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Attraverso i secoli l’arte appare come un viatico alla ricerca di espressioni liberatorie. Dalle pitture rupestri alla video-arte il 

colore, anche quando giocato nell’essenzialità del bianco e nero o nel rigore della grisaille, attesta il tentativo dell’uomo di 

marcare la sua presenza per consegnare al futuro le tracce del suo passaggio, delle sue azioni, delle sue migliori speranze e, 

perché no, anche dei suoi peggiori incubi. Il colore diventa quindi il tramite per assicurare alla storia la memoria di un’identità 

multicolor, e quindi di una realtà circostante complessa che unisce insieme vite interconnesse e moltiplicate, stratificate e 

complementari, pronte a fondersi insieme o a contrastare, esattamente come fanno i toni dei colori sulla tavolozza del pittore. 

Dal Rinascimento a oggi l’arte italiana segue il filo rosso dell’accordo colore-forma per dar corpo a un panorama di artisti 

oggi noti a livello internazionale. Essi, pur nella diversità delle loro individuali ricerche, trovano un terreno comune, ben 

rappresentato in questa mostra, nella curiosità per la materia cromatica, per i suoi accordi e le sue dissonanze, e in un 

desiderio d’ordine formale che passa anche attraverso la sperimentazione e la definizione di nuovi linguaggi e nuove 

tecniche. Per Leonardo da Vinci “la pittura è cosa mentale”, e così vale anche per gli artisti italiani del Ventesimo secolo, le 

cui immagini fondano un ordine superiore in cui si ritrovano pensiero e materia, forma e contenuto, ricerca di bellezza e 

istanze morali e politiche. 

Ne è nata una sensibilità calda e avvolgente, tutta mediterranea, che sta alla base di queste opere, animate da toni cromatici 

intensi e dalla pienezza mai sfuggevole della forma. Il risultato è evidente nelle opere di Franco Angeli, di Rodolfo Aricò, 

di Eugenio Carmi, di Paolo Cotani, di Lucio Del Pezzo, di Piero Dorazio, di Tano Festa, di Ugo Nespolo, di Achille Perilli, 

di Concetto Pozzati, di Claudio Olivieri, di Giulio Turcato. In esse il colore diviene la chiave di volta per aprirsi sul mondo 

affermando la disponibilità verso la vita e verso il suo divenire, nella assoluta convinzione che anima questi artisti a lasciare 

memoria di sé e della propria identità individuale e collettiva. Così la loro proposta pittorica incarna, attraverso la simbiosi di 

colore e forma, un principio vitale e sempre positivo che ha nella tradizione della storia dell’arte e nel vissuto individuale di 

ciascuno i suoi punti di riferimento e di diversità.    

I colori e le forme, giocati qui lungo uno spettro che va dal massimo dell’ordine (Eugenio Carmi) al massimo della nebulosità 



caotica della materia (Giulio Turcato), si sparpagliano e si riaggregano, in un dialogo meticcio e sinfonico di linee, gesti, 

segni e contrapposizioni materiche che mettono in scena, nel gran teatro della pittura italiana del dopoguerra, visioni ora 

sorprendenti ora drammatiche, ora sospese e silenti, ora metaforiche e impegnate. L’arte italiana, qui rappresentata da una 

significativa selezione di opere dagli anni Cinquanta, ha sempre conservato nel suo patrimonio genetico il senso della propria 

tradizione e della propria storia, che vede nel rispetto della forma e del colore il suo punto più alto di tensione e di ricerca. 

Il principio dell’ordine, così evidente nelle opere di Achille Perilli che ne saggiano empiricamente le possibilità, non esclude 

però nel suo lavoro una sensibilità tutta mediterranea verso i processi organici e il fluire della vita, mentre altre volte, 

come nell’opera di Eugenio Carmi, l’analisi geometrica e razionale sulla figura del semicerchio si apre in un ventaglio di 

sezioni cromaticamente accese che intersecandosi rompono il blocco geometrico e lo animano di brio e di musicalità. I solidi 

geometrici multicolori di Lucio Del Pezzo, che richiamano certi giocattoli presenti nelle tele di Alberto Savinio, sembrano 

strane forme partorite da un inconscio ibrido che usa una grammatica razionale ma la organizza in insiemi visionari e 

curiosamente metafisici, ma non va del resto mai dimenticato che le prime prove dell’artista napoletano si inserivano in un 

contesto informale estremamente espressionista e soggettivo. 

L’estremo dell’ordine è connaturato al lavoro di Claudio Olivieri nel senso di una pittura fortemente analitica che nasce come 

ragionamento su se stessa e sul suo stesso operare. Le sue tele mettono in scena l’inafferrabilità di uno spazio cromatico 

energico e vitale che se da una parte sembra tendere al monocromo, dall’altra si scopre ricco di una miriade di sfumature 

e di piani spaziali. Ugualmente tese di vitalità interna sono le opere di Paolo Cotani in cui il procedimento di avvolgimento 

delle bande elastiche o i fili “battuti” (il colore veniva steso su fili che una volta rimossi dal quadro lasciavano la traccia della 

loro assenza) tessono la superficie dotandola di un’autonomia “a lenta percezione” da cui il soggetto e la sua biografia sono 

espunti. Se da una parte quindi si fa sentire il beato respiro apollineo delle atmosfere rarefatte di Claudio Olivieri e di Paolo 

Cotani, dall’altra il battito dionisiaco è sempre in agguato, come avviene nell’opera di Tancredi Parmeggiani in cui il valore 

dell’atto individuale afferma il puro dato dell’esistere, attraverso le sue nebulose di colore aggrovigliate di vita febbrile. 
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Altre volte questi due estremi di ordine e di disordine convivono simbioticamente in uno stesso percorso, ad esempio 

nell’opera di Rodolfo Aricò, dove è presente spirito di osservazione e principio sperimentale, apertura verso il mondo e 

disponibilità alla vita. Aricò ben rappresenta questa avventura che attraverso il colore è capace di sintonizzarsi a percepire 

suoni e ultrasuoni della materia vivente e in cui il soggetto si pone al servizio delle forze e dell’energia della natura. L’apertura 

alla vita è del resto ben evidente anche in quegli artisti, come Piero Dorazio o Achille Perilli, che sembrano insistere di più 

sul principio dell’ordine geometrico. Qui infatti a ben osservare la geometria euclidea non è mai una gabbia dogmatica per 

chiudere e rinserrare l’energia della vita, ma una griglia cromatica (Dorazio) o una proliferazione elementare (Perilli) che 

pragmaticamente porta a relativizzare le certezze e a vivere intensamente il flusso vitale e la consapevolezza stratificata della 

storia. Nel caso di Dorazio, le sue tessiture cromatiche riportano infatti sia a Kandinskij e al valore psico-simbolico della 

forma, sia a Monet e al suo confronto con la natura pulsante. Tra reticolati e gabbie, tra spazio e infinità, il segno di Dorazio 

affida al colore l’aspirazione a una lingua universale e originaria. 

Il lavoro di Giulio Turcato muove dalla stessa aspirazione a riscoprire nella materia una direzione assoluta e universale. 

Questo convincimento è alla base della sua leonardesca foga sperimentale, che lo ha portato ad esercitarsi su un panorama 

vastissimo di tecniche e di supporti. La sua spazialità è sempre tonale e vibrante, affidata all’energia dell’accordo colore 

e segno. Le sue superfici animate mettono in scena la percezione di una sostanziale caoticità materica del mondo in cui il 

soggetto è perennemente alla deriva e in uno stato di nomadismo perpetuo, secondo un atteggiamento esistenziale che in 

qualche modo dà anche conto del continuo spostarsi sui materiali così tipico del modo di procedere di Turcato.

Il portato della storia con il vissuto individuale che ad essa si relaziona è particolarmente evidente quando si considerano le 

opere di quegli artisti formatisi tra la fine degli anni Cinquanta e l’inizio dei Sessanta a Roma, un tempo sbrigativamente e 

semplicisticamente etichettati come una versione italiana della Pop Art solo per il fatto di spostare l’attenzione su immagini 

o scritte provenienti dal contesto urbano, dall’informazione di massa o, ed è il caso degli artisti presenti in mostra, su 

certi stereotipi della cultura italiana tradizionale. Con le opere di Tano Festa e di Franco Angeli il colore, spesso affiorante 



dall’oscurità di uno schermo nero, quasi come a trovarsi nell’oscurità di un cinema da cui affiorano le immagini, si condensa 

in emblemi, immagini e stilemi che provengono sia dalla cultura alta che da quella bassa, fondendo memoria, ideologia 

e attualità in insiemi giocati tra il nostalgico e l’ironico (Angeli). In questo modo Angeli, concentrandosi su emblemi densi 

di significati plurimi come l’aquila delle banconote americane o la svastica nazista, dimostra anche una volontà artistica 

lontana dalla neutralità ideologica tipica della Pop Art statunitense. Nello sguardo invece fissato da Tano Festa su vestigia 

michelangiolesche, o su frammenti di opere recuperati a vario titolo dal gran frullatore della storia dell’arte italiana, si 

mischiano l’attenzione alle modalità di riproduzione tecnica delle immagini e una sospensione temporale evocativa e quasi 

metafisica, dove i colori accentuano quel senso ambivalente di perdita/presenza della memoria storica. Il recupero della 

storia dell’arte avviene anche nel fortunato ciclo delle “finestre”, dove su una struttura compositiva similare Tano Festa 

inscena stili e stilemi di noti artisti del Ventesimo secolo. 

Anche il variegato percorso di un artista outsider come Concetto Pozzati, per cui la ricerca non ha mai significato lasciarsi 

assorbire in questa o quell’altra tendenza artistica, mostra l’intenzione di lavorare a partire da immagini, spesso 

bidimensionali, comunque ben riconoscibili e sufficientemente definite in relazione alla realtà. La sua indagine sulla realtà 

non si lascia però prendere dal realismo esistenziale o urbano come avviene in Romagnoni, in Guerreschi o in Vaglieri, ma si 

spinge ad evocare la presenza di un mondo fantastico insito nel quotidiano, facendo affiorare l’onirico con garbo e con misura 

pittorica, strizzando l’occhio con sottile ironia al mondo della storia dell’arte precedente. L’ironia e la contaminazione toccano 

in modo imprescindibile anche l’opera di Ugo Nespolo, il cui raggio d’azione si è mosso in principio a contatto con la Pop Art 

americana e con il gruppo Fluxus, da cui ha derivato l’equazione arte=vita. Questo spiega il perché il suo percorso artistico 

si sia allargato a macchia d’olio inglobando esperienze quali il cinema, l’arte-terapia, la performance, l’happening, il mondo 

della pubblicità, le feste pubbliche, l’arredo urbano e la letteratura. Le sue opere più note, fatte di sagome di legno colorato, 

attraverso un uso altamente ironico della scomposizione cubista e del collage, assemblano un mondo di forme destrutturate 

dai colori stessi che le compongono e diventano dei puzzle visivi che stimolano e sfidano la percezione ottica.
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L E  O P E R E



Agostino Bonalumi (V imercate  1935 -  Des io  2013) 

È  uno dei  maggior i  ar t is t i  che s i  sono occupat i  d i  es trof less ione.  Muovendo i  pr imi  pass i  nel  fer t i le  terreno del la  r iv is ta  Az imuth,  Bonalumi  ben presto s i  rende 

protagonis ta  del la  scena ar t is t i ca  i ta l iana,  avv iando un percorso di  s tudio ed anal is i  del le  poss ibi l i tà  forni te  dal l ’es trof less ione del la  te la .  L ’opera di  Agost ino 

Bonalumi,  pur  nel la  costante  fedel tà  a l  mezzo ar t is t i co  in i z ia lmente scel to,  s i  contraddis t ingue per  la  sua estrema var ietà  e  per  la  capaci tà  d i  creaz ione di 

g iochi  d i  luc i  ed ombre nuovi  ed or ig inal i .

Agostino Bonalumi
Blu
tempera v in i l i ca  su te la  estrof lessa,  cm 29,5x30
sul  retro:  f i rmato
esegui to  nel  1982
l ’opera è  accompagnata  da cer t i f i cato  del l ’Archiv io  Bonalumi  n.  82024



Piero Dorazio  (Roma,  1927 -  2005)

È autore di  un percorso che combina sensibi l i tà  musica le  e  di  f iduc ia  nel  va lore del la  l inea,  con una medi taz ione costante  sul  co lore.  I l  va lore dato a l la 

tess i tura  cromat ica  del la  superf ic ie  s i  unisce a l la  prec is ione del la  p i t tura  a  formare vere e  propr ie  ca l l igraf ie  d i  scr i t tura  pi t tor ica  che paiono estenders i  o l t re 

i l  conf ine del la  te la .

Piero Dorazio
Tondo Doni  I I
o l io  su te la ,  d iametro cm 110
sul  retro:  f i rmato,  t i to lato  e  datato;  T imbro Studio Doraz io  n.  2729
esegui to  nel  1990



Paolo Cotani  (Roma 1940 -  2011)

È uno dei  maggior i  rappresentant i  del la  p i t tura  anal i t i ca  i ta l iana.  Eg l i  s i  in terroga sul la  poss ibi l i tà  del la  superf ic ie  d i  fars i  immagine togl iendo l ’ io  del l ’ar t is ta 

dal  quadro e  c i rcoscr ivendo in  ta l  senso una funz ione spec i f i ca  del la  p i t tura  o l t re  che la  categor ia  in  cui  la  r i cerca  pi t tor ica  s i  muove.  I l  l inguaggio pi t tor ico è 

per  lu i  un universo autonomo in  cui  fare  pi t tura  è  proget tare  e  proget tare  è  un modo di  intervenire  nel la  real tà .

Paolo Cotani
K12a
acr i l i co  su bande e last iche,  cm 100x100
sul  retro:  f i rmato,  t i to lato  e  datato
esegui to  nel  1975
Provenienza:  Gal ler ia  La  Bertesca,  Genova



Giulio Turcato  (Mantova 1912 -  Roma 1995)

Ha at t raversato mol t i  snodi  del la  p i t tura,  con una produz ione espansa e  inarrestabi le  in  cui  l ’approdo non è  la  bel la  forma ma i l  processo di  scavalcamento 

del la  tappa precedente.  La  pi t tura  qui  è  nomade per  def in i z ione e  per  r isul ta t i ,  errante  nei  terr i tor i  del  segno e  del  co lore,  luoghi  d i  sper imentaz ione tecnica 

ed espress iva,  verso un mondo pi t tor ico sospeso e  lunare,  d is incantato e  poet ico.

Giulio Turcato
Arc ipelago
acr i l i co  e  tecnica  mista  su car ta  appl icata  su te la ,  cm 60x99
f i rmato
esegui to  nel  1971 c i rca



Franco Angeli  (Roma 1935 -  Roma 1988) 

Lavora sul l ’emblema.  Dol laro o  lupa,  rappresentano iconograf icamente non sol tanto segnal i  del  potere del la  s tor ia  ma anche immagini  mi t iche che c i rcolano 

per  i l  mondo at t raverso la  r iproduz ione mediat ica,  i  g iornal i  o  la  te lev is ione.  La  superf ic ie  p i t tor ica  documenta la  rappresentaz ione d ’ immagini  che at t raversano 

quot id ianamente l ’ immaginar io  col le t t ivo,  consc iamente o  inconsc iamente. 

Franco Angeli
Souvenir
smal to  a  spruzzo su te la ,  cm 120x80 
sul  retro:  f i rmato 
esegui to  nel  1975 -1978 
L ’opera è  accompagnata  da autent ica  del l ’Archiv io  Franco Angel i  su  fotograf ia 
Provenienza:  Gal ler ia  Sant ’Erasmo,  Mi lano -  S tudio Ogget to,  Mi lano -  Col lez ione pr ivata,  Roma



Eugenio Carmi  (Genova 1920 -  Lugano 2016) 

È  uno dei  maggior i  esponent i  del l ’as t rat t i smo i ta l iano del la  seconda metà del  novecento.  Ag l i  in i z i  f igurat iv i  e  informal i ,  danni  Set tanta  passa a l l ’as t rat t i smo 

geometr ico,  r igoroso ma -  come spesso sugger isce  lu i  s tesso nei  t i to l i  del le  opere – “r ibel le” .  L ’evoluz ione del  suo percorso è  coerente e  progress iva,  partendo 

da geometr ie  dai  co lor i  dec is i  e  dal l ’ impat to  quasi  graf ico  f ino a l le  u l t ime opere mater iche che sembrano r ia l lacc iars i  a l le  sue opere informal i .

Eugenio Carmi
Semicerchio imprig ionato
ol io  e  acr i l i co  su te la ,  cm 60x60 
sul  retro:  f i rmato,  t i to lato  e  datato 
esegui to  nel  1983



Rodolfo Aricò  (Mi lano 1930 -  1992)

F in dal le  te le  sagomate real i z zate  per  la  B iennale  di  Venez ia  del  1968,  Ar icò e labora una v is ione del  tut to  autonoma dal le 

coeve tendenze minimal is te ,  facendo entrare nel l ’opera lo  spaz io  c i rcostante.  Le  sue te le  sagomate generano una sorta 

di  “ incer tezza  percet t iva”  a l lo  s tesso modo in  cui  i  co lor i  presentano mol tepl ic i  s fumature,  a  fare  del  quadro i l  luogo di 

una immaginaz ione at t iva  e  dinamica. 

Lucio Del Pezzo  (Napol i  1933)

Si  forma a l l ’Accademia di  Bel le  Ar t i  d i  Napol i .  Nel  1960 s i  t rasfer isce  a  Mi lano dove t iene la  sua pr ima personale.  L ’anno 

seguente espone negl i  S tat i  Uni t i ,  dove è  premiato con i l  Carnegie  Internat ional  Award.  Nel  1964 espone a l la  Tr iennale 

di  Mi lano e  a l la  B iennale  di  Venez ia ,  dove torna nel  1966.  La  f iguraz ione neo-dadais ta  e  neo-espress ionis ta  degl i  esordi 

evolve  verso una geometr ia  raz ionale  di  sapore metaf is ico  con r imandi  a l  l inguaggio pop. 

Tano Festa  (Roma 1938 -  1988)

Opera con un modo col to  che conserva le  sue radic i  popolar i  t ip iche del la  cul tura  consumista  che t rasforma i l  mi to  in 

immagini  mol t ip l icabi l i .  Cos ì  la  sua pi t tura  mant iene un’aura le t terar ia  e  la  memoria  umanis t ica  del la  regal i tà  del l ’ar te . 

Da qui  der iva  l ’ immobi l i tà  del le  sue immagini  su cui  sembra a leggiare una inquietante c lass ic i tà . 

Ugo Nespolo  (Mosso,  B ie l la  1941)

È ar t is ta  pol iedr ico e  sper imentale,  che ha f requentato in  modo mult id isc ip l inare e  t rasversale  le  v icende del l ’ar te 

internaz ionale  dagl i  anni  Sessanta  a  oggi .  Per  questa  rag ione sarebbe erroneo r idurre la  sua r icerca  a i  legni  pol icromi, 

che,  seppur t ra  le  p iù  note opere del l ’ar t is ta ,  non ne cost i tu iscono che uno degl i  episodi  p iù  creat iv i  ed appass ionant i .
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Claudio Olivieri  (Roma 1934) 

Stabi l i sce  un dia logo sospeso e  senza tempo tra  l ’uomo e la  sua t racc ia ,  nel l ’e terna incertezza  del  d ivenire.  I l  suo lavoro 

porta  a  t raval icare i l  conf ine net to  t ra  i l  noto e  l ’ ignoto,  t ra  l ’ impalpabi le  e  i l  tangibi le ,  costantemente a l la  r icerca 

del la  g iusta  v ibraz ione di  co lore,  t ra  evanescenza e  luce propr ia .  Nel la  sua pi t tura  prendono v i ta  del le  “presenze”  che 

combattono contro la  s tat ic i tà  del l ’es is tenza,  per  andare o l t re  a l la  superf ic ia l i tà  del le  cose. 

Achille Peril l i  (Roma 1927)

È animato da uno s t i le  p i t tor ico che fonda le  sue f igure geometr iche sul l ’ambigui tà ,  sul l ’essere ins ieme aperte  e  chiuse, 

sul  suo crescere f ino a  creare uno spaz io  non reale,  ma del l ’ immagine,  fa t ta  d i  f igure piane che a l lo  sguardo r isul tano 

inveros imi l i  ed i r regolar i ,  quasi  i r r iso l te  e  concepi te  in  una direz iona assolutamente astrat ta .

Concetto Pozzati  (Vò di  Padova,  1935)

Da sempre r iconosc iuto come abi le  invest igatore del  l inguaggio del la  p i t tura,  la  cui  cosc ienza cr i t i ca  rappresenta 

la  centra l i tà  del  suo lavoro,  è  uno dei  protagonis t i  del la  Nouvel le  F igurat ion,  movimento ass imi labi le  a l la  Pop Ar t 

americana,  anche se con un coinvolg imento pol i t i co  più marcato.  S igni f i cat iva  per  l ’ar t is ta  è  non solo  l ’anal is i  dei  modi 

espress iv i ,  ma anche dei  meccanismi  percet t iv i  e  del  loro funz ionamento.
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in  coper t ina :

Piero Dorazio
Tondo Doni  I I 

Ol io  su te la ,  d iametro cm 110; 
sul  retro:  f i rmato,  t i to lato  e  datato;  t imbro Studio Doraz io  n.  2729; 

esegui to  nel  1990
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