	[image: image1.png]\p:.' PROVINCIA DI REGGIO EMILIA



[image: image4.png]PALAZZO MAGN A NI




	 [image: image2.png]\p:.' PROVINCIA DI REGGIO EMILIA



                            

	
	PALAZZO MAGNANI - DIREZIONE E UFFICI

Corso Garibaldi, 31 - 42100 Reggio Emilia - Italia

Tel. 0522 444406 / 454437 - Fax 0522  444436 

Tel. 0522 444415 / 444408 - Fax 0522  444436                                                                             C O R S O   G A R I B A L D I, 29

www.palazzomagnani. it                                                                                                                42100 REGGIO EMILIA ITALIA



SANDRO PARMIGGIANI

Curatore delle attività espositive di Palazzo Magnani

La pittura dell’ignoto *
Cinquant’anni di esercizio della pittura, come questa mostra di Mario Raciti, e il catalogo che l’accompagna, documentano e testimoniano, sono un tempo lungo, il corpo di una vita. In verità, il fascino del disegno e della pittura aveva catturato Mario fin dall’infanzia, e solo i tortuosi percorsi delle umane esistenze spiegano certi approdi, solo all’apparenza tardivi, nel porto del proprio destino. Comunque, cinquant’anni sono fatti di infiniti giorni, e sono ancora più lunghi quando si svolgono all’insegna di una solitudine e di un silenzio di chi è ben consapevole di essere considerato “inattuale”, collocandosi fuori dal turbinio delle mode che inesorabili si susseguono e che sempre trovano interpreti e cantori appassionati. Eppure, pittori come Raciti, e altri che come lui hanno testardamente tenuto fede al limpido nucleo originario della propria ispirazione1, hanno attraversato quello che a volte può essergli parso un deserto inospitale, hanno dovuto misurarsi con venti e maree ostili: non molti sono stati i critici che hanno saputo vedere, pochi i mercanti e i collezionisti che hanno colto il valore e la durata di un’opera di così limpida poesia. Del resto, l’opera di Mario Raciti potrebbe proprio definirsi come “poesia in forma di pittura”: nei suoi dipinti i segni prendono forma, e i colori subitamente appaiono, si ravvivano o decadono, secondo ritmi, rime, “licenze”, apparizioni e nascondimenti, che sono propri delle misteriose regole interne alla poesia e alla musica. Le larve di forme, i segni che si distendono esili, ma che lacerano o guidano la visione, i colori intrisi di una luce diffusa, innervati di fasce di striature luminose o concentrati in più buie densità, evocano in noi qualcosa che mai assume un senso compiuto e definito – ci troviamo, spesso, di fronte a lacerti, non sempre ricomponibili, di un possibile, segreto significato –, ma che continuamente allude a qualcosa di inafferrabile, d’anticamente oscuro, un enigma che ci proietta in un luogo che solo nel sogno o nella esperienza della visione possiamo forse incontrare, un “altrove” mai compiutamente descritto. La presenza di questo ignoto che preme viene evocata per frammenti di segni e bave di forme, per accelerazioni febbrili ed esitazioni, tremori e apparenti balbettii di un segno che si fa sismografo della sensibilità dell’artista, per lampi di luce e incupimenti d’ombra, per corpi e fumi evanescenti di colore, liberamente galleggianti e fluttuanti nello spazio.

Una sommaria ricognizione del cinquantennale percorso dell’artista permette di cogliere gli elementi fondanti, l’intima coerenza di un’opera che s’avvale di un linguaggio peculiare, che nel tempo ha esplorato temi e motivi, ma che saldamente ha sempre girato attorno a un modo di intendere e di praticare la pittura che presto riconosciamo essere proprio di Raciti, del suo carattere di uomo e di pittore. Le opere che aprono l’esposizione già mostrano, in fondo, una visione pittorica definita e matura. Certo, la materia è più spessa, talvolta incisa, rispetto alle stesure degli anni successivi, ma alcuni dei colori (nero, azzurro, bianco, ocra) che Mario da sempre predilige già sono stati convocati sul supporto; il rapporto tra luci e ombre è ricercato e insistito (Illuminazione è il titolo di un dipinto del 1959, con il manto di bianco che sommerge, spegne e fa virare il colore sottostante), mentre la direzione e l’intensità del segno, le sue volute e i suoi salti, le tracce delle modalità di stendere il colore sono l’esordio di un alfabeto pittorico che lentamente si andrà costruendo e arricchendo su queste pur già solide basi. Con l’inizio degli anni Sessanta, nell’opera di Raciti s’apre un periodo di straordinaria felicità creativa: tuttora ci incantano i suoi disegni, i suoi ghirigori che paiono avere rubato la grazia e la facilità “inconsapevoli” delle stagioni dell’infanzia, quando la mano s’abbandona al piacere dello scorrere del segno, senza il remoto controllo di una mente che vigila e che giudica (i due Eden del 1962, con i frammenti di parti del corpo umano che fanno capolino ai margini di una campitura, come il sole che appare dietro una nuvola, sono tra le opere più alte, per equilibrio tra segno e colore, di questa prima stagione dell’artista, dipinti che non potrebbero essere ignorati in una ricognizione seria sulla pittura italiana e internazionale del periodo). Presto i contrasti dei toni s’accentuano; la matita inizia a scalfire la tenue stesura del colore, o ad essere talvolta esilmente ricoperta da una pennellata che tuttavia non ne elimina le tracce, e s’inventa percorsi e mappe di un mondo incantato, in cui forme e segni alternativamente convergono e divergono, in cui i sentieri si biforcano. È, quello di Raciti, un mondo che respira i principi e gli umori della fiaba e del sogno, di quel mitico “tesoro”, nascosto non si sa dove, che l’infanzia coltiva nel proprio intimo, arrivando poi a scoprire, nelle successive stagioni della vita, che forse il tesoro lo si potrà ritrovare se si tornerà a imparare ad abbandonarsi al puro piacere di una mano che s’incanta di fronte al proprio libero estro, di un occhio sgranato, aperto a ogni incontro e a ogni emozione, che naviga nel mondo, sempre pronto a coglierne le forme e i colori, dismettendo la sufficienza con cui si guarda alle cose che si crede di conoscere. Su una sorta di montagna curva, ecco innalzarsi nel cielo, grazie al tracciato combinato della matita e del colore tagliente, antenne e teleferiche, mentre un faro sdoppia la sua forma nel fascio della luce che diffonde – qui, la memoria di Klee ci apre gli occhi su quale sia uno degli amori segreti di Raciti. S’accentuano la metamorfosi e la duplicità simbolica delle forme inventate dall’artista: in Dove e quando campeggia una sorta di orologio-bussola, con lancette incrociate che hanno le frecce a ciascuna delle loro due estremità, intorno al quale navigano altre forme di dubbia, molteplice interpretazione. I due Fari del 1965 proiettano, l’uno, un fascio di luce bianca e, l’altro, un cono di luce nera: opere di straordinaria suggestione, con i palloncini amaranto e azzurro – quest’ultimo reca un messaggio arrotolato e annodato in basso... – che s’alzano nel cielo, quasi a sondarne la profondità, con la pittura-poesia che qui dispiega il suo canto purissimo: le rime tra la forma delle isole su cui s’ergono i fari e quella dei coni di luce e d’ombra propagati, l’incanto assoluto dello scafo bianco e della vela nera, le vibrazioni cromatiche dentro un colore fremente di luci e di scie luminose. Attorno alla metà del decennio, il segno pare assumere un ruolo più invasivo rispetto al colore, come nella serie dei Cardinali e nella Storia del re, ma la pittura ritrova la propria capacità di sedurre attraverso la semplicità delle forme e l’armonia dei toni, in opere come Tunnel, Giostra, e il Faro, nel quale tessere di colore verde-azzurro vanno ad animare il fondo, presagio di una nuova, più complessa e misteriosa, esperienza dello spazio. La successiva serie degli Spiritelli ci introduce in una dimensione cosmica, fatta di segmenti di astri, di lune, di aeree esistenze dell’altrove – qui viene spontaneo pensare agli abitatori celesti di Licini e ai sogni astrali di Miró –, di cuori baciati e di forme che recano in sé l’idea straniante di una esistenza che è, insieme, contrapposizione e replica. L’aperta allusione a un mondo cosmico è ormai del tutto evidente: quel che Raciti s’inventa pare replicare lo sguardo di un astronauta che s’incanta davanti a un mondo visto dal finestrino di un’astronave, e che scopre esistenze inaspettate – costellazioni, comete e astri che si portano addietro una sorta di cordone ombelicale, bandiere piantate su un cumulo all’orizzonte – con scritte e domande (Dove siete) sui confini e sull’insondabilità dello spazio che la matita stessa traccia sul corpo di un pianeta o nell’azzurro del cielo. Ne La fabbrica degli spiritelli Raciti ci svela la loro possibile genesi: entità che fuoriescono, assieme al fumo, da forni a forma di bottiglie, e che assumono le sembianze di eterei burattini che s’alzano in volo, senza peso e senza consistenza, mentre in Spiritelli con ectoplasma mette in scena una rappresentazione che pare evocare le atmosfere di Halloween; infine, in La testa tra le nuvole, è un pallone aerostatico in forma di nuvola nera che porta nelle profondità del cosmo un grumo rosso, frutto vivente di un cuore, di una passione.

Reggio Emilia, 13 marzo 2010
* Estratto dal testo in catalogo Skira
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