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ICASTICA

L’idea di questo progetto espositivo, come traccia di un’indagine in via di approfondimento e
ampliamento relativamente ad ambiti generazionali, geografici e operativi, nasce dall’esigenza teorica
di sottolineare in termini sistematici e non episodici, la dinamica effettiva tra colore e forma nelle opere
tridimensionali (sculture) di, in questo caso, alcuni artisti degli anni Sessanta che, partendo da una ricer-
ca nell’ambito della pittura la superano senza perd mai sostanzialmente disconoscerla. L’elaborazione
avviene in una dimensione spaziale che ha come termine I’oggetto plastico, di una plasticita intimamen-
te legata al colore, concepito come scambio costante tra linguaggi diversi e sviluppo di una tensione di
stampo avanguardistico che nell’abbattimento di generi e categorie, connota la forma di una nuova
valenza, aprendola a un’istanza strutturale e concettuale cangiante e variegata nei suoi esiti, anche come
sintesi tecnica, operativa ed estetica.

Un’idea che da un po di tempo ricorre anche nei discorsi, nelle divagazioni e riflessioni su arte e
dintorni, che condivido con Mara, e che gia era presente in nuce nelle scelte proposte dalla Galleria
“Arco d’Alibert”, punto di riferimento fisso in quegli anni straordinari, per gli intellettuali e quegli arti-
sti che nell’opera e nelle sue peculiareta non avevano smesso di credere: una fede espressa anche come
critica costante al sistema e all’arte stessa, come validita di processo ed esperienza, all’insegna del supe-
ramento della pittura e della scultura intese in senso tradizionale.

Gli artisti sui quali si articola questa mostra, Nicola Carrino, Carlo Lorenzetti, Aldo Mondino e
Concetto Pozzati, uniti inoltre da un rapporto sostanziale con 1I’“Arco d’Alibert” e la sua linea di pro-
mozione culturale di adesione ai valori della forma, in termini e modi diversi sono tra gli esponenti piu
efficaci delle due aree linguistiche principali di quel momento, gestaltico-costruttiva e ludico-oggettua-
le di derivazione Pop, dove I’attenzione all’aspetto fattuale & concepita nei termini di una sinergia tra
manualita e concettualita, prerogativa della sperimentazione che avviene allora in Italia che la differen-
zia dall’asetticita del Minimal come dall’esaltazione tautologica e feticista delle merce della Pop statu-
nitense. “Icastica”, il titolo scelto, rimanda pertanto a una qualita intrinseca dei lavori esposti che evi-
denzia una efficacia che non ha bisogno di dimostrazioni, un’incisivita forte ed essenziale che manifesta
un rapporto con la realta profondo e tenace, non esibito né sublimato, ma metabolizzato all’interno
dello spazio ambientale attraverso la forma colorata. Nel suo principio di vita ed energia, il colore dina-
mizzando lo spazio e configurandolo in senso moderno come ente autonomo e significativo, aumenta il
proprio raggio d’azione attraverso costruzioni e oggetti che ricercano anche le valenze di nuove materie,
integrandosi in una relazione con il colore che finisce con 1’assumere un valore significante, denotando
il campo visivo e la sua percezione come fatto fisico e attivo, non solamente ottico o virtuale. Principio
gia appartenente alla materia Informale che aggettando nello spazio, si trasforma da oggetto della pittu-
ra in oggetto totale che mantiene inalterato il suo rapporto con il mondo.

La riflessione sull’oggettivita come definizione formale e procedimento strutturale espressa col
respiro dell’esperienza ambientale anche quando si evidenzia attraverso la superficie bidimensionale,
innerva il lavoro di Nicola Carrino dove il colore dato in campiture omogenee, nero, bianco, rosso fa
tutt’uno con i piani che compongono i suoi primi “Costruttivi”’, di materiale plastico industriale prodotti
in serie e prelevati da oggetti d’uso assemblati con supporti di tela o legno, retti da supporti metallici in
costruzioni fisse o oscillanti dove il colore, in un certo senso, prolunga lo scarto dinamico. L’opera
come risultato progettuale ¢ una configurazione spaziale configurata in rapporti essenziali, come quelli
dei rilievi modulari o dei Costruttivi verticali pil tardi, dove anche il bianco e il nero sono da intendersi
in senso cromatico, esiti di un processo operativo nella ricerca di una nuova comunicazione sociale e
linguistica che propone il valore ideologico della qualita percettiva e funzionale.

Una plasticita profondamente nutrita dal colore, forma essenziale e colore puro, espresso in smalti
vivacissimi da carozzeria, rossi, gialli, azzurri, connota la ricerca di Carlo Lorenzetti negli anni
Sessanta, dove la verniciatura, accostata anche al metallo naturale non trattato e usata come contrasto,
ha il compito di rendere piu incisiva e pregnante 1’articolazione volumetrica che taglia decisamente lo
spazio che a sua volta la fende. In alcuni casi lo schema iconografico ¢ identificato con il modulo e la
sua dialettica compositiva che seguendo il repertorio morfologico della geometria, supera la scultura
informale frantumata e naturalistica, senza pero rinunciare del tutto alla molteplicita del mondo fenome-
nico e alle sue suggestioni che, filtrate con maestria, arricchiscono di echi poetici la dialettica tra luce e
ombra, positivo e negativo avvalendosi di un colore che sostiene o trasfigura le tensioni, stravolge le
volumetrie sostanzialmente implicite nella sostanza plastica del cromatismo stesso.

Se le figure aniconiche di Carrino e Lorenzetti si configurano come shape procedendo per sempli-
ficazioni sintetiche successive dell’immagine visiva, le forme oggettuali di Aldo Mondino crescono in
una materia talmente esasperata da darsi in proprio, senza mediazioni. Un’operazione pop squisitamente
(e il caso di dirlo) italiana elaborata attraverso materiali alimentari solitamente industriali, come nel
caso delle “Caramelle” abnormi di zucchero colorato, con cui crea un universo vagamente vicino a
quello di Oldemburg che, investendo un senso ludico e contingente recupera con ironia una realta sot-
terranea, magica e fantastica che trae spunti anche da mondi e culture lontane: lo sguardo dell’artista e
uno sguardo divertito, candido e a tratti disincantato, dove la realta & spesso ricondotta al dolcissimo
desiderio infinito del sogno. Il colore non & puro e autosignificante, ma € sempre il colore di qualcosa e
quindi artificiale, caramelloso, aspetto di materie nuove e provocatorie, che in virtu di una concettua-
lita primitiva, trasformano la realta in un mondo proiettivo carico di valenze inconsce e rimosse da cui
I’artista non intende fuggire.



Se Mondino tutela le sue radici surrealistiche ricorrendo a giochi di parole e libere associazioni
mentali dichiarate anche dai titoli dei suoi lavori, in Concetto Pozzati la relazione tra opere e titoli, che
caratterizza i suoi extra-ordinari oggetti, complessi e polisignificanti giochi di forme e colori, sottolinea
una scelta di attraversamento linguistico dove convivono istanze apparentemente opposte, Metafisica e
Pop, Surrealismo e Rinascimento, realta e artificio, autenticita e finzione, presentazione € rappresenta-
zione, colori violenti, spaesanti e toni neutri.

Un colore simbolico, non mimetico che caratterizza il carattere fittizio e irreale di un’immagine
volutamente ambigua, rappresentata in questo caso dal “guardone”, evidenziandone la capacita meta-
morfica e puntando sullo shock visivo che depista, disorienta momentaneamente I’ osservatore sottopo-
sto dall’artista a prove di decifrazione e smascheramento dei significati offerti, si fa per dire, su un piat-
to d’argento, superficie riflettente del concetto che rimanda le verita nascoste e molteplici celate dietro
I’apparenza. Un’apparenza che pud anche essere quella dell’opera come oggetto che attraverso una

serie di coloratissimi mascheramenti, rivela la sua profonda identita pittorica.
Patrizia Ferri

PREMESSA: riproporre gli anni ‘60, gia accaduto. In questi ultimi anni sono state moltissime le

mostre, molti gli scritti e i dibattiti, ma chi non & testimone dell’epoca (beati colore che non erano nati,
ora sono giovani), da una lettura storico/critica; chi era testimone, con pill 0 meno nostalgia e se ne ha il
coraggio, va alla ricerca dei propri ricordi.

To, con questa piccola mostra con la A.A.M. di Roma, non seguiro il sentimento, ma tenterd di
spiegare attraverso la mia storia, il perché del porre oggi a confronto le opere di quattro artisti, con
ricerche tanto diverse. A Patrizia Ferri il compito di trattare 1’aspetto critico della scelta.

I FATTI: da Piazza Vittorio a Piazza del Popolo - la distanza a piedi, impegna per circa un’ora un
buon camminatore, ma se accade, come & accaduto a me, di fare una sosta di circa cinque mesi al
Palazzo delle Esposizioni, ci si possono impiegare una decina di anni. La metafora ¢ di semplice inter-
pretazione: da una condizione di volenterosa studiosa della “vita”, con molte curiosita soddisfatte in
campi quanto mai vari, sono approdata, in modo affatto casuale, all’Ufficio vendite della VIII
Quadriennale nel dicembre 1959, mentre, secondo momento di avvicinamento, e qui il caso non c’entra,
& I’apprendistato alla Galleria La Medusa, di Claudio Bruni a via del Babuino, fino all’estate del 1963.
Prima di lasciare Bruni lo “assisto” in una operazione di coinvolgimento di Giulio Carlo Argan, il che, a
suo parere avrebbe reso piu prestigiosa I'immagine della Galleria. E quale pud essere I’evento idoneo?
La mostra del Gruppo Uno di cui Argan era I’eminente teorico. Il mio compito, organizzare un raffinato
pranzo da “Ranieri”, per tutti gli artisti del Gruppo, pitt Argan e Palma Bucarelli. La mostra sara inau-
gurata nel dicembre del 63 quando al momento io avrd gia cominciato 1’esperienza di una mia Galleria,
I’ Arco d’Alibert in via Alibert, una traversa di via del Babuino. Fu nell’organizzare questa mostra alla
Medusa che conobbi Nicola Carrino, ne apprezzai le opere, poi vari eventi rimandarono di molti anni la
realizzazione di un lavoro comune, ma fummo sempre in sintonia nell’evolversi del nostro cammino. La
mia “prima volta” con il lavoro di Carlo Lorenzetti fu a Spoleto nel ‘62: Giovanni Carandente lo invitd
alla mostra, Sculture nella Citta, al Festival dei Due Mondi e non appena possibile iniziai con ’artista
una collaaborazione di successo. In quell’occasione conobbi Calder, ma questa & un’altra storia...
Quanto sopra spiega le convergenze sulla scultura e per la pittura? La scelta di campo € segnata dall’in-
contro con Sanfilippo alla Quadriennale dove esponeva con Capogrossi, ognuno con tre opere nella sala
42. Non ricordo pill I’occasione che mi portd all’amicizia con Piero Dorazio ed Achille Perilli, ma
tant’¢ che in una nuova e pill prestigiosa sede, nel 1965, realizzai la loro proposta di riscoprire dopo le
mostre storiche fine ‘40, inizi ‘50, quanto fosse stato all’ora, importante il lavoro del gruppo Forma I e
come con gli anni questi artisti dimostrassero di aver raggiunto una valenza a livello internazionale. o
posso serenamente affermare di essere nata con Licini, Balla, Severini, De Chirico, Mafai ed altri anco-
ra, alla Quadriennale, ma la maturita delle mie scelte si precisa con loro nella meta degli anni “60.

CONCLUSIONE: ma allora come spiegare lo spiazzamento tra una liena di ricerca molto mentale
quale Lorenzetti e gli artisti di Forma I e la scelta piu tardi di Pozzati e Mondino?

Questo & il punto di arrivo: la via della liberta attraverso la trasgressione che percorre la seconda
meta degli anni ‘60 nell’ambiente dell’arte a Roma. Il mio primo incontro con la “trasgressione” fu con
Franco Angeli, ne curai il lavoro, insieme ad altri, Angeli era per natura un infedele, ma cosi tanto forte
fu su di me la sua influenza da permettermi di liberararmi di una mentalitd genericamente definita “bor-
ghese” e svolgere di conseguenza il rischioso lavoro di gallerista, in quegli anni di profondi cambia-
menti. '

Concetto Pozzati, una collaborazione lunga e importante, incontro ad Alternative Attuali, Aquila,
1962 e poi la sua personale a Roma alla Galleria Lester. Molto diverso dalla situazione romana, il pro-
porre il suo lavoro mi cred non pochi problemi con gli artisti dell’altra linea, ma con Franco Angeli fu
invitato alla Biennale del ‘64 da Maurizio Calvesi e questo accostamento mi confermo che quella era la
proposta nuova su cui insistere. Ma la “trasgressione” pill sconvolgente della mia carriera di gallerista
fu di accettare nel ‘68 I’ Ittiodromo, di Aldo Mondino, che utilizzd pesci morti e sangue in composizioni
quanto meno problematiche. Nel ‘69, poi, spostata di qualche tempo dall’inaugurazione dell’ /ttiodromo,
Disegni e Caramelle, “Isola del sole” barcone sul Tevere. Due delle sculture in caramella esposte in
quella occasione sono qui nella Mostra alla A.A.M.. Cosi con le opere di Pozzati e Lorenzetti gia espo-
ste a quei tempi, si compie la rivisitazione di un fine decennio che consumata 1’esperienza del ribalta-
mento dei linguaggi, portera 1’arte a mostrarsi con nuove anticipazioni, sulla politica e sul sociale, come

sempre avviene se 1'intuizione di chi la propone e la sostiene ¢ corretta. _
Mara Coccia
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Nicola Carrino nato a Taranto nel 1932, vive a Roma.

Espone dal 1952. Nel 1962 ¢ tra i fondatori del Gruppo Uno, attivo sino al 1967. Nel 1963 ha ricevuto il 2° Premio
alla IV Biennale Internazionale di San Marino (al Gruppo Uno) e nel 1971 il Premio Internazionale alla XI Biennale di San
Paolo del Brasile. Dal 1993 ¢ Accademico di San Luca. Ha partecipato alle Biennali: San Marino 1963 e 1967; Venezia
1966 (Sala del Gruppo Uno), 1970 (Sala Personale), 1986 (Ambiente come Sociale), 1986 (Sala Personale); Parigi 1967;
San Paolo del Brasile 1971, 1979; Quadriennale di Roma 1965, 1973 e 1986; Triennale di Osaka 1995. E’ invitato a Mostre
rappresentative dell’Arte Italiana a Monaco (Lenbachhaus, 1965), Tokio (National Museum of Modern Art, 1967), Londra
(Hayward Gallery, 1982), Mosca (Tretiakov Gallery, 1989), Madrid (Palacio de Cristal, 1990), Darmstadt (Mathildenhoe
1990). Alle numerose Mostre Personali in vari paesi & di rilevante importanza aggiungere le Mostre antologiche alle quali é
chiamato dalle Gallerie Civiche di Arte Contemporanea; Suzzara, 1977, Taranto e Arezzo, 1979, Alatri e Santa Sofia, 1996,
Fano, 1997. Opere sono acquisite da numerosi Musei, ma sin dal 1967 con il Monumento ai Caduti installato a Marino
(Roma) opere per lo spazio urbano lo impegnano in Italia e all’estero; Ostrava (Parco Komensky, 1969 - Parco Horakova,
1994); Norimberga (1971); Roma (Complesso Corviale, IACP, 1974 e alla stazione Metro di P.zza Vittorio, Mosaico, 1997);
Taranto (Piazzola Marrese, 1986 - Piazza Fontana, 1992); Tuoro (Campo del Sole, 1988); Francoforte (1989); Frosinone
(Casa Circondariale, 1993) Bomarzo, Ozieri, Toky City (1995); Santa Sofia (Parco di Sculture, 1996) Bari (Piazza del
Mediterraneo, 1997), Palazzolo Acreide (1998).

Carlo Lorenzetti nasce nel 1934 a Roma dove vive ¢ lavora.

Inizia ad esporre alla fine degli anni Cinquanta, subito precisando la propria ricerca plastica: egli assume la lastra
metallica come piano dell’invenzione di forme, a parete e a terra, che vivono la terza dimensione negando ogni valenza di
massa solida e di peso materico. Si inserisce cosi in una storia della scultura che segna un importante passaggio a diverse
modalita di intendere il lavoro sulla tridimensionalita e sullo spazio, coniugando perizia del fare con scienza compositiva e
immaginazione. Nel 1959 vince il premio per la giovane scultura assegnato dalla Galleria nazionale d’arte moderna di
Roma. La prima mostra personale é a Roma, nel 1962, da Topazia Alliata. G. Carandente lo invita lo stesso anno allla
mostra internazionale “Sculture nella citta”, nell’ambito del Festival dei Due Mondi di Spoleto. La sua attivita espositiva,
che comprende pure il disegno e la grafica, prosegue intensa con significative personali e con pertecipazioni a rassegne in
musel italiani e stranieri. E’ presente a manifestazioni internazionali quali, ad esempio, I’Expo mondiale di Montreal (1967),
la Biennale di San Paolo del Brasile (1967, 1975), la Biennale del Mediterraneo ad Alessandria d’Egitto (1968), il Premio di
scultura Reno-Tevere al Kunstverein di Colonia (1969); la Biennale di Venezia (1970, 1972, con sala personale, 1976, 1986),
la Quadriennale di Roma (1965, 1973, 1986), la Biennale di grafica di Cracovia (1972, 1974), I’Esposizione di grafica di
Lubiana (1973, 1987), la Triennale internazionale d’arte contemporanea di New Delhi (1975), la Biennale delle piccole scul-
ture di Budapest (1973, 1987), ecc.. Tra i riconoscimenti al suo lavoro si segnala il premio A. Feltrinelli 1988 per la scultura
conferito dall’Accademia Nazionale dei Lincei. Ancora, in anni successivi, partecipa, tra l'altro, alle mostre: “Italienische
Zeichnungen 1945-1987" al Kunstverein di Francoforte sul Meno e alla Galleria civica di Modena (1987), “I Biennale inter-
nagionale di scultura contemporanea” a Matera (1988), “Orientamenti dell’arte italiana, Roma 1947-1989” a Mosca e
Leningrado (1989); *“Percorsi ininterrotti dell’arte, Roma 1990” al Palazzo Rondanini a Roma (1991); XLVI Premio
Michetti a Francavilla al Mare (1992, dove ottiene il premio per la scultura). Quale rappresentante italiano, nel 1955 é invi-
tato alla VI Triennale internazionale di scultura di Osaka (la sua opera ¢ acquisita dal Museo) e nel 1966 alla VIII Biennale
internazionale di scultura della citta di Carrara e alla esposizione “La valle della scultura da Rodin a Calder” nel Museo
Archeologico di Aosta. Oltre all’antologica allestita all’aperto negli spazi della citta di Anghiari (1972) e alla Biennale del
metallo di Gubbio (1986), si ricordano quelle di disegni al Palazzo comunale di Salo (1986) e alla Galleria civica di Modena
(1992) e quella di scultura al Padiglione d'Arte Contemporanea a Palazzo Massari a Ferrara (1996) e nel Castello di
Pergine Valsugana (1998). Si segnala poi, 'installazione permanente di un'opera di grandi dimensioni “Arc en Ciel” a
Brufa di Torgiano (1998).

Aldo Mondino nato a Torino il 4/10/1938.

Nel 1959 si trasferisce a Torino dove segue i corsi di Heyter e il corso di mosaico dell’Accademia con Severini e il suo
assistente Licata. Espone per la prima volta alla Galerie Bellechasse, ¢ del 1961 la sua prima personale alla galleria
['Immagine di Torino con un lavoro che risente dell’influenza del Surrealismo. Seguono le “Tavole Anatomiche”, i “Quadri
a quadretti”, “Bilance e Palloncini” ed elabora progressivamente, attraverso il lavoro, l'idea che il pubblco sia partecipe
attivo delle opere. Sono del 1968 le prime opere con i materiali alimentari, (zucchero, caffe, granaglie, cioccolato, ecc...). A
Roma dove aveva gia esposto alla Galleria La Salita nel 1964, inaugura a dicembre del 1968 “L’ittiodromo”, utilizzando
pesci morti e sangue e, differito al 1969, realizza il progetto di una serata danzante su di un barcone sul Tevere, con opere
esposte (sculture di caramella, ritratti e disegni). Il 1970 ¢ dedicato alla serie dei King lavoro concettuale ed introspettivo
legato alla magia della scansione del tempo. Presenta “Ultima Cena” a casa di Rolando Canfora. Ritorna a Parigi nel 1972
e vi risiede sino al 1980. E’ presente alla Biennale del 1976 dove propone opere rappresentanti la ricomposizione della
scomposizione cubista. Nel 1978 “Tour Eiffel” seguono opere con temi agresti, con i quali rende la consapevolezza della fine
della fase storica dell’epoca industriale nella civilta occidentale. La sua passione per la collezione di autografi di Artisti lo
porta ai “Ritratti” dicalcuni di questi personaggi. Viaggia in oriente e scopre un affascinante parallelismo tra la preghiera e
Uintensita nel dipingere.” Dal 1984 i quadri propongono temi orientali “Sultani, Tappeti, Devisci” (Biennale 1993 e altre
varie Mostre). Ovviamente lo attrae il tema dell’ebraismo (Sinagoga di Reggio Emilia), mentre sono del 1995 “Tori e
Toreri” nel 1997, i musicisti della confraternita Gnawa lo suggestionano cosi come i danzatori equlibristi nordafricani
(“Danse des Jarres”). Sempre nel suo percorso ¢ vivo il pensiero di realizzare opere tridimensionali che saranno prima di
cioccolato e poi fuse in bronzo. Dai titoli delle sue opere si evidenzia come il gioco di parole giochi un ruolo importante sia
per la nascita che per il realizzo del lavoro, le cui tematiche da anni si avvicendano con un filo conduttore comune.

Concetto Pozzati ¢ nato il 1° Dicembre 1935 a Vo di Padova e risiede a Bologna.

Dal 1956 al 1967 insegna grafica pubblicitaria. Dal 1967 al 1973 insegna all’Accademia di belle arti di Urbino, suc-
cessivamente a Venezia ed attualmente a Bologna. E’ stato assessore alla cultura del comune di Bologna dal 1993 al 1996.
Dal 1955 ha partecipato alle principali manifestazioni nazionali ed internazionali; alle Quadriennali di Roma del 1959,
1965, 1973, 1974 e 1986; alla Biennale di Venezia del 1964, 1972, 1982; alla Biennale di S. Paolo del Brasile nel 1963; alla
Biennale di Tokio nel 1963; alla Biennale di Parigi nel 1969; a Dokumenta di Kassel nel 1964; alle rassegne italiane di
Mosca, Belgrado, Bucarest, Copenahgen, Rotterdam, Ginevra, Citta del Messico, Marsiglia, Vienna, Barcellona, Bremen,
Johannesburg, Chicago, Parigi, Londra, Atene, Zurigo, Bradford, Kyoto, Tolosa, Francoforte, Berlino. Tiene personali a
Bologna, Milano, Torino, Verona, Genova, Napoli, Firenze, Venezia, Roma, Trieste, Dusseldorf, Belgrado, Zagabria, Graz,
Lubiana, New York, Friburgo, Joahannesburg, Bremen, Parigi, Basilea, Bruxelles, Amsterdam, Tokio, Francoforte, Ulm,
Bonn, Copenahgen, S. Paolo del Brasile, Valencia, Barcellona. Antologica al Palazzo della Pilotta di Parma nel 1968. Nel
1974 antologica a Palazzo Grassi a Venezia. Nel 1976 antologica al Palazzo delle Esposizioni di Roma e al Padiglione d’ar-
te contemporanea di Ferrara. Nel 1986 antologica al Museo Forti di Verona. Nel 1987 personale al Museo di S. Paolo del
Brasile. Antologiche nei Musei di Bologna e Modena nel 1991. Antologica nel 1993 all’International Centre of Graphic-Arts
di Lubiana. Personale nel 1993 al Cankarjev Dom di Lubiana e al Venté Museum di Tokio. Nel 1996 antologica alla Rocca
Malatestiana di Fano e a Palazzo Lazzarini a Pesaro. Nel 1997 antologica a Palazzo Massari a Ferrara e alla Pinacoteca
dei Concordi a Rovigo. Attualmente é il direttore artistico della Casa del Mantegna di Mantova.
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