzo dell'atto pittorico — la dimensione molteplice della sua
straordinaria ricchezza sensitiva, sempre in bilico tra crescita e dissoluzione.

Nei suoi dipinti I'immagine & un gorgo continuo, un'irruzione che non si ferma mai. | segnali che Zinelli lancia con le sue opere
attraversano la vita, per mezzo di un'immaginazione che — pur relegata in uno spazio circoscritto — si muove in tutte le direzioni
nel tentativo di sperimentare le molteplici combinazioni di un universo creativo che non puo avere fine.

Gli artisti “deformi” che Parise individua tra i protagonisti della Transavanguardia, ritrovano la certezza di una paternita negli
artefici dell'Art Brut, e nelle figure — serene e inquietanti nello stesso tempo — tracciate da Carlo Zinelli nella molteplice osses-
sione delle sue carte.

| Pretini, le Ballerine, gli Uccelli, i Cerchi e gli Omini del suo immaginario sono i frammenti reali che formano l'universo di un'ar-
chitettura mentale in movimento, componibile e ricomponibile, che trova nel suo principio la fine, e viceversa. (s.c.)



Ovale giallo, donne con borsetta e barche a pit colori, 1960 CARLO ZINELLI
tempera su carta, cm. 35 x 50
Verona, collezione G. Pasetto




CARLO ZINELLI

Quattro uccelli verdi nel nido, 1960 ca.
tempera su carta, cm. 35 x 50

gia collezione Zinelli

]

e 2
=

¢ v
o
-
-y
o
-
-
-
-
-t
—
-




CARLO ZINELLI

Figure a pit colori su sfondo giallo, 1960 ca.

tempera su carta, cm. 35 x 50
Verona, collezione privata




Due uomini seduti e covoni tratteggiati, 1960 ca. CARLO ZINELLI
tempera nera su carta, cm. 35 x 50
Verona, collezione Andreoli




Uomini e serpenti neri con vasi di fiori azzurri, 1961 ca.

tempera su carta, cm. 70 x 50
Verona, collezione privata
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CARLO ZINELLI



Quattro barche sovrapposte con “pretini” su sfondo verde, 1962 CARLO ZINELLI
tempera su carta, cm. 50 x 35
Verona, collezione Andreoli




Cavallo con carro e figure su sfondo di “pretini”, 1962 ca. CARLO ZINELLI
tempera nera su carta, cm. 35 x 50
Verona, collezione privata




Serie di “pretini” e collage con figura di macchina gialla, 1963 CARLO ZINELLI
tempera e collage di carta adesiva su carta, cm. 70 x 50
Verona, collezioneprivata




“Ballerine” nere su sfondo giallo, 1963 CARLO ZINELLI
tempera su carta, cm. 70 x 50
Verona, collezione privata
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Grande uccello nero e “pretini su sfondo verde”, 1963 CARLO ZINELLI
tempera su carta, cm. 70 x 50
Verona, collezione privata




Uccelli e animali rossi su sfondo di piccoli cerchi, 1963-64 CARLO ZINELLI
tempera su carta, cm. 50 x 70
Verona, collezione privata
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Grande uomo con gabbie e velivolo bianchi, 1964 CARLO ZINELLI

tempera su carta, cm. 70 x 50
Verona, collezione privata
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Albero con ciliege, 1964 CARLO ZINELLI
tempera su carta, cm. 70 x 50
Verona, collezione privata




Grande uomo con fez e figure neri, 1968 CARLO ZINELLI
tempera nera su carta, cm. 70 x 50
Verona, collezione Andreoli




Grande crocifisso tratteggiato giallo e rosso, 1972 CARLO ZINELLI
tempera su carta, cm. 50 x 35
Verona, collezione privata







CARLO ZINELLI

Figure sedute, figure con croci e uccelli tratteggiati, 1973
tempera su carta, cm. 50 x 70

gia collezione Zinelli
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Presenze Contemporanee

Quando ho occasione di viaggiare in luoghi che non ho mai conosciuto non mi documento mai. E questa una abitudine istintiva
che spesse volte ho combattuto scambiandola per pigrizia. Invece non ¢ affatto pigrizia, ma soltanto il desiderio e la curiosita di
mettere a confronto I'immaginazione allo stato puro con la realta. Questo succede non soltanto nei paesi visti per la prima volta,
ma anche in luoghi visitati molti anni prima, dove fantasia e realta ebbero lo stesso gioco, la realta, naturalmente aveva la meglio,
ma col passare del tempo anch’essa tornava a fondersi nella fantasia come quegli avvenimenti reali che, attraverso un sogno
notturno, si deformano al punto da domandarsi se si sono vissuti davvero. (G. Parise)

Linserimento di alcune ‘suggestioni contemporanee’ al tema della mostra, riflette gli omaggi dedicati a Goffredo Pa-
rise da parte di alcuni artisti contemporanei che hanno saputo individuare nell’opera dello scrittore gli argomenti piu
consoni allo sviluppo di un itinerario che svela le consonanze e le divergenze di un vissuto parallelo. Nel percorso della
mostra trovano quindi spazio i lavori di Emilio Leofreddi e Patrizia Molinari, che si mettono in relazione con il tema del
viaggio e lo documentano con il linguaggio consueto del loro lavoro.

Le Tende di Emilio Leofreddi sono le mappe che scandiscono I'indagine di una ricognizione, un tracciato concettuale
del pensiero per orientare gli spostamenti; i poli d’attrazione, costantemente segnalati da frecce che si ripercuotono
tra I'andata e il ritorno (&), (@), sono le indicazioni obbligatorie che servono a mantenere la rotta. La geografia di que-
sti itinerari € tracciata da segni eloquenti che dichiarano gli spostamenti di una cittadinanza universale costantemente
in cerca di una sicura conoscenza dell’'Inconoscibile. You are here, Voi siete qui! Ribadisce I'artista nei suoi molteplici
messaggi, quale ripetuta affermazione del luogo e dell’identita, e se anche avete il presentimento di essere altrove, in
un differente ‘non luogo’, state certi che invece Voi siete qui, sempre e comunque ancorati al luogo degli accadimenti.

Patrizia Molinari, € invece un artista che respira le atmosfere, e documenta con occhio attento le sfumature del bian-
co. Nei suoi innumerevoli viaggi, Patrizia indaga le minime variazioni cromatiche, registra il silenzio metafisico dei
luoghi, dove il tempo resta sospeso nella fissita dell'immagine. Sempre al limite tra presenza e assenza, il suo lavoro si
sviluppa dentro ai labirinti intricati della percezione, e le sue fotografie diventano ‘apparizioni’, testimonianze istanta-
nee di un presente che e gia passato remoto. Nella fissita del bianco, o nella voragine affascinante dei cromatismi delle
grotte, I'artista rivela le sue metafore poetiche con la tensione dell’intelligenza, e ne documenta il sereno percorso con
la narrazione visiva di uno spazio quotidiano tra realta e intuizione. In questo andirivieni, si forma il nucleo portante
del suo lavoro e la fissita delle immagini dichiara I’harmonia mundi di un paesaggio silenzioso e misteriosamente de-
sto. (s.c.)



BUCO NERQ, 2012 PATRIZIA MOLINARI
cm 160 x 160
foto stampa inkjet su carta cotone




GROTTA DI HALONG, 2014 HALONG, 2014 PATRIZIA MOLINARI
cm 50 x 37,5 cm 50 x 37,5
foto stampa inkjet su carta cotone foto stampa inkjet su carta cotone




LIPU SILVER CAVE, 2014 PATRIZIA MOLINARI
foto stampa inkjet su carta cotone, cm 50 x 37,5




SOLE DI VETRO, 2014 PATRIZIA MOLINARI
foto stampa inkjet su carta cotone, cm 75 x 100




Tenda Enterprice 1, 2009 EMILIO LEOFREDDI
tecnica mista su tenda indiana, cm. 200 x 200
Roma, collezione privata
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Tenda Ghandi, 2005 EMILIO LEOFREDDI
tecnica mista su tenda indiana, cm. 200 x 200
Roma, collezione privata




Eartheart, 2008 EMILIO LEOFREDDI
tecnica mista su tenda indiana, cm. 200 x 200
Roma, collezione privata




Tenda Who, 2009 EMILIO LEOFREDDI
tecnica mista su tenda indiana, cm. 200 x 200
Roma, collezione privata




Desiderantes, 2014 LINA SARI

tecnica mista su tavola, cm. 170 x 120
Proprieta dell’artista

L'omaggio di Lina Sari a Goffredo Parise, enuncia il trascorso di un'amicizia con lo scrittore vicentino che I'artista dichiara nel suo percorso
pittorico gia dal ritratto dell'autore realizzato nel 1991 e nella presentazione al catalogo di quella mostra dove Lina Sari scrive: “Le parole di
un libro riescono a trarre da noi emozioni e sentimenti che nella vita quotidiana sono sopiti e talvolta non percepiti”. Emozioni e sentimenti
che I'artista ritrova seguendo l'itinerario dei viaggi di Goffredo Parise, per poi riportare a casa |'essenza di un altrove e restituirla nel segno

emblematico della sua pittura.



Eterotipie, 2011 LINA SARI
tecnica mista, oro e argento su tela, cm. 70 x 160
Proprieta dell’artista




Fermenti, 2011 LINA SARI
tecnica mista su tela, cm. 170 x 120
Proprieta dell’artista




Loda all’Angelo il mondo, digli le cose, 2014 LINA SARI
tecnica mista e polveri dorate su cartone e plexigas, cm. 150 x 100
Proprieta dell’artista




Mono no aware, 2012 LINA SARI
tecnica mista e polveri d’argento su tela, cm. 150 x 100
Proprieta dell’artista




Divino amore (Omaggio al Prete bello), 2012 ANDREA AQUILANTI
Videoproiezione e acrilico su tela microforata

Nel novero di un omaggio allargato ai tempi della memoria vicentina dell'autore, Andrea Aquilanti riparte dalla devozione quale pre-testo per
una suggestione visiva che rimanda al Prete bello.

La dinamica che si snoda dalle immagini dell'opera di Aquilanti € una lunga e lenta processione per raggiungere il tempio della Madonna del
Divino Amore, qui visto come meta finale, ma anche come obiettivo irraggiungibile di un processo di fede imprescindibile dal dogma.

Se Il prete bello, rimane un testo profondamente laico, I'opera di Aquilanti contiene invece una sottile sapienza teologica che indaga la rivela-
zione del mistero, dove lo spazio della rappresentazione assume il respiro mistico di un luogo-non luogo e dove il brulichio delle voci affiora e
si spegne con un sentimento di devozione altalenante. (s.c)



Gold power, 2014 GIANFRANCO GROSSO

|

Mixed media, cm. 80 x 80
Courtesy F.lli M, Roma

“Specchi, quante volte ho cercato invano di riflettervi”.

Questa frase di Rilke ben si adatta all'omaggio che Gianfranco Grosso ha voluto dedicare a Goffredo Parise. Lo sguardo riflesso dello scrittore
vicentino sullo sfondo di New York, conferma una presenza e nello stesso tempo ne dichiara la sua lontananza. Come un'ombra che affiora
dalle latitudini del tempo, Parise si ri-presenta come enigma, e con la fierezza professionale dello sguardo, ci scruta, indaga le nostre identita
nascoste e ci perseguita.

La luce abbagliante che traspare da questo lavoro di Gianfranco Grosso, rimanda alla disperazione di Narciso, alla sua volonta di intuirsi
senz'ombra e di portare alla luce il sapere; Tiresia lo aveva profetizzato: “Narciso vivra fino a tardi anni, se non conoscera mai sé stesso”. Ma
il suplizio del sapere ¢ la condanna che ci rende artefici di un destino 'altro’.

Quell'immagine allo specchio, nella luce metallica della citta indefinita e indefinibile rimanda anche all'emozione provata da Lucio Fontana
nel suo viaggio del 1961: “New York & piu bella di Venezia!! | grattacieli di vetro paiono delle grandi cascate d'acqua che cascano dal cielo!! Di
notte € una grande collana di rubini, zaffiri e smeraldi.”

Ancora lo specchio quindi, quello dei grandi grattacieli di vetro, che poi saranno riprodotti nelle lamiere di metallo che Fontana comincera a
rigare verticalmente, e a sforacchiare con il punteruolo, per dare il senso prospettico delle architetture e dei bagliori luminosi che le riflettono.
Gianfranco Grosso gioca quindi sui riflessi dell'identita e sulla trasparenza di una mimesi ingannevole, tra sostanza ed essenza, |'artista rivela
I'immagine e la sua rappresentazione. (s.c.)



“Qualcosa tra lo zolfo e una capretta di latte”, 2014
In collaborazione con Andrea Rosset.

Pornoattrice: Federica Tommasi.

Trittico, stampa Lambda, cm 70 x 100 .

“La pornografia esiste, la pornografia &€ una morale, la pornografia ha uno stile. Il suo stile non corrisponde mai ad un autore particolare,
ma alla cultura popolare di ciascun paese, ammesso che questo paese abbia avuto una cultura popolare o una religione; per cui, sotto molti
aspetti la pornografia &€ nazionale, regionale, paesana, un po' come la lingua e i dialetti. La pornografia € sempre esistita nel mondo, soltanto
oggi & diventata un prodotto di immenso consumo come del resto molti altri prodotti. Infatti la morale del mondo cosi detto occidentale &
mercantile e permissiva: se la morale del mondo occidentale non fosse cosi cosa si potrebbe produrre, vendere e comprare? La Chiesa cattoli-
ca, che fa parte del mondo occidentale, la condanna perché afferma di avere una morale diversa e opposta da quella permissiva e mercantile.
Cosi i paesi socialisti in blocco: essi respingono la pornografia perché il loro mondo ha o dovrebbe avere un'altra morale, diversa dalle due
precedenti, che si oppone anch'essa a qualunque altra morale compresa quella pornografica: infatti quello socialista € un mondo di consumi
molto limitati.

Qual e la morale della pornografia o per essere piu precisi del mercato del sesso?”

Goffredo Parise, New York, 1977

Chi e accecato dall’ideologia, anziché mettere in discussione i propri schemi, vorra vederci qualcosa che non va, qualche elemento oscuro. A
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molti occorrerebbe un bel bagno d’onesta. Probabilmente la donna slut & percepita come una minaccia perché rappresenta un controesem-
pio —in particolare per quanto concerne I'etologia del corteggiamento e tutto quanto da esso dipende — alla logica dei ruoli e delle differenze
sessuali, in un frangente storico in cui da piu parti si chiama un ritorno a valori e modelli “stabili”.

Valentina Nappi, Manifesto delle Zoccole, 2013

E il 1961 quando Goffredo Parise, al Morocco insieme a Truman Capote, conosce Marilyn Monroe. Ballando con la bellissima
donna che “si sarebbe detto completamente nuda sotto quella maglietta di filo di Scozia” conserva di lei un odore, “qualcosa tra
lo zolfo e una capretta di latte”.

Giocando con le immagini di un autore tanto irriverente ed antideologico da andare sempre al cuore delle questioni, con quel
fare puro e provocatorio che emerge da tanti suoi scritti, € nato il lavoro “Qualcosa tra lo zolfo e una capretta di latte”.
Guardando sempre con sospetto ai tabu sociali che condannano e mitizzano a caso, senza avere il coraggio di vedere davvero, si
e voluto aprire una breccia discreta su un mondo, quello del porno, mai dimenticato nei reportage di viaggio parisiani.



Cinema, cinema, 2008 EMILIO FARINA
riporto fotografico su carta con interventi, cm. 40x80
Roma, collezione privata










Accademici paesaggi e non
(a Torre di Mosto, 45°41'00”"N 12°43'00"E)

Omaggio a Goffredo Parise

Museo del Paesaggio
Torre di Mosto




Accademici paesaggi e non
(a Torre di Mosto, 45°41°00”N 12°43°00”E)

Saverio Simi de Burgis

Nella pittura, nelle arti figurative in genere, nell’architettura, soprattutto nella poesia, gran parte dell'immaginazione si configura
dalla visualizzazione di luoghi naturali, di paesaggi, ordinati dall’'uomo, o ancora incontaminati e selvaggi. Tutto, rientra in tali
sorprendenti, a volte edenici luoghi, in altre occasioni sconvolgenti e terribili, sempre provocando un sentimento di stupore e
meraviglia, comunque di considerazione e attenzione, agendo, nella maggior parte dei casi, a livello sinestetico, sedimentandosi
nella memoria dove rivive attraverso chiare e inconfondibili immagini.

Tutto nell’arte, ma anche nella scienza, parte da una tale osservazione, la natura nel suo aspetto statico e cangiante allo stesso
tempo, per i vari effetti cui e soggetta nella sua esistenza e ciclicita, dal generale al particolare, dal macro al microcosmo dei vari
fenomeni che la compongono e la regolano. | diversi periodi della storia dell’arte testimoniano il rapporto indissolubile esistente
tra arte e natura, anche quando questo diventa meno chiaro ed esplicito. Sussistono, tuttavia, alcuni momenti in cui tutto cio
risulta maggiormente evidente, come nel caso della fine del Settecento inglese, si veda il sublime e il pittoresco, concetti estetici
che si estendono all’arte come al giardinaggio, diventando valori protagonisti nel secolo successivo, grazie alla fortuna critica di
Constable e Turner, anche in Francia fino a influenzare gli impressionisti e oltre. 1l concetto del sublime viene, invece, a sostan-
ziarsi in Germania nella pittura di Caspar David Friedrich.

Il Museo del Paesaggio di Torre di Mosto, € il luogo ideale per un’esposizione sul paesaggio. Questo luogo nasce con la finalita
di valorizzare un’area, in questo caso di bonifica, all’'insegna di un intervento risanante e reso produttivo ad opera dell’'uomo cosi
da renderlo un modello esportabile, in termini esemplari, in tutto il territorio nazionale e non solo.

Per tali motivi, affinché un territorio risultasse fertile non solo sul piano di un adeguato sfruttamento agricolo, ma anche dal
punto di vista culturale, la mostra e stata concepita in concomitanza e a corollario della rassegna dedicata a Goffredo Parise e al
suo rapporto con la natura e al conseguente amore per l'arte e gli artisti. Parise, che per anni ha girato il mondo come inviato di
importanti quotidiani, dopo un periodo vissuto intensamente a Roma, & tornato nel suo amato Veneto, dove trascorrera gli ultimi
anni dell’esistenza, in una casa in mezzo alla campagna, a Salgareda, nei pressi del secondo argine del Piave, e quindi a Ponte di
Piave, nella provincia di Treviso, dove vivra fino alla morte, avvenuta nel 1986.

Questa mostra vuole essere un omaggio in piena regola a Parise e si colloca in una linea di continuita col suo intendere. Siamo
certi che lo scrittore avrebbe apprezzato, riscontrando le radici culturali della sua terra, seppure in opere diverse per periodo e
per concezioni estetiche, in artisti cosi qui attivi come Silvia de’ Giudici, Nata, Olinsky, Maria Grazia Rosin, Nelio Sonego, Silvano
Tessarollo e Ampelio Zappalorto, assieme a tutto il gruppo degli studenti, ma gia valenti artisti quali Giovanna Bonenti, Chiara
Campanile, Oscar Contreras Rojas, Veronica de Giovanelli, Virginia Gabrielli, Beatrice Gelmetti, Massimiliano Gottardi, Manuela
Kokanovic, Luca Migliorino, Edison Pashkaj, Barbara Prenka, Mattia Sinigaglia, Massimo Stenta, Nezka Zamar, tutti dell’Accade-
mia di belle arti di Venezia.

Il MuPa e la dimostrazione tangibile che in questi luoghi I'arte non & assolutamente cosa morta, ma sono stati ben riposti semi
rigogliosi per la sua continuita e il suo futuro. La ricerca sul paesaggio o sui paesaggi possibili rimane, pertanto, come punto di
partenza essenziale di spunti attinti dal grande calderone della natura e dell’arte con tutte le sue varie declinazioni, fondamentale
e fonte inesauribile con le diverse suggestive influenze nella germinazione e produzione continua di stimoli per la realizzazione
di qualsiasi operazione che meriti ancora di essere definita creativa.



Paesaggi e topoi

Saverio Simi de Burgis

« Sempre caro mi fu quest'ermo colle,
e questa siepe, che da tanta parte
dell'ultimo orizzonte il guardo esclude.
Ma sedendo e mirando, interminati
spazi di la da quella, e sovrumani
silenzi, e profondissima quiete

io nel pensier mi fingo, ove per poco

il cor non si spaura. E come il vento
odo stormir tra queste piante, io quello
infinito silenzio a questa voce

vo comparando: e mi sovvien l'eterno,
e le morte stagioni, e la presente

e viva, e il suon di lei. Cosi tra questa
immensita s'annega il pensier mio:

e il naufragar m'e dolce in questo mare. »
(Da Giacomo Leopardi, L’Infinito)

Una poesia infinita che non finisce mai di stancare. Nel 2004, di fronte al magnifico paesaggio estivo norvegese dove mi trovavo
a seguire come curatore un workshop nel Rogaland, nel sud del Paese scandinavo, esordii nella presentazione del simposio «A
view from an island», con i noti versi di Giacomo Leopardi tratti da L'Infinito, sicuramente utili nel sottolineare una sentita esi-
genza di rapportarci ancora alla natura per trovare qualche cosa che completi e motivi la nostra esistenza.

Oggi avvertiamo pill che mai una necessita trascendentale di dare ulteriore ossigeno alla contemplazione che dal diffuso caotico
vivere quotidiano e ostacolata, se non preclusa. Contemplazione di una dimensione spazio-temporale che comporta una rifles-
sione piu che mai proficua per la poesia e |'arte.

Quando uno spirito poetico non riesce ad assecondare la necessita contemplativa nel potersi immergere in mezzo alla natura, la
finzione e I'immaginazione riescono, a volte, a supplire tale mancanza e a far trovare all’'interno di se stessi, quell’isola di quiete e
di silenzi che Leopardi trovo, al di qua e al di la di ogni concezione spazio-temporale, nella straordinaria percezione de L’Infinito,
appunto.

Ci sono, sin dalla nostra infanzia, dei topoi, dei luoghi della memoria, che hanno particolarmente colpito la nostra immaginazio-
ne, con i conseguenti e formativi rimandi alla natura con la quale sentiamo costantemente di doverci confrontare per tendere,
almeno per chi avverte il desiderio di volerlo fare, a un armonico equilibrio esistenziale.

Tra gli altri specifici e complementari tipi di paesaggi che hanno suggestionato la nostra crescita e prime esperienze formative,
possiamo far riferimento, nelle sue molteplici varianti, ad alcuni “mitici” topoi. Essi si identificano in spazi che possono essere
compresi, nel nostro immaginario, dal deserto all’oceano, al mare in generale, dal paesaggio alpestre o collinare, alle lande ster-
minate, magari bonificate come queste terre che si estendono all’infinito sull’orizzonte. Sono tali topoi, con la loro intrinseca idea
di ricerca di un «ordinato» sublime, concreto e necessario allo stesso tempo, a rivelarsi fondamentali anche da un punto di vista
concettuale e filosofico nell’alimentare la nostra immaginazione e creativita.

Le implicazioni storico-artistiche e filosofiche sono evidenti nelle conseguenti connessioni veduta-paesaggio-natura-storia, a cui
sottendono altre correlazioni.

Nella storia dell’arte possiamo sicuramente tracciare a grandi linee, degli esempi recuperati, per quanto concerne soltanto la tra-
dizione occidentale, dai greci e dai romani che nelle loro opere hanno dimostrato di tenere in grande considerazione |’'elemento
naturale come puro e semplice punto di partenza di ogni ricerca.

Ma poi c’e |'arte, soprattutto fiamminga e italiana del Quattrocento e del Cinquecento, quindi, nel Seicento, la scuola olandese;
nel Settecento troviamo la corrente artistica del vedutismo che si sviluppa in Italia con Gaspar Van Wittel e che si rinvigorisce a



Venezia con Luca Carlevarijs, Canaletto, Francesco Guardi, il Bellotto e numerosi altri pittori locali seguaci di tale filone. Quindi
nell’Ottocento, in Inghilterra, con il pittoresco e il sublime rispettivamente di Constable e Turner, sublime che, pur nel rapporto
sempre evidente con la natura, certamente diviene pil sostanziale nella Germania di Caspar David Friedrich.

Soprattutto in Francia, pero, grazie al contributo dei due artisti inglesi, esplodera il gusto naturalistico che portera alla nascita di
diverse scuole, tra cui il realismo di Courbet e Corot, attraverso la scuola di Barbizon, e infine I'impressionismo e il postimpres-
sionismo.

Nel Veneto tale ricerca si & sedimentata con gli artisti che si sono avvicinati ai macchiaioli ma anche agli impressionisti, come
i Ciardi o Zandomeneghi, fino a Favretto,per arrivare alla cosiddetta Scuola di Burano. Nell'ambito accademico veneziano tale
studio si e consolidato nell’ insegnamento della disciplina del Paesaggio affidato per alcuni anni a Orazio Celeghin.
Linsegnamento del Paesaggio, dopo un periodo di abbandono, & stato recentemente oggetto di nuovo interesse, confluendo,
in parte nel corso di Pittura tenuto da alcuni docenti dell’Accademia di Venezia che con una serie di seminari dedicati al tema,
hanno dato avvio a vari incontri negli spazi del capannone 35 a Forte Marghera, con studenti di fatto in autogestione in quegli
spazi e da me selezionati per l'occasione.

Alla fine, per chi motivi tali interessi, € spontaneo ricollegarsi a questa congenita tradizione, caratterizzata da un paesaggio, da
una luce, da una vegetazione particolare, valori che sostanzialmente si sono mantenuti inalterati nel tempo anche quando I'in-
vadente costruzione di edifici ne hanno svilito i positivi rimandi. Si prendano ad esempio le non lontane denunce di un poeta,
attivo su questo versante, quale Andrea Zanzotto, figlio, come egli amava ricordare, di un pittore che traeva spunto da inconta-
minate paesaggistiche visioni di queste terre. Poco fa accennavamo anche alla storia 0 meglio al rapporto tra natura e storia: a
guesto proposito mi vengono in mente i celebri versi di Eliot che esprimono concetti illuminanti per comprendere una naturale
dimensione ciclica che si puo cogliere nell’avvicendarsi delle stagioni con i conseguenti cambiamenti climatici, meteorologici e
paesaggistici: “Time present and time past / are both perhaps present in time future, / and time future contained in time past. /
If all time is eternally present / all time is unredeemable. / What might have been is an abstraction / remaining perpetual possi-
bility / only in a world of speculation. / What might have been and what has been / point to one end which is always present ...”
La poesia, spesso, € con maggiore evidenza vicina alla concezione di spazi, di luoghi e di paesaggi che non sono solo ideali e che
ci consentono di rivivere esperienze precedentemente vissute, aiutandoci a stimolare la memoria nel ricordo delle trascorse
sensazioni che rivivono nel presente. Pensiamo a Holderlin in cui la temporalita come natura, trova la propria immagine e i cui
versi riescono a rendere testimonianza piu sicura di ogni ragionamento; ma anche pensiamo a Baudelaire che nella prosa dello
Spleen de Paris, traccia il ricordo delle immagini del paesaggio orientale associato a un altro tema a lui caro, quello della nostalgia
del nord. Nostalgia che puo conferire vigore, come spiega in Myrdun, il suo diario norvegese, Ernst Jiinger arrivando ad asserire:
“...il sud ci consuma, il nord ci infonde sempre nuove energie”.

Il filosofo ginevrino Amiel affermava che il paesaggio & “uno stato dell’animo” e riteneva, inoltre, che “... La vraie poésie est
plus vraie que la science, parce qu’elle est synthétique et saisit de |’abord ce que la combinaison de toutes les sciences pourra
tout au plus atteindre une fois comme résultat. L’ame de la nature est devinée par le poete, le savant ne sert qu’a accumuler
les matériaux pour sa démonstration. L'un reste dans |I’ensemble, le second vit dans une région particuliére. L'un est concret,
I"autre abstrait ...” (“... La vera poesia & piu vera della scienza perché é sintetica e affronta, sin dall’inizio, cio che la combinazione
di tutte le scienze potra tutt’al piu conseguire successivamente come risultato. L’anima della natura € colta nella sua completezza
dal poeta, lo scienziato, invece, non serve che per accumulare tutti i suoi dati per le sue dimostrazioni. L'uno rimane ancorato in
una visione d’insieme, |"altro vive in una regione particolare. L'uno e concreto, |'altro e astratto ...”).

Questo sentimento della natura non e soltanto prerogativa della poesia; la si puo riscontrare anche nelle altre espressioni arti-
stiche. Diderot era convinto della totale complicita tra arte e natura: si guarda allo spettacolo artistico come a uno spettacolo
naturale e viceversa. L'opera d’arte rappresenta il piu vitale punto d’incontro tra uomo e natura, il momento in cui 'uomo si
riconosce piu autenticamente come parte della natura stessa.

La poetica di ogni artista - sia egli pittore, poeta, musicista o narratore - si alimenta, insomma, della natura, del paesaggio in cui
quell’artista & diventato quello che é. Nietzsche diceva, con grande senso della ricerca della verita di ciascuno: “diventa quello
che seil”.

E pil genericamente anche il Taine, nel suo Voyage en ltalie, affermava: “... plus on regarde, plus on sent que le go(t et I'esprit
d’un peuple prennent la forme de son paysage et de son climat ...” (“...piu si presta attenzione e si osserva, piu si avverte che il gu-
sto e lo spirito di un popolo prendono forma dal tipo di paesaggio e dal clima in cui abitualmente, quello stesso popolo, vive ...”).
Nella sua Philosophia Botanica, in termini semplici e chiari, anche se apparentemente riduttivi ma ancora del tutto validi, lo sve-
dese von Linné (Carolus Linneus) esordiva, nel suo trattato, sostenendo che la natura si suddivide nei tre regni naturali, minerale,
vegetale e animale: “Naturalia dividintur in Regna Naturae tria: Lapideum, Vegetabile, Animale ...".

E’ tale senso di totalita di intervento che rende possibile unico, esclusivo e totalizzante il rapporto con la natura e il paesaggio che
lainclude e ne e figlio, sia esso governato e gestito coscientemente o meno dalla mano dell’'uomo.

Nel diffuso sentimento etico ed ecologico, certamente una natura salubre e necessaria € da preservare nella sua bellezza, con



I"unica nota negativa determinata dal registrare un evidente pessimismo frutto del nostro vivere schizofrenico: da una parte pro-
duciamo il petrolio, il benessere, costruiamo edifici pit 0o meno belli, perseguendo e ostentando ricchezza, dall’altra cio facendo,
contribuiamo a distruggere la natura. Parafrasando Rosario Assunto dal suo fondamentale studio su Il Paesaggio e la natura,
possiamo semplicemente concordare affermando che il tempo della natura e circolare, mentre, riprendendo un altro grande pro-
feta, John Ruskin, possiamo ulteriormente condividere sostenendo che “il tempo dell’industria € rettilineo... il primo € infinito, il
secondo ¢ finito; I'uno implica delle scelte qualitative, |"altro quantitative.” Profetica anche la visione di Huxley che in Brave New
World tra I"altro sostiene: “... A love of nature keeps no factories busy ...".

E un po’ tutti nel contemporaneo, chi pil chi meno, avvertiamo la responsabilita di quanto sta avvenendo a danno della natura,
e a livello mondiale potremmo o dovremmo fare qualcosa in piu per invertire tale linea di tendenza. Forse le crisi servono anche
a questo, e ci obbligano a riflettere piu adeguatamente per riconsiderare I'essenza e la sostanza della madre-natura dopo averla
cosi deturpata.

Con una contrapposta punta di ottimismo, ci possiamo soltanto augurare che possa succedere come nel romanzo di Holderlin,
I"Hyperion, in cui il malinconico protagonista, alla fine, riuscira a riconciliarsi col mondo e ritrovera Diotima, diventata universale
bellezza, proprio quando la natura gli sara rivelata indistruttibile in un paesaggio primaverile.



BORDER, 2013 SILVANO TESSAROLO
legno, terra, erba, acqua
dimensioni: misura ambiente (cm 450L 18P 18H)

“Il lavoro & disegnato per tratti, metodicamente, a spicchi di circonferenza che intrecciandosi fanno il chiaroscuro, con un criterio che ricor-
da molto l'incisione a punta secca. L'impatto e urticante, fastidioso, come se in un momento tragico, solenne, si sentisse un rumore inoppor-
tuno e spiazzante deflagrare in un ambiente sacro”.

Daniele Capra



LA MATERIA DEI RICORDI, 2013 SILVANO TESSAROLO
dimensioni: cm 190L 125P 5H
materiali: cemento, acqua, motore elettrico




DANZIAMO TUTTI, 2011-2013 SILVANO TESSAROLO
dimensioni: cm. 204 x 306

materiali: carboncino a matita su carta con applicazioni in carta
(4 foglicm 153 x 102 cad.)




Il Mutante, 1995 SILVIA de’ GIUDICI
Tecnica mista, cm. 18 x 24

VOLTI e PAESAGGI
tra i “luoghi” espressivi del volto

Lo scrisse Jean Dubuffet: “Dicono che una Mostra di ritratti non e interessante, ma & come se dicessero che una Mostra di paesaggi non in-
teressa nessuno. Non vedo come il viso di un uomo non possa essere un paesaggio meno interessante di altri”, anche per me i ritratti sono
racconti di vita, in cui il tempo si contrae nello spazio ristretto di un volto, la cui superficie diventa un campo di forze complesse. Trovarmi di
fronte a un volto diventa per me opera di esplorazione, analoga a quella di perlustrare un territorio sconosciuto. Nei miei lavori il paesaggio
si incarna al confine del segno e ancor pil si inscrive, assimilando ogni cicatrice a una roccia, una piega a un ruscello, ogni sguardo a una
gola profonda del terreno. Particolari che si conciliano con la natura, lasciandomi intravvedere una logica visionaria.

Silvia de’ Giudici



Interno notte, 1988 SILVIA de’ GIUDICI
Acrilico su tela, cm. 150 x 200




Creature aleatorie, 2013 SILVIA de’ GIUDICI
Mix di materiali acrilici, stoffa su carta, cm. 3 x 16 x 14




Beata solitudine, 1899 OLINSKY
Olio su tela, cm. 20 x 15

Olinsky, un artista milanese che lavora sotto lo pseudonimo, ripercorre intelligentemente il passato proponendo un travestimento disneyano
dei vari periodi della storia dell’arte.

La sua biografia tuttora ricca di incognite, & quella di un centenario che ha molto vissuto, molto viaggiato e molto espresso artisticamente.
Dopo la folgorazione verso I'arte di Disney, nel 1946, inizia a dipingere topi filiformi inseriti in contesti pittorici che spaziano dall’800 alle avan-
guardie artistiche del ‘900. Il suo ironico percorso esplode, casualmente ma ugualmente deflagrante, in ogni epoca e stile che abbiano avuto
sufficiente consenso critico in quanto il patrimonio artistico appartiene a tutti e I'identita dell’artista — in generale - & ancora oggi da definire.



Oggetto misterioso, 1936 OLINSKY
Olio su tela, cm. 36 x 26




Sul far della sera, 1940 OLINSKY
Olio su tela, cm. 48 x 20




Rettangolare Verticale, 2003 NELIO SONEGO
Acrilico su tela, cm. 100 x 70

Il mio lavoro realizzato prevalentemente prima a Ponte della Muda e poi a Concordia Sagittaria vicino alle terre bonificate strappandole al
mare, € un accumulo di energia che ad un certo punto esplode in immagini.

Il segno € il mezzo necessario per poter realizzare le mie opere in funzione delle visioni che esprimono il mio sentire che varia secondo il mio
vissuto.

Pertanto il segno si € mutato nel tempo col mutare delle visioni e degli stimoli che hanno determinato e determinano il concreto originarsi
delle opere.

Ritengo che la mia pittura sia quindi anche espressiva del contesto in cui ormai da numerosi anni vivo e che il segno-colore del suo realizzarsi
costituisca la mia possibilita di dire quello che e I'imprendibile segreto senso di tutto cio che mi circonda.

Nelio Sonego



Angoarcoli, 2001 NELIO SONEGO
Acrilico su tela, cm. 100 x 50




Orizzolntaleverticale, 2007 NELIO SONEGO
Acrilico su tela, cm. 100 x 65




Natura morta, 1987 NATA
Tecnica mista su tela, cm. 100 x 140

C'é anzitutto quel quid inafferrabile che & lo stile, I'impronta di una personalita artistica robusta, ma ci sono anche caratteristiche piu definite
dal fatto che I'immagine pare sempre nascere da sola: non € progettata, nasce come per un processo naturale, sgorgando dal profondo come
una sorgente. Inoltre, &€ sempre un'immagine enigmatica, ambigua: che sia solo un astratto arabesco o che ricordi oggetti precisi, un animale
0 un paesaggio, non € mai descrizione, & sempre suggestione.

Forse ci si puo azzardare a dire che la sfida di questa pittura € quella di testimoniare la forza creatrice della natura e dello spirito umano,
sentita come capacita rievocare fantasmi, di produrre mostri o meraviglie; I'insieme delle sue immagini forma un mondo della pittura che in
qgualche modo rappresenta la condizione dell'uomo e dell'universo, sospesi tra luce e tenebra, in quel mirabile e terribile processo di trasfor-
mazione che ¢ la vita.

Marina De Stasio (Estratto dal testo critico per la mostra “Antologica (1985 — 1995)”, Galleria San Fedele, Milano, 1995)



NATA

Anelito vitale, 1989

Techica mista su tela, cm. 140 x 140




Vaso, 1989 NATA
Techica mista su tela, cm. 140 x 140




VIRUX Landscape, 2014 MARIA GRAZIA ROSIN
Plasmodium fungus

Installazione: vetro, technogel, cm. 100 x 100 x 100

Virux landscape racconta di una escursione astronautica alla rovescia nel corpo umano, una esplorazione a microscopio negli abissi di pae-
saggi cellulari.

Miniaturizzandoci in dimensioni infinitesimali ci caliamo in anfratti caverne cunicoli di tessuti, che in micro riproducono paesaggi terrestri,
alla scoperta delle piu microscopiche strutture cellulari ci si imbatte in batteri virus, funghi patogeni........

Maria Grazia Rosin



MARIA GRAZIA ROSIN




MARIA GRAZIA ROSIN




Sosta, 2006 AMPELIO ZAPPALORTO
Olio su carta, cm. 40 x 50, feltrini su parete m.v
(foto Eva Bonato)

Nell'opera pittorica di Ampelio Zappalorto il paesaggio € sempre un paesaggio fantastico, talvolta fiabesco, oscuro, stellare e animato dal
fuoco.

Il cielo, spesso notturno, occupa nella superficie delle grandi tele la maggior parte dello spazio pittorico. Astri e stelle si fondono con gli occhi
di una figura precisa e circondata da animali, che quasi sempre € 'asse di un paesaggio che le gira attorno. Il paesaggio infatti trova significato
solo all’interno di una figura che ne legittima I'identita, il “puer aeternus” che I'artista identifica con la figlioletta Andrea.

Nell'opera “Himmelbrand”, della serie “Il pittore di incendi”, invece I'artista si serve della fotografia. In piedi su una scala e dotato di un pen-
nello di fuoco, scrive sulla parete: Himmelbrand - Incendio celeste, simbolizzando cosi un paesaggio al di sopra dell’orizzonte terrestre.

Joy Steinweg



La cascata, 2007 AMPELIO ZAPPALORTO
Olio su carta, cm. 29 x 24, feltrini su parete m.v
(foto Eva Bonato)




Il pittore di incendi, 2001 AMPELIO ZAPPALORTO
Stampa fotografica su carta, cm. 100 x 70
(foto Cinzia Mello)




Ritratto di P, 2013 lo, colto nel vano tentativo di diventare un angelo”, 2013 AMPELIO ZAPPALORTO
terracotta dipinta, h cm. 60 terracotta, h cm. 55




La dichiarazione, 2013 BARBARA PRENKA
Lana su tela,cm. 20 x 14

Ogni reperto raccolto nei luoghi piu perpetui della memoria si riflette nei segni che rievocano quel sentimento di proprieta esclusiva che ne
ha connotato I'accesso a quel composito immaginario ove, ogni oggetto, ogni microrganismo, ogni interlocutore animato si manifesta come
realta regolate da una logica che vale solo per noi.

Piuttosto che ad illustrare, ovvero a renderli espliciti, i processi che consentono ai ricordi di rigenerarsi in immagine, il mio lavoro si rivolge
ad attivare una nuova apertura, che introduca ad un a condivisione di atmosfere ed approccio, in modo che ogni immagine possa innescare
per ciascuno quei medesimi percorsi, coinvolgendo la memoria, le esperienze e i retaggi.

Barbara Prenka



Trofeo, 2013 BARBARA PRENKA
Acrilico e olio su tela, ccm. 130 x 110




Vanita dietro I'angolo, 2013 BARBARA PRENKA
Lana su tela, cm. 20 x 20




Dalla serie “Unguenti”, 2014 BEATRICE GELMETTI
Olio, residui di colore ad olio su legno, cm. 3 x 4 circa

L'immagine pittorica nasce ancora prima del gesto sulla tela.

Primo gesto pragmatico e la fase di preparazione dei toni cromatici, in cui siamo costretti a lasciare delle tracce sul piano di lavoro che si
accumulano nel tempo e proseguono assieme alla ricerca pittorica. Queste stratificazioni di colore raccontano tutto cio che ha preceduto il
risultato pittorico, di cio che ne & stato necessario e che e fondamentale per la sua continuita.

Il residuo mi accompagna sempre, seppur non perennemente visibile, viene accostato, assorbito, assimilato nella materia nuova e fresca. Cio
che e all' origine viene fatto emergere sotto nuova forma, come ultimo stadio di uno sviluppo organico.

Ne risultano immagini composte da superfici dinamiche elaborate dal gestuale andamento pittorico, in cui la fluidita dell'olio permette un
costante dialogo e una contaminazione reciproca. Sara poi la composizione stessa a suscitare atmosfere contemplative ma senza una finalita
evocatrice volontaria, questa possibilita di suggerire un qualcosa rimane legata all' animo di ogni osservatore.

Beatrice Gelmetti



Dalla serie “Unguenti”, 2014 BEATRICE GELMETTI
Olio, residui di colore ad olio su legno,cm. 3 x4 e 6 x 4 circa




Movenze, 2014 BEATRICE GELMETTI
Olio, residui di colore ad olio, vetro su legno, cm. 10 x 6 circa




Niente é perduto, 2014 CHIARA CAMPANILE
Olio e acrilico su tela, trittico, cm. 55 x 45

Nella rappresentazione di un paesaggio prevale la dimensione orizzontale, che qui viene sostituita da una fluida indeterminatezza spaziale,
I'immagine & astratta, immersa in uno spazio senza coordinate, il dove ed il quando non sono importanti, ma mettono in evidenza, eventi e
forme familiari, non riconoscibili quasi al limite del campo visivo.

Piccoli dettagli presi in prestito dal mondo reale e associati in una realta pittorica svincolata dalle regole visive, nella quale prevale I'aspetto
libero e giocoso.

Chiara Campanile



Senza titolo, 2014 CHIARA CAMPANILE
Olio e acrilico su tela, cm. 110 x 100




The last thing | have seen before falling of my bicycle, 2013 CHIARA CAMPANILE
Olio e acrilico su tela, cm. 60 x 45




Ricotta e spinaci, 2012, EDISON PASHKAJ
tecnica mista, cm.29.7 x 21

Edison Pashkaj nato in Albania il 24/07/1988. Frequenta I’Accademia di Belle Arti di Venezia, corso di Pittura Atelier F.



ZHULI, 2014, EDISON PASHKA)J
olio su tavola, cm. 33.5 x 28.5




Tav. n°1, 2014, EDISON PASHKA)
olio su tavola, cm. 22.6 x 25.4




Dalla serie “Carte pedologiche”, 2014 GIOVANNA BONENTI
Olio su cartoncino, cm. 18,5 x 24,5
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Manipolazione, stratificazione e rimozione della materia pittorica, evocatrice di immagini dinamiche; costruite attraverso un modo a proce-
dere che & spontanea e continua trasformazione, favorevole alla sorpresa e alla scoperta di nuove possibilita pittoriche.

La materia e il colore in sé rispondono ad un gesto istintivo ed emotivo che asseconda la pittura, con le sue naturali casualita, generando
forme soggettivamente allusive e riconducibili a spazi interiori e non.

Giovanna Bonenti



Dalla serie “Carte pedologiche”, 2014 GIOVANNA BONENTI
Olio su cartoncino, cm. 18,5 x 24,5




Dalla serie “Carte pedologiche”, 2014 GIOVANNA BONENTI
Olio su tavola di legno, cm. 35 x 25




Giardini dell’arena, 2013 LUCA MIGLIORINO
Acrilico su tela, cm. 200 x 300

Gli ambienti dai quali traggo ispirazione sono molto spesso quelli della pianura veneta, dove strutture vecchie e moderne e la flora naturale
o coltivata si integrano costituendo una ricchezza inesauribile di forme e di colori, dalle vetrate blu e azzurre delle industrie, ai laminati dei
capannoni e i bianchi e i rosa delle case, ai gialli e marroni dei campi. La visione dall'alto diventa percio un punto di vista ideale per tradurre
guesta varieta in una moltitudine di segni che si mescolano e si trapassano, e che nel loro ritmo serrato sono capaci di evocare quel frasta-
gliarsi ininterrotto dell'ambiente che e venuto a costituirsi nella nostra pianura.

Ampie superfici colorate stese a velature o intricati impasti di colore pilu corposi si alternano in una superficie che si espande e si contrae,
evocando la densita di uno spazio abitato o la vastita di una distesa.

Luca Migliorino



Kitzbuhel, 2013 LUCA MIGLIORINO
Acrilico su tela, cm. 200 x 300




Motta, 2013 LUCA MIGLIORINO
Acrilico su tela, cm. 200 x 300




Pamphilij, 2013 MANUELA KOKANOVIC
Acrilico e olio su tela, cm. 230 x 320

Sono alla ricerca di una pittura che riesca a scorgere I'atmosfera presente nei luoghi che ho vissuto e che spesso mi ritornano a mente. Alcuni
di questi luoghi sono gli interni di chiese in cui la luce filtrata dai rosoni si dissipa nello spazio e scintilla sui mille materiali lucenti. L'immensita
dell’'edificio, i soffitti altissimi e la ricchezza delle decorazioni sono pregni di grandiosita e bellezza intenta a farti sentire piccolo. La pittura di-
venta frammentata e brillante quanto la luce in questi spazi, e la struttura portante sembra dissolversi in nuvole. Un’immagine che si presenta
come quella che rimane nella memoria, impossibilitata ad essere accurata nei dettagli e a descrivere con precisione la prospettiva. Riesce solo
a ricordarti grossolanamente della luce, delle ombre, dei colori e delle sensazioni.

Manuela Kokanovic



San Stae 2, 2013 MANUELA KOKANOVIC
olio su carta, cm. 21 x 29,7




San Stae, 2013 MANUELA KOKANOVIC
olio su carta, cm. 21 x 29,7




L'allegra compagnia, 2013 MASSIMILIANO GOTTARDI
acrilico su tela, cm. 55 x 55

Gli elementi floreali presenti nella mia ricerca non sono specie realmente esistenti, infatti le loro forme, oltre a descrivere ambienti silenziosi
in cui nulla apparentemente accade, suggeriscono una plasticita irreale quasi inorganica. Tutto cio si identifica in luoghi immacolati, innaturali,
descritti attraverso cromie tenui e concilianti.

Il silenzio € sempre stato un elemento centrale della mia poetica, il mio interesse € rivolto alle sue ambiguita e alle possibilita di lettura che
ne coinvolgono la sfera emotiva.

Massimiliano Gottardi



Tregua, silenzio, oblio, sonno e riposo, 2014 MASSIMILIANO GOTTARDI
acrilico su tela, cm. 40 x 30




Senza titolo, 2014 MASSIMILIANO GOTTARDI
acrilico su tela, cm. 100 x 50




Luoghi sommersi, 2013 MASSIMO STENTA

Acrilico su tavola, cm. 61 x 62

Il mio lavoro si basa sulla creazione di spazi, ambienti e luoghi con un'atmosfera densa ed avvolgente. In questi mondi nascosti si possono
scorgere strutture, antiche costruzioni avvolte da una coltre di nebbia o di buio che distorce le forme, crea volumi ed illude I'osservatore di
conoscere il luogo descritto. Queste finestre bidimensionali potrebbero essere degli sguardi di un paesaggio interiore o meglio un Inscape,
un punto di vista interiore con cui rielaboro ricordi e luoghi del vissuto.

Massimo Stenta



Luoghi sommersi, 2013 MASSIMO STENTA
Acrilico su tavola, cm. 61 x 62




Silent Garden, 2014 MASSIMO STENTA
Acrilico su tavola, cm. 126 x 186




Senza titolo, 2014 I documenti di viaggio, 2014  Snza titolo, 2014 MATTIA SINIGAGLIA
Scarti di legno, cm. 25 x 25 Acrilico su tela, cm. 27 x 35 Acrilico su tela, cm. 13 x 17

Parto dal disegno e da fotografie che scatto o che trovo interessanti, per poi rielaborarne i contenuti tramite il mezzo pittorico.
I luoghi, gli oggetti e le situazioni sulla tela si trasformano in immagini velate immerse in un'atmosfera di mistero, spesso con un vago riferi-

mento all'astratto.
Come le tele, le sculture (composte da materiali di recupero, principalmente legno e stoffe) partono dall'idea di forme semplici e sinuose.

Sviluppandole, pezzo dopo pezzo, mutano arrivando ad un risultato finale sempre inaspettato.
Nel mio lavoro cerco di creare possibilita di letture diverse delle immagini indagando cio che vedo e che mi circonda.

Mattia Sinigaglia



Nave di pietra, 2014 MATTIA SINIGAGLIA
acrilico su tela, cm. 27 x 35




s. ten., 2014 MATTIA SINIGAGLIA
Acfrilico su tela, cm. 13 x 17




Pettirosso, 2013 NEZKA ZAMAR
Filo, cotone, dimensione variabile

Una volta, pero, venne una primavera che aveva suoni e odori diversi da tutte le precedenti, il merlo cantava ma non era pit I'antica canzo-
ne, l'iris azzurro fiori ma né sogni né figure di fiaba passavano lungo il sentiero bordato d’oro del calice.

Tutti i bambini hanno di queste sensazioni, anche se non tutti con la stessa intensita e dolcezza, e in molti di loro tutto questo ben presto
passa, € come mai si fosse verificato, e accade prima ancora che abbiano imparato a leggere le prime lettere dell’alfabeto. In altri, il segreto
dell’infanzia si conserva a lungo, e un residuo, un’eco se la portano dentro finché hanno i capelli bianchi, fino ai tardi, stanchi giorni. In tutti i
bambini, finché siano ancora immersi nel mistero, 'anima & senza posa occupata con I'unica cosa davvero importante, vale a dire loro stessi
e I'enigmatico nesso tra la loro persona e il mondo circostante. Colui che cerca e il saggio giunti agli anni della maturita ritornano a queste
occupazioni, ma per la maggior parte gli esseri umani dimenticano e abbandonano questo mondo interiore, il mondo di cio che e davvero
importante, e lo fanno assai prima e per sempre, e per tutta la vita errano nei policromi labirinti di preoccupazioni, desideri e mete, nessuna
delle quali abita nel loro intimo, nessuna delle quali li riconduce alla loro interiorita, a casa.

Tratto da: Hermann Hesse: Fiabe e leggende, Iris



Pettirosso, 2013 NEZKA ZAMAR
Filo, cotone, dimensione variabile




Ascesa al monte ventoso, 2014 Incontri, 2014 Naufragiu, 2014 OSCAR CONTRERAS
Olio su tela, cm. 28 x 31,5 Olio su tela, cm. 28 x 31,5 Olio su tela, cm. 28 x 31,5

Cerco di evocare delle ambientazioni paesaggistiche abbastanza espressive o astratte da dove far emergere figure che spesso fanno riferi-
mento alla vita in campagna, al viaggio, a situazioni tra personaggi ai quali e difficile dare un’identita definita, che mutano come fa anche il
loro intorno a seconda dello sguardo, e del momento in cui viene percepito.

Oscar Contreras



popcatepetil, 2014 OSCAR CONTRERAS
Olio su tela, cm. 200 x 150




Senza titolo, 2014 OSCAR CONTRERAS
Olio su tela, cm. 100 x 96




Installazione, 2012 - 2013 VERONICA de GIOVANELLI

16 dipinti della serie “De haruspicibus auguribusque”
Acrilico e olio su cartonlegno, cm. 24 x 25,5

La mia ricerca artistica ha come punto di partenza l'interesse per cio che ci sta attorno, in particolare il rapporto che c'é fra I'uomo e i luoghi
che abita; ovvero come I'ambiente circostante influenzi il nostro modo di vivere ma ancora di piu come noi ci relazioniamo con esso, in un
momento dove la sempre piu carente consapevolezza di cio che ci circonda ci avvicina sovente al degrado estetico, culturale e ambientale del
paesaggio.

Negli ultimi anni il mio interesse si & focalizzato soprattutto sul particolarissimo territorio della Laguna di Venezia, un luogo straordinariamen-
te prezioso e al contempo estremamente fragile.

Il titolo di questo ciclo di dipinti allude alla facolta divinatoria attribuita agli antichi sacerdoti che leggevano il futuro nel volo degli uccelli. La
veduta aerea consente di acquisire immagini che recando la traccia della stratificazione degli elementi che si sovrappongono incessantemente
agli interventi umani, prefigurando un destino di ineluttabili e forse irreversibili trasformazioni del territorio.

Veronica de Giovanelli



Dalla serie “De haruspicibus auguribusque”, 2012 -2013 VERONICA de GIOVANELLI
Acrilico e olio su cartonlegno, cm. 24 x 25,5




Dalla serie “De haruspicibus auguribusque”, 2012 -2013 VERONICA de GIOVANELLI
Acrilico e olio su cartonlegno, cm. 24 x 25,5




Tree house 2013 Una mattina d’inverno, gennaio 1996., 2013 VIRGINIA GABRIELLI
olio e stoffa su tela, cm. 150 x 100 acrilico, grafite e stoffa su tela, cm.160 x 110

Partendo dal senso di sradicamento e precarieta tipici del contemporaneo, la mia ricerca si focalizza sul sentimento di nostalgia per un rifugio/
riparo sicuro oramai piu possibile, suggerendo una nuova possibilita di dialogo e convivenza con la natura.

L'opera presentata vuole essere un invito a porre lo sguardo al di la dell'lambito quotidiano, ricordandoci che esso non ¢ solo costituito da
tempi ed immagini frammentarie e caotiche; ponendosi quindi come invito alla riscoperta del nostro habitat originario, della storia talvolta e
delle radici al di la dell’ “artificiosita” del contemporaneo.

Un momentaneo rifugio in cid che potrebbe essere parte di un immaginario collettivo sempre piu dimenticato; ma comunque presente e
necessario.

Presenza che si esprime qui, nella pittura, non solo attraverso la tematica ma soprattutto nella sperimentazione degli elementi chiave della
pittura stessa: forma, colore e materia; valendosi di quest’ ultima per sottolineare il peso dell’ “esperienza del paesaggio”.

Virginia Gabrielli



Igloo, 2013 VIRGINIA GABRIELLI
grafite e stoffa su tela, cm. 150 x 120




Una mattina d’inverno, Gennaio 1996, 2013
acrilico, grafite e stoffa su tela, cm. 160 x 110
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