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Il Museo del Paesaggio inaugura la stagione espositiva del 2015 con due mostre molto significative e che 
rientrano nella tradizione che ormai ci contraddistingue da diversi anni: la riscoperta di alcuni artisti storici del 
Novecento e la proposta di nuovi linguaggi che percorrono il mondo dell’arte contemporanea
In questo contesto, l’esposizione dedicata a Raoul Schultz, intende essere un doveroso omaggio all’artista 
veneziano che ha percorso con la sua opera, un breve ma inteso periodo creativo nella Venezia degli anni 
cinquanta e sessanta. Si tratta della prima mostra antologica di Raoul Shultz realizzata da un’istituzione pubblica 
a oltre quarant’anni dalla sua morte e ci sembrava quindi significativo colmare questa lacuna.
Più mirata al tema del paesaggio è invece la conferma che ci arriva dall’opera di Guerrino Dirindin, un artista che 
lavora nell’ambito di una ricognizione legata al tema della terra, utilizzando materiali inconsueti per esprimere 
la sua poetica narrativa.

Ma l’occasione di queste due mostre è anche il pretesto per presentare un ambizioso progetto promosso da 
Vegal che vede coinvolti nove Comuni del Veneto Orientale in un grande circuito collegato tra arte e cultura del 
territorio. 
Il Paesaggio Ritrovato, le vocazioni della Venezia Orientale è il progetto che comprende i Comuni di Caorle, 
Concordia Sagittaria, Eraclea, Fossalta di Portogruaro, Gruaro, Portogruaro, San Michele al Tagliamento, San 
Stino di Livenza e Torre di Mosto per un’ampia ricognizione che mette in circuito le idee, le esperienze e le 
proposte di ognuno. 
Si tratta di un piano di comunicazione sinergica che sarà mirato a generare economia di sviluppo per la realizzazione 
di un distretto culturale integrato tra ambiente, turismo e rete museale. Il ruolo di un amministrazione comunale 
è soprattutto quello di tutelare il proprio territorio e metterlo in relazione sinergica con le altre realtà confinanti, 
in modo da produrre una rete di connessioni e competenze tra pubblico e privato utili a condividere quell’opera 
di tutela e promozione dello sterminato patrimonio culturale e paesaggistico che attraversa il nostro procedere 
quotidiano.
È l’impegno che, con grande convinzione, confermiamo con le due esposizioni che si aprono oggi.
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‘Tempo e non tempo’ nell’opera di Raoul Schultz

Stefano Cecchetto

“...Ho cominciato a lavorare.
Quanti segreti, ho pensato ancora,
nasconde la realtà per chi ha occhi
per vedere e un pizzico di fantasia.
Un pizzico di fantasia è il sale dell’arte...”
Raoul Schultz

La prima volta che il nome di Raoul Schultz compare negli elenchi delle mostre dell’Opera 
Bevilacqua La Masa, è nel dicembre del 1953 ed è registrato in occasione della 41a 
esposizione collettiva1: Presidente Diego Valeri, Segretario Guido Perocco, nella quale 
l’artista viene presentato nella sezione Bianco e Nero con un disegno: San Nicolò dove 
sono ancora visibili le tracce di una figurazione che però si sta già orientando verso la 
ricerca e la sperimentazione di un personale astrattismo.
Alle mostre Collettive della Bevilacqua La Masa, Raoul Schultz continuerà poi ad esporre 
in modo più o meno regolare fino al 1965 – per la maggior parte nella sezione Bianco e 
Nero – ma con presenze sempre più significative e vincendo anche due Premi Acquisto 
nel 1959 e nel 1965; il 2° Premio Opera Bevilacqua La Masa nel 1961 e il 1° Premio nel 
1962, rispettivamente con le opere: Prospettiva; Struttura 1065; Nuove strutture n.11; 
e Vittoria del segno. 
Nel corso degli anni l’istituzione veneziana gli dedicherà anche diverse ‘sale personali’ 
– nel 1956 nel 1958 e nel 1959 – fino poi fino alla grande mostra retrospettiva curata da 
Toni Toniato nel 1976 quale doveroso omaggio per la prematura scomparsa dell’artista 
avvenuta nel marzo del 1971.
L’accenno agli esordi dell’artista nel contesto dell’Opera Bevilacqua La Masa, introduce 
l’opera di Raoul Schultz in un ‘clima’ che vede Venezia protagonista – nel secondo 
dopoguerra – di un percorso assai stimolante per le arti figurative; il 1948 è l’anno della 
ripresa espositiva della Biennale, una ripresa strepitosa con la grande mostra dedicata 
agli impressionisti e l’omaggio a tre pittori metafisici italiani: Giorgio Morandi, Carlo 
Carrà e Giorgio de Chirico; senza dimenticare inoltre l’esposizione della collezione 
Peggy Guggenheim al Padiglione della Grecia, la mostra sugli espressionisti tedeschi, 
e la sala dedicata al Fronte Nuovo delle Arti nella quale troviamo: Emilio Vedova, 
Armando Pizzinato, Alberto Viani, Giuseppe Santomaso e Giulio Turcato. Come ricorda 
lo stesso Enzo Di Martino nel suo esaustivo regesto sulla vicenda dell’Opera Bevilacqua 
La Masa2:

...Fu una Biennale importante – forse la più importante della lunga storia del prestigioso ente – 
perché riapriva verso l’Europa le porte della cultura artistica italiana rimaste pressoché chiuse 
– salvo alcuni sporadici spiragli – durante il ventennio fascista.
Gran parte di tale merito va a Rodolfo Pallucchini, al quale, all’indomani della liberazione, era 
stata affidata la segreteria generale della Biennale che reggerà fino al 1956...

Tutto questo fervore stimola nei giovani artisti veneziani, e non solo, una sorta di 
rivelazione: finalmente essi hanno la possibilità di vedere dal vivo, e non soltanto 
attraverso i rari libri, poco accessibili all’epoca, le opere dei protagonisti delle grandi 
avanguardie internazionali. Molti di questi giovani artisti ritroveranno poi nelle 
collettive della Bevilacqua La Masa l’occasione per esporre le loro opere in un clima di RAOUL SCHULTZ ,  Parise, 1962, (part.), collage su tela , Treviso, Collezione privata

Copertina del catalogo della 42° 
Mostra Collettiva dell’Opera Bevilac-
qua La Masa, 1954 - 55
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confronto e di scambio culturale assolutamente produttivo.
Bisogna tener conto che la Bevilacqua offriva agli artisti, oltre all’opportunità di 
importanti mostre collettive annuali, anche la possibilità per alcuni di loro, di ottenere 
gratuitamente la concessione di uno studio a Palazzo Carminati in modo da svolgere 
il proprio lavoro senza l’assillo di preoccupazioni economiche d’affitto. 
Raoul Schultz ottiene lo studio per la prima volta nel 1960 e lo conserva fino al 1964, 
in vicinanza condominiale con altri colleghi della sua generazione tra i quali: Carmelo 
Zotti, Saverio Rampin, Ennio Finzi, con il più giovane Andrea Pagnacco e con quelli 
più vecchi di qualche anno: Tancredi, Renato Borsato, Miro Romagna, Dario Paolucci, 
Riccardo Licata, Cesco Magnolato e Amedeo Renzini, con quest’ultimo continuerà 
poi negli anni una lunga amicizia e una consolidata frequentazione.
In quel procedere promiscuo, nel confronto e nello scontro delle loro solitudini 
collettive, tutti questi artisti si ritrovano a confermare – pur nelle personali differenze 
qualitative – la forte eterogeneità delle molteplici esperienze e a scambiarsi le 
reciproche idee nella trasparenza di un percorso comune.
In questo contesto è doveroso ricordare anche il lavoro portato avanti dalle gallerie 
private che hanno seguito gli artisti nella geografia di una città che determinava – già 
dai primi anni del secondo dopoguerra – alcuni punti fermi nell’itinerario dell’arte 
moderna di allora: La Galleria Venezia (poi Galleria Sandri); La Piccola Galleria; 
Il Cavallino di Carlo Cardazzo; L’Arco; La Galleria d’Arte Santo Stefano; Il Canale; Il 
Traghetto. 
La Galleria Santo Stefano lo presenta in due mostre: una personale nel 1958 con 
una breve introduzione di Berto Morucchio, nella quale l’artista espone venticinque 
disegni della serie Prospettive curve, e una collettiva del 1963 insieme a Garbizza, 
Scarpa, Renzulli e Giordani. Notevole anche l’attenzione della Galleria Il Traghetto 
e della Galleria il Canale che lo presentano in numerose mostre nell’arco di tutto il 
decennio 1960-70.
Lo stesso Schultz, insieme alla moglie Elsa De Fanto, nel 1965 tenterà l’esperienza di 
gallerista aprendo la Galleria Rialto che, oltre a promuovere il proprio lavoro, ospiterà 
alcune mostre degli amici artisti italiani e stranieri.
E’ dentro a questo clima di rinnovamento che l’opera di Raoul Schultz svela sua 
metamorfosi compositiva nel poliedrico espressionismo di nuove soluzioni estetiche, 
anche se poi – a parte la già citata vicenda dell’Opera Bevilacqua La Masa – le altre 
istituzioni cittadine non saranno certo generose di attenzione verso gli artisti locali 
che cercano di sradicare le consuetudini, e Venezia rimane quindi soltanto vetrina, 
osservatorio privilegiato per gallerie e mercanti che vengono a promuovere i 
pittori ‘foresti’. Come del resto sostiene lo stesso Toni Toniato nel suo esaustivo ed 
acuto saggio di presentazione alla mostra del 1976, nel quale individua i processi 
formativi dell’artista nell’ambito di una Venezia piuttosto distratta sui temi dell’arte 

Renato Borsato sul tetto di Palazzo 
Carminati 

contemporanea3:

“...Venezia purtroppo, è prodiga di questi torti, restia, com’è, a prendere atto delle novità, 
specie nel campo dell’arte contemporanea, verso il quale ha mostrato semmai di contrastarne 
le affermazioni, anche se poi ha potuto ospitare spesso fenomeni di maggiore e più audace 
portata, ma ciò si deve unicamente all’iniziativa di gallerie private, ben poche in verità quelle 
che poi hanno operato in tale direzione e alcune di queste già chiuse ormai o trasferite altrove 
in zone di maggiore fortuna e di più attiva e sensibile ricezione culturale e mercantile...”

La vicenda artistica di Raoul Schultz parte quindi da Venezia, ma è destinata ad arrivare 
lontano; con il suo straordinario talento nel rinnovare i temi e i soggetti del suo 
poliedrico linguaggio espressivo, l’artista esplora le diverse correnti innovative della 
scena italiana e internazionale degli anni cinquanta e sessanta, ma nello stesso tempo 
diviene il precursore di alcuni movimenti e delle scuole di pensiero che animeranno in 
seguito il panorama contemporaneo di quegli anni.
Le molte partenze che contraddistinguono il percorso artistico di Schultz hanno in 
comune la costante ricerca di una forma diversificata, o per meglio dire di una ‘forma 
dell’informale’ costantemente cercata per dare alla sua pittura, non la semplice variante 
di un tono espressivo, ma la concreta realtà di un punto di vista interiore: nell’opera di 
Schultz, ogni spazio abitato dal segno è uno spazio dell’anima.
E’ in questo periodo centrale della sua produzione artistica che diventa sempre più 
incalzante il bisogno di liberare le insorgenze creative della propria interiorità, di 
imprimere cioè sulla tela e sulla carta il segno di emozioni più autentiche e dirette, 
per poi trasferirle con urgenza nel corpo della pittura, attribuendo all’atto espressivo 
l’inevitabilità di un impulso insieme primario e vitale.
Anche il colore, diventa per l’artista un’esigenza intrinseca, è una scelta che non 
guarda a simboli, allegorie, metafore, o racconti, la sua pittura è un’azione fisica che si 
espande, e che paradossalmente potrebbe non avere mai fine. Testimonianza assoluta 
di questo suo procedere convulso è sicuramente la serie denominata: Pittura a metro, 
dove Schultz sviluppa il suo espressionismo nella condizione di un gesto perenne che 
auspica di non trovare il termine e nello stesso tempo lo determina con il taglio netto 
della forbice.
Questo suo gesto continuo potrebbe essere interpretato come l’ossessione di 
esternare, sempre e comunque, lo sviluppo di un pensiero molteplice che non può 
essere interrotto, si tratta di una scrittura multiforme che esprime variegati concetti 
e differenti punti di vista. Il gesto è quindi meditato e istintivo nello stesso tempo; 
non è lanciato sulla tela o sulla carta con la rabbia de L’Action Painting americana, 
ma è sicuramente più vicino alla poetica di Tancredi e Cy Twombly e alle consonanze 
dialettiche di Jean Tinguely e Hans Hartung. 

Copertina del catalogo della 44° 
Mostra Collettiva dell’Opera Bevilac-
qua La Masa, 1956

Copertina del catalogo della 46° 
Mostra Collettiva dell’Opera Bevilac-
qua La Masa, 1958
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Ma già nei primi disegni degli anni cinquanta, quelli presentati alle Collettive della 
Bevilacqua La Masa, tra i quali ricordiamo alcuni titoli: Cavana; San Moisè, Case; 
Poesia del segno; Il canale, il bianco e nero di Schultz trova una personale definizione 
che sembra voler manifestare tutto il suo amore per l’arte e per la sua città: le sue 
Venezie, abbozzate dal segno deciso di un profilo essenziale, restano ancora oggi 
emblematiche per riscoprire l’impatto visivo di una seduzione architettonica, 
prospettica e informale nello stesso tempo.
Dalle prime opere degli esordi fino agli ultimi quadri il suo stile rivela il vibrante 
sostegno di una materia-colore che incanta; il segno è sempre sicuro, deciso e risente 
delle turbolenze di un’architettura compositiva mirata a scrivere, più che a descrivere, 
tra spinte e controspinte, crolli e rinascite, la geografia di un itinerario segreto mirato 
a svelare la rappresentazione stabile di un divenire. 
Non esistono dichiarati filtri intellettuali nella sua pittura, l’impatto è sempre 
immediato, trasparente, Schultz non si lascia trascinare ‘nelle secche di una cultura 
retorica’ – come del resto sostiene Vincenzo Estremo nella presentazione al catalogo 
della collezione Guido Tiozzo4, ma cerca invece di assimilare i migliori contributi della 
pittura internazionale per poi restituirli, con un linguaggio personale, alla fascinazione 
del reale e alla suggestione dell’estetica.
Nelle fasi oscillatorie di questo suo periodo centrale, che possiamo individuare nel 
decennio compreso tra la fine degli anni cinquanta e l’inizio del 1970, è possibile 
assistere a una metamorfosi evolutiva dell’artista: è come se la personalità di Schultz 
abbandonasse la sua provvisoria incarnazione per l’esasperata ricerca di nuove 
identità, o meglio ancora per un’assenza di identità. Un’identità poliedrica che spazia 
dalle arti visive al cinema, dalla scrittura, all’illustrazione, per un percorso organico 
che trova il giusto respiro nell’evoluzione di una sintassi lirica e poetica. 
Le ‘contaminazioni’ con la letteratura, l’illustrazione e la conseguente passione per il 
cinema, rientrano ancora nel clima che avvolge Venezia in quei primi anni sessanta 
nel quale fioriscono amicizie e frequentazioni importanti. 
In quegli anni Schultz conosce lo sceneggiatore e montatore Kim Arcalli5, gli scrittori 
Alberto Ongaro e Goffredo Parise – a lui l’artista dedicherà un omaggio realizzando 
un collage col suo nome – frequenta Hugo Pratt ed il regista Tinto Brass per il quale, 
nel 1963 realizza le scenografie del film: Chi lavora è perduto e nel 1964 propone 
alcuni progetti per la locandina di Ça Ira il fiume della rivolta e che così lo ricorda6:

“...Raoul era indiscutibilmente il più marginale di tutti, il più radicale nelle scelte, che gli 
venivano d’istinto. Era pieno di entusiasmo, letteralmente infiammato di desideri, di voglie, 
di curiosità, un artista vero, non un intellettuale dell’arte, una posizione, la sua, all’epoca 
molto poco capita. E una persona dotata di una capacità manuale originale e anche felice. 
Per questo, nel 1963, l’ho voluto vicino, come scenografo, nel film del mio esordio, Chi 

lavora è perduto. Ho potuto operare e difendere questa scelta perché il film è stato realizzato 
completamente a Venezia, fuori dall’ufficialità cinematografica romana...”

Anche nel fumetto, che io preferisco definire illustrazione, permangono gli aspetti di 
una visione che proviene dall’impianto cinematografico e dalla struttura compositiva 
della scena, le sue tavole sono quasi uno storyboard per definire la sequenza della 
trama. Nella visione apocalittica di una New York futuribile che Schultz immagina 
invasa dagli extraterrestri e nella quale i grattacieli vengono abbattuti da un mostro 
intergalattico – l’artista sviluppa la sua fervida creatività e mette in campo tutte le 
risorse del suo personalissimo linguaggio poliedrico.
Lo stesso Toniato sottolinea questo aspetto straordinario dell’artista che indaga i 
differenti territori dell’arte senza mai scinderli tra loro, anzi mettendoli in relazione e 
focalizzando le consonanze e i legami che ne evidenziano le affinità7:

“...Tra i suoi meriti reali bisogna allora riconoscergli una disponibilità inventiva notevole, 
derivata essenzialmente dalla sua concezione di uno sviluppo creativo rivolto ai procedimenti 
mentali dell’arte che trovano il più immediato precedente storico nell’attività esemplare di 
Duchamp.
Schultz, come si è detto, ha operato in vari campi, ha realizzato azioni e comportamenti e si è 
persino impegnato in sceneggiature per film, tutti aspetti, questi, che entrano a configurare 
l’attività di un personaggio irrequieto ma animato da un fervore ansioso, spesso assai efficace. 
A tutto questo vanno aggiunti i suoi «giochi» letterari, formati da slogans, da gags sia verbali che 
grafiche, di brillante acutezza. Era interessato a ogni mezzo tecnico della visualità, ha prodotto 
scenografie per film, progetti di documentari per la televisione, e ha disegnato copertine per 
libri, manifesti, e realizzato una serie di vignette di acre parodia su certi comportamenti della 
vita moderna...”

Si tratta quindi – non di un mestiere il suo – ma di un vero e proprio comportamento 
artistico che va oltre la dimensione dell’opera intesa come prodotto finale per la sua 
fruizione reale, per un sentimento che cerca nel segno e nel colore la risposta alle 
incognite di una realtà apparente. 
Ecco perché prendono forma le suggestioni di un tempus fugit nella poetica straziante 
dei suoi Calendari, ed è qui che forse si può leggere la consapevole premonizione della 
sua fine prematura. Nel susseguirsi spasmodico dei giorni ‘strappati’ al calendario 
– e di conseguenza anche alla vita stessa – l’artista mette in scena l’inquietudine 
dell’incertezza, il tempo diventa quindi fonte di indagine continua, o meglio uno dei 
temi fondamentali intorno al quale ruota molta della sua produzione degli anni ‘60.
In quel tempo “che fugge il tempo della luce meridiana ” – come afferma lo stesso 
Schultz nel testo di autopresentazione alla sala personale del 1956 – non c’è soltanto 
la condizione di fermare l’attimo fuggente di una luce improvvisa, ma anche la 

Raoul Schultz in studio mentre lavora 
alla pittura a metro, anni ‘50

Copertina del catalogo della 50° 
Mostra Collettiva dell’Opera Bevilac-
qua La Masa, 1956
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consapevolezza che quella luce potrebbe non tornare.
Quegli affascinanti ‘collage’, con le costellazioni dei giorni in caduta libera, 
diventano forme strutturali per la sperimentazione di nuovi linguaggi espressivi; 
contemporaneamente – in un altro contesto – anche Alighiero Boetti rifletterà sui 
temi del tempo, ma con diversi sistemi e metodologie differenti che ammiccano ai 
principi dell’ordine, alle regole della natura e della matematica.
Raoul Schultz non è ancora catalogabile dentro agli schemi della futura ‘concettualità’, 
o ancor meno dell’Arte Povera, ma è comunque il precursore di un’indagine che 
visualizza il pensiero dentro alle coordinate fondamentali relative alla composizione 
e alla struttura, sulla cui base egli sviluppa sistemi aleatori più o meno complessi, dai 
quali derivano opere – in apparenza simili – ma sostanzialmente diverse.
Possiamo quindi affermare che Schultz ha in qualche modo esplorato ed esaurito già 
allora tutti i percorsi delle avanguardie del suo tempo portando avanti una ricerca 
personale che, nel giro di pochi anni, lo avrebbe condotto a riscrivere a modo suo la 
definizione di nuovi linguaggi espressivi che ancora non erano comparsi nella scena 
internazionale dell’arte. Esemplare in questo senso, un’opera del 1956, un collage 
con interventi pittorici che anticipano il graffitismo americano degli anni ‘80 ed in 
particolare l’armamentario linguistico di Jean-Michel Basquiat.
La pittura di Schultz – e più tardi quella dello stesso Basquiat – rivela un espressionismo 
tormentato che rivolge attenzione a soggetti indistinti, senza più nome né credito, 
senza rango né patria, dove le parole, i desideri le speranze, vengono annullati in una 
sorta di ‘non forma’ e tutto il processo creativo del suo operare sembra orientato a 
confermare il vortice delle apparenze. 
In queste sue spericolate incursioni nel segno c’è la determinazione dell’artista a 
superare i limiti per arrivare alla creazione di una pittura fluida, libera dagli schemi, 
di continuo aggredita, regredita, rinnegata; una pittura che scuota le coscienze, per 
provare a ritrovare, e a ritrovarsi dentro all’uomo di domani, ma anche di dopodomani. 
E’ un segno il suo,  in assenza di forma perché multiforme: composto cioè di tutte le 
forme attraverso le quali l’arte contemporanea sarà poi costretta a passare.
Ma l’opera di Schultz è anche un vasto arcipelago di isole vulcaniche e di conseguenza 
il panorama non è mai quieto, le fondamenta dell’abisso sono sempre rintracciabili 
nella sequenza nervosa delle Prospettive curve, dentro ai segni indistinti delle Nuove 
strutture, nei quali si percepisce lo sconvolgimento tellurico: i fuochi, il fumo, le piogge 
di lapilli che si depositano sulla carta a testimoniare i furori nascosti dell’inconscio. 
In questo miscuglio di linguaggi, dove il battito del mondo sembra appeso al filo della 
nevrosi, l’artista indaga sempre nuove strade e le percorre contemporaneamente, 
libero da ogni preconcetto e da qualsiasi schema precostituito. 
Nella bella presentazione al catalogo della ‘mostra omaggio’ realizzata nel 2005 
alla Galleria Flavio Stocco di Castelfranco Veneto, Dino Marangon mette in luce 

Prospettive curve, 1959 
tecnica mista su carta
Venezia collezione Tiozzo

numerosi aspetti, poco frequentati dalla critica di allora, tra i quali la contaminazione 
dei differenti linguaggi culturali che Schultz esplora nella sua continua ricerca e 
nell’approfondimento delle diverse tematiche espressive. Un punto cruciale di questa 
sua ricerca è dato anche dalla formulazione di quei: Progetti da Disegni Leonardeschi 
che l’artista propone come un interscambio possibile tra arte e scienza:

“...Per lo più immediatamente successivi sono poi i numerosi Progetti da Disegni Leonardeschi: 
un liberissimo omaggio al genio di Vinci, ma anche l’ipotesi di rivitalizzare la storia, liberandone 
gli spunti, gli impulsi, le ricchezze.
Di tali assunti scaturiscono utopistici progetti di architetture e di città che, implicitamente, 
sembrano opporre al grigiore e alla monotonia dell’edilizia di quegli anni una miriade di 
soluzioni fantastiche e favolose, oppure complessi disegni, non privi di analogie con i coevi 
collage e tecniche miste di Jean Tinguely – (ma le tavole del veneziano appaiono più sensibili 
e pittoriche, oltre che più universali, ossia meno legate a circostanze biografiche e diaristiche) 
– di ingranaggi, di cremagliere, di ruote dentate, di volani, a dare immagine ad un ideale 
universo macchinistico basato su uno sviluppo scientifico non più in opposizione alla creatività 
artistica...”8

In queste sue continue ‘premonizioni’ l’artista anticipa di nuovo i tempi di una duplice 
prospettica: da un lato la pittura, nei suoi aspetti più radicalmente “citativi”, e quindi 
il collegamento con il passato; dall’altro l’universo modernista della macchina e 
lo sconfinamento con il futuribile tecnologico. Questa conciliazione degli opposti, 
sviluppata nel corto circuito di un’analisi personale, permette all’artista di esplorare 
un mondo fisico e meccanico già indagato a suo tempo nel segno poetico delle Nuove 
strutture e in quello, decisamente più inquieto, delle Prospettive curve.
Il tempo dell’inquietudine trova un risvolto – a mio avviso –  anche nei crudi messaggi 
delle Lettere Anonime, composte con la tecnica di un montaggio apparentemente 
casuale, ma certamente pensato e voluto. Con queste sue lettere inevase sembra che 
l’artista intenda inviare un messaggio universale, quasi a pretendere la richiesta di un 
riscatto morale o a confermare la verifica incerta di un riconoscimento dovuto. Non 
troviamo qui la pianificazione ordinata e complessa della quadratura della frase voluta 
da Alighiero Boetti per i suoi Arazzi, bensì una libera scomposizione e ricomposizione 
della parola, per un’indagine personale e per una rilettura anarchica del sistema 
linguistico che si riconnette alla tipologia dei rebus e ai giochi dell’enigmistica.
E’ solo nella fascinazione dei Pentagrammi, con quei colori marcati sopra alle note 
come timbri sonori tracciati dall’impeto di un’esecuzione orchestrale, o nelle delicate 
chine, che l’inquietudine si placa nella poetica struggente di una narrazione onirica che 
rivela tutta l’ingenua dolcezza del suo essere artista. 
Dentro alle calligrafie indistinte e distinguibili delle sue chine è possibile rileggere tutta 
la poetica di Schultz, solo attraverso queste carte evanescenti sarà possibile decifrare 

Progetti da disegni leonardeschi, 1965
Tcnica mista su carta
Venezia collezione Tiozzo

Raoul Schultz nei pressi della Gal-
leria Rialto, Venezia, anni ‘60

Pentagramma,
Tcnica mista su carta
Venezia collezione Tiozzo
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la variazione sensibile del segno, tra il tempo e lo spazio, tra l’ordine e la sua armonica 
casualità. 
La smaterializzazione visiva della serie dedicata alla Toponomastica e ai Numeri anagrafici 
rimane invece l’ultimo approdo realistico alla fruizione della sua città. L’omaggio 
concettuale a quei ‘nissioleti’9, con una voluta aderenza al reale, è un atto d’amore alla 
parola scritta, alla consuetudine e al procedere inesorabile della vita quotidiana. Quel 
‘Rio Terà dei Pensieri’ che diventa Rio Terra dei Pensieri, è un monito che racchiude tutta 
l’esperienza visiva dell’artista che finalmente riesce a coincidere con l’uomo, perché il 
processo creativo parte prima di tutto dalla testa – come indica lo stesso Schultz in una 
bella fotografia che lo ritrae divertito sotto alla sua opera. 
In quest’epoca di contrasti è confortante sapere che l’artista ‘vede oltre’, che il suo punto 
di vista è sempre proiettato al di là di confini percepibili, che la sua visione delle cose 
scompone e ricompone la realtà trattenendo l’essenziale; ed è consolatorio sapere inoltre 
che l’Arte è ancora una strada percorribile e coloro che la perseguono frequentano vie 
di scorrimento vitali, perché l’artista sente la consapevolezza del corpo e della mente e 
ne rappresenta i sussulti. 
Il destino di Raoul Schultz era dunque quello di mancare inevitabilmente il proprio destino, 
e se voleva capovolgere questo presagio, non gli rimaneva che una sola possibilità: quella 
di rappresentarlo, raccontando le tante storie che percorrono il dialogo tra l’uomo e se 
stesso, tra il pensiero e i pensieri, tra l’artista e la sua arte.

Note
1. Luca Massimo Barbero, a cura di, Fondazione Bevilacqua La Masa, Cent’anni di Collettive, Edizioni 
Cicero, Venezia,1999
2. Enzo Di Martino, L’Opera Bevilacqua La Masa, Marsilio Editori, Venezia, 1984
3. Toni Toniato Presentazione al catalogo: Raoul Schultz Retrospettiva, Venezia, Galleria Bevilacqua La 
Masa, 1976
4. Fabio Ferraccioli, Vincenzo Estremo, Raoul Schultz Rio Terà dei Pensieri, Venezia, 2008
5. Franco Arcalli detto Kim, attore, sceneggiatore e montatore per il cinema, ha collaborato con grandi 
registi trai quali: Bernardo Bertolucci, Tinto Brass, Liliana Cavani, Michelangelo Antonioni e numerosi altri.
6. Carlo Montanaro, Schultz, libero e artista unico, in “La Nuova Venezia”, Venezia, 20 maggio 1998
7. Toni Toniato, Ibidem
8. Dino Marangon, L’utopia del quotidiano. Il Realismo nuovo di Raoul Schultz, in Raoul Schultz, Castelfranco 
Veneto, 2005
9. Denominazione dialettale per definire le insegne stradali che riportano i nomi della toponomastica 
veneziana.

Raoul Schultz posa sotto a una sua opera della serie: Toponomastiche, fine anni ‘60
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Lotta partigiana - L’opposizione, 1956
Disegno a china, cm. 65 x 47
Venezia, collezione Tiozzo

Ca Ira
Pennarello su carta, cm. 48 x 32,5
Venezia, collezione Tiozzo

Ca Ira
Pennarello su carta, cm. 44 x 32
Venezia, collezione Tiozzo

Ca Ira
Pennarello su carta, cm. 44 x 29,5
Venezia, collezione Tiozzo

Senza titolo
Tecnica mista  su cartoncino, cm. 35 x 50
Mestre, collezione privata 
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Vaso di fiori, 1956
Olio su tela, cm. 60 x 45
Venezia, collezione Tiozzo

Fiori, 1956
Olio su tela, cm. 70 x 50
Mestre, collezione privata
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Piazza del popolo, 1956
Olio su tela, cm. 35 x 50
Mestre, collezione privata

Senza titolo 1956
Olio su tela, cm. 40 x 50
Mestre, collezione privata
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Nudo
Olio su tela, cm. 70 x 50
Mestre, collezione privata
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Giostra, 1957
Olio su tela, cm. 75,5 x 60,5
Venezia, collezione Tiozzo
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Fumetto
Tecnica mista su carta, cm. 33 x 24
Venezia, collezione Tiozzo
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Fumetto
Tecnica mista su carta, cm. 24 x 34
Venezia, collezione Tiozzo

Fumetto
Tecnica mista su carta, cm. 24 x 34
Venezia, collezione Tiozzo
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Fumetto
Tecnica mista su carta, cm. 24 x 34
Venezia, collezione Tiozzo

Fumetto
Tecnica mista su carta, cm. 24 x 34
Venezia, collezione Tiozzo
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Senza titolo, (Ponte di Rialto), anni 50’
china su carta, cm. 50x70
Venezia, collezione privata

Prospettive curve,(San Marco), anni 50’
disegno a carboncino, cm. 90x70
Venezia, collezione privata



38 39

Venezia, 1953
Tecnica mista su carta, cm. 18 x 13
Venezia, collezione Tiozzo

Venezia, Piazza san Marco, 1953
Tecnica mista su carta, cm. 13 x 18
Venezia, collezione Tiozzo

Venezia, 1953
Tecnica mista su carta, cm. 18 x 13
Venezia, collezione Tiozzo
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Nuove strutture
Tecnica mista su carta, cm. 19,5 x 30,5
Venezia, collezione Tiozzo
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Nuove strutture
Tecnica mista su carta, cm. 70 x 100
Venezia, collezione Tiozzo

Nuove strutture
Tecnica mista su carta, cm. 70 x 100
Venezia, collezione Tiozzo
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Nuove strutture
Tecnica mista su carta, cm. 70 x 100
Venezia, collezione Tiozzo

Nuove strutture
Tecnica mista  su carta, cm. 70 x 100
Mestre, collezione privata 



46 47

Nuove strutture
Tecnica mista  su carta, 
cm. 68 x 105
Mestre, collezione privata 



48 49

Nuove strutture
Tempera su cartoncino ritelato, cm. 100 x 70
Mestre, collezione privata 

Nuove strutture
Tempera su cartoncino ritelato, cm. 100 x 70
Mestre, collezione privata 
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Nuove strutture
Pastelli su carta, cm. 30 x 44
Venezia, collezione Tiozzo

Senza titolo
Tempera su carta, cm. 70 x 100
Venezia, collezione Tiozzo
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Senza titolo
Tempera e pastelli su carta, 
cm. 50 x 70
Venezia, collezione Tiozzo
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Senza titolo
Tempera e pastelli su carta, 
cm. 30 x 135
Venezia, collezione Tiozzo



56 57

Senza titolo
Tempera e pastelli su carta, 
cm. 60 x 45
Venezia, collezione Tiozzo



58 59

Prospettive curve
Tempera su carta, cm. 100 x 70
Venezia, collezione Tiozzo

Prospettive curve
Tempera su carta, cm. 100 x 70
Venezia, collezione Tiozzo

Prospettive curve
Tempera su carta, cm. 45 x 29
Venezia, collezione Tiozzo
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Prospettive curve
Pennarello  su carta, 
cm. 100 x 70
Venezia, collezione Tiozzo 

Prospettive curve
Pennarello su carta, 
cm. 100 x 70
Venezia, collezione Tiozzo
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Senza titolo
China  su carta, cm. 44 x 29
Venezia, collezione Tiozzo

Senza titolo
China  su carta, cm. 49 x 68
Venezia, collezione Tiozzo



64 65

Senza titolo
Pennarelli su carta, 
cm. 37 x 24
Venezia, collezione Tiozzo

Senza titolo
Pennarelli su carta, 
cm. 37 x 24
Venezia, collezione Tiozzo
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Senza titolo
Tempera su tela, cm. 58 x 69
Venezia, collezione Tiozzo

Senza titolo
China  e pennarelli su carta, cm. 38 x 53
Venezia, collezione Tiozzo
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Pittura a metro
Tecnica mista su cartone, cm. 79,5 x 523,5
Venezia, collezione Tiozzo

Pittura a metro (particolare)
Tecnica mista su cartone, cm. 79,5 x 523,5
Venezia, collezione Tiozzo
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Pittura a metro
Tecnica mista su cartone, cm. 79,5 x 523,5
Venezia, collezione Tiozzo

Pittura a metro (particolari)
Tecnica mista su cartone, cm. 76 x 260
Venezia, collezione Tiozzo
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Pittura a metro, 1961
Tecnica mista  su tela, cm. 70 x 600
Mestre, collezione privata 

Pittura a metro, 1961
Tecnica mista  su tela, cm. 75 x 550
Mestre, collezione privata 
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Manifesto, 1963-64
Collage su tela, cm. 46 x 61
Venezia, collezione Tiozzo
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Calendario, 1963-64
Collage su tela, cm. 50 x 70
Venezia, collezione Tiozzo

Calendario, 1963-64
Collage su tela, cm. 50 x 60
Venezia, collezione Tiozzo



82 83

Calendario, 1963-64
Collage su tela, cm. 36 x 54
Venezia collezione Tiozzo

Calendario, 1963-64
Collage su tela, cm. 116 x 88
Venezia collezione Tiozzo
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Calendario, 1963-64
Collage su tela, cm. 116 x 88
Venezia, collezione Tiozzo

Calendario, 1963-64
Collage su tela, cm. 36 x 54
Venezia, collezione Tiozzo
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Calendario, 1963-64
Collage su tela, cm. 50 x 70
Venezia, collezione Tiozzo

Calendario, 1963-64
Collage su tela, cm. 50 x 70
Venezia, collezione Tiozzo
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Calendario, 1963-64
Collage su tela, cm. 38x 54,5
Venezia, collezione Tiozzo
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Calendario, 1963-64
Collage su tela, cm. 70 x 100
Venezia, collezione Tiozzo
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Calendario, 1963-64
Collage su tela, cm. 30 x 40
Venezia, collezione Tiozzo

Calendario, 1963-64
Collage su tela, cm. 30 x 40
Venezia, collezione Tiozzo
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Calendario
Collage su tela, cm. 81 x 100
Mestre, collezione privata 

Calendario
Collage su tela, cm. 70 x 100
Mestre, collezione privata 
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Calendario, 1963 - 64
Collage su tela, cm. 73 x 60
Mestre, collezione privata 

Calendario, 1967
Collage su tela, cm. 100 x 70
Mestre, collezione privata 
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Pentagramma, anni ‘60
Tecnica mista  su carta, cm. 30 x 21
Venezia, collezione Tiozzo

Pag. 97 - 98 
Pentagrammi, anni ‘60
Tecnica mista  su carta, cm. 30 x 21
Venezia, collezione Tiozzo

Pag. 74-75 
Pentagramma (part.), anni ‘60
Tecnica mista  su carta, cm. 30 x 21
Venezia, collezione Tiozzo

Pentagramma, anni ‘60
Tecnica mista  su carta, cm. 30 x 21
Mogliano, collezione privata 
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Senza titolo, 1968
Collage su tela, cm. 100 x 70
Mestre, collezione privata 

Progetti da Disegni Leonardeschi, 1965
tecnica mista su carta, cm. 21x31
Venezia, collezione privata 
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Toponomastica, 1965
Olio su tela, cm. 50 x 70
Mestre, collezione privata 

Toponomastica, 1965-68
Olio su tela, cm. 45 x 60
Mestre, collezione privata 
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Toponomastica, 1965-68
Olio su tela, cm. 25 x 40
Mestre, collezione privata 

Toponomastica, 1965-68
Olio su tela, cm. 80 x 60
Mestre, collezione privata 
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Toponomastica, 1965-68
Olio su tela, cm. 80 x 60
Mestre, collezione privata 

Toponomastica, 1965-68
Olio su tela, cm. 70 x 100
Mestre, collezione privata 
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Numeri anagrafici, 1967-68
Olio su tela, cm. 25 x 35
Mestre, collezione privata 

Numeri anagrafici, 1967-68
Olio su tela, cm. 25 x 35
Mestre, collezione privata 
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Senza titolo
Olio su tela, cm. 30 x 50
Mestre, collezione privata 

Lettere anonime, anni ‘60
Collage, cm. 25 x 38
Mestre, collezione privata 
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Lettere anonime, anni ‘60
Collage, cm. 29 x 40
Mestre, collezione privata 

Lettera anonime,  anni 60. 
Tecnica mista su carta intelata, cm. 29,5 x 40,5
Padova, collezione privata
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Senza titolo, 1968
Tecnica mista  su carta, cm. 50 x 70
Venezia, collezione Tiozzo 

Senza titolo, 1968
Tecnica mista  su carta, cm. 50 x 70
Venezia, collezione Tiozzo 
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Senza titolo, 1968
Tecnica mista  su carta, cm. 50 x 70
Venezia, collezione Tiozzo 

Senza titolo, 1968
Tecnica mista  su carta, cm. 50 x 70
Venezia, collezione Tiozzo 
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Raoul Schultz

Tuttavia seguendo la fase del periodo delle “nuove strutture” è ravvisabile, qui, un altro riferimento, più  per adesione a 
un clima comune che per influenza stilistica, ma chiaramente connesso al mondo  espressivo, se non alla stessa qualità, 
dello straordinario Tancredi, altro indimenticabile artista “veneziano”, con cui peraltro Schultz consumava, spesso, 
l’insonnia di un fervore creativo in lunghissime  veglie notturne. Sono gli anni, appunto, dell’incontro con Tancredi, della 
“brigata”, formata da Renzini e Blenner, e da  altri artisti, allora, irridenti girovaghi di una poesia “maudite”, celebrata fra 
anguste calli e ritrovi d’osteria. 
Emerge dalle opere di Schultz, una gioia insopprimibile, il segno di una ironia demistificante, l’intento  di una trasgressione 
che non vuole essere soltanto dissacratoria, se, appena dopo il ‘60, egli realizza  la prima serie di partiture “riscritte”, 
esposte qualche anno dopo, all’incirca nel ‘63, insieme ai primi  calendari “strappati”. Più completa questa produzione 
sarà poi esposta, nel ‘65, alla Galleria Il Canale,  insieme a un gruppo di lavori di Bruno Blenner. 
Con queste esperienze, l’accostamento a certi modi del novorealismo francese, e più particolarmente a Raymond Hains, 
il più teorico ed inventivo di quel gruppo - che per esempio a Mimmo Rotella, o ad  altri artisti italiani, cui è stato 
avvicinato - stabiliva un indirizzo di ricerca certamente più mentale, riconducendo così la stessa gestualità profanatoria 
del dadaismo ad indagare alcune funzioni rigenerative, implicite nella tecnica dell”’assemblage”, nella riformulazione del 
“ready-made”. Infatti il gesto non è fine  a se stesso, congelato nel riporto, in questo senso abituale, dello “strappo”, bensì 
diventa termine di una iterazione, apparentemente insensata, assurda, di una serialità che non si conclude. I fogli del 
tempo, staccati uno per uno, prestano il segno della cifra a una vivace articolazione spaziale, componendo “insiemi” di 
raffinata invenzione grafica, di elegante impaginazione, tutt’altro che simbolica. Anzi l’asetticità della trama, - in quanto la 
cifra non assume alcun rilievo semantico, ma è soltanto un “dato”, linguisticamente rapportato alla propria processualità 
formativa - permette la scansione di variazioni spaziali, di una grammatica visiva di notevole operatività formale. Accanto 
a questa serie di lavori  Schultz realizza una produzione assai diversa - sia pure utilizzando lo stesso materiale di base – 
con la quale egli sembra intenzionalmente ignorare il ruolo specifico di quei “dati” di calendario, puntando in modo più 
esplicito verso una destrutturazione di tale codice, frammentando la figura di ogni cifra, servendosi dei numeri come 
brani grafici di una operazione combinatoria, analogamente a quanto avveniva, con altri materiali, per la poesia visiva. 
Il materiale, svincolato da ogni risonanza emozionale, si consegna all’inventiva di Schultz che riesce ad enuclearne le 
possibilità ritmiche, la processualità formale come pratica specifica, controllata e analizzata in tutte le sue componenti 
generative. L’approccio  a una fase prettamente concettuale sarà la conseguenza successiva delle sue ricerche, evidente 
nella produzione del ricalco di scritte topografiche, preceduta, appunto, ancora, nel ‘68, dalla nuova serie  di “numeri” 
anagrafici. 
L’ipotesi di una sottile ironia, quasi di una rivalsa personale su quei “significati” datati del tempo, la parodia dell’usura 
o l’intenzione di un ribaltamento della dimensione temporale nella concretezza invece di una spazialità riduttiva, non 
sono certo da scartare. Ma ovviamente come era, allora, diversa la sua  ricerca sulle “lettere” rispetto all’esempio delle 
“Iettres éclatées” di Hains, così, qui, l’uso che egli fa del  repertorio topografico rispetto a certe parallele soluzioni sui 
numeri di Kounellis, dimostra fino a che  punto egli abbia portato avanti un procedimento insieme di ricalco oggettivo e di 
riduzione linguistica  dei propri mezzi, al limite di una elementarietà tautologica, coincidendo quelle operazioni o “gesti” 
con  “gesti” e operazioni della vita. 
La serie di “Toponomastica” è da ricondursi agli inizi del ‘68: si tratta di una ricognizione che è, da un  lato, un restauro 
testuale di “viaggi” dell’immaginario e del vissuto, cioè la “storia” d’una città si intreccia con quella autobiografica 
dell’artista. l’itinerario è rigorosamente documentato dalle scritte riportate con estrema fedeltà. Tuttavia l’aspetto di 
sottile simulazione, di ironica contestualità, quasi un falso  ricalco, sia nel ricupero della tecnica che delle forme, riconduce 
a testimoniare la processualità, dall’altro, dell’operazione compiuta, delle sue varianti, in una analisi dunque degli atti 
dell’artista, come autoriflessione sugli strumenti della propria concreta consapevolezza creativa. 
La “scritta” è riportata sulla citazione, anzi replicata, spostando o sovrapponendo le lettere che la compongono, in una 
ripartizione tutt’altro che casuale, di cui emerge quel “flash”, ricordo o scoperta, di estrema lucidità, il quale se ne 

ANTOLOGIA CRITICA

Cimitero, 1958
disegno a china, cm. 50x70
Venezia, collezione Tiozzo
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In memoria di Raoul Schultz 

Non ci par dubbio che Raoul Schultz, non da molto scomparso, sia stato un personaggio singolare quanto 
spontaneo e se il suo nome non si è diffuso come avrebbe potuto e dovuto, ciò è dipeso dalle circostanze sempre 
imprevedibili di cui è così abbondantemente prodiga l’esistenza quotidiana ed in ispecie quella degli artisti. 
Timido, seppure volontariamente un pochino spaccone, questo era il suo modo di difendersi dalle circostanze di 
varia natura che, individui e cose, provocano giornalmente. Di aspetto apparentemente florido, quasi rubicondo, 
nonostante il naturale pallore, nei suoi frequenti istanti di estro, inondava il suo occasionale interlocutore con 
un fiume di parole fra le quali non sempre era facile orizzontarsi, benché se ne indovinasse talvolta il nesso. 
Come artista, sua caratteristica tipica e fondamentale era una insopprimibile ed insaziata ansia di ricerca e di 
assoluto. Ricerca quindi mai paga di se stesso e che lo guidò progressivamente ad esprimersi a mezzo di segni 
grafici dal misterioso significato simbolico. Così di avida curiosità in curiosità, Schultz identificò, fra le sue fonti di 
ispirazione più congeniale, la toponomastica delle località veneziane. Appare evidente che quel nero su bianco, 
suggestionò a lungo e definitivamente il nostro artista. Essendo per noi un chiodo fisso quello, secondo il quale 
nessun suscitatore d’immagini scompare prima di essersi compiutamente espresso, non staremo a chiederci 
ciò che avrebbe potuto fare ancora Schultz, se fosse sopravvissuto. Masaccio caso-limite per quanto riguarda 
la precocità in pittura e Tiziano in materia di longevità ne sono, fra altri innumeri esempi, i più grandi e solenni. 
Sicché non ce la sentiamo di sicuro, contrariamente alle teorie di studiosi d’arte anche autorevoli, di chiederci 
quali altri problemi avrebbe potuto affrontare il pittore veneziano se non soccombendo ad un male inguaribile, 
fosse riuscito a sopravvivere invece di scomparire a meno di quarant’anni come gli avvenne. Secondo noi, a 
conclusione delle sue varie esplosioni in un campo e nell’altro, Schultz aveva toccato il fondo - o il tetto come si 
preferisce definirlo - delle sue esigenze estetiche e delle sue altre aspirazioni. Egli dimostrò ben presto di aver 
capito l’anacronismo del persistere di un superatissimo vedutismo veneto che aveva da tempo esaurito ogni sua 
ragion d’essere. 
Va sottolineato che la sua non fu l’espressione di una gratuita bizzarria mercé la quale avesse tentato di tagliare 
i ponti col passato e teso così a distinguersi dal linguaggio collettivo di tanto caduco anonimato. Non fu, in 
sostanza, il furore di apparire nuovo se insolito, ma una sua intima esigenza. Altrimenti, come avrebbe scelto e 
perché la strada più sobria eppur difficile, severa ed addirittura talvolta astrusa anziché affidarsi alla sua perizia di 
mano la quale gli avrebbe consentito di realizzare agevolmente, senza sforzo né mentale né d’altra natura, quegli 
orrori che sono comunemente considerati cose piacevoli. 
Una cosa è comunque certa ed è che, a parte il suo esplicitamente dichiarato anticonformismo, Schultz ha 
impersonato una individualità precisa, senza addentellati con le consuete manifestazioni figurative. Quindi una 
personalità definita, che non è dir poco. E se chi lo ha frequentato poco o tanto, sente che con la sua assenza di 
artista militante qualcosa manca al panorama dell’arte veneziana in genere, è segno che egli ha tracciato un solco 
di cui solo la storia potrà misurare la profondità. 

Leone Minassian 

Leone Minassian, Presentazione catalogo mostra Galleria iI Traghetto, Venezia, 1975. 

appropria per una esibizione altrettanto effimera e definitiva. Sorprendente appare la stessa serie di “lettere anonime”, 
un “divertissement” ironicamente acre, che mima, in chiave di parodia, i procedimenti della poesia visiva, alterandone 
le funzioni. Oppure la serie  dei “pentagrammi”, riscritti e cancellati, dove si collocano macchinose costruzioni, progetti 
utopici di  una tecnologia antica o inutilmente utilizzabile. E ancora pagine di calendari, di numeri anagrafici, di  lettere, di 
scritte stradali, di progettazioni urbane, tracciate sulla carta o sulla tela, partiture della propria “storia”, segni su tele senza 
supporto, mezzi di una povertà comunicativa essenziale. A tutto questo si deve il riscontro di una fluidità emergente del 
pensiero, di una inventiva che si carica di un divenire carico dell’operazione artistica, cioè più speculativo e analitico dei 
modi e della natura dell’arte.  Sussiste nella sua opera una nozione di creatività Iudica che dietro il pretesto talvolta di un 
“hasard”, gioioso ed irridente, mescola tecniche e linguaggi, col compito di destrutturare i processi della comunicazione 
di massa, di liberare la creatività. Schultz doveva avere precisa coscienza di tale impegno nel  suo lavoro, del suo ruolo di 
artista nella realtà d’oggi, ma anche del valore del segno di una individualità sempre più messa a confronto con le cause 
drammatiche della sua conflittualità storica e che cercava dunque di sfondare il diaframma, arte-vita, linguaggio-gioco, 
per vivere la dimensione di una prassi totale, sia in senso estetico che sociale. 

Toni Toniato 

Toni Toniato, Presentazione catalogo mostra Galleria iI Traghetto, Venezia, 1975. 
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Schultz, la rivoluzione dimenticata 

In qualche galleria pubblica o in un museo del Veneto si farà strada forse, un giorno, l’idea di far riscoprire al pubblico 
l’arte dissacratoria di Raoul Schultz (al secolo, Brandinelli) fiorita a Venezia tra la fine degli anni ‘50 e il 1971, quando il 
pittore moriva a quarant’anni non ancora compiuti, quasi vecchio all’apparenza per il suo fisico pesante, roso dal male 
di un’esistenza autodistruttiva. Sapeva ancora, però, essere tagliente nella sua tragico-bonaria ironia, e sempre acuto e 
preciso nel mettere in discussione gli eventi della Biennale, o anche il suo stesso fare rivoluzionariamente innovativo, 
motivo di rigetto per i sani tessuti carnosi di Venezia. Solo a non conoscerlo, quindi, poteva sembrare patetico, con quel 
procedere stanco, a braccetto della sua Elsa e il bastardino al guinzaglio, a lento passo tutti e tre con il medesimo oscillare 
ritmato. 
Tutto ciò potrebbe aprire un discorso fatto di un’enormità di cose su quel suo arrivare dove non c’era ancora nessuno, o 
condividere le esperienze dei migliori, com’è avvenuto con Tancredi, salvo a mollarle lì per lì e passare subito ad altro. E 
tutto aveva una sua ragione. Le prospettive curve, per prime, risentivano certamente della scienza del cielo, la cosmografia 
assorbita dal padre ufficiale di marina (che l’aveva fatto nascere sull’isola di Lero, nell’Egeo allora italiano, e che affondò 
con la sua nave nel ‘41). Un giorno glie’l ho detto, e la sua risposta è stata uno dei soliti sorrisi fauneschi e la proposta di 
un”’ombra”: centro! I découpage di poco posteriori nacquero assieme a quelli del Nouveau Réalisme, ma Raoul li lasciò 
perdere. I collage di foglietti di calendario (opere attualissime anche ora) e le lettere anonime composte con rapporti esatti 
di spazi e masse di lettere ritagliate e punti di colore studiatissimi, sono capolavori di grafica. 
Le toponomastiche, infine, sono paesaggi criticamente più avanzati di Venezia, fatti solo - come sono di accurate riproduzioni 
a pennello delle inconfondibili targhe dipinte sui muri, con i nomi delle calli e dei campi, e le sovradipinture fuori registro. 
Potrebbero essere una suggestione, ma io credo di percepire anche in tutto quel loro bianco e nero una luce disperata. 

Ennio Pouchard 

Ennio Pouchard, Schultz, la rivoluzione dimenticata, “Il Gazzettino”, Venezia 11 aprile 2005.

Ricordo di Raoul Schultz 

Rivedo le lettere, i numeri, i collages di ritagli di parole, e collego le fantasie toponomastiche alla presenza di Schultz, alla 
sua sorridente cordialità di veneziano, che indicava tanti aspetti della sua città attraverso una serie di allusioni simboliche: i 
nomi delle calli, dei ponti, delle fondamenta s’intrecciano coi numeri cabalistici e con le assurde scritture, tra pallide nebbie 
che sfumano nello spazio e le calligrafie vigorose dei messaggi cifrati. Che cosa voleva dire il nostro Raoul, flemmatico 
anche nel parlare, ma col pensiero rivolto altrove? Tante cose, che non avremmo mai capito, che fluttuavano nell’aria, che 
si consumavano come il fumo delle sigarette, allontanandoci pigramente dalla realtà. o meglio dalla surrealtà in cui Raoul 
sapeva evocare fantasmi, relitti di ricordi, frammenti d’intuizioni poetiche, Venezia poteva essere interpretata anche così, 
con amorosa ironia, in un gioco bizzarro di parole incrociate o di segni, che indicavano itinerari segreti, tante volte percorsi 
nelle notti avventurose. 
E, tra questi, il più misterioso, che aveva avuto per meta la morte inattesa. 

Giuseppe Marchiori 

Giuseppe Marchiori, Presentazione catalogo mostra Galleria iI Traghetto, Venezia, 1975.
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Raoul Schultz (Raoul Brandinelli) è nato a Lero (Egeo) il 27 maggio 1931. 
Figlio di un ufficiale di marina, trascorre la propria infanzia in varie città a seguito dei continui trasferimenti 
del padre.  
Nel 1941 il padre muore nell’affondamento della sua nave. 
Rimasto orfano il giovane Raoul è costretto a continuare i suoi studi in vari collegi: a Udine, a Ponte di Brenta, a Tarvisio, 
a Bassano del Grappa, male adattandosi alla nuova situazione. Egli si mostra infatti insofferente alla disciplina severa e 
sovente fine a sé stessa di tali istituzioni. Inoltre, in quegli anni di guerra si trova talora ad assistere a gravi episodi, quali 
gli eccidi dei partigiani e della popolazione ribellatesi all’oppressore nazifascista avvenuti nel 1944 a Bassano: fatti che gli 
ispireranno una prima serie di disegni e di dipinti. 
Tornato a Venezia nell’immediato dopoguerra si dedica con maggior assiduità alla pittura, creando una serie di disegni 
e di dipinti sul tema della guerra e della lotta partigiana, oltre a una serie di paesaggi, di figure e di nature morte di 
impronta espressionista. 
In questi stessi anni egli si avvicina al mondo del fumetto, stringendo amicizia con Hugo Pratt e gli altri disegnatori attivi 
attorno al giornale “L’Asso di Picche” edito a Venezia. 
Ha inoltre modo di conoscere e di frequentare alcuni tra i migliori giovani artisti allora attivi a Venezia, come Tancredi, 
Amedeo Renzini, Bruno Blenner, Ennio Finzi, Saverio Rampin, e Riccardo Licata. Nel frattempo si avvicina anche al mondo 
del vetro di Murano, collaborando con una serie di disegni e di progetti alla Fucina degli Angeli di Egidio Costantini. 
Intanto, per guadagnare, lavora alla Mostra del Cinema di Venezia, svolgendo vari mestieri: fattorino, aiuto operatore, 
collaboratore all’ufficio stampa. Ha cosi modo di avvicinare e di conoscere registi, attori, e altri operatori attivi 
nell’ambiente del cinema, legandosi di amicizia con Franco Arcalli, meglio noto con il nome di Kim, assunto durante la 
Resistenza, in seguito celebre sceneggiatore e montatore, e con il regista Tinto Brass. 
Nel frattempo esordisce nel 1953 alla annuale Collettiva della Fondazione Bevilacqua La Masa dove esporrà in seguito 
con assiduità. 
In questo periodo realizza i suoi Fumetti e una serie di opere sulla Prospettiva curva che esporrà nel 1958 in una 
personale alla Galleria Santo Stefano. In queste opere, anche in relazione alle nuove scoperte della scienza, verrà 
superando ogni referenzialità esterna tramite una sempre più libera espressività segnico-gestuale. 
Nel 1959 tiene una personale presso la Galleria Comunale di Arte Contemporanea di Portogruaro. 
Nel 1960 ottiene il secondo premio per il Disegno all’annuale Collettiva della Bevilacqua La Masa, dove l’anno successivo 
si classificherà al l° posto. 
Nel 1962 espone alla Galleria Il Canale, a Venezia e alla Galleria 2000 di Bologna. 
Nello stesso anno risiede per qualche tempo a Roma, dove raggiunge Arcalli e Tinto Brass e dove frequenta l’ambiente di 
Cinecittà divenendo amico di Goffredo Parise e di Giulio Turcato e avendo la possibilità di conoscere artisti d’avanguardia 
come Dorazio e Perilli. Ben presto però il mondo della capitale lo disillude. 
Ritornato a Venezia, nel 1963 collabora come scenografo al film di Tinto Brass In capo al mondo, poi uscito, dopo 
problemi con la censura, con il titolo di Chi lavora è perduto, ricevendo, per questa sua collaborazione, anche un premio 
governativo. 
L’anno successivo collabora come consulente ai costumi al film: “Il Disco volante” dello stesso regista. 
Intanto va sperimentando nuove soluzioni artistiche, in particolare realizza un’ampia serie di collages: i Calendari con 
i quali reinterpreta in modo personale i metodi di appropriazione e di valorizzazione estetica del reale propugnati dai 
Nouveaux Rèalistes transalpini. 
Realizza inoltre alcune performances contestative, polemiche, dissacranti e autoironiche, di cui però non è rimasta 
documentazione, tranne un documentario girato da Marino Varagnolo in cui Schultz sembra guidare gli spettatori lungo 
itinerari della Venezia periferica ed emarginata. 
Successivamente crea i suoi Pentagrammi: fogli da musica e spartiti con brani famosi e popolari sui quali va apponendo 
le proprie liberissime annotazioni e i propri colori. 
Pressoché contemporaneamente crea inoltre la serie dei Progetti da Disegni Leonardeschi: complesse composizioni di 
architetture e macchinari utopici. 
Nel 1965 Schultz sposa Eisa De Fanto e assieme a lei, anche per contrastare il disinteresse nei suoi confronti da parte 

NOTE BIOGRAFICHE 

Schultz, libero e artista unico. Il ricordo di Tinto Brass 

Di quel Raoul Schultz artista pre-pop, lucido e ironico, disincantato ma al tempo stesso incompreso  precursore, che 
molto probabilmente deve alla sua venezianità anche l’inconscio auto-annientamento  che lo ha portato alla morte 
prematura. “Eravamo in diversi, anarchico-incazzati, in quegli anni a caval-  lo tra i ‘50 e i ‘60. E se io sfioravo altri gruppi 
più istituzionalizzati politicamente, i miei amici di allora  erano, invece su posizioni di puro, anarchico disincanto. C’era 
Kim Arcalli, che poi si è ricavato una  posizione importante nel cinema come sceneggiatore e montatore. C’era Amedeo 
Renzini, il più vecchio del gruppo che qualche soddisfazione, tra mostre e premi, ha poi anche ottenuto. C’erano Tancredi  
e Lucatello. E c’era Raoul. Ci trovavamo la sera, senza progetti, il gruppo non era omogeneo: Renzini,  ad esempio lavorava 
alle poste e aveva problemi di cartellino da timbrare. Perché poi si tirava l’alba.  Passando di bacaro in bacaro nella Venezia, 
per scelta, non ufficiale, quella minore dei locali più popolari. Cia-  colavamo all’infinito: un’amicizia peripatetica, in termini 
socratici”. Abbiamo chiesto di rievocare quel-  l’uomo e quegli anni a Tinto Brass, il “sopravvissuto” di quel gruppo d’amici 
e, in quanto tale, l’unico che  continua a esprimersi in assoluta indipendenza di scelte, che continua a lavorare ai limiti 
dell’auto-  emarginazione. 
“Raoul era indiscutibilmente il più marginale di tutti, il più radicale nelle scelte, che gli venivano d’istinto. Era pieno di 
entusiasmo, letteralmente infiammato di desideri, di voglie, di curiosità: un artista vero,  non un intellettuale dell’arte, una 
posizione, la sua, all’epoca molto poco capita. E una persona dotata  di una capacità manuale originale e anche felice. Per 
questo, nel 1963, l’ho voluto vicino, come scenografo, nel film del mio esordio, Chi lavora è perduto. Ho potuto operare 
e difendere questa scelta per-  ché il film è stato realizzato completamente a Venezia, fuori dall’ufficialità cinematografica 
romana.  Abbiamo anche ricostruito degli ambienti e Raoul si è rivelato sin da subito un vero professionista:  affrontava 
le situazioni improvvisando con invenzioni inaspettate e insospettate. Arrivando perfino a  sorprendersi quando, digiuno 
della burocrazia, si è trovato ad incassare ulteriore denaro dal ministero  che aveva attribuito al film il premio di qualità”. 
Il cinema. Forse è apparso all’orizzonte di Schultz come quella possibilità di stabilizzazione che aveva  da sempre cercato. 
Parecchie sue opere sono appartenute, speriamo continuino ad appartenere a col-  lezioni di personaggi del mondo dello 
spettacolo. Secondo qualche biografo avrebbe addirittura pensato alla regia. 
“Non mi risulta - dice Brass. lo avevo allora un altro progetto, una sorta di gioco dell’oca che si svolge-  va attraverso le 
osterie veneziane e volevo che continuasse a lavorare con me. Ma non se ne fece nul-  la. Raoul rimase per un certo 
periodo a Roma. Era quasi stabile a casa mia, nella baracca di legno alle  pendici, di Villa Borghese dove ho abitato a lungo. 
Ricordo delle serate divertentissime con tanti amici.  A Roma ha coltivato rapporti che potevano facilitare un inserimento, 
ma si è rapidamente disilluso e  rapidamente allontanato. Rientrando si è acuito in lui quel fatalismo tutto veneziano che 
vada tutto al  diavolo, peggio per altri se non mi capiscono “. E qui Brass utilizza quella tipica espressione gergale 
(facilmente intuibile ma difficilmente, riferibile fuori dai momenti, dialogico-dialettali) che definisce quel-  la filosofia: 
una filosofia che, permeandosi di disperazione, consente però di anche di confidare nella  presunta leggerezza dell’alcool. 
Malgrado continuasse a lavorare e malgrado fosse legato ad amici galleristi (innumerevoli, negli ultimi anni, le personali, 
in particolare alla “Traghetto” di Gianni De Marco), il  ritorno di Schultz a Venezia non fu né rasserenante né consolatorio. 
“Raoul era molto legato a Renzini. Amedeo non era - non vorrei essere frainteso - un cattivo maestro. Solo che aveva un 
fisico che gli  permetteva ogni eccesso vitale e spericolato, cosa che non era invece consentita a Schultz che, col  passare 
degli anni, si è ritrovato prematuramente in una condizione ormai irreversibile”. “. 

Carlo Montanaro 

Carlo Montanaro, Schultz, libero e artista unico, “La Nuova Venezia” Venezia 20 maggio 1998
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delle istituzioni e del mercato, apre la Galleria Rialto, nella quale propone, oltre alle proprie opere, le esperienze 
d’avanguardia dei suoi amici italiani e stranieri. 
Nel 1966 tiene una personale alla Galleria Il Traghetto di Gianni De Marco, dove esporrà anche nel 1967 e 1970. 
In quegli stessi anni crea la serie delle Toponomastiche: accurate riproduzioni pittoriche delle inconfondibili targhe 
dipinte sui muri di Venezia con i nomi delle calli, dei campi, dei ponti. 
Successivamente esegue gli analoghi e ancor più rigorosi Numeri anagrafici. 
Il suo disagio esistenziale va intanto intensificandosi come verrà testimoniato dal ciclo delle sue allusive Lettere 
anonime. 
Raoul Schultz, pur da tempo malato, muore all’improvviso il 12 marzo 1971. 
Nel 1975 la Galleria Il Traghetto organizza una mostra postuma. 
Un’ampia retrospettiva dell’opera di Schultz verrà realizzata l’anno successivo a cura di Toni Toniato, presso l’Opera 
Bevilacqua La Masa.
Ulteriori mostre dell’opera di Schultz verranno realizzate nel 1988 dalla Galleria del Cavallino di Paolo Cardazzo, nel 1998 
dalla Galleria San Pantalon e nel 2005 dalla Galleria Flavio Stocco di Castelfranco. 
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1953 - Collettiva Bevilacqua La Masa - Venezia 
1954 - Mostra Premio Paradiso - Giardini della Biennale - Venezia  
1954 - Collettiva Bevilacqua La Masa - Venezia 
1955 - Biennale dei Giovani - Gorizia 
1955 - Collettiva Bevilacqua La Masa - Venezia  
1956 - Premio Burano - Venezia 
1956 - Premio Bassanin - Mostra del disegno - Udine  
1956 - Mostra della Resistenza - Bologna 1956 
1956 - Galleria d’Arte San Vidal - Venezia (Mostra: Morasco - Scultz - Pagnacco) 
1956 - Opera Bevilacqua La Masa - Venezia (Mostra personale), espone disegni costruiti con un segno incisivo, sovrapposto,  
incrociato, tra cui, “Barche”, “San Giorgio”, “Dogana”, “Canale”, che già preludono alle sue prospettive curve. Il catalogo riporta  
un’autopresentazione. 
1957 - Collettiva Bevilacqua La Masa - Venezia 
1957 - Galleria d’Arte R - Verona (Mostra Cantoni - Morasco - Pagnacco - Schultz) espone: “Metropoli”, “Doch Italia”, “Giardino  
di Berlino”. 
1957 - Museo di Brooklyn - USA Espone con il gruppo della Fucina degli Angeli, due forme in vetro: “Incontri plastici” e una serie  
di disegni di vigorose prospettive. 
1957 - 400 Opere Veneziane - Basilea Espone una sua lacca e la bottiglia azzurra realizzata nell’attività della Fucina degli Angeli.  
1958 - Biennale dei Giovani - Gorizia 
1958 - Opera Bevilacqua La Masa - Venezia (Mostra personale. Espone 25 disegni sul tema delle “prospettive curve”, secondo  
le ipotesi di una sua teoria di spazio curvo, rotatorio, dimensionale) 
1958 - Galleria d’Arte S. Stefano - Venezia (Mostra personale. Espone 20 disegni con la presentazione di Berto Morucchio. Risal-  
ta l’opera “Il Cimitero” e un gruppo di lavori sul tema “Tetti”).
1959 - Collettiva Bevilacqua La Masa - Venezia (Espone dei disegni a macchia o a linee fitte e incrociate di ordine già neopla-  
stico. Con “Prospettive” ottiene un premio-acquisto) 
1959 - Galleria Comunale d’Arte - Portogruaro (Mostra personale. Espone disegni e un gruppo di dipinti sulle “prospettive cur-  
ve” di cui mette in evidenza la struttura geometrica-spaziale) 
1959 - Opera Bevilacqua La Masa - Venezia (Mostra personale. Espone disegni e dipinti su vari temi formali con la presenta- 
zione di Virgilio Guidi) 	 . 
1959 - Premio Mestre - Mestre (Ottiene con l’opera “Composizione”il premio acquisto Forst)  
1959 - Mostra Triveneta - Padova 
1959 - 100 mostra UCAI - Venezia 
1960 - Galleria d’Arte Rossoni - Trieste (Mostra personale. Espone pitture e disegni presentato da Umbro Apollonio. Nella pittu-  
ra il segno costruisce delle trame astratte di intenso rilievo ritmico e cromatico) 
1960 - Collettiva Bevilacqua La Masa - Venezia (Espone dei lavori da cui emerge, attraverso segni scattanti di bianchi, rossi,  
azzurri, neri, un linguaggio limpido e calligrafico come una scrittura misteriosa, una euritmia astratta, ma ricca di risonanze inte-  
riori) 
1961 - Galleria d’Arte Il Canale - Venezia (Mostra: Baldan-Baldessari-Casaril-Casellati-Franzoi-Plessi-SchuItz- Toffolo-Zotti. Espo-  
ne un grande foglio colorato secondo la tessitura di un ductus variamente modulato, vibrante di toni e di iterati ritmi) 
1961 - Galleria d’Arte Linea - Venezia (Mostra: Licata-Memo-Schultz- Tancredi-Zimmermann-Palminteri-Greco. Espone delle ver-  
sioni sulle “Nuove Strutture”, vivaci ritmi d’una cadenza fantasiosa, di una dinamica coloristica imprevedibile) 
1961 - Premio Mestre - Mestre (Mostra: Matisse-Derain-De Chirico-Guidi- Vedova-Schultz e altri) 
1961 - Galleria d’Arte Venezia - Venezia (Mostra: Matisse-Derain-De Chirico-Guidi-Vedova-Schultz e altri)  
1962 - Collettiva Bevilacqua La Masa - Venezia 
1962 - Galleria d’Arte 2000 - Bologna (Mostra Personale. Espone dipinti e pitture con la presentazione di Mario Deluigi. In gran  
parte le opere appartengono alla fase delle “Nuove Strutture”; più accentuata la smaglianza simultanea dei colori, l’orchestra-  
zione di trame luminose di raffinata astrazione) 
1962 - Galleria d’Arte Il Traghetto - Venezia (Mostra personale. Espone soltanto dipinti, presentati da Berto Morucchio. Ovali, cer-  
chi quali orbite calamitanti una gestualità che si addensa in una materia splendente. Queste parabole cromatiche si iscrivono sui  
fondi neutri, le loro traiettorie espandono una energia pulsante nei contrasti dei disegni e dei timbri che strutturano una spazia-  
lità luminosa) 
1962 - Collettiva Bevilacqua La Masa - Venezia - (Espone il disegno” Poesia del segno” con cui ottiene il I° premio per questo  

settore artistico) 
1963 - Galleria d’Arte Il Canale - Venezia (Mostra personale. Espone varie opere accompagnate da un’autopresentazione pole-  
mica. Il ciclo si divide in una serie di lavori-collages formati da foglietti di calendario) 
1965 - Premio Giorgine Poussin - Castelfranco Veneto 
1965 - Galleria d’Arte Il Canale - Venezia (Mostra: Schultz-Blenner. Espone con un gruppo di collages, altre “nuove strutture’’)  
1965 - Collettiva Bevilacqua La Masa - Venezia (Mostra collettiva. Espone una delle sue opere sulla destrutturazione dei nume-  
ri ricavati dai calendari e viene accolta nella sezione del disegno) 
1966 - Galleria d’arte il Traghetto - Venezia (Mostra personale. Espone, presentato da Berto Morucchio, collages formati da scrit-  
te, numeri, nonché le sue ‘’pagine musicali’’) 
1967 - Mostra della Pittura Triveneta - Padova 
1967 - Galleria d’Arte Il Traghetto - Venezia (Mostra personale. Espone un ciclo di Opere formato dai collages ricavati dai calen-  
dari strappati, gli spartiti musicali, i disegni su temi leonardeschi, le prime scritte topografiche. Come presentazione pubblica una  
serie di proverbi veneziani) 
1968 - Galleria d’Arte Rialto - Venezia (Mostra personale. Espone vari saggi del suo lavoro, i numeri topografici, le “Lettere ano-  
nime”, nuovi collages. Pubblica in catalogo un’autopresentazione. 
1970 - Galleria d’Arte Il Traghetto - Venezia (Mostra personale) 
1975 - Galleria d’Arte Il Traghetto - Venezia (Mostra postuma che riassume gli esempi della sua attività più sperimentali, presen-  
tata con scritti di Sergio Dangelo, Giuseppe Marchiori, Leone Minassian e Toni Toniato) 
1976 - Opera Bevilacqua La Masa (Mostra Retrospettiva a cura di Toni Toniato) 
1988 - Galleria Del Cavallino - Venezia (Mostra presentata da Toni Toniato) 
1998 - Galleria San Pantalon - Venezia 
2005 - Galleria Flavio Stocco - Castelfranco Veneto (Tv). 

PRINCIPALI ESPOSIZIONI 
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