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Alberto Gianquinto
“Cosa arcana e stupenda è oggi la vita”
Giorgio Baldo

Questa mostra di Portobuffolè non si propone tanto una rilettura critica dell’opera di Alberto Gianquinto, che le grandi 
mostre avvenute dopo la sua scomparsa nel 2003 e il catalogo generale del 2012, contenente  un ricchissimo repertorio 
critico e  parte dei suoi scritti, hanno per tanta parte precisato; più umilmente, tenendo conto delle diverse stagioni della 
sua attività, vorrebbe costruire un piccolo e partecipato affresco della sua ricerca, una sorta di collezione di affetti.
La scelta delle opere ha seguito, prima ancora che il gusto del curatore, l’occhio e il cuore partecipe di Flavio Stocco, che a 
Gianquinto è stato sempre vicinissimo ed amico in vita e ne ha da tempo fatto il protagonista principale della sua Galleria 
d’arte. 
Le note che seguono sono un po’ il diario di un progressivo “trovare casa” nelle ampie distese della sua lirica, la lieta sco-
perta di una concordanza. 

Il percorso della mostra

Il percorso segue una scansione soprattutto temporale; la stessa ci è sembrato la modalità più adeguata per seguire, all’in-
terno della lunga attività di Gianquinto, il sorgere progressivo dei temi (da fonti di impegno civile, dalla cultura mitologica, 
musicale, poetica e del mondo dell’arte classica) , il  repertorio delle sue icone (la candela, la magnolia, la pietra sbrecciata, 
l’edera..), la diversità formali delle diverse fasi compositive. 
Non tutte  sono presenti (e manca soprattutto quella della Passione), e la vastità di ognuna è diversa; ma, per la maggior 
parte di loro, parla una  testimonianza importante. 

Una immagine dell’artista, soprattutto per chi non lo ha mai prima frequentato, prende progressivamente forma; il peso 
di singole sezioni nel contesto generale tradisce la predominanza di un gusto di chi l’ha guardato; non falsa, ci auguriamo, 
la percezione d’assieme; ma certamente non teme (e come potrebbe essere altrimenti) di scegliere secondo un proprio 
gusto critico ed estetico all’interno del tutto. 

La formazione d’artista

Il lunghissimo lavoro critico svolto sulla sua figura e sulla sua opera, ha messo da tempo in luce la complessità delle fonti 
e dell’operare dell’artista.

Sin dal suo affacciarsi nella scena pubblica agli inizi degli anni ’50, Gianquinto è pienamente inserito nel dibattito e nella 
testimonianza militante alla ricerca di temi e nuovo linguaggio della pittura, capace di parlare con accenti adeguati ad una 
generazione uscita dagli orrori del secondo conflitto mondiale.

Gianquinto è attentissimo al suo tempo;  individua subito, all’interno del recente passato, i riferimenti principali da cui 
partire per il suo fare pittura; da lì deriva molti dei suoi modi, ripresi e in qualche modo introiettati nel corpo della sua 
intera opera: e sono la solidificazione degli oggetti, il colore e lo spazio di  Cézanne, la scomposizione dello spazio cubista, 
la bidimensionalità matissiana che esalta il  rapporto di campiture spaziali e la semplicità del colore, il rigore morandiano, 
la stenografia  emozionale del De Pisis.

Così come individua, di contro a un suo “positivo” campo di riferimento,  i movimenti e le opere dei contemporanei che 
non sono congeniali al suo ideale di pittura; e non per partito preso, ma per studio lungo e appassionato (che è sempre la 
sua cifra nell’avvicinarsi al mondo dell’arte, alla sua storia e  al suo contingente).
Astrazione, surrealismo, informale, gestualità non lo attraggono; così come il pop e, quasi non considerati e nemmeno 
presi in considerazione optical, concettuale ...
Non gli piace quella che lui definisce l’arte sociologica, l’arte che dipinge le idee.
Ma le fonti a cui attinge nella sua avventura artistica, non sono solo quelle dell’ultimo secolo.

Le influenze e suggestioni derivate dal novecento sono tutte solcate da altri prelievi e innamoramenti; che trovano espliciti 
o impliciti riferimenti nelle opere “classiche” dei secoli precedenti.
Dirà in una intervista degli anni’70: “Sono ormai parecchi anni che guardo la pittura antica non solo con occhio “estetico” 
ma anche per ricavarne se non un ordito, almeno un filo che legittimi la pittura oggi (quindi anche la mia pittura)”

Con una intensità che ha pochi paragoni nei sui contemporanei, nella sua prodigiosa memoria sorge e si arricchisce via via 
nel tempo un mondo di pittura; una sorta di costellazione celeste di lumi tra loro legati – un anello brillante -, costituito 
da opere e autori che provengono dalla tradizione italiana che va soprattutto dal ‘300 al ‘500 – con predilezione dichiarata 
per i veneti e in prima istanza su tutti, Tintoretto (ma farà, negli anni ’90,  un salto dalle parti del Tiepolo); poi prosegue 
attingendo nella storia della pittura francese a partire da Chardin (delle nature morte), passando per tutto l’800, dal David 
della pittura di storia (e da qui prenderà spazi immensi, vuoti di azione, che circondano le vicende degli Orazi e Curiazi,  
oltre che suggestioni dalla “Morte di Marat” per il suo Guevara), al Corot paesaggista, sino all’impressionismo.1

Di tutta questa cultura visiva “antica” e classica egli non fa, se così si può dire, un angolo privato di contemplazione; que-
sta memoria di visioni e rappresentazioni, il mondo” accanto” della pittura visto in tutta la sua storia, è fondativo  per la 
sua arte dell’oggi (e sorprende oltre alla sua documentata vastità, l’enorme facilità delle sue incursioni nell’”antico” per 
fonderlo nel suo moderno).

Le citazioni da lì prelavate sono continue e diffuse; talvolta esplicite (ed allora è un quadro-dedicato a un maestro come 
Masaccio), talvolta prendono la forma dell’apparizione di un quadro nel quadro; talvolta è la ripresa di un modello com-
positivo, di un colore, di un clima. 

Da lì, innestandolo nella grande architettura dei suoi “nuovi”, egli trarrà temi, modelli, colorazioni; il mondo della grande 
tradizione è  una regione vastissima e fertile da cui “cogliere”, in cui “trovare” materiali; che di volta in volta, utilizza quasi 
in automatico, per la composizione di un’opera, o addirittura di  interi cicli. 

Cultura classica, musica, poesia

Ma le citazioni, i prelievi e i rinvii non giocano solo sulla cultura visiva. 
Gianquinto è dotato di una cultura umanistica completa; cultura classica e mitologica, cultura filosofica, cultura musicale 
e poetica. 

Ama la  cultura classica e mitologica dei greci, rivisitata per prelevarne figure che incarnano miti di conoscenza, audacia, 
probità d’animo ; e trova Omero,  da cui attinge i sui cicli dedicati a Ulisse e Filottete; ma si immerge anche in altre profon-
dità nel corpo del mito, dove ad esempio trova  la bellezza di’Endimione che incanta gli dei)

La musica lo coinvolge costantemente. 
Traspare dai suoi appunti di scrittura pubblici e privati come coltivi l’arte dell’ascolto (che è un continuo sottofondo che lo 
accompagna nel gesto creativo)
Ed ecco un susseguirsi di immagini che indagano la “fisica della musica”; i suoi oggetti materiali (pianoforte, cetra), i suoi 
strumenti di scrittura e lettura (lo spartito), la grazia e potenza della sua diffusione sonora.
La sua arte trasforma il suono in diffusione visiva; e sono sempre sciami di farfalle luminose e bianche, atomi lucreziani di 
luce che salgono dalla terra al cielo e viceversa, per unire in un unicum sonoro l’intero canto del cosmo. 
(La prima origine di questo sciame brillante è il pianoforte di sua moglie Luciana; che suona nel salone a pianoterra della 
casa a Jesolo, mentre lui nello studio al primo piano, ricavato da un vecchio fienile, illuminato dalla luce che spiove dal 
tetto trasformato in enorme lucernario, compie il gesto di pittura).
Ama i grandi compositori, i grandi interpreti.
Nel linguaggio della sua arte esplicita questa passione in singoli quadri-omaggio alle grandi figure (primo Beethoven; se-
guono Schubert, Chopin ..), nati  inseguendo probabilmente una melodia, un motivo, un ritmo;  ma, innamorato di un’in-
tera composizione musicale, è capace di dedicarle un intero ciclo di opere (ed è il caso di Ravel, sotto la cui suggestione  
compone il ciclo del “Le jardin Fèerique, di cui in mostra vi sono due splendidi scorci) 
Ma dedica omaggi anche agli interpreti della musica come Pablo Casals2, che fu un violoncellista, compositore e direttore 
d’orchestra spagnolo, che si oppose ferocemente alla dittatura franchista.

1	  In una serie di flash presi dal catalogo generale, derivanti da sue interviste e dalle opere pubblicate, appaiono come numi tu-
telari della pittura figurativo Giotto (ma scoprirà nella fase più matura della sua carriera i fondi oro trecenteschi), Piero Dalla Francesca, 
Caravaggio,  Masaccio, fino al Pontormo; per il ciclo delle sue maternità dichiarerà l’influenza delle madonne del Bellini e Mantegna; 
per la camera del figlio si diverte nel comporre un ciclo di d’apres  dedicati a Giorgione, a Tiziano; ma maestro vero e dichiarato,  è  il 
Tintoretto del nero, degli spazi sovvertiti, delle diagonali, anticipatore dello spazio cubista. L’incontro con il Tiepolo avverrà negli anni 
’90 quando dipinge piccoli e grandi cieli della volta celeste, un azzurro Tiepolo, che egli userà anche  nell’opera per la Fenice
2	  (El Vendrell, 29 dicembre 1876 – San Juan, 22 ottobre 1973)
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“importante e non fare un occhio ma uno sguardo.”
se non si riesce ad una sintesi è preferibile non dipingere le orecchie alla persona da ritrarre.6

I nuclei tematici e formali della mostra
Tutti ruotano intorno a quello che ci sembra il cuore della sua pittura; creare uno spazio fecondo di avvenimenti; avveni-
menti che fecondino spazi.

L’impegno civile; lo spazio dell’orazione in morte

L’uomo Gianquinto ha sempre nutrito in vita un impegno civile; che lo ha portato a schierarsi attivamente  dalla parte degli 
oppressi. 

Le modalità con cui l’artista Gianquinto  tratta il dolore nel sentire di una tortura, di un massacro degli umili da parte di 
dittature, eserciti di occupazione, guerre lo aveva già individuato Gottuso 
“Io non dimenticherò mai che sulla tragedia di Djamila Boupachà ha dipinto quadri di magnolie; non è angosciato alla 
Bacon, né a modo dei baconisti. Picasso o de Staèl, o Leopardi o Saba non sono “angosciati”. Sono uomini che hanno un 
sentimento tragico della vita, ma nessun decadente o macabro pessimismo. Un senso lirico e vitale del dolore e nessuna 
dolenzia. Anche Gianquinto è così.”
Il dolore per la sofferenza dell’uomo contro l’uomo lui lo ha celebrato in modo antiretorico, poetico.
La bianca magnolia diviene il fiore dell’innocenza reciso, ciò che è bello e che nessuno riuscirà a oscurare. 

Nella mostra noi abbiamo dato risalto a un altro aspetto di questa trasfigurazione dell’impegno sociale; il poeta in Gian-
quinto piange alla notizia della morte degli umili; ma si  piange anche sulla morte degli eroi che, in nome di una prospettiva 
di emancipazione e di speranza per il futuro dei popoli oppressi dalla dittatura e dalla violenza, sono divenuti martiri della 
rivoluzione. 
Sulle loro spoglie si sparge il compianto dei vivi, si recita l’orazione funebre in cui si loda la causa per cui hanno lottato.
Gli eroi di cui Gianquinto canta a Portobuffolè sono due: Guevara e Pio la Torre; uno ucciso in Bolivia dalle forze armate 
che si opponevano alla guerriglia anti coloniale da lui promossa, l’altro assassinato dalla mafia in Italia, dopo essere stato 
convinto sostenitore e  promulgatore di leggi che ne colpivano il cuore.

Sulla morte di Guevara Gianquinto aveva già prodotto un capolavoro nel 1968; la salma dell’eroe è composta quasi sul 
modello del compianto per “il Cristo morto” del Mantegna a Brera; sul nudo marmo la figura rattrappita della salma del 
Cristo, nel pallore della carne, nella evidenza delle ferite, nella contrattura della prospettiva che stride; lo piangono Maria 
e le Pie donne, chiuse nel loro dolore.
Il Guevara del ’68 è similmente nudo nel suo pallore, più discinto, quasi disarticolato dalla violenza degli aguzzini  nel suo 
corpo preso di scorcio, umiliato dai carnefici persino nel momento della composizione della salma (e nelle fotografie di 
allora ridono e si fanno beffe di lui); di fronte alla sua morte tutta la composizione è scossa dalla turbolenza di una natura 
tropicale che assiste, sconvolta e inorridita, lo scempio del morto in un intrecciarsi  di piani, di fiati, di scomposizioni quasi 
cubista, (ed è appena avvenuta la nuova crocefissione, la violenza del nuovo Golgota e il suo ricordo grava ancora profon-
dissimo).
Il secondo,  di quasi vent’anni più tardo, immette quello stesso avvenimento in uno spazio più concentrato di silenzio,  più 
misterioso di contemplazione. (forse debitore della “Morte di Marat” del David).
Non più orrore e dolore intorno a lui, così forte al momento dell’uccisione appena avvenuta, non più crudezza sulla nudità 
del morto;  ma, lontano da quel tempo, il ricordo si fa più dolce, più maturo.
La salma, ormai vaga nella memoria, quasi ingentilita, è circondata da un enorme spazio bianco lattiscente, da un lucore 
eterno. 
Spicca il suo messaggio di speranza inciso nella lapide che sorregge il feretro; e l’edera è cresciuta accanto al marmo, sul 
corpo un trapunta rossa è stata gettata per nascondere lo scempio; la candela della speranza a perenne memoria brilla ai 
suoi piedi. 

Nella stele in memoria dell’assassinio di Pio La Torre da parte della mafia siciliana, non c’è il corpo ucciso, la tragedia è già 
avvenuta.
Di lui solo il ricordo di una cappella votiva all’aperto, per stelo una composizione a forma di croce; sulla parte bassa un 

6	  p. 766 (da un intervento-autointervista  di Gianquinto)

Gli è cara infine  la poesia; da Dante, a Leopardi, a Saba, a Quasimodo. Impara a memoria i versi (questa proteiforme e 
prodigiosa memoria). Recita dipingendo

Ora questa vastità di conoscenze, di influssi, di concordanze della sua cultura umanistica, si annida all’interno del quadro, 
suona in esso. Vi appare visivamente.

Sarà per questo che guardando le opere di Gianquinto, sorge il desiderio, dopo il suo primo godimento estetico, di appro-
fondire, di andare oltre; di dipanare quel filo che lega l’antico al moderno, che egli ha volutamente (e per certi versi poi “in 
automatico” nel gesto del dipingere) intrecciato.
Cogliere la grande risonanza 

Complessa allora la lettura di Gianquinto? 

Si, per questa vastità di memorie, per queste continue metamorfosi e trasfigurazioni di modelli e stili.
Non si può nemmeno incasellare in un genere, nemmeno in una prevalenza; poiché li attraversa tutti (come aveva fatto 
Picasso); pittore di paesaggio, di mitologie, di ritratto, di natura morta ..
Così come non puoi incasellarlo in un “ismo” o in modo.
Proteiforme nelle fonti, nei modelli, nell’invenzione di spazi di pittura.
Come Picasso cerca nelle grandi distese della vita e dell’arte; e trova.

Ed è forse in questo proteiforme il motivo della complessità 

L’atto della creazione; il momento del gesto

Il pittore dipinge oggetti. Li racconta 
L’orecchio è preparato dalla musica che dà ritmo. L’occhio interiore è preparato dalla poesia che dà sintesi, intuizioni. 
“La mia arte è la mia vita; è il dipanare un’esistenza che sarebbe comune se io non avessi la fortuna di possedere una pic-
cola qualità, perseguita, faticata, difesa, quella di raccontare in pittura”
Quali sono gli ingredienti, le caratteristiche di questo modo di raccontare in pittura?
“La semplicità, il piacere di raccontare un oggetto. Come le foglie del manifesto di questa mostra: uno, guardando fuori 
dalla finestra, vede le foglie, ma le vede perché si ricorda di una poesia.” (s.m.)3

 “Vorrei aggiungere due sole parole dei due quadri grandi: il Rivo (200x2009 e Il giardino notturno (160x195).
Nel primo tra vecchi muri rosa in acque correntive vanno ochette a pasturare, nel secondo in una siepe di eligistrocenia 
vanno le lucciole; dipingendoli mi sono sorpreso più volte a recitare a voce alta questi versi del paradiso di Dante: “onde si 
muovono a diversi parti / per lo gran mare dell’essere”4

“il giorno 3 ottobre ci fu un temporale che sfiorì la rosa bianca del giardino, “e tu povera rosa bianca…” così sempre mi 
commuovono questi versi che recitavo dipingendo”5

Il momento della pittura è illuminazione ed emozione totale.
È un vedere “aumentato”, armato dalla sensibilità di tutte le arti.
Il reale si registra nella retina (certo per una sua configurazione del momento); lì passa nelle regioni della memoria degli 
affetti, le emozione dell’intimo sè; accanto a quelle trova anche le memorie del mondo della pittura, della poesia e della 
musica. 
Tutte godono del rapporto, delle relazioni.

Allora il pittore “vede” veramente il mondo; lo costruisce fuori e dentro di sé

La semplicità di Gianquinto.

È la sua visione sintetica, intuitiva.
..
3	  Intervista di Tiziano Marcheselli sulla Gazzetta di Parma – 1997 p. 806

4	  Intervista 1982 . Mostra Busto Arsizio p. 790

5	  p. 792



12 13

Poi una striscia di nero mare.
Poi un piano che si allontana con al suo inizio due alberi probabilmente in fiore; la fuga prospettica  corre in un alzato 
d’ombre e indovini in alto un bagliore in collina.
Indovini nella grande composizione una relazione tra gli spazi e gli oggetti; le piccole tracce di colore, annidate nei solidi,  
suonano la loro verità; una goccia verde-erba, una goccia rosa d’alba.
Si percepisce ogni singola voce, ogni singolo piano.
Pochi oggetti; grandi spazi.

(Nella metamorfosi il momento e stato fermato)

La luna

(Quante lune in Gianquinto. Astro della notte che Leopardi scelse come confidente notturno per le speculazioni filosofiche 
del “pastore errante dell’Asia”, dei tormenti d’amore di Saffo, delle illusioni e disillusioni del giovane della sera del dì di 
festa. L’astro caro a tutti i poeti e naviganti del mondo.)

Ulisse
Fa quasi da pendant al fulmine; la luna illumina il Naufragio (ed è il ciclo di Ulisse e lo sbarco nell’isola dei Feaci).
Sul nero assoluto, apparizione proveniente dall’abisso dell’orizzonte scurissimo e nullificante, si stacca, incagliata a riva, la 
barca sfasciata, pura carcassa.
Su di lei la luce della luna alle nostre spalle gioca ombre marroni e luminiscenze argentee; la barca rotta è  una scultura 
romantica, un inno eroico; è pur sempre arrivata a riva, lì ha esalato l’ultimo respiro nella gioia dell’approdo, franta ma non 
vinta;  non c’è il marinaio, né una traccia umana sulla sabbia.
Ma il dramma non è forse tale, una stella marina argentata presiede la riva, in dialogo con il mondo dei vivi, la sabbia scura 
dei marroni ha le stesse farfalle di speranza delle note musicali; ai due lati del buco prospettico che si estende ed ingoia 
il buio marino,  strisce di colore, appena una traccia rossastra e una gialla nel nero, preannunciano un’alba di tempestosi 
arrossamenti. 
Ulisse dorme tra gli alberi della selva.
Così il notturno che ha sfiorato la tragedia, il ripiombare della vita nel nulla, ha trovato la sua catarsi argentea; dall’ombra 
è emerso un fiotto di eroismo delle cose e dell’uomo, a riva l’aspra poesia del naufragio trova segni augurali, alcune note 
di colore brillano nel rapporto tra cupezza di morte e accensione lirica del vivo
Dal nero emerge il naufragio di Ulisse; ma il marinaio Ulisse è salvo.

Sotto la luna Asolo; la città e la collina dialogano; un fiume di note unisce  la luna che gioca con le nuvole, e il paese ama-
tissimo 

Ma la luce nella notte, che squarcia il buio, non proviene solo dalla natura.
C’è un altro produttore di luce nel buio della notte.

C’è una luce che deriva dall’uomo, dal suo interno.
La volontà che vuole vedere chiaramente le creature del visibile e meravigliarsi di esse; tutte hanno una dignità di raccon-
to, una bellezza di forma, una sensualità di colore.

Questa volontà si traduce in costruzioni umane che fanno vedere.

È il Faro di Cefalù; il faro della speranza.
Lo scorge l’occhio del marinaio che dal mare in tempesta, (la notte è scura senza luna), vede la torcia luminosa che spezza 
in piani multipli il buio del cielo e quello delle onde. 
La salvezza; la linea della terra, il ritorno al sicuro; dal faro sorge luce fisica, ma è anche luce divina, che dà vita.
Nel dipinto vi è anche l’occhio del guardiano del faro, il custode della luce che salva (come un’antica vestale nel suo tempio, 
custode del fuoco che mai si deve spegnere); consapevole del compito che gli è stato assegnato; compreso dalla dignità di 
offrire speranza e salvare il marinaio, guarda la terra battuta dalla tempesta, gli alberi piegati dal vento, la solida certezza 
del castello che il faro domina, dove per il suo tramite il navigante arriverà. . 
E infine  vi è l’occhio del pittore; che dall’alto della rocca che domina faro e mare, comprende la luce salvifica. 
(Gianquinto pittura non occhi ma sguardi) 

tronco di marmo, dove sta inciso il simbolo del suo impegno (la falce e martello comunista); sul tronco poggia una lapide 
che sporge da entrambi i lati, che ricorda il letto di marmo  su cui dovrebbe essere disposta la salma (e forse lo è stata); ma 
il corpo è stato sostituito dai fiori che sono sorti da lui; un rametto di fiori viola di sole, e un rametto infiorato di bianco di 
luna; dall’alto scende lo stendardo nero del lutto.
La stele-croce  si staglia come un albero  nel più pieno azzurro siciliano senza una sola nuvola; sotto di lei, humus della 
terra, si è sciolto il corpo  dell’eroe, il suo bel cervello.
Da lì, da quella radura, nasce  e si diffonde la luce chiarissima del Mediterraneo delle antiche civiltà greche, arabe e nor-
manne.  
Si erge netta (probabilmente su un colle, come un faro), la stele dell’eroe,  nella pulizia della composizione,  nel profumo 
che sale dal mare, di macchie di lentisco, fichi d’india, giardini di limoni.
L’eroe è morto; ma il suo messaggio è vivo, è divenuto la luce siciliana della dignità dell’uomo che scaccia il nero dell’omer-
tà, l’oscuro delle pulsioni del male.
La natura canta il simbolo, due bellezze si omaggiano vicendevolmente.

La fecondità del nero: lo spazio delle apparizioni

Gianquinto trova il nero (Tintoretto) come sfondo perfetto (un fondo oro) di tanta parte della sua produzione; ciò che con-
tro di lui si staglia, che da lui si stacca, ha quella certa precisione che lui vagheggia.
Il nero è una dimensione e uno spazio che feconda (o pronto ad essere fecondato).
In Gianquinto il nero non è la morte che chiude, il nulla in cui si va, ma l’origine del mondo che si apre.
Il nero è fecondo perché fa apparire la luce, e con essa il mondo dei sensi, la bellezza del determinato, il De Rerum Natura 
lucreziano.
Il mondo che vive il suo momento di nascita.

Non è mai un nero assoluto; traspare nella sua superfice una volontà (un tremolio) di transizione; nella materia oscura che 
lo costituisce si muovono forze che lo tendono; così accanto a regioni di nero assoluto, palpitano regioni spaziali percorsi 
da chiarori (anche nel nero vi sono toni, sfumature), tentativi di punti- luce, aspirazioni liminari.
Lo spazio nero è teso di gravidanza. Prepara e tende all’evento.
Ciò che rompe il nero, ne spezza l’inconoscibile oscurità, è la luce.
E improvviso, in questo spazio bidimensionale (come i vecchi fondi oro del trecento) appaiono i fenomeni; luminosità dif-
fuse, regioni di spazio che confrontano la loro consistenza, oggetti che si solidificano ( e possono essere veri di natura come 
rocce, alberi, conchiglie; o veri di umanità come pianoforti, cassettoni di casa, bicchieri; ma anche formazioni inconsce, 
sorta di ectoplasmi, lesti nell’apparire. Ma indovini che sono pronte a sciogliersi in una metamorfosi)
Siamo fuori dal caos originario.
Le singolarità (siano esse masse, piani prospettici, oggetti, colori) sono chiare; i rapporti tra masse armonici.
L’ origine della luce che spezza l’oscuro è duplice; proviene dall’interno del nero ( dalla natura in esso celata); e dall’interno 
dell’uomo 

La natura (che il nero nasconde) crea da sé  i propri lumi che squarciano il nero originario, la sua notte: la luce è il bianco 
del fulmine, la luna e le miriadi di stelle, e infine il giallo del sole che scaccia l’oscuro ai margini del mondo. 

Tremendo Il fulmine di Asolo
Nella retina si fissa un’impressione, una intuizione di un mondo scoperto per un attimo,  un flash miracoloso; (come una 
apparizione in certi sogni, che raggruppano in una visione stranita lacerti di vero accanto a forme vaghe dell’inconscio). 
Dopo il fulmine il mondo riprecipiterà nel suo buio di tempesta.
Rimangono in mente di quel flash, solo i fondamentali.
Il dipinto immobilizza nella memoria  il momento di grazia, l’illuminazione.
La luce del lampo evidenzia nel nero solo singolarità ben scandite: grandezza di campiture di spazi che si confrontano, 
pluralità di piani che si intersecano: su di loro oggetti ben rilevati.

In primo piano vi è una spiaggia illuminata dal plenilunio; in una prima striscia si posa una natura morta (due conchiglie, 
un gruppo compatto di oggetti, morandiano per composizione e luce, due alghe marine). 
Dietro, staccati sullo stesso piano, imponenza di grandi solidi, non sai se monoliti di pietra o altari antichi; su di loro tracce 
di colore, gocce.
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Sale la frescura dal laghetto-acquario  in cui  nuotano carpe, tinche e pesci rossi.
Un satiro nell’ombra (come nei vecchioni che guardano Susanna).
Il corpo si scioglie nell’abbraccio dei sensi.

La perfezione è sottolineata dalla pura sensualità golosa dei grandi piani del chiaro e dell’ombra, in cui ogni vegetale ha 
colori che suonano.

L’ultimo quadro

Il quadro finale, del 2003, ci resta come capolavoro di essenzialità.
“Cosa arcana e stupenda oggi è la vita” canta a mezzanotte il coro dei morti che apre il Dialogo di Federico Ruysch e delle 
sue mummie, uno dei dialoghi teatralmente più efficaci del corpus delle ventuno Operette Morali, scritte da Giacomo 
Leopardi.
Per uno straordinario congiungimento astrale che avviene rarissimo nell’universo, i morti possono per un tempo brevissi-
mo parlare con i vivi.
Da quello stato sospeso nel nulla in cui erano, si svegliano a poco a poco, riprendono memoria della   vita che fu.
È  lontano il fragore dell’ultimo dolore, dell’affanno, della delusione, tutto attenuato dalla lontananza; la vita fu certo do-
lore, e un respiro ancora lo rammenta.
Ma da così distante, da quelle altitudini, nel loro ricordo si fa strada il battito del sangue, il momento di felicità, la gioia 
dell’esistere del mondo e della natura, l’illusione che il  mondo colora.
“Cosa arcana e stupenda oggi è la vita 

Ed è un po’ il finale di questa mostra e di questo catalogo; in quel “29 marzo 2003” , (giorno del compleanno di Gianquinto) 
a cui abbiamo associato “Cosa arcana e stupenda è oggi la vita”, l’artista vede l’approssimarsi della notte della vita, sente 
il suo buio.
Immerso nella malinconia, ben saldo nella dignità di fronte alla prova che l’attende, il poeta-pittore Gianquinto riguarda 
la sua vita.
Dall’ alto di quella cima di consapevolezza, quasi distaccati dalla vita che si sta per lasciare,  si può misurare un percorso 
del sé, vedere la propria storia. 
Tirare una conclusione 
Ha fatto una vita degna, ha usato e reso onore a  quella “piccola abilità” che il destino gli ha dato in sorte. Ha aggiunto un 
pezzeto di mondo a quel “mondo accanto” che è l’unico capolavoro dell’uomo, della sua “alta nobiltate”: il mondo dell’ar-
te, della cultura, dell’ immaginazione più alta dell’ingegno umano.

La candela alta come un faro nella tela, tiene tutto legato a sé, è il centro della scena.
“Cosa arcane stupenda oggi è la vita”; alle soglie della morte un inno.
Il grande faro della candela della sua passata vita illumina, con le sue farfalle di suono gentile, con i suoi cerchi regolari di 
lievità e di grazia, ciò per cui è valso la pena vivere.
L’invenzione delle grandi estensioni dello spazio che feconda imperterrito gli avvenimenti dell’uomo; l’ocra della terra, il 
nero notturno della notte, l’azzurro del cielo.
Ciò che il pittore ha edificato per magnificare la vita; un corpo di pittura e poesia, la cui materia e consistenza  è fatta dai 
paesaggi visti dopo aver letto un verso, sentito una musica; il giardino sognato, le colline di Asolo, il cielo, la campagna 
familiare, l’uomo e il suo dramma.
La natura morta- viva che nutre l’immaginazione.

In alto, librata nell’aria, vi è l’anima del pittore; un uccello entro una gabbia con le sbarre larghe, da cui lui può entrare e 
uscire; dove ha portato il verde di un’edera, un rametto di foglie, una fioritura di ciliegi; il suo nido celeste 
Vi è la pluralità di una vita vissuta.
Vi sono le sue creazioni.  
Una luce. 

Ma è anche la candela, questo oggetto che tante volte si presenta nei quadri di Gianquinto. 
La candela è un oggetto fisico; ma anche un simbolo; è la fiammella della vita umana che vede illuminato, nutrita di cultura.
La fiamma che tende alla conoscenza del sensibile, delle armonie del mondo. 
Ciò che quella fiamma illumina è  non solo l’oggetto del mondo, ma anche l’atto di estrarre l’oggetto dall’oscurità dell’indif-
ferenza dello sguardo distratto, dal comune.
La fiamma della candela lo fa balenare.
Soprattutto la candela illumina il sé dell’uomo, i suoi affetti comuni; la casa, i mobili ….

Il mondo esterno della natura e quello interiore dell’uomo dialogano (ed è La luna e la candela)

Lo spazio della concentrazione

È lo spazio della finestra.
In un suo intervento Gianquinto definisce questo spazio.
La finestra è uno specchio (è vetro), nel quale si riflette l’interno della casa del poeta; i suoi oggetti domestici, gli strumenti 
di lavoro, la stessa figura del protagonista.
Talvolta il vetro non è trasparente, non ci fa vedere l’altro, l’esterno.
La finestra (il suo vetro specchio) rinvia  il ritratto della sua storia familiare, affettiva, lo sguardo sul sé.
Ma la finestra, quando il vetro acquista trasparenza (o esso stesso è rotto, assente; quando la finestra è aperta) diviene 
squarcio sul mondo, ritaglio illuminato nel tutto indifferenziato della visione; aiuta la concentrazione dello sguardo su un 
particolare fuori dal sé, sulla natura.
Il suo limite alla vista “questa siepe che dall’ultimo orizzonte il guardo esclude”  aumenta la percezione di ciò che c’è e di 
ciò che esclude.
È fuoco-focus: uno sguardo aumentato.
Ciò che si vede dalla Finestra, come nell’Infinito del Leopardi, è qualcosa di vero, di definito; lo sguardo concentrato coglie 
nel riquadro la plasticità del fiore, il cigno che nuota nella Cavetta; ma il ritaglio (il suo limite allo sguardo) chiama l’aperto 
tutto del quale è parte, stimola a immaginarsi nel pensiero il rimanente (“il suon di lei”) che a quel particolare si accorda, 
che quel particolare fa immaginare.
Così l’immagine colta nella finestra, lo sguardo concentrato sul mondo, è sempre in qualche modo baciata da una grazia, 
da una avvenenza; che nel mentre coglie la semplicità dell’oggetto che egli vede dalla finestra di casa (sia quella di Jesolo 
sia di Asolo) (un gelsomino, un fiore, una veduta, un quadro..) lo fa risuonare d’Altro.
È come se lo sguardo aperto del molteplice rendesse tutto invisibile o indifferenziato, e solo la “finestra”, questo ritagliare 
una visione, un oggetto di natura, facesse apparire per volontà di concentrazione, di attenzione, un reale e la sua magia.

Lo spazio aperto, dove circola l’aria, si instaurano rapporti 

Non c’è solo il fondo nero. Non c’è solo la finestra.
C’è una regione del sole, della chiarezza.
Uno spazio luminoso di per sè.
Uno spazio ocra (come la terra), uno azzurro (come il cielo).

Un fondo monocromatico nel quale recitano le solidità semplici degli oggetti, che il giorno riduce di ombre, di chiaroscuri.
E allora in tanta aria, in tanto spazio libero, suonano più chiari e semplici nei rapporti (tanto Matisse) i colori, gli oggetti 
veri e quelli della memoria.

Le ombre del nero non mangiano i corpi.

Lo spazio del Giardino

Le Jardin Fèeerique

Qui vi è la delizia dello scioglimento nelle cose, il senso di fusione con una natura bella, greca: eros domina.

Il giardino è in qualche modo delimitato da un boschetto, da alte siepi 
Dentro ad esso sono distesi corpi femminili, abbandonati a qualche loro fantasia d’amore nel giardino della musica.
Sono distese nell’erba, tra edere e fiori, all’ombra di un qualche albero.
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Il melo, 1958
Olio su tela, cm 75x59
Collezione privata
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La lancia, la Luna, la candela, 1969
Olio su tela, cm, cm 92x65
Collezione privata

Battaglie – Cavallo e gabbia in alto, 1964
Olio su tela, cm 116 x 89
Collezione privata
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Paesaggio, 1965
Olio su tela 150x88
Mestre, collezione privata 

Latomie, 1966
Olio su tela, cm 80x68
Collezione privata 
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Il faro di Cefalù, 1968
Olio su tela, cm 90x65
Collezione privata

Fede,Speranza,Amore, 1968
Olio su tela, cm. 131x97
Collezione privata
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Finestra, 1968
olio su tela, cm 100x90
Collezione privata

Naxos: l’entrata della Villa del Signor Freni, 1970
Olio su tela, cm 100x73
Collezione privata
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Naufragio, 1973
Olio su tela, cm 58x100
Collezione privata
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Il Mandolino,il pane e i tre limoni, 1975
Olio su tela, cm 150x100
Collezione privata

Jesolo, 1975
Olio su tela, cm 145 x 97
Collezione privata
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Ponte di Pagnano, 1977
Olio su tela, cm 100x90
Collezione privata

Poemetto della sera, 1976
Olio su tela, cm 46x38
Collezione privata
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La Mira di Cobianco, 1979
Olio su tela, cm 100x73
Collezione privata

Casals, 1980
Olio su tela, cm 100x90
Collezione privata
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Il nudo di Mosè Bianchi, 1979
Olio su tela, cm 100x73
Collezione privata

Casals, 1980
Olio su tela, cm 100x90
Collezione privata
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Xacca, 1980
Olio su tela, cm 92x73
Collezione privata

La potatura del ciliegio, 1981
Olio su tela, cm 75x60
Collezione privata
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Il Temporale, 1980
Olio su tela, cm 195x130
Noventa Padovana, collezione privata 

L’edera, 1982
Olio su tela, cm 100x90
Collezione privata
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Il Tramonto, 1980
Olio su tela, cm 100x73
Collezione privata

La Luna ad Asolo e il piccolo fiume Muson, 1982
Olio su tela, cm 100x72
Collezione privata



44 45

Natura Morta, 1981
Olio su tela 99,5 x 150
Collezione privata



46 47

Stele per Pio La Torre, 1981
Olio su tela, cm 195x130
Collezione privata



48 49

Guevara, 1986
Olio su tela, cm 200x200
Collezione privata



50 51

Le Luna e le candele, 1982
Olio su tela, cm 161 x 130
Collezione privata



52 53

Asolo Amatissima, 1982 
Olio su tela, cm 200x200
Collezione privata 



54 55

Il Filottete, 1983
Olio su tela, cm, cm 100x65
Collezione privata 

Filottete, 1983
Olio su tela, cm 65x100
Padova, Collezione privata



Asolo amatissima – la Luna ad Asolo, 1987
Olio su tela, cm 195x130
Collezione privata
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Il fulmine ad Asolo, 1989 
Olio su tela 65 x 100
Collezione privata



60 61

La litografia, 1983
Olio su tela, cm 35x40
Collezione privata

La fontana di Corot, 1988
Olio su tela, cm 46x55
Collezione privata



62 63

Bagnanti, 1997
Olio su tela, cm 195x130
Collezione privata



64 65

Le Jardin Féerique, 1998
Olio su tela, cm 97x130
Colezione privata



66 67

Le Jardin Féerique, 1998
Olio su tela, cm 97x130
Collezione privata



68 69

Tobia e l’Angelo, 1998
Olio su tela, cm 130x97
Collezione privata

Asolo, 2000 
Olio su tela 90 x 100
Collezione privata
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29 Marzo 1929, 2003 
Olio su tela 70 x 120 
Collezione privata
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BIOGRAFIA

Alberto Gianquinto nasce il 29 Marzo 1929 al Lido di Venezia.

1931
La famiglia si trasferisce nel centro storico della città. Qui, dopo gli studi classici, si laurerà in economia e com-
mercio a Ca' Foscari, maturando ben presto la decisione di dedicarsi alla pittura, con la guida di Luigi Cobianco, 
maestro e amico.
1956
E' presente con un gruppo di opere alla XXVII Biennale Internazionale d'Arte di Venezia.
1959
Partecipa su invito alla Quadriennale d'Arte di Roma.
1961
Vince il Premio Arezzo con “Grande interno a Lipari”. La tela, di grandi dimensioni, è esposta in permanenza al 
Museo di Arezzo e testimonia la tragica realtà meridionale del tempo.
1961-1964
Aderisce al movimento romano “Il Pro e Contro”, assieme ad Attardi, Vespignani, Farulli, Calabria e Guccione. 
Nel frattempo espone a Venezia e in Italia, coniugando arte e impegno politico e testimoniando nelle sue opere 
avvenimenti sociali, culturali e politici.
1962
Partecipa alla XXVIII Biennale Internazionale d'Arte di Venezia. Dello stesso anno sono “La Pala per Djamila Bou-
pachà”, algerina stuprata dai parà francesi e la tela per Isaac Babel, poeta perseguitato e ucciso nel 1937 in un 
lager sovietico.
1965 e 1969
Partecipa su invito alla Quadriennale d'Arte di Roma
1969-1981
A questi anni appartengono opere celebri, segnate dall'impegno e dalla denuncia politica, tra cui “A Guevara”, 
“Sugli Spalti” (1969-1970), “Ottobre”, “No alla repressione”, “La marcia”, “Le barricate” (1970), “Il 1975” (con-
tro la repressione dei moti studenteschi), “Il drappo rosso” (1979, per i suoi cinquant'anni), “La Stele per Pio La 
Torre” (1981, dedicata al sindacalista assassinato dalla mafia).
1978
Espone in una sala personale alla Biennale Internazionale d'Arte di Venezia.
1987
Partecipa su invito alla XI Quadriennale d'Arte di Roma. Riprende il soggetto di “Che Guevara” in un nuovo dipin-
to. Si dedica inoltre a grandi paesaggi solari: Jesolo e  all'amatissima Asolo cui dedicherà anche prose, poesie, ac-
queforti, litografie e sculture, e alle intense opere dedicate alle “Bagnanti”, alle “Muse”, infine ai corpi femminili 
nudi e oziosi dei “Jardin Fèrique” che riprenderà anche nel 1998. A questo periodo appartengono anche altre 
visioni muliebri (Maternità), nature morte e ad altri decine di piccoli cicli pittorici.
1989
Realizza una grande esposizione alla Fiac di Parigi.
1994
Vince il Premio per la pittura alla Permanente di Milano.
Realizza il ciclo delle “Crocifissioni”, emblematico documento della partecipazione emotiva dell'artista alla comp-
lessità dei temi religiosi.
1999
Complice il libro “La vita di Gesù” di Ernst Renan, realizza ed espone a Parma diciannove teleri con la storia di 
Gesù, figura intensissima, profondamente sentita; la mostra ha grande successo e viene proposta in città diverse 
suscitando interesse e anche inquietudine.

2000 – 2002
Continua a dipingere, dedicandosi anche alla produzione di disegni, acqueforti, litografie, serigrafie, sculture in 
terracotta e in bronzo, nonostante qualche problema di salute.

2003
Muore a Jesolo il 17 Maggio all'età di 74 anni. Viene seppellito nel Cimitero di San Michele a Venezia. Tra le sue 
carte, una poesia, Congedo: “Come rugiada è per l'anima mia / questa prima neve, / come calde lacrime / mi ap-
panna la vista. / Il viaggio dunque è finito. / Di sbieco la tramontana azzurra / mi fa lacrimare ora / come quando 
sarò a capo scoperto / davanti a voi miei cari morti”.
2005
Il Museo Correr di Venezia gli dedica un'ampia antologica.
2006 e 2010
Si tengono due antologiche al Piccolo Miglio in Castello di Brescia e al Castel Sismondo di Rimini a cura di Marco 
Goldin.
2009
L'opera “La Ventata” del 1961-66 entra a far parte della collezione della Fondazione Giorgio Cini ed esposta per-
manentemente nella sala Carnelutti.
2012
L'opera “Aetatis III”del 1977 viene donata alla Regione Veneto ed esposta permanentemente a Palazzo Balbi.
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