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La ricognizione sugli artisti e sui movimenti che hanno tracciato le avanguardie del Novecento, è la nuova pro-
posta che il Museo del Paesaggio di Torre di Mosto presenta al pubblico nel contesto di una rinnovata vitalità 
dell’arte.
La mostra Dynamic si pone come l’indagine di alcune delle forze che hanno influito sull’immaginario dell’arte nel 
secolo scorso e che hanno plasmato per tanti aspetti gusto, mode, percezioni del ‘900 e continuano ad operare 
nel presente sotto il segno della velocità e del dinamismo continuo della società e del pensiero; queste forze 
e questo immaginario hanno influito sul modo di percepire e vedere “paesaggio”, che non è più (o non solo) 
paesaggio di natura ma diviene paesaggio dell’uomo in movimento esclusivamente entro il suo artificio: la sua 
crisi, le sue idee, i suoi concetti. 
E la natura si ritira dallo sfondo di fronte all’artificio dell’uomo del novecento; il mondo sembra divenire solo 
città, geometrie, ritmi, astrazioni; e gli oggetti che riempiono l’orizzonte solo merci, spettacoli di fantasmagorie 
pubblicitarie, catastrofi. 
Entro a questo paesaggio le vibrazioni della vita.
Già in esposizioni precedenti il Museo ha saputo affrontare con intelligenza e lungimiranza questi temi; il “nuo-
vo” paesaggio dell’uomo è dunque il centro di questa  mostra, la riflessione sull’oggi e sul nostro futuro. 
Cogliere i segni del nostro tempo, interrogarsi sui movimenti profondi della società che l’arte sa intercettare; 
questo ci sembra il messaggio che questa esposizione ci vuole lanciare.
Tutti gli artisti che vengono presentati in mostra – i Maestri del Novecento e quelli contemporanei – hanno pro-
fuso il loro impegno per mettere in moto un cambiamento nel mondo dell’arte; questo è lo stimolo che coglia-
mo, avere il coraggio di inventare. Perché solo in questo modo sarà possibile aprire strade diverse e organizzare 
nuovi fronti sui quali investire la creatività.
Il paesaggio di terra e acqua che lambisce i luoghi del Museo è il risultato di una sinergia attiva tra la natura, il 
lavoro e la capacità di avere visioni dell’uomo; l’equilibrio di questa sinergia è sotto ai nostri occhi e deve diven-
tare un monito per ogni nostra impresa e un’autentica sfida per ogni possibile utopia.
Guardare avanti, l’obiettivo che l’Amministrazione Comunale si prefigge per affrontare il futuro è proprio partire 
dalla cultura, da quel motore che alimenta la conoscenza, i sogni e le speranze di ogni cittadino consapevole.

Il Sindaco
Giannino Geretto
L’Assessore alla Cultura
Nello Pasquon

Comune di Torre di Mosto
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Progetto per il Rotary Demisphere, 1924 
Fotografia di Man Ray riprodotta sulla copertina del volume L'Aventure Dada”, Parigi, 1957 
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Per scrivere oggi sull’esperienza del Futurismo italiano 
bisogna vincere quel senso di perplessità e di fastidio che 
si prova nel rileggere i vari manifesti, allora proclamati 
con orgoglio dagli artisti e dai letterati del movimento. 
Quei versi, le polemiche, le provocazioni, sommerse dalla 
nauseante logomachia che celebrava la guerra come 
‘unica igiene del mondo’ sono oggi talmente datati da 
sembrare astrusi e irreali. 
Affiorando da quel vischioso delirio, si stenta a credere 
che artisti e poeti abbiano potuto impigliarsi a tal punto 
nelle pastoie di un’ideologia – così permeata di fanatismo 
– da far perdere di vista il vero obiettivo del Futurismo: 
mettere in moto l’arte, attraverso la spinta propulsiva del 
dinamismo. In questo frangente, al di là delle numerose 
riserve ideologiche, bisogna ammettere che il Futurismo è 
stato un grande movimento che ha stabilito l’innovazione 
del linguaggio nelle arti figurative.
Nei dipinti futuristi, l’immagine diventa vita, la tela è scossa 
da una forza cinetica che sommuove e incalza le cose, gli 
artisti si affannano a rappresentare il ritmo frenetico delle 
metropoli, l’alienante cadenza di meccanismi e congegni, 
la velocità dei treni e degli aeroplani. «Moto e luce 
distruggono la materialità dei corpi» il soggetto pittorico 
è risucchiato in un vortice, tagliato da fasci di luce, 
moltiplicato dal sovrapporsi di oggetti che smembrano la 
figurazione e scagliano l’uno sull’altro il riflesso vibratile di 
una contemporaneità allarmante. 
Ogni elemento di questa disanima diventa la componente 
di uno scatto propulsivo mirato a smuovere le cose: il 
mare, tracciato da Giacomo Balla nella serie di dipinti 
denominata Linee forza di mare, è decisamente la ‘messa 
in scena’ di una forza vitale scaturita dai sensi e rivelata 
nella pittura.

Due anni dopo, nel 1916 a Zurigo, un altro gruppo di 
artisti e intellettuali europei fuggiti dall’incubo della 
Prima Guerra Mondiale e riparati nella Svizzera neutrale 
daranno vita a una delle correnti artistiche e letterarie 
che sarà fondamentale per molti linguaggi dell’arte del 
Novecento, il movimento Dada.
Il miraggio di una nuova utopia artistica realizzata per 
sconfiggere i fantasmi di un conflitto disastroso, spinge 
i dadaisti a trasferire all’interno di un piccolo spazio 
protetto: “Il Cabaret-Voltaire” tutti i sogni e le speranze di 
una rinnovata vitalità. 
Dada, con il suo ritmo assolutamente dinamico, con la sua 

peculiarità specifica nell’utilizzazione dei variegati mezzi e 
delle tecniche espressive più diverse, sarà l’emblema e il 
modello più adottato da diverse generazioni di artisti del 
Novecento. 
Le scelte artistiche dei dadaisti, che all’epoca apparivano 
assolutamente radicali, diventano in seguito un bagaglio 
ereditario che ancora oggi l’arte contemporanea utilizza 
e sviluppa.
I protagonisti di questa avventura sono coloro che poi 
segneranno un’impronta incisiva nelle arti figurative del 
secolo scorso: Jean Arp e Sophie Taeuber-Arp, Marcel 
Duchamp, Man Ray, Francis Picabia, Max Ernst, Hans 
Richter, Kurt Schwitters, Marcel Janco, Christian Schad, 
Arthur Segal, Tristan Tzara, Hugo Ball, Otto Dix, George 
Grosz. 
Grazie all’inventiva e alla dinamica di quelle geometrie 
sovrapposte, è ormai chiaro che il dadaismo ha lasciato 
una vivida impronta, non solo nell’arte del Novecento, 
ma anche nei differenti linguaggi del contemporaneo. I 
discepoli di Marcel Duchamp proliferano ancora oggi in un 
susseguirsi di provocazioni e comportamenti che mirano a 
scalfire l’immutabilità della pittura e la molestia dei luoghi 
comuni dell’arte. Il dadaismo travalica quindi dall’arte alla 
vita e, anche se molti dei protagonisti di allora vengono 
ricordati più per la stravaganza delle invenzioni e dei 
fragorosi spettacoli che per la qualità delle opere stesse, 
dentro alla confusione di quegli atteggiamenti resta 
comunque il seme di una ricerca autentica e l’espressione 
di un dinamismo vitale.

Ma tornando al Futurismo, intorno agli emblemi della 
sua rappresentazione è possibile incontrare il coraggio 
intellettuale del movimento nelle invenzioni pittoriche 
di Umberto Boccioni, dello stesso Balla e degli altri 
protagonisti che hanno segnato il confine tra il primo e 
il secondo periodo del movimento. La tensione dinamica 
di artisti quali: Fortunato Depero, Gerardo Dottori, Enrico 
Prampolini, Primo Conti e Wladimiro Tulli, decretano la 
visione esasperata di una velocità espressiva, sempre 
in equilibrio tra scomposizione e ricomposizione del 
soggetto. 
La pittura furiosa di quegli anni, determina le tracce di un 
cambiamento di stile e il gesto nervoso dell’artista apre 
il divario tra l’arte e il tempo della sua rappresentazione 
e determina un segnale di distacco dalla tradizione 
figurativa verso l’irrequietudine della ricerca. 

Il disordine delle geometrie
Stefano Cecchetto

...Ogni volta che l’arte raggiunge una saturazione di staticità, 
di corporeità, s’aggiunge, o combinandosi o imponendosi, la ricerca del moto... 
(R. Longhi)
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Si tratta quindi di una svolta importante, all’incrocio 
della quale sarà poi possibile incontrare le principali 
componenti dei futuri linguaggi espressivi del Novecento.
Il percorso di questa mostra è quindi teso a rappresentare 
lo sviluppo di alcune tematiche che, nel corso degli anni, 
hanno favorito differenti mutazioni artistiche: dalla 
propulsione futurista all’anarchia dadaista, dall’apparente 
rigore delle geometrie all’utopia spazialista, il segno 
si configura soprattutto nell’obiettivo di modificare il 
linguaggio pittorico. 
Gran parte delle avanguardie del Novecento saranno 
poi impegnate a trasformare la concezione del cubismo 
in una rappresentazione dinamica che mette in luce il 
riflesso vibratile della sua scomposizione, smembrando 
e moltiplicando la figura e gli oggetti in diagrammi che 
restituiscono il ritmo frenetico della vita moderna. 
Già l’impressionismo aveva tentato questa strada 
attraverso la disposizione dei colori in coraggiose 
campiture cromatiche che mettono in evidenza nuovi 
equilibri materici, ma sarà poi nel Cubismo e nel Futurismo 
che l’opera diventa essenzialmente dinamica.
È l’effetto stroboscopico di una realtà in continua 
evoluzione che frena però il suo slancio con l’impatto  
di nuovi linguaggi in divenire. Come sostiene del resto il 
pittore e scultore tedesco Oskar Schlemmer in una pagina 
del suo diario del marzo 1916:

«Uno dei difetti del futurismo è d’essere un nuovo 
impressionismo. Porta cose che sono ormai superate dal 
cinema. L’impressionismo è stato scalzato dal cinema e 
dalla fotografia. Queste invenzioni riconducono l’arte alla 
sua vocazione. All’astratto. A ciò che nessuna fotografia 
può dare».

Due concezioni fondamentali si alternano dunque con 
diversi aspetti, nelle vicende dell’arte del secolo scorso: 
quella più razionale che porta alla misura, alla proporzione 
e al rigore, l’altra più irrazionale che tende alla sorpresa, 
al libero scatto della fantasia, per la risoluzione di un 
segno imprevedibile. Queste due concezioni rispondono 
però, sempre e comunque, all’esigenza di un loro tempo 
di appartenenza e quindi inevitabilmente a una specifica 
‘datazione’ degli accadimenti. È naturale quindi che gli 
artisti, coi loro diversi temperamenti e influenzati anche 
dal contesto nel quale operano, utilizzino i differenti 
linguaggi per una modalità espressiva che si profila come 
una contaminazione tra arte e vita.
Il percorso di questa mostra è quindi teso a sviluppare 
un’indagine per emblemi, e intende fornire una chiave 

di lettura multipla che inquadra le connessioni e le 
divergenze dei differenti linguaggi espressivi. Giocando 
sul fattore razionale e su quello emozionale delle diverse 
esperienze è doveroso ricordare i movimenti artistici che 
hanno rivoluzionato l’estetica pittorica del Novecento. 
Dal Futurismo all’Espressionismo, dal Dadaismo al 
Surrealismo, fino alle soglie dell’Informale, il cammino 
percorso dagli artisti esprime soprattutto l’esigenza di 
liberare lo slancio primitivo dell’inconscio. Ecco quindi 
presenti in mostra due opere indicative di Giacomo 
Balla: Linee forza di mare, del 1924 e Linee andamentali, 
spazio, del 1929, per un approfondimento sui temi 
della scomposizione e moltiplicazione del soggetto che 
si espande e potrebbe continuare all’infinito. Qui, la 
dinamica punta sulla dissociazione dei colori, per una 
resa del movimento che aderisce al Futurismo, ma nello 
stesso tempo riafferma una suggestione visiva inventata 
con lucidità e fantasia. Lo stesso discorso vale per le opere 
di Fortunato Depero: Studio per stoffe, del 1917 e Pini 
riflessi, del 1940 nelle quali l’artista affronta le medesime 
tematiche di Balla rivisitate però nel rigore di una coerente 
geometria dello spazio. Con un temperamento diverso, 
l’entrata in scena di Luigi Russolo, serve a collegare il 
dinamismo pittorico con le suggestioni timbriche e sonore 
di una ricerca che scava anche nelle compenetrazioni 
cosmiche. Nel suo dipinto del 1926, Impressioni di un 
bombardamento, l’artista sembra quasi evocare il fragore 
dello scoppio e, nell’energia del gesto pittorico, anticipa 
certi sviluppi formali dell’Astrattismo.
Oltre ai movimenti sopracitati esistono ovviamente 
esperienze intermedie che hanno contribuito a rinnovare 
le tecniche e i linguaggi dell’espressione pittorica, 
formando artisti che hanno seguito la medesima corrente 
con modalità differenti. Penso a Pippo Oriani, Ivo 
Pannaggi, Tato Guglielmo Sansoni e in particolare a Gino 
Severini e Atanasio Soldati che hanno saputo conciliare 
il rigore e la misura dei rapporti con l’innovazione di una 
ricerca assolutamente personale e poetica.
Altre figurazioni hanno poi contribuito a muovere, nella 
scacchiera delle avanguardie, le tendenze di un’arte 
italiana ormai proiettata a relazionarsi con il palcoscenico 
internazionale. Fermo restando che non esiste una 
geografia codificata dei linguaggi artistici, in quanto tutte 
le variabili potevano accadere contemporaneamente 
ovunque, è comunque ormai noto che non possiamo 
escludere il carattere di originalità dichiarato da una 
specifica corrente costituita in un luogo preciso e in un 
determinato momento.
Nella Milano e nella Venezia del secondo dopoguerra 
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prende forma una straordinaria congerie di eventi e di 
ricerche artistiche che determinano la scena dinamica di 
un autentico cambiamento. 
Con i poli gravitazionali della Biennale, di Brera, della 
Triennale e delle gallerie d’avanguardia, tra le quali 
spiccano il Cavallino, il Naviglio, il Milione, la Galleria Blu, 
si comincia a guardare ai numerosi protagonisti che vanno 
sviluppando poetiche d’innovazione pittorica e scultorea, 
nonché i più arditi sperimentalismi. Basti pensare 
all’Astrattismo, e al Concretismo, allo Spazialismo, alla 
Pittura Nucleare, all’Informale e all’ultimo Naturalismo 
per avere subito il quadro di una traboccante vivacità 
sperimentale. 
Nel selezionato elenco degli artisti che troviamo nel 
percorso espositivo della mostra è doveroso segnalare 
alcune presenze significative che hanno saputo mettersi in 
gioco e sovvertire i canoni estetici della rappresentazione, 
tra questi: Enrico Baj – presente in mostra con due 
importanti opere provenienti dalla collezione Merlini. 
Con l’ironia e la contaminazione tra arte e vita che 
caratterizza la sua opera, e contro ogni purezza di stile, 
Baj ritrova la sua vena originale nella spregiudicata 
rappresentazione del grottesco, che l’artista rinnova e 
contamina nel suo personale linguaggio estetico.
Roberto Crippa, con le sue Spirali: evoluzioni acrobatiche 
nello spazio che diventano un diario risolto con puri 
mezzi espressivi. Mario Deluigi, Tancredi Parmeggiani e 
Gino Morandis, significativi esponenti di quella corrente 
veneziana dello Spazialismo, che applica il segno-gesto 
con un’intensa vitalità ed un’estrosa fantasia emotiva. E 
poi Giuseppe Santomaso, Leone Minassian, Raoul Schultz, 
Armando Pizzinato, Riccardo Licata, Valerio Bellati, Mario 
Raciti e Luiso Sturla, fino ai contributi dell’esperienza 
internazionale di Georges Mathieu, Jean Tinguely e César.
Dentro alla specifica di queste diverse esperienze 
s’inserisce anche la figura di Ezio Gribaudo, editore e artista 
che in quegli anni declina la sua cifra pittorica nell’ambito 
di una ricerca elegante e sommessa. Già in queste sue 
opere del 1949: Bidonville e Periferia si riscontrano 
gli elementi pittorici di una maturità espressiva, con 
una capacità di scelta dei cromatismi e una coscienza 
compositiva delle forme che ancora stupiscono in un 
giovane appena ventenne. Torinese, Ezio Gribaudo non 
rinnega il suo ambiente di formazione, ma lo trasforma e 
lo rende personale nell’innovazione.
Dentro a questa ricerca mi piace segnalare anche l’opera 
di Renato Vandramel, dentro a uno spazio plastico, i 
segni sovrapposti di una realtà di origine ancestrale, si 
moltiplicano e s’intersecano nella ricerca di un punto 

fermo, per una rinnovata stabilità.
Nel novero di una ricognizione che indaga il fervore 
dinamico della messa in scena, ritengo necessario 
focalizzare anche l’attenzione sulla scultura e ho scelto 
quale emblema di un passaggio –  tra la lezione di Arturo 
Martini e quella di Alberto Viani – la figura Giancarlo Franco 
Tramontin. “L’elevata dignità del mestiere” che Adolfo 
Wildt pronunciava nei suoi scritti, conferisce a Tramontin 
la consapevolezza di tutte le possenti virtù emotive che la 
scultura pretende dal suo artefice. Nell’eleganza sinuosa 
delle forme, le sue opere spiccano nella definizione dello 
stile e del carattere, il bianco e il nero si contrastano e poi 
s’incontrano nella purezza assoluta del loro nitore.

Più razionale, e legata a quella tendenza che Lionello 
Venturi amava definire: “astratto-concreta”, l’esperienza 
dei geometrici rimanda a un gioco di ritmi e prospettive 
culturalmente complesse. Nel tema della scomposizione, 
per la ricomposizione di uno spazio nuovo, l’indagine 
si sposta verso la dinamica del colore e del segno per 
una diversa efficacia simbolica delle tonalità e per la 
definizione di nuovi rapporti prospettici.
Nell’analisi di questi artisti è doveroso riconsiderare la 
lezione rinascimentale della sezione aurea che indica il 
rapporto tra due lunghezze disuguali, qui rimarcata anche 
dalla ricerca sui toni di luce e ombra che si estendono 
sulla superficie in zone, più o meno geometriche, per poi 
frammentarsi nell’inganno di una visione parallela tra la 
forma e il colore.
Nell’ambito di questa esperienza la mostra propone una 
selezione di autori che hanno saputo coordinare i diversi 
esperimenti tra colore, estetica e logica e per la simbologia  
di un nuovo linguaggio espressivo. 
Mario Radice, Luigi Veronesi, Alberto Magnelli, Gianni 
Bertini, Claudio Verna, Carlo Ciussi, Remo Bianco, 
Giuseppe Uncini, Alberto Biasi e Paolo Patelli, sono alcuni 
degli artisti che hanno stabilito le basi moderne di un 
ritmo concreto tra figurazione e astrazione. 
Certo si tratta di un ritmo puramente visivo, ma la 
determinazione del segno e il coraggio del cambiamento 
messo in atto da tutte le avanguardie del secolo scorso 
hanno contribuito a dirottare le arti verso la definizione di 
un’arte suprema. 
Una babele di linguaggi: dove la poesia cerca gli effetti 
della musica, l’architettura viene plasmata come una 
scultura e la pittura crea l’illusione dell’architettura, per 
la ricognizione speculare di un linguaggio universale che 
determina una paradossale ricostruzione del caos e la 
salvezza da ogni possibile naufragio.
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L’omaggio a Remo Bianco e a Carlo Ciussi a cui questa mostra presta un particolare interesse, intende mettere in luce una 
sinergia di linguaggio tra due artisti che hanno saputo interpretare il tema del dinamismo con l’intelligenza dell’innovazione. 

Formatosi nel secondo dopoguerra sulle tracce dello Spazialismo – e sotto l’egida del gallerista Carlo Cardazzo – Remo 
Bianco percorre la lezione del movimento e dirige il suo lavoro sulla strada di un’eclettica energia compositiva. La scrittura 
cromatica dell’artista è sempre più aperta verso gli strati di una ricerca parallela nei quali la pittura si libera da ogni elemento 
figurativo per assumere i toni di una simbiosi tra il colore e la materia. Nel 1955, al ritorno dal suo viaggio negli Stati Uniti, 
dove incontra Jackson Pollock, Remo Bianco comincia a lavorare su alcune opere che prevedono la stratificazione – libera 
e organizzata nello stesso tempo – di una materia resa affascinante dall’intervento del colore e della foglia d’oro. Nascono 
i Tableaux Dorés, si tratta della serie più numerosa, ma anche la più ricca di inventiva, che l’artista continuerà a realizzare 
negli anni mantenendo inalterata la forza creativa e la profonda eloquenza di ogni singolo dipinto.

Diverso il percorso di Carlo Ciussi, che si forma a Venezia nel secondo dopoguerra a contatto con l’esperienza artistica di 
Mario Deluigi, Giuseppe Santomaso, Emilio Vedova, Armando Pizzinato e Alberto Viani. Partendo dalla ricerca cubista ed 
espressionista, Carlo Ciussi realizza i suoi primi lavori e partecipa con successo nel 1952 alla Biennale Internazionale dei 
Giovani di Gorizia. Già dall’inizio degli anni sessanta però la sua cifra stilistica si distacca sempre più dalla figurazione e 
gravita verso i temi di una geometria imperfetta e dell’astrazione pura. Il suo lavoro si apre quindi a un dinamismo sempre 
alla ricerca di differenti campi d’azione con la composizione di interessanti campiture cromatiche e luminose. Nelle opere 
più tarde, l’artista trova poi una dimensione più discreta, nella quale l’eccesso dei cromatismi si allenta e si genera invece 
una vibrazione nuova con graffiature di colore in diagonale alternata che conferiscono all’opera un ritmo e una spazialità 
assolutamente personale.

(s.c.)

Omaggio 

Remo Bianco 
Carlo Ciussi 
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Carlo Ciussi. Udine, 1930 - 2012
Paesaggio, anni '60
olio su tela, cm.60x80

Remo Bianco. Milano 1922 - 1988
Armonia arte elementare, 1972
tecnica mista su cartone telato, cm. 18x24  
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Giacomo Balla. Torino, 1871 - Roma, 1958
Linee andamentali, spazio, 1929
Olio su tela, cm. 23 x 68
Macerata, Fondazione CaRiMa, Museo Palazzo Ricci
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Giacomo Balla
Linee forza di mare, 1924 ca.
tempera su cartoncino, cm. 27x40
Rovigo, collezione Luciano Zerbinati
courtesy Fidesarte
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Luigi Russolo, Portogruaro (VE), 1885 - Laveno Mombello (VA), 1947
Impressioni di un bombardamento, 1926
olio su tela, cm. 102x136
Collezione Comune di Portogruaro
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Fortunato Depero, Fondo (TN), 1892 - Rovereto (TN), 1960 
Studio per stoffe, 1917
Tempera su carta, cm. 53 x 67
Collezione R.E.D
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Fortunato Depero
Pini riflessi, 1940
tempera su compensato, cm. 68,5x60,5
Venezia, Galleria Internazionale d’Arte  Moderna,Ca’ Pesaro



22

Gerardo Dottori, Perugia, 1884 - 1977
Sole tra gli alberi, 1933
Olio su tavola, cm. 51,7 x 53
Macerata, Fondazione CaRiMa, Museo Palazzo Ricci
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Tato Guglielmo Sansoni, Bolognaa, 1896 - Roma, 1974
Idrovelocità, 1930
Olio su tela, cm. 48x62
Macerata, Fondazione CaRiMa, Museo Palazzo Ricci
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Atanasio Soldati, Parma, 1896 - 1953
Composizione marina, 1935
Olio su tela, cm. 78 x 51
Macerata, Fondazione CaRiMa, Museo Palazzo Ricci
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Primo Conti, Firenze, 1900 - Fiesole, 1988
Interno con figure, 1959
Olio su tavola, cm 110 x 130
Collezione privata
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Wladimiro Tulli, Macerata, 1922 - 2003
La poesia dei tecnicismi, 1941
Collage su carta colorata, cm. 100 x 80
Macerata, Fondazione CaRiMa, Museo Palazzo Ricci
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Pippo Oriani, Torino, 1909 - Roma, 1972
Natura morta, 1929
Olio su cartone, cm. 30 x 50
Collezione R.E.D.
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Gino Severini, Cortona, 1883 - Parigi, 1966
Livre rouge et mandarines, 1948-49
Olio su tavola, cm. 27 x 41
Collezione R.E.D
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Gino Severini
Natura morta,1942
olio su tela, cm. 81x100
Collezione privata, courtesy Fidesarte Mestre
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Ezio Gribaudo, Torino, 1929
Periferia, 1949
Olio su tavola, cm 60 x 100
Collezione privata
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Ezio Gribaudo
Bidonville, 1949
Olio su tavola, cm 60 x 100
Collezione privata
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Giuseppe Santomaso, Venezia, 1907 - 1990
Interno n.2, 1948
Olio su tela, cm. 40,4 x 55
Venezia, Galleria Internazionale d’Arte  Moderna,Ca’ Pesaro
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Giuseppe Santomaso
S.T. , 1988
tecnica mista su carta, cm. 60x56
courtesy Galleria Bugno, Venezia
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Mario de Luigi, Treviso, 1901 - Venezia, 1978
Due ragazze in bicicletta,1949
Monotipo, cm 91,5 x 59
Collezione privata
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Leone Minassian
Forma in sviluppo, 1957
Olio su tela, cm. 80 x 60,5
Venezia, Galleria Internazionale d’Arte  Moderna,Ca’ Pesaro



38 39

Mario De Luigi
Figure nello spazio, anni 50
Olio su tavola, cm 84 x 124
Collezione privata
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Gino Morandis, Venezia, 1915 - 1994 
Senza titolo, 1989
acrilici e tecnica mista su tela, cm. 71x91
Collezione privata, courtesy Fidesarte, Mestre
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Gino Morandis 
Immagine con disco blu, 1990
Tecnica mista su tela, cm. 131  x  163
Venezia, Archivio Gino Morandis
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Gino Morandis 
Immagine n° 222, 1965
Olio su tela, cm. 152 x 127
Venezia, Archivio Gino Morandis
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Gino Morandis 
immagine n° 417 E, 1971
Tecnica mista su tela, cm. 130 x 130
Venezia, Archivio Gino Morandis
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Roberto Crippa, Monza, 1921 - Bresso (MI) , 1972
Spirali, 1952
Olio su tela, cm. 50 x 60
Collezione R.E.D.
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Alberto Magnelli, Firenze, 1888 - Parigi, 1971
Mesures illimitèes n.6, 1953
Olio su tela, cm. 55 x 46
Venezia, collezione privata
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Mario Radice, Como, 1898 - Milano, 1987
Senza titolo, 1972
Olio su tela, cm 70 x 70
Collezione  Privata
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Gianni Bertini (Pisa, 1922 – Caen 2010)
Composizione, 1950
tempera su tavola, 55x100
Venezia, collezione Cardazzo
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Gianni Bertini
Composizione astratto geometrica, 1950
tempera su tavola, 80x125
Venezia, collezione Cardazzo
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Atanasio Soldati
Composizione, 1952 ca.
olio su tela, cm. 50x65
Busto Arsizio, collezione Merlini
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Luigi Veronesi
Tangenti n.4, 1986
Olio su tela, cm. 76 x 60
Venezia, Galleria Internazionale d’Arte  Moderna,Ca’ Pesaro
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Armando Pizzinato 
Maniago (PN), 1910 - Venezia, 2004
Barricata 1922 , 1983
olio su tela, cm. 130x150
Venezia, Galleria Bugno

Armando Pizzinato
Composizione, 1988, 
tempera ed olio su tela, cm. 140x80
Venezia, Galleria Bugno
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Mario Raciti, Milano, 1934
Mistero, 1994
olio su tela, cm. 50x70
Busto Arsizio, collezione Merlini
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Mario Raciti
Un po’ di libertà, 1967
olio su tela, cm. 100x140
Busto Arsizio, collezione Merlini



56

Luiso Sturla, Chiavari, 1930 
Memorie sulla porta rossa, 2003
olio su tela, cm. 100x80
Busto Arsizio, collezione Merlini
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Luiso Sturla 
Lettera con sentimenti lunari, 2000
olio su tela, cm. 60x45
Busto Arsizio, collezione Merlini
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Enrico Baj 
Milano, 1924 -Vergiate (VA), 2003
Bambini, 1955
olio e collage su tela, cm. 50x100 
Busto Arsizio, collezione Merlini

Enrico Baj
La moglie di Picasso, 1984
acrilici e collage su tavola, cm. 92 x 73
Busto Arsizio, collezione Merlini
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Georges Mathieu, Boulogne sur Mer, 1921 - Boulogne Billancourt, 2012
Ondessonk, 1965
olio su tela, cm. 54 x 92
Collezione R.E.D.
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Georges Mathieu
L'éloge démesurés, anni '80
olio su tela, cm. 97 x 130
Collezione R.E.D.
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Jean Tinguely, Friburgo, Svizzera, 1925 - Berna, 1991
Meta Harmonie n. 1, 1979
tecnica mista su carta, cm. 20 x 42,5
Collezione R.E.D.

César, Marsiglia, 1921 - Parigi, 1988 
Portrait de compression, 1988
tecnica mista su tavola cm. 59x49
courtesy Galleria Bugno, Venezia
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Carlo Ciussi
Senza titolo, 1964
Tecnica mista  su tela riportata su compensato cm. 26 x 33 
Treviso, Collezione privatata

Carlo Ciussi
Senza titolo, 2002
Tecnica mista  su tela riportata su compensato cm. 76 x 32 
Treviso, Collezione privata
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Carlo Ciussi
Senza titolo, 2002
Olio e tecnica mista, cm. 101 x 101
Treviso, Collezione privata



67

Carlo Ciussi
Senza titolo, 1992
Tecnica mista su carta intelata, cm. 100 x 150
Treviso, Collezione privata
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Carlo Ciussi
Senza titolo, 1964
Tecnica mista  su tela riportata su compensato cm. 26 x 33 
Treviso, Collezione privata
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Carlo Ciussi
Senza titolo, 1964
Tecnica mista  su tela riportata su compensato cm. 27 x 34
Treviso, Collezione privata
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Carlo Ciussi
Senza titolo, 1964
Collage e tecnica mista su tela, cm. 57 x 53
Treviso, Collezione privata
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Carlo Ciussi
Pittura, 1984
Olio e tecnica mista su tela, cm. 85 x 80
Treviso, Collezione privata
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Remo Bianco
Quadro parlante, 1974
tela emulsionata e impianto elettrico, cm. 113x88
Collezione privata, courtesy Fidesarte, Mestre

Remo Bianco, (Milano 1922 -1988)
Impronta, 1959
tecnica mista su masonite, cm. 35x45
Venezia, collezione Cardazzo

73
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Remo Bianco
Collage, 1980
tecnica mista e collage di paglia e stoffa su cartone, cm. 103x77
Collezione privata, courtesy Fidesarte, Mestre
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Remo Bianco
Senza titolo, 1962
tecnica mista acrilici e collage su tela, cm. 120x100
Collezione privata, courtesy Fidesarte, Mestre
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Remo Bianco
Tableau doré 1972
tecnica mista e foglia d'oro su tela , cm. 70x50
Collezione privata, courtesy Fidesarte, Mestre
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Remo Bianco
Impronta d'oro, 1969
tecnica mista e foglia d'oro su tela, cm. 60x50  
Collezione privata, courtesy Fidesarte, Mestre
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Riccardo Licata, Torino, 1929 - Venezia, 2014
Senza titolo, 1956 
Tecnica mista su carta intelata, cm. 32 x 34
Treviso, Collezione privata
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Riccardo Licata
Senza titolo, 1956 
Tecnica mista su carta intelata, cm. 90 x 100
Treviso, Collezione privata
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Tancredi Parmeggiani, Feltre (BL), 1927 - Roma, 1964
Composizione, 1953
Tempera su carta intelata, cm. 65 x 95
Treviso, Collezione privata
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Tancredi Parmeggiani
Senza titolo, 1953
Tempera su carta, cm. 65 x 95
Treviso, Collezione privata
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Raoul Schultz, Lero Egeo, 1931 - Venezia, 1971
Nuove strutture, anni ‘50
Tempera su cartoncino ritelato, cm. 100 x 70
Mestre, collezione privata
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Raoul Schultz
Calendario, 1963-64
Collage su tela, cm. 36 x 54
Venezia, collezione Tiozzo
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Raoul Schultz
Senza titolo, 1968
Tecnica mista  su carta, cm. 50 x 70
Venezia, collezione Tiozzo



85

Raoul Schultz
Senza titolo, 1968
Tecnica mista  su carta, cm. 50 x 70
Venezia, collezione Tiozzo
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Claudio Verna, Guardiagrele (Chieti), 1937
O. 13, 1970-73
olio su tela, 50x50
Collezione privata, courtesy Fidesarte, Mestre
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Pierpaolo Calzolari, Bologna, 1943
Senza titolo, 1968
tecnica mista, sale e tabacco e corda su cartone, cm. 70X100
Venezia, Collezione privata
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Giuseppe Uncini, Fabriano, 1929 - Trevi, 2008
Progetto, 1991
tecnica mista su carta a mano, cm. 56x76
Collezione privata, courtesy Fidesarte, Mestre

Alberto Biasi, Padova, 1937
A volte è arrogante, 1975
politipo con cinetismo (tre quadranti rotanti), cm. 98x78
Collezione privata, courtesy Fidesarte, Mestre



89



90



91

Giancarlo F. Tramontin 
Nudo Disteso II, 2016
Marmo nero del Belgio, cm. 86x6 h. 61
courtesy Galleria Bugno, Venezia

Giancarlo F. Tramontin, Venezia, 1931
Forma, 2016
Marmo statuario di Carrara, cm. 72,5x43x8
courtesy Galleria Bugno, Venezia
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I COSTRUTTORI
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Pino Castagna
Cespo gardesano, 2004
Acciai vari
h 455 cm; base diametro 105 cm; 
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Costruire richiede salute, non accampa malattie. 
Ecco perché l’indagine relativa alle presenze 
contemporanee dichiara la dinamica di una vitalità 
dell’arte, rivisitata dalle differenti esperienze visive e dai 
molteplici linguaggi espressivi.
Cespo Gardesiano, la scultura di Pino Castagna che ci 
accoglie all’ingresso del Museo è decisamente il segnale 
forte dell’esperienza dinamica di un artista che saputo 
connettere il gesto e la materia nella sapiente simbiosi di 
una lucida fantasia creativa. La spinta verticale dell’opera 
è rivolta allo spazio, sottilmente aerea nel ritmo e nei 
rinnovati accordi di una composizione dodecafonica, la 
scultura di Castagna si staglia verso il cielo come l’eco 
disgiunta di una melodia sonora. Solida come una quercia, 
trasparente come l’aria.

Le stanze del costruttore si aprono invece alla verifica 
incrociata di un’attività disgiunta tra dinamismo e 
depressione che converge i temi di un’identità precaria 
tra colui che costruisce e distrugge nello stesso tempo. 
Costruire per distruggere e poi costruire di nuovo, 
incessantemente, come il mantra indelebile di una doppia 
personalità che pone l’artista nella sfera d’ansia del suo 
stesso destino e in quello dell’opera.
In questo mutabile contesto, Luca Bendini affronta il tema 
dell’intrusione dichiarata tra l’artefice e la sua messa in 
scena attraverso l’intima coerenza dei temi, che la sua 
opera complessiva riveste. L’inserimento della figura 
nel teatro apparente della memoria, apre una cerchia 
interpretativa e induce alla riflessione sull’identità e 
alterità dell’artista che tende ad escludere sé stesso e 
contemporaneamente a confermarsi. 
Il Varco che Bendini attraversa è quello di un’introspezione, 
in questi suoi dipinti, la luce sembra nascondere un 
diluvio di tenebra, lo spazio è un palcoscenico dove non 
c’è nessuno che impersoni una parte, se non il testimone 
attonito dell’inesorabile passaggio del tempo. Un tempo 
che logora le distanze, per poi restituirle intatte nelle 
differenti dinamiche del ricordo. Nei suoi emblematici 
Ritratti di famiglia, l’artista rivela l’identità del soggetto 
per testimoniarne la presenza e poi cancellarla dentro 
a un flusso di lontananza, dentro agli spazi reconditi 
della memoria, nel luogo deputato alla finzione e alla 
dissimulazione. 
Ma è un flusso necessario questo, che poi ritroviamo 
anche nell’opera proposta da Cristina Cocco nelle sue 
Levitazioni, qui la pittura è un corridoio narrativo dove 

il gesto traccia l’essenza segreta del cuore, è l’eco fedele 
delle sue sensoriali rivelazioni per una spiritualità rivelata 
dal segno. Dentro a tutti questi indizi, nello sviluppo di 
questi sintomi, Cristina Cocco riesce sempre a trasformare 
le vicende della propria vita in un racconto per immagini: 
travolgente come il dolore, consolatorio come la speranza.

Nell’analisi compositiva che mi ha portato a tracciare la 
selezione degli artisti contemporanei per questa mostra, 
sono partito da un principio di continuità che intende 
rappresentare – nei diversi linguaggi e nei differenti 
sistemi – alcuni aspetti legati al dinamismo della 
rappresentazione. In realtà, anche se avanzano nuove 
tendenze, non c’è più al giorno d’oggi quella smania 
dirompente delle avanguardie a stupire, direi che l’artista 
è più impegnato a confermare uno status quo, ma senza 
quella leva di contrasto fra l’arte  e la società culturale che 
la esprime.
Ho preferito quindi concentrare la mia attenzione verso 
alcuni temi cardine del dinamismo: la luce, il segno, il 
gesto, il suono, le geometrie e in questa ricerca permane il 
fondamento dei valori estetici che sono emersi da questa 
analisi e ne hanno segnato il percorso.
Per quanto riguarda la luce, ho individuato nel lavoro 
di Stefano Curto quegli aspetti di congiunzione, tra 
l’apparente e il sembiante, che inducono l’artista a 
riflettere e a riflettersi nel rapporto profondo di una 
luce transitoria. Nello schema compositivo di Emphasis, 
la distribuzione ‘seriale’ degli elementi si evidenzia 
come una partitura minimalista e nella seduzione dei 
cromatismi si rinnova la desinenza centrale di una 
personale esperienza mistica. Stefano Curto è animato da 
una profonda sensibilità espressiva che lo induce a salire i 
gradini superiori del suo itinerario spirituale e a spostare 
l’equilibrio della rappresentazione tra il sentimento e lo 
stupore. 
Nella dinamica di un rapporto tra luce e colore, l’opera di 
Nino Ovan acquista invece la dimensione di un processo 
legato alla seduzione dell’impatto visivo. Le sue superfici 
luminose dichiarano l’appartenenza ai differenti linguaggi 
delle avanguardie storiche che hanno segnato gli anni 
della sperimentazione, ma la ricerca di Ovan è più mirata 
al rapporto tra luce e materia, nella desinenza di un 
ritmo che evoca una sorta di composizione musicale. 
Nell’assemblaggio degli elementi egli applica una ‘sonorità 
dei cromatismi’ che sembra volgersi all’essenza assoluta 
della materia, per un risultato finale che coinvolge 
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Stefano Cecchetto
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l’occhio e la mente nel processo estetico di una severa 
fascinazione.
Lo stesso procedimento, ma applicato alla pittura, lo si 
ritrova anche nel percorso di Nelio Sonego: in queste sue 
opere è evidente il rapporto concreto tra linee e colori che 
si risolvono geometricamente in pura percezione visiva, 
senza tendenze evocative e, tanto meno, senza alcuna 
rappresentazione figurativa. La ‘geometria imperfetta’ 
delle sue composizioni tende a creare un effetto di 
tridimensionalità apparente che svela la congiunzione tra 
una luce interiore e la realtà.
Il costruttore lavora sui piani paralleli di un’indagine che 
si apre alla sperimentazione dei linguaggi, ma anche 
al rinnovamento delle forme e dei materiali, perché 
ogni forma d’arte, per essere nuova, deve rispondere al 
clima del proprio tempo e utilizzare gli strumenti della 
tecnologia. 
Questo concetto serve anche a introdurre il lavoro di 
Patrizia Molinari, che verte sulla definizione del linguaggio 
quale tesi di una condizione estetica che appartiene da 
sempre alla sua condizione di artista. La ricerca formale 
della Molinari è basata sulla modulazione di opere che 
interferiscono sullo spazio e sulla trasformazione visiva 
dello stesso. Attraverso l’utilizzo di materiali industriali 
quali: il ferro, l’acciaio, la pietra, le fibre ottiche, ma 
anche il vetro e l’alluminio, l’artista mette in campo alcuni 
rapporti formali che innescano molteplici meccanismi 
espressivi. 
La sintesi concettuale di queste sue ‘costruzioni’: forgiate 
nel ferro e tracciate dalle fibre ottiche, dichiarano la 
sintesi del movimento animale, in un misterioso rapporto 
di conciliazione dinamica tra la forma e la sua deformità. 
L’intuito e la sensibilità della Molinari bastano a convertire 
il concetto in immagine e a rendere visibile il pensiero, per 
una concreta concezione dello stato d’animo.
Il costruttore è quindi destinato ad elevarsi al di sopra delle 
rovine e a organizzare tra loro gli elementi destinati alla 
rinascita. Nel caso dell’artista si tratta di ricomporre una 
frattura per poi tradurla in immagini e,  il più delle volte, la 
composizione supera i limiti del quadro e s’impone come 
presenza razionale per uno spazio irrisolto. 
Tony Brunello attraversa invece il confine formale della 
pittura per una sorta di contaminazione tra arte e vita che 
coinvolge la visione contemplativa e quella attiva del suo 
percorso concettuale. L’impulso irrazionale a confrontarsi 
con la dinamica degli opposti, porta l’artista a rielaborare 
lo schema compositivo e a rinnovare il suo linguaggio 

espressivo. In queste opere dei primi anni ottanta, 
Brunello realizza una personale geometria che evoca i 
tratti di un simbolismo arcaico legato forse alle mutazioni 
dell’oracolo I Ching e alle sue suggestioni esoteriche e 
filosofiche.
Diverso invece il linguaggio di Lorenzo Gatti il quale, 
al limite della tendenza, realizza le sue opere con un 
procedimento che si estende sulle superfici in rilievo e 
sui diversi piani della composizione. Qui la scultura non 
è più intesa come modellazione, né come invenzione 
puramente geometrica, ma diventa un vero e proprio 
colloquio tra la forma e la materia. L’artista si muove in 
un processo di accostamenti modulari dai quali emerge 
la funzione di un’idea-simbolo, conservando però una 
struttura plastica da nuovo arcaico, da costruttore largo, 
con chiarezza di fantasia.
Nel gioco apparente della fantasia si declina anche il 
lavoro di Paolo Valle, in queste sue tele la geometria si 
scompone nella poetica di un movimento dei segni che 
esprime una concreta concezione del suo universo visivo. 
Le modulazioni espressive dell’artista, giocate sempre 
tra il colore, la forma e lo spazio, restituiscono il ritmo 
alternato di un fervore dinamico, nella seduzione di 
un’immagine che travalica lo stile e la rende libera.

Più collegato al tema di mistiche sonorità che provengono 
dal connubio tra il pensiero orientale e la musica 
contemporanea americana, il lavoro di Massimo Mazotti 
(Mak) si ricongiunge alla dinamica di un tempo ripetuto 
ciclicamente. L’effetto è comunque quello di una massa 
infinitamente mobile pur nell’apparente staticità di un 
universo pittorico che – attraverso la pulsazione ripetuta 
del segno – giunge a sfiorare l’atemporalità. 
Si tratta di una scrittura che mette in evidenza l’intero 
processo compositivo dell’artista: qui è la musica che 
guida la partitura pittorica non viceversa e le sostanziali 
alternanze dei cromatismi definiscono l’intervallo della 
stesura e ne decretano il ritmo. 
L’energia sprigionata dalla foglia di rame che sovrasta 
le carte di Conduttore elettrico surreale è la stessa 
che definisce i tempi alternati di Ling Suksn, per un 
andamento scomposto nelle sue componenti essenziali e 
poi ricomposto nell’ordine delle antiche filosofie orientali 
dove tutto è suono e tutto nasce dal suono.
Nel novero di una presenza che dichiara l’adesione al 
pensiero filosofico e che diviene una vera e propria 
forma mentis per la concettualità del suo lavoro, Andrea 
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Morucchio determina i tempi e i modi del suo operare 
nella sfera di una costruzione alchemica dei materiali: 
presenza e feticcio dell’identità. 
Negli elementi che compongono l’installazione Back in 
black – qui smembrata per una nuova ricomposizione 
dinamica – l’artista diventa l’Artifex di una metamorfosi 
interiore che sposta ogni grado di lettura dell’opera verso 
i limiti dell’assoluto. Le forme ascetiche delle sue sculture 
rimandano alla sofferenza fisica dell’uomo che fugge sé 
stesso in differenti proiezioni di altri sé stesso, altrettanto 
inquietanti. 
Il bianco e il nero dominanti che attraversano le diverse 
materie utilizzate da Morucchio: vetro, ferro, luce, 
diventano il colore/non colore di un’analisi che sembra 
dissolversi, per rifrangersi dentro a uno specchio 
opaco e poi moltiplicarsi nelle scomposte figure che lo 
attraversano. 
I labirinti, reali o immaginari, di questa fuga prospettica 
conducono al confine vertiginoso dell’infinito e la sintesi 
di questo percorso è tutta scritta nella fisicità stessa 
dell’artista.
Negli accordi del colore e nell’utilizzo aristocratico della 
materia pittorica, il lavoro di Morago conferma il suo 
valore evocativo nella rappresentazione di uno stato 
d’animo decisamente armonico. La composizione in 
piani contrapposti, deformata in spazi con prospettive 
ribaltate, conferma la peculiarità dell’artista a ritrovarsi 
immerso nell’universo creativo, sonoro e coloristico, della 
sua incessante poetica.
Una dinamica la sua, che tende a scomporre i limiti di 
un espressionismo obbligato alle ‘tendenze’ e cerca, nel 
segno dell’astrazione, di ricomporre una verosimiglianza 
figurativa con il soggetto espresso dal titolo stesso del 
dipinto. 
Nell’armonia di opere quali: Carta da gioco e Suono di 
violini, il concetto e la figurazione confluiscono dentro a 
un vortice di relazioni, di allusioni, di giochi cromatici che 
si intersecano nello spazio della rappresentazione, dove il 
peso della materia viene sopraffatto dalla leggerezza.
Tra spazio e materia, il lavoro di Cristina Bettin, si espande 
invece alla ricerca di una personale tendenza a ‘costruire’, 
a realizzare manufatti che dichiarano una concezione 
aristocratica e una raffinata sensibilità per l’installazione. 
In questa sua sfera ‘architettonica’, l’artista inserisce il 
dubbio e la ragione di ogni possibile verifica, la sfera è un 
involucro che contiene e protegge tutte le cose visibili e 
invisibili, è il suono intermittente di un segnale d’allarme. 

L’acqua e la musica sono elementi consoni all’equilibrio 
del corpo e della mente, da lì nasce tutto e tutto si perde: 
è un dogma per la sopravvivenza, c’è chi lo porta dentro 
come una ferita impenetrabile, chi invece riesce a scorgere 
i frammenti colorati dell’esistenza. 
Nella dinamica di questo percorso, le stratificazioni 
tendono a formare una lunga vicenda narrativa che rivela 
l’itinerario mentale di un’esperienza metafisica sempre 
alla ricerca di un luogo mobile che indichi un differente 
punto di vista, o uno sguardo da cui fissare il vortice delle 
apparenze.

La caratteristica essenziale di questa mostra resta dunque 
il dinamismo, quello scatto propulsore che mette in 
moto il pensiero e l’azione. Nella musica, potremmo 
paragonarlo al movimento regolare delle crome prodotto 
dal battito costante del tamburo o dal diverso combinarsi 
delle differenti cellule ritmiche dei numerosi strumenti 
dell’orchestra. Ma nell’arte è doveroso stilare un 
repertorio che include l’ordine e il disordine dei molteplici 
linguaggi che l’attraversano. Partendo dall’ordine, o 
meglio da quella severità dei rapporti discontinui del 
segno, la geometria si presenta – tra seduzione e inganno 
– quale argomento principe per il tema della costruzione. 
Nei piani disgiunti di rette e parallele che s’intersecano, 
il segno di Ferruccio Gard trova il suo epicentro nella 
ricongiunzione degli elementi, nelle sue composizioni lo 
spazio diventa ambiguo, illusorio e le vibrazioni di linee, 
luce e colore trasformano il dipinto in un’esperienza 
ottica. Le proiezioni dinamiche che l’artista organizza 
all’interno della tela tendono a superare ogni tradizione 
pittorica orientando la sua opera verso i confini delle 
tendenze Optical, ma nello stesso tempo superandoli, per 
la ricerca singolare di un’arte programmata che tende ad 
escludere ogni definizione predefinita e a collocarla come 
pregiudizio.
In quest’ambito si colloca anche il lavoro di Silvia 
Vendramel, e sebbene l’artista sfugga – per la natura 
stessa della sua opera – a predeterminate classificazioni 
stilistiche, resta il segno di una poetica delicata e melodica. 
Le sue composizioni rimandano a partiture ordinate da 
un artificio contrappuntistico e aleatorio che insegue la 
forma e la configura nel corso del processo esecutivo. 
Nell’organizzazione di uno spazio che potrebbe evocare la 
lezione di Marcel Duchamp, se non altro per la medesima 
intransigenza creativa (penso a Le Grand Verre), Silvia 
Vendramel interferisce con i cromatismi di una fantasia 
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avventurosa e inquieta che si placa negli intervalli delle 
pause intermedie. Questo modus operandi risponde 
a una pianificazione ciclica del disegno costruttivo – 
apparentemente ordinato – ma in realtà distribuito su 
piani contrapposti e in continuo slittamento tra loro. 
Anche nella dichiarata definizione dei titoli: Gesto, 
Passaggio, lo stato transitorio della modulazione delle 
linee e dei colori rivela un’analogia musicale sempre in 
equilibrio tra il ritmo e la pausa.
Il risultato è un’opera totale che evoca contempo-
raneamente il silenzio e il suono, è un vaso collettore di 
energie diverse: quelle dell’artista e quelle del pubblico, 
per la percezione di un effetto dinamico che mette in 
moto il segno e ne osserva poi il graduale ritorno verso 
uno stato di immobilità.
La spinta propulsiva del costruttore induce anche al 
tema malinconico dell’ordine, per un inventario filosofico 
dell’esistenza, qui l’opera assume allora il valore di 
un’analisi personale e non potrà più essere concepita 
come un elemento isolato della rappresentazione, ma 
come il tassello di un memoriale emotivo.
Per una sequenza di stati contrapposti, il tema affrontato 
da Eraldo Mauro nel trittico: Lo spazio vuoto tra il giorno 
e la notte, dichiara l’intervallo di un tempo sospeso che si 
colloca tra i differenti periodi dell’esistenza. Si tratta di un 
tempo – fisico e mentale – decisamente instabile, dentro 
al quale l’intero universo si sposta verso una dimensione 
astrale. 
L’opera assume quindi la configurazione di una 
mappa stellare e il suo tracciato appare evidente nella 
dislocazione dei ricordi fissati all’interno dei piatti: lacerti 
della memoria, cellule emozionali per un riscontro 
figurativo con la realtà. 
Questa dimensione narrativa di un racconto per immagini, 
che l’artista persegue ormai da alcuni anni nel suo lavoro, 
acquista ora un valore espressivo decisamente più libero 
e consapevole.
Nel tempo/non tempo della sua opera, lo sfasamento 
apparente dell’architettura compositiva dichiara invece 
una rigida disciplina esecutiva e un rigoroso controllo della 
materia. Nella costellazione estatica di quell’universo di 
spilli, Mauro esplora una vasta corrente sotterranea, un 
flusso simultaneo dentro al quale scorre la vita, la morte e 
l’incantesimo inevitabile di ogni possibile destino.
Alla trasposizione di un destino collettivo è invece assegnata 
l’opera di Alessandra Beltrame, e in quell’invocazione di 
aiuto si concentra la necessità di intervenire al più presto 

per un’azione che diventi risolutiva e infranga finalmente 
l’immobilità dell’indifferenza. SOS Map è un lavoro che 
basta a sé stesso: è il tracciato di un’emergenza umanitaria 
in continua espansione, è lo specchio di una condizione 
scomoda dalla quale cerchiamo rifugio.
La realtà è caos, paura, lacerazione, ma il compito 
dell’artista è quello di trasformarla affinché ciascuno 
la veda con gli occhi della bellezza assoluta, il lavoro 
di Alessandra Beltrame è un primo piano abbagliante 
che con il suo fruscio scuote l’immobilità, è la mappa 
per ritrovare il sentimento che porterà alla luce tutte le 
intenzioni, i desideri e i furori reconditi dell’animo umano.
.
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Nino Ovan
12.scaleo (A), 1982-83 
acciaio inox - neon cm. 58 x 65,5 x 50 x 13
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Nino Ovan
Io Sono una Rosa, 2007 
neon, alluminio, trasformatori elettronici diam.10mm 116 x 103 x 7,5cm  
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Nino Ovan
18a-Arco A, Al di là del verde, 2011 
Perspex-Neon, diam. 8mm  cm. 79,5 X 177,3 X 25
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Patrizia Molinari
Aquila 
ferro e fibre ottiche , mt 1,33 
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Patrizia Molinari
Lince 
ferro e fibre ottiche,  mt 2,45
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Patrizia Molinari
Lucertolaa 
ferro e fibre ottiche, mt 1,18 
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Patrizia Molinari
Unicorno
ferro e fibre ottiche, mt. 2,10  
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Stefano Curto
Emphasis series, 2014
40.000 gemme e cristalli swarovski su plex



109

Stefano Curto
Emphasis series, 2014
40.000 gemme e cristalli swarovski su plex
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Toni Brunello
Fondazioni # 12, 1992
Foglia d’oro, cemento acrilico, cm 200x 200
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Toni Brunello
Trittico, 1990
Foglia d’oro, acrilico, cm 120 x 70
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Toni Brunello
Fondazioni &42, 1990
Cemento, acrilico porporina, cm 140 x 140
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Lorenzo Gatti
Trofeo 17 colonia elioterapica, 1990
Ferro e legno, Cm 160x h85 x 55

Lorenzo Gatti
Trofeo n 15 casa elettrica, 1990
Ferro e legno, cm 240x 66x 40



115



116

Lorenzo Gatti
Scultura verde, Trofeo n 5 , 1990 
Tecnica mista, cm 120 x h 89 x 70
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Luca Bendini
Capriccio Palladiano, 2005 
acrilici, polvere di marmo, pietra pomice su film polyester, cm. 98,8 x 89,4 
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Luca Bendini
Varco, 2011 
Vetroresina acrilici su compensato, cm 200 x 250 x 28
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Luca Bendini
Varco, 2014 
compensato, polvere di marmo, sabbia, acrilici, ø 46,4 cm h. 27 cm 
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Andrea Morucchio
Accumulo, 2009
Vetro molato, gomma, 
cm 105 x 40 x 35
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Andrea Morucchio
Accumulo, 2009
Vetro molato, gomma, 
cm 105 x 40 x 35
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Andrea Morucchio
Enlightenments, 2009
Ferro forgiato, vetro soffiato e molato, 
cm 65 x 40 x 13
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Andrea Morucchio
Cross Shoots, 2011
Vetro stampato, molato e acidato, legno, 
cm 150 x 92 x 7
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Andrea Morucchio
Blade, 2011
Vetro molato, ferro forgiato, cm 100 x 42 x 42
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Andrea Morucchio
Celata series # 02, 2009
Vetro soffiato, stampato e satinato, cm 105 x 40 x 35
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Massimo Mazotti (Mak)
Conduttore elettrico surreale  N°02, 2015
Tecnica mista, cm. 95 x 71

Massimo Mazotti (Mak)
Conduttore elettrico surreale  N°03, 2015
Tecnica mista, cm. 95 x 71
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Massimo Mazotti (Mak)
Conduttore elettrico surreale  N°04, 2015
Tecnica mista, cm. 95 x 71

Massimo Mazotti (Mak)
Conduttore elettrico surreale  N°05, 2015
Tecnica mista, cm. 95 x 71
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Massimo Mazotti (Mak)
LLing Suksn  - Scimmia dispettosa N°03, 2015
China su carta, cm. 91 x 159

Massimo Mazotti (Mak)
Ling Suksn  - Scimmia dispettosa N°14, 2015
China su carta, cm. 200 x 150
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Massimo Mazotti (Mak)
Lunar Rainbow N°01, 2015
China acquarellata, cm. 91 x 137

Massimo Mazotti (Mak)
Lunar Rainbow  N°06, 2015
China acquarellata,  cm. 200 x 150
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Nelio Sonego
Rettangolareverticale, 2015
acrilico su tela, cm 175 x 120
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Nelio Sonego
Rettangolareverticale, 2015
acrilico su tela, cm 175 x 120
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Nelio Sonego
Rettangolareverticale, 2005
Acrilico su tela, cm 70 x 50
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Nelio Sonego
Rettangolareverticale, 2005
Acrilico su tela, cm 100 x 70
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Nelio Sonego
Rettangolareverticale, 1986
Pastelli su carta, cm 50 x 35

Nelio Sonego
Rettangolareverticale, 1986
Pastelli su carta, cm 50 x 35

Nelio Sonego
Rettangolareverticale, 1986
Pastelli su carta, cm 70 x 50

Nelio Sonego
Rettangolareverticale, 1986
Pastelli su carta, cm 70 x 50
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Nelio Sonego
Strutturali, 1981 
Matite colorate su tela, cm 70 x 70
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Ferruccio Gard
Chromatism and optical art, 2016
Acrilico su tela, cm 80 x 80,
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Ferruccio Gard
Effetto colore/15, 2015
Acrilico su tela, cm 95 x 115 x 4,5
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Ferruccio Gard
Cosmologia cromatica, 2000 
acrilico su tela cm 90 x 90
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Ferruccio Gard
La mia finestra, 2002
acrilico su tela, cm 90 x 90
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Morago
Carte da gioco, 2011
Olio su tela, cm.100x100
Bugno
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Morago
Suono di violini, 2013
Olio su tela, cm. 150x150
Bugno
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Renato Vendramel
Composizione, 1960
Tecnica mista 
collage di materiali ferrosi cm. 65 x 95
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Valerio Bellati
Senza titolo,  
Olio su tela, cm. 145 x 135
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Paolo Valle
Montenegro, 2013
Olio su tela, cm. 100 x 120

Paolo Valle
Oggetti personali, 2013
Olio su tela, cm. 170 x 135
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Silvia Vendramel
Senza Titolo - 2006
Policarbonato e zucchero, cm. 250x270x1
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Silvia Vendramel
Senza Titolo - 2006
Policarbonato e zucchero, cm. 250x270x1
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Silvia Vendramel
Gesto #38 - 2009
Tecnica mista su legno, cm. 80 x 100 x 6
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Silvia Vendramel
Gesto #42 - 2009
Tecnica mista su legno, cm. 77 x 44 x 6
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Silvia Vendramel
Passaggi, 1998
Tecnica mista su legno, cm. 50 x 188x 2
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Alessandra Beltrame
Installazione a parete SOS, 2016
Materiale:
- 6 bandiere: coperta d`emergenza e marker rosso, 20 x 20 cm
- 6 bacchette d`orchestra in legno, manifattura Inglese, colore grigio pallido, 3 x 41 cm + 3 x 36 cm
- 6 supporti: acciaio, 25 x 04 cm
- 1 coperta d`emergenza, 210 x 160 cm
Misura totale: ca 250 x 300 cm

Per la mostra, che si occupa del tema „dinamismo“, ho lavorato al tema „SOS“, un argomento delicato e di stretta attualità. 
Ma non ho voluto considerare solo l`aspetto attuale dei rifugiati: noi tutti ci troviamo spesso coinvolti  in situazioni in cui abbiamo 
bisogno d`aiuto. 
Chiedere aiuto è umano  -  Offrire aiuto è (o dovrebbe essere) altrettanto umano.
L`uso della coperta d`emergenza, nei miei lavori, iniziò nel 2009. Il materiale è estremamente resistente e delicatamente fragile allo 
stesso tempo, cosi come lo sono gli esseri umani.
Alessandra Beltrame
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La Mappa rappresenta l`individuazione e il salvataggio di una persona in alto mare. Il sistema di imbracatura si basa sullo schema 
delle bandiere SOS. 
Il tipo di lenzuolo sottostante, viene adoperato per avvolgere una persona morta

Alessandra Beltrame
Installazione a parete SOS Mappa, 2016
Materiale:
- 1 coperta d’emergenza 210 x 160 cm
- matite colorate e pennarello
- puntini arancione
- lenzuolo: 160 x 230 cm
Misura totale: 210 x ca 320 cm
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E oramai accertato che l’acqua , l’elemento principale di cui e’ composto il corpo umano umano e il pianeta Terra  , e’ sensibile alle 
ONDE  SONORE , alle FREQUENZE , alle VIBRAZIONI , e , vibrando ,  cambia   “composizione” , aspetto . 

Cristina Bettin
Aquatic spiral, 2016
Acrilico su tela - vetro sintetico, diam. cm 88

Cristina Bettin
Water sound image 432 hz, 2016 
Acrilico su tela - porporina - vetro sintetico, cm 94x74

Particolari alle pag. seguenti
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Cristina Bettin
Life is in the water  2016
Acrilico su tela - vetro sintetico, diam. cm 100
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Eraldo Mauro
Lo spazio vuoto tra il giorno e la notte, 2016
Trittico 180x180 cm
Materiali: piatti alluminio XX sec, resine epossidiche, spilli, argento, chiodi, spago, sabbia e acrilici su tavola

Lo spazio vuoto tra il giorno e la notte.

Sopra: sette punti di riflessione, disposti come una costellazione domestica, formano il tracciato di un percorso individua-
le.

Sotto: una casuale moltitudine di spilli lucenti, imita la notte stellata, fonte di infinite speculazioni. 

Ciascuna parte ispira e condiziona l’altra.

Nel mezzo: lo spazio atemporale di sospensione che non si può avvertire se non a posteriori, nella sfocata percezione 
dell’assenza.

Lo spazio vuoto che si crea nel passaggio tra una condizione ed un’altra: tra la causa e l’effetto, tra la giovinezza e la ma-
turità, tra il desiderio e l’appagamento, tra la ragione e la follia, tra il bene e il male, tra la realtà e la finzione, tra un luo-
go ed un altro……..tra il giorno e la notte.

Eraldo Mauro
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Luca Bendini
Interno con figura: mio fratello, 1997
acrilici, stucco, sabbia su tela, cm 154 x 240 
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Luca Bendini
Mio padre, 1997/98 
acrilici, polvere di marmo, sabbia su tela, cm 125x125 
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Cristina Cocco
Levitazioni, 2014
Tempera e matita su tela,  cm 525x 252  
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