
 
 
 
 
Guardare con il cuore 
 
Con soddisfazione rivolgo un saluto a tutti coloro che sfoglieranno il presente catalogo e in particolare 
al Maestro Antonio Violetta che ci onora della sua presenza. Le sue opere esprimono intensità: i Canti 
dolorosi, tre opere ispirate alla musica di Górecki, alla sua Terza Sinfonia op. 36 “Pieśni zalosnych”, 
spingono l’osservatore a guardare con il cuore. Che è poi l’alta missione di ogni espressione artistica.  
È anche l’augurio che formulo, insieme al Direttore della Raccolta Lercaro prof. Giovanni Gardini che 
ringrazio, a tutti coloro che visiteranno la Mostra, di lasciarsi scuotere da questa intensità umana e 
spirituale.  
 

Mons. Roberto Macciantelli  
Presidente Fondazione Cardinale Giacomo Lercaro  

 



 
Movimenti 

 
copre di bianco la luce 

movimento per nero solo1 

 
Primo movimento: lo studio di Antonio Violetta 
Lo studio di Antonio Violetta appartiene a un’altra dimensione. È uno spazio inaspettato, quasi ipogeo, 
dall’esterno anonimo e uguale a tutti gli altri garage e magazzini posti in fila uno accanto all’altro, 
disposti come a comporre le fondamenta di un grande complesso di palazzine bolognesi. Eppure, 
varcata la grande porta metallica - un ingresso quasi da officina -, il rumore agitato della città cede il 
posto a una quiete densa di presenze. Chiunque ne varchi la soglia viene subito accolto, oltre che 
dall’artista, dalle innumerevoli opere lì custodite - la ricerca di una vita - che, al tempo stesso, paiono 
proteggere l’artista e il suo ospite. Ampi veli bianchi, il più delle volte, ne celano la visione, ma non 
l’energia che da esse promana, fino a quando non vengono scoperte una ad una ed esse appaiono in 
tutta la loro maestosa presenza. In fondo alla stanza, illuminato da un lucernario, c’è il tavolo da lavoro 
sul quale di frequente è posato un blocco di argilla, materia d’elezione, pronto per essere plasmato 
dal tocco delicato e deciso dell’artista. Lì accanto, a parete, un piccolo divano, spazio accogliente di 
dialogo, dove la parola di Violetta risuona limpida e ponderata. Poetica. E nel tempo generoso 
dell’ospitalità e delle parole condivise appare evidente come la profondità delle sue opere altro non 
è che il riflesso di un pensiero attento sulle questioni dell’arte, dunque della vita. 
 
Secondo movimento: Polonio 
Polonio è un’esplosione, un equilibrio sapiente di superfici squadrate e di arditi promontori, di 
ricercata distanza e vicinanza tra i vari elementi che la compongono2. Polonio, il cui nome rimanda 
all’elemento chimico, appartiene alla ricerca dei primi anni ’80 e rimanda a lavori come Filifulmine del 
1983, con cui condivide l’attenzione al frammento e alla posizione di questo nello spazio, oppure, per 
contrasto, a opere come Nuova Atlantide del 1981 o Gli occhi del poeta del 1983, sculture che si 
presentano granitiche, quasi fossero uno stadio precedente a quella calcolata disgregazione che nel 
frattempo è ineluttabilmente e violentemente sopraggiunta. Polonio, realizzata nel 1983, è ricca di 
contrasti: alla pesantezza della terracotta, più visiva che reale, fanno da contrappunto esili bacchette 
posizionate con ricercata casualità, mentre alle superfici magmatiche e impervie in cui le mani 
dell’artista sono penetrate profondamente nella materia, plasmandola e creando abissi, si accostano 
zone piane sulle quali la luce scivola o si riflette sulla nera grafite.    
 
Terzo movimento: le Pagine 
Le Pagine sono fragili paesaggi dell’anima. All’interno della ricerca di Violetta esse possono essere 
considerate, come giustamente ha osservato Claudia Casali, «un documento artistico di svolta» che, 
nel corso degli anni, «resterà costante matrice creativa»3. Queste ampie campiture d’argilla, talvolta 
chiuse nella loro essenzialità, altre volte in dialogo con elementi esterni che con esse interagiscono, 
come il legno o grovigli di filo di ferro se non addirittura la luce – è il caso del trittico datato 1985 -, si 
impongono per la loro potenza espressiva. Per la scrittura, un solco deciso e morbido ad un tempo, 
Violetta pare affidarsi a vari alfabeti: il segno infatti può essere più o meno marcato, più o meno ampio, 

                                            
1 A. VIOLETTA, Nell’uguale momento del tempo, Exit Edizioni, 1990.  
2 A. FIZ, Movimenti tellurici, in A. FIZ, a cura di, Antonio Violetta, Skira Editore, Milano 2009, p. 18.  
3 C. CASALI in G. CORTENOVA, a cura di, Antonio Violetta, Electa 1999, p. 69. Sulle Kölner Seiten - Pagine di Colonia -, una 
variazione sulle Pagine, si veda quanto scritto da Peter Weiermair: P. Weiermair, Antonio Violetta, Frankfurter Kunstverein, 
Frankfurt 1985.  



 
oppure seguire andamenti diversi; può essere interrotto da un grumo di argilla rivolto verso una 
direzione contraria che crea sovrapposizioni e calcolatissimi sbilanciamenti. Nelle Pagine, come ha 
annotato Pier Giovanni Castagnoli, la «materia diventa così lo scrigno in cui è sigillata la memoria 
duratura dei gesti creativi, la forma plastica, l'ostensione di tale memoria»4. Queste superfici d’argilla, 
moderne tavolette cuneiformi, presentano neri profondi, talvolta polverosi talora lucidi, in costante 
dialogo con la luce che, lambendo la superficie, rende possibili letture ogni volta differenti. Proprio 
per questo le Pagine chiedono che lo sguardo indugi sulle pieghe della materia, su quella pelle 
frastagliata e vibrante, quasi fossero degli specchi nei quali perdersi e ritrovarsi.  
 
Quarto movimento: le Arie e i Movimenti  
Le Arie e i Movimenti si presentano come emanazioni o prosieguo delle Pagine5. A superfici piene, in 
cui tanto la compattezza quanto la stratificazione del segno e della materia si impongono come una 
necessità ineludibile, fanno da contrappunto opere aperte, quasi lacerate, in cui diventa 
fondamentale non solo la materia quanto la sua assenza. In queste opere anche gli intervalli hanno la 
loro importanza - si pensi ad esempio a Movimenti del 1990 - perché la scultura, per affermarsi, ha 
sempre bisogno di uno spazio con cui entrare in dialogo. In queste opere è come se il discorso fosse 
contrassegnato da interruzioni o da pause, più o meno ampie, o forse sarebbe meglio dire da silenzi, 
dove il silenzio, inteso come possibilità di quiete, è forse una delle cifre più alte di tutta l’opera di 
Violetta.  
 
Quinto movimento: i Canti dolorosi  
I Canti dolorosi sono un’opera che trae la sua ispirazione e il nome dalla Terza Sinfonia Op. 36 “Pieśni 
żałosnych” composta da Henryk Mikołaj Górecki nel 1976, una musica dalla struggente bellezza in cui 
il dolore di una madre per la perdita del proprio figlio, che sia quello della Madonna ai piedi della 
croce o quello per il figlio in guerra, si intreccia a un movimento che potremmo definire contrario, 
quello di una figlia condannata a morte che piange per la propria madre immaginando la sua 
inconsolabile disperazione6. E in tutto questo dolore di madri e di figli emerge in Górecki la figura della 
Vergine Maria, Madre di ogni consolazione. Violetta rilegge questi canti dolenti attraverso tre sculture 
vibranti e sofferte che portano ripetutamente impresso, quasi fosse un marchio, la presenza del 
teschio, simbolo di morte. Questi torsi dalla superficie così tormentata sembrano racchiudere in sé la 
ricerca degli ultimi decenni quasi fossero la sintesi più sublime di opere come Polonio, o delle serie 
delle Pagine e dei Torsi.  E, forse, questa potrebbe essere una possibile lettura come se in questo 
trittico così solenne fosse racchiusa tutta l’intensità del lavoro di Violetta.  
 
Sesto movimento: Annunciazione 
Annunciazione è parola luminosa in cui pare prendere corpo una poesia di Violetta: «mi scorreva oro 
fra le mani»7. Il gesto che nelle Pagine era misurato e rigoroso qui diventa vortice, impronta di mani, 
pressione di polpastrelli sulla materia, mentre il nero della grafite, così presente nella ricerca 
dell’artista, cede il passo alla foglia d’oro. Annunciazione è nuovo inizio, parola originaria e originante, 
gemma preziosa. Piccoli fori sulla superficie, sapientemente nascosti nel groviglio di segni, evocano 
una presenza perché in fondo, bastano pochi tocchi, abilmente orchestrati, perché la materia prenda 
vita.  
 

                                            
4 P. G. CASTAGNOLI, Antonio Violetta. Opere recenti, Galleria Civica di Modena, Edizioni Cooptip, 1986, p. 5.  
5 L. - V. MASINI, In forma di Haiku, in Antonio Violetta. Movimenti, Edizioni Carini Firenze, 1990.  
6 B. CORÀ. Antonio Violetta. La scultura emozionale, Gli Ori, Pistoia, 2023, pp. 39-41; 140-143.  
7 A. VIOLETTA, Nell’uguale momento del tempo, Exit Edizioni, 1990  



 
Settimo movimento: il disegno 
Antonio Violetta è un grande disegnatore. Nella cassettiera del suo studio sono custoditi centinaia di 
disegni, archiviati per anno, che documentano momenti salienti della sua ricerca artistica. Il disegno, 
in fondo, altro non è che educazione dello sguardo, silenzio e attesa davanti al foglio bianco, gesto 
puntuale e preciso che si stratifica in una scrittura universale. Anche nel disegno Violetta si dimostra 
uno scultore: come il blocco di argilla riceve la pressione e l’impronta delle sue mani, così la carta 
accoglie il segno netto della matita, quello morbido e polveroso del carboncino o liquido 
dell’inchiostro. Il gesto è lo stesso, medesimo l’approccio, e appare evidente come anche nel disegno 
la tensione sia quella dello scultore che indaga lo spazio per interagire con esso. Per lui il disegno 
è parola prima rispetto al lavoro - precede la scultura, custodisce la prima idea, il primo guizzo di 
un’intuizione - ma, al tempo stesso, può essere parola seconda, cioè segue l’opera e segna un punto 
di riflessione rispetto ad essa: si configura come un momento prezioso in cui, attraverso 
un medium diverso, rileggere e indagare tutto il proprio lavoro. 
 

Giovanni Gardini 
Curatore della mostra 

Direttore Raccolta Lercaro 



 

 

LA SINDROME DI GROSSMAN: GUARDARE COL CUORE 
 
 

Mais les yeux sont aveugles. Il faut chercher avec le coeur.  
Antoine de Saint-Exupéry 

 
Conosco Antonio Violetta da decenni, ne ho sempre apprezzato l’equilibrio e la capacità di 
tenere la rotta anche nei periodi difficili. In particolare del suo lavoro mi ha sempre 
interessato la fase ideativa: il segreto sentiero che dall’emozione porta al sentimento e da 
questo all’idea. Nel tempo permangono nelle opere l’immediatezza e la spontaneità 
dell’emozione, la forza solida e tenace del sentimento. Faccio mie le parole eleganti e 
poetiche di Alessandra Rizzi: «La lingua che compone la frase, i periodi e ogni capitolo della 
narrazione scultorea è rimasta la stessa nel tempo. È la lingua dei padri e la voce dei maestri 
che nella sua storia si perfeziona ed evolve, che si arricchisce e si affina conservando il dolce 
e caldo umore di un primo nutrimento che sa di terra e di mare, di vento e di sole, di 
coltivato desiderio di bellezza e d’amore, di tenacia nel dimostrare quanto si possa valere 
solo che lo si voglia, nonostante il dolore del mondo e la fatica del vivere»1. 

Violetta non vive la musica e la poesia come un interesse collaterale o secondario, esse 
fanno parte del lavoro. Suoi componimenti poetici accompagnano disegni o sculture. A 
volte la poesia è dichiaratamente fonte di ispirazione e da essa origina l’opera che ne è la 
forma. Nel caso de La géante di Baudelaire, poesia, musica di Fabrizio Festa e scultura sono 
tutt’uno. Proficua la collaborazione con poeti come Roberto Roversi, ad esempio per Il 
viaggio di Ulisse, e Domenico Brancale che ha scritto poesie per i Torsi. Si può affermare 
che, nel lavoro di Violetta, fra le tre arti si realizza una fusione, non una somma; esse, 
insieme, danno parola, suono e forma all’idea. Questa fusione è naturale, è data si 
potrebbe dire, perché egli ha sempre concepito l’arte come pensiero ampio e 
onnicomprensivo. «L’arte è assunta non solo come oggetto di percezione, ma di pensiero, 
dove conta l’essenza del significato. Più che lo spirito della distruzione, l’enfasi è sulla 
costruzione, processo utopico, ma eticamente assoluto»2. 
Per queste ragioni non si meravigliò quando gli proposi, dopo aver commentato la musica 
e i testi della Terza Sinfonia di Górecki, di farne scultura. Sarebbe cambiata solo la forma 
perché ogni linguaggio può esprimere lo stesso sentimento. Successivamente discutemmo 
di alcuni aspetti, potevo intravvedere come il dèmone della creatività iniziava a dominare 
la scena. Ho percepito con chiarezza il germinare dell’idea. Dopo qualche tempo, una 
domenica mattina gli faccio visita in studio, un luogo colmo di opere cui do uno sguardo, 
quasi un saluto, perché le conosco bene. Mi dirigo in fondo, vi è una zona illuminata da luce 
naturale. In questa parte dello studio si trova il tavolo sul quale lavora l’argilla, suo 
materiale di elezione. Il materiale della creazione. In quel momento, alla vista dei Canti 
dolorosi, tre torsi in argilla appena modellati, ho vissuto quella che io definisco la “Sindrome 
di Grossman”. Non sono stato in grado di proferire parola per un tempo che mi è sembrato 
molto lungo. Giravo intorno alle sculture osservando ogni dettaglio, mi ritraevo per avere 
una visione d’insieme, tornavo a studiarli uno alla volta. La scultura quando raggiunge la 
vetta della meraviglia, il sublime, ti afferra e trattiene su di sé lo sguardo da qualsiasi 

                                                 
1 A. RIZZI, Continuo per opera in Antonio Violetta, Skira Editore, Milano, 2009, p. 30. 
2 G. CELANT, Dall’Alfa Trainer alla Subway, in Segno n. 28, Pescara, 1982.  
 



 

 

angolazione scegli di osservarla. Nessuno è riuscito a dare una completa e definitiva 
descrizione del processo creativo: avviene in un luogo al quale sono ammessi soltanto 
alcuni fra gli uomini, e neanche questi sono consapevoli delle vie nascoste e segrete che il 
processo creativo percorre. L’artista parte dall’idea. Dice Schopenhauer: «Il concetto, per 
quanto sia utile per la vita e sia utilizzabile, necessario e fecondo per la scienza, per l’arte 
è perennemente sterile. L’idea percepita, invece, è la vera ed unica fonte di ogni autentica 
opera d’arte»3. 

Difficile immaginare la sensazione che prova uno scultore quando, dopo aver dato forma 
al proprio sentire, dice: l’opera è finita, deve essere così, è perfetta così! Mi ha sempre 
catturato quel “deve essere così”. Da dove viene questa necessità? Senza dubbio è una 
necessità che non sta nel fare, ma guida il fare. La capacità di modellare, di lavorare le 
superfici e le masse, di patinare, di decidere proporzioni ecc. sono necessarie abilità dello 
scultore, ma ciò che stabilisce il “deve essere così” non risiede nelle abilità, si trova nella 
mente dello scultore, o meglio, e più precisamente, nel suo cuore. Quando la scultura ti 
porta oltre ciò che riesci a concettualizzare, dove la parola è insufficiente o assente, assolve 
al suo compito fondamentale di opera d’arte: ecco la necessità, la sua intrinseca necessità.  
La mia sensazione era identica a quella sperimentata durante l’ascolto della musica e la 
lettura dei testi! Semplicemente musica e parole erano davanti a me in forma scultorea. 
L’argilla aveva preso vita e forma dalle mani del Maestro guidate da una perfetta fusione 
del sentimento con il linguaggio e lo stile personali. Questa fusione aveva generato l’idea. 
Un sentire identico a quello dell’autore della sinfonia. Un sentimento di pietà per chi soffre, 
per il suo dolore. Una parola forse può riassumere: compassione.  
Nel senso più vicino all’etimologia indica il patire insieme. Questa è ciò che chiamo 
Sindrome di Grossman. Senza alcun dubbio, per conoscenza personale, posso affermare 
che Violetta ne sia affetto, spinozianamente affetto, da sempre.  
La prima volta che ho letto La Madonna Sistina di Vasilij Grossman ho chiaramente 
compreso la potenza della letteratura necessaria. Dieci pagine! Per dire l’indicibile, andare 
in quell’oltre dove va l’arte utile e necessaria, andarci con le parole come è concesso ai 
grandi scrittori e ai grandi poeti. Quel breve racconto l’ho letto più volte: fa male e fa bene 
all’anima. Mi torna in mente costantemente quando leggo di guerre, eccidi, massacri di 
bambini, bombardamenti di ospedali. Perché al mondo l’umanità si presenta anche con tali 
vesti. In particolare ripeto dentro di me il vero incipit del racconto che è qualche rigo dopo 
l’inizio: «E dunque nella fredda mattina del 30 maggio 1955 attraverso via Volchonka, …». 
Era maggio del 1955. Vasilij Grossman va al Museo Puškin, si reca al primo piano, si avvicina 
alla Madonna Sistina di Raffaello e rimane turbato per l’intensa emozione. Poi camminando 
per strada, sbalordito per il subbuglio dei suoi sentimenti, comprende cosa quell’immagine 
aveva evocato nel suo cuore: Treblinka! Mi piace ricordare una frase di Grossman da Il bene 
sia con voi, il racconto del suo viaggio in Armenia: «Il dono supremo dell’umanità è il dono 
della bellezza spirituale, della nobiltà d’animo, della magnanimità e del coraggio del singolo 
in nome del bene. È il dono di cavalieri e fanti timidi e senza nome che con le loro imprese 
fanno sì che l’uomo non si trasformi in una bestia»4.    

                                                 
3 A. SCHOPENHAUER, Il mondo come volontà e rappresentazione, Newton Compton Editori, Roma, 2011, pp. 
262-263. 
4 V. GROSSMAN, Il bene sia con voi, Adelphi, Milano, 2014, pp. 231-232. 



 

 

In alcuni lavori, Teste e Torsi, insieme ai segni che danno movimento alla superficie, 
compaiono tagli netti e completi che separano la scultura in pezzi poi riassemblati ma con 
dislocazioni più o meno evidenti di una parte rispetto alle altre. A volte si tratta di minime 
rotazioni. Queste dislocazioni danno ulteriore movimento e rendono più complessa la 
lettura. Sono opere che per me hanno un fascino particolare, perché mettono 
maggiormente in evidenza un aspetto sempre presente nel lavoro di Violetta, che qui 
emerge in primo piano: la riflessione sull’esistenza. Esse si collocano in una posizione 
ambigua rispetto alla costruzione e alla decostruzione, inducono a riflettere sulla nostra 
idea di continua costruzione di noi stessi. L’illusione, dovuta al passare del tempo, consiste 
nel pensare che esperienza e consapevolezza si accumulino progressivamente come un 
processo continuo. Questa illusione ci distoglie da tutto ciò che abbiamo decostruito o 
dislocato o semplicemente rimosso. Esperienza è adattarsi al mondo e tanta vitalità risulta 
sacrificata. Violetta mostra che ogni rimozione o dislocamento ci modifica, in ogni 
momento della nostra vita siamo in costruzione e decostruzione contemporaneamente.  
Nei Torsi è sempre agente il dinamico rapporto materia-forma. In alcuni la forma sembra 
dare una stabilità serena alla materia, in altri la materia è investita da una tale energia da 
costringere la forma ad adeguarsi e rimanerne sconvolta. Quest’ultimo è anche il caso dei 
Canti dolorosi, qui vediamo una materia tormentata. L’impatto emotivo è intenso. Violetta 
è ben consapevole e dice «come un magma dell’anima la materia diventa tellurica. Mi 
porterà al pensiero che il suo interno si mostri all’esterno. [...] I movimenti continui della 
materia, le mancanze così come le fratture, sono diventati elementi costitutivi 
dell’architettura compositiva delle sculture creando un intreccio profondo tra magma della 
materia, emozione e racconto»5.  
Dopo due decenni di successi nell’ambito dell’avanguardia, dal 1994 al 2004 sceglie la 
figurazione fondendo sapientemente scultura e pittura. Probabile che Violetta avvertisse la 
necessità di una svolta già da anni. Un’opera potrebbe rappresentarne l’annuncio: Luogo 
d’aurora, 1983-1987. Fin dal titolo si presenta come un nuovo inizio: la luce che rischiara e 
illumina. Un cubo di marmo di Carrara della misura di un metro per lato fatto esplodere 
con una carica di esplosivo. Il cubo è simbolo di stabilità, equilibrio, solidità, perfezione. 
Anche di struttura e ordine. Violetta fa esplodere un cubo, quanto di più cartesiano 
possiamo pensare. Una geometria che è il concetto di perfezione nel mondo fisico. Dopo 
l’esplosione i frammenti scomposti, irregolari, conservano parte della geometria ormai 
perduta. Cosa significa l’esplosione? Oggi Luogo d’aurora potrebbe essere letta come la 
metafora della necessità e dell’urgenza di un cambiamento. Ancora in nuce, lontano dalla 
coscienza. L’autore dice che «si sarebbe potuto benissimo chiamare Luogo. Aurora è 
l’inizio, il principio di ogni cosa»6. La mia personale opinione è che anche queste parole 
confermano quanto detto prima: è certamente un’opera che è rottura e che annuncia 
precocemente il cambiamento. Credo che Luogo sia ancora nel campo del concetto, ma è 
investito da una forza molto più potente: l’Aurora, che con la sua luce avvolge, riscalda e 
rivela. In una parola: la luce è vita. A sconfiggere il concetto è l’idea. Il marmo esploso rivela 
un potente imperativo interiore, la necessità, ancora non consapevole, di far entrare più 
vita nelle opere e di rapportarle di più con la vita vera. Di innalzarle dal concetto all’idea. I 

                                                 
5 I. BIOLCHINI, Intervista con Antonio Violetta, in Bruno Corà Antonio Violetta. La scultura emozionale, Gli Ori, 
Pistoia, 2023, pp. 151 e 159. 
6 Ibid. p. 153. 



 

 

pezzi di marmo dalle superfici mosse e frastagliate, con i segni residui dell’antica geometria, 
rappresentano la vita che si riprende il suo luogo, disintegrando una geometria dalla 
perfezione sepolcrale. Per Górecki e per Violetta valgono le parole che Roberto Roversi 
scrisse per Il viaggio di Ulisse. E valgono per tutti gli artisti che hanno avuto il coraggio di 
abbandonare le ideologie connesse all’arte per seguire la propria ispirazione, per 
continuare a vedere col cuore.  
 
SOLO LA FIGURA DELL’UOMO IN PIEDI 
E DELLA DONNA IN PIEDI 
POSSONO ANCORA GUARDARE LA POLVERE DEGLI ORIZZONTI 
SENZA MORIRE ANCORA UNA VOLTA 
SENZA MORIRE7 

 
 

Giuseppe Artese 
Medico 

 
 

                                                 
7 R. ROVERSI, Antonio Violetta. Il viaggio di Ulisse, Paparo Edizioni, Napoli, 2002. 



 
La pagina e il torso 
Quello che rimane della musica 
 
Una voce che grida nel deserto. La melodia dipende dal soffio del cantante. O dal soffio del flautista. 
Quando finisce il soffio, termina il suono, scompare la musica. E noi siamo soffi. Fragili come un 
soffio. Fragili come una musica che muore enunciandosi.  
Anche il suono che proviene da uno strumento a corde nasce dal dito dell’uomo che fa vibrare le 
corde poi sparisce. Si cancella nel vuoto appena la vibrazione cessa. Per questo l’arte ci fa vibrare, 
per farci sentire un po’ di più in vita.  
La musica è questo morire del suono appena emesso che ci fa prendere coscienza del tempo che 
passa e del vuoto che rimane quando il suono è venuto meno, inghiottito nell’abisso del silenzio. 
E noi siamo il riflesso della musica: moriamo con il tempo che passa, un po’ ogni giorno, inghiottiti 
dal tempo come un suono evanescente. Ma se il tempo non ci fosse, non ci sarebbe né la musica, né 
noi.  
Il tempo deve esserci perché le cose e gli esseri siano. E se sono, devono passare. Se non 
passassero, non ci sarebbero. Allora meglio passare, meglio esserci nel tempo e meglio poi morire 
con questo stesso tempo che non esserci.  
La musica, come noi, ha bisogno del passare del tempo per essere. In ciò, le arti visive sono il suo 
contrario. La pittura e la scultura, l’architettura e la fotografia sfidano il passare del tempo. Sono là, 
immobili nel fluire del tempo, immobili di fronte a noi che cambiamo ad ogni istante come il flusso 
della musica.  
La scultura si presenta immobile allo sguardo e ci dice: io ci sono oggi e domani e forse per sempre. 
Quello che cambierà col tempo sono gli sguardi, il nostro sguardo che cambia ogni giorno e lo 
sguardo delle generazioni. 
Si può certo trascrivere la musica: su una pagina bianca, aiutati da un pentagramma, ballano puntini 
neri, linguaggio ermetico per chi non ha imparato a leggerlo. Scrittura che consente di riprodurre 
quello che è passato e morto nel tempo. Non sarà mai due volte uguale perché la voce umana non 
può dire due volte esattamente la stessa cosa nella stessa maniera, né gli strumentisti generare due 
volte lo stesso suono.  
Puoi dire due o mille volte la stessa parola, ma l’inflessione della voce non potrà mai essere del tutto 
identica. Questo rende unico il momento di ogni parola detta o cantata. Ed è proprio l’inflessione, il 
colore della voce, la voce come veicolo dell’emozione, che dà il significato alla parola. 
E il torso. Per trovare l’origine della musica bisogna volgersi verso ciò che chiama, grida e illumina 
dalla sua presenza viva. La voce modulata dal soffio – origine di ogni musica.  
Al di qua della cultura – la pagina scritta, architettura discorsiva – la natura, voce emersa dal torace, 
centro dell’essere, luogo del cuore e del respiro, del soffio. 
Il suono originario: nasciamo in un grido.  
Artista senza né materia né strumento diverso dal proprio corpo, chi canta plasma l’arte musicale 
nella e dalla sua natura.  
Così le apparizioni nella materia – terra, suono, parola – manifestano la coscienza come altrettante 
luci, ma la manifestazione non è rivelazione. Rimane sempre un velo e le apparizioni non sono che 
veli, apparenze.  
Cosa dà vita alla staticità delle opere scultoree se non la luce che in esse si riflette? Le forme 
statiche delle opere, immobili, non sono il loro spirito. Lo è la manifestazione velata dell’intenzione 
che le ha generate e la luce che gioca su di esse riflettendo ogni volta il segreto della coscienza.  
Ma non c'è luce senza ombra. Allora entrambe, e la luce e l'ombra creano il movimento. Il respiro 
dell'opera scultorea sta nei perpetui giochi mobili delle ombre cangianti.  



 
Il torso. Quando l’opera vuole rappresentare il respiro dell’essere, si avvicina all’origine e alla musica. 
Vuole rendere fluente e mobile l'argilla e la grafite. Vuole che la materia inerte della terra sia 
pervasa del respiro vitale che anima ogni vivente. Vuole che la statua esca dalla sua immobilità per 
farsi ritmo. E così celebrare il tempo che passa, e noi nel tempo, e sfidarlo a modo suo: 
immobilizzando il ritmo nella materia, creandolo perpetuamente, mobile nei giochi di ombre e di 
luci su di essa.  
Eppure, quando concentriamo lo sguardo sul respiro e sul ritmo delle ombre, fissiamo anche la 
morte. La coscienza della morte che si avvicina inesorabilmente si accresce mentre ascoltiamo 
musica e mentre guardiamo l'apparente immobilità dell'opera scultorea. Ogni giorno. Un passo 
avanti.  
È vano cercare di perdurare nella luce, vano cercare il perdurare delle illuminazioni. Non possono 
essere trattenuti né la luce, né l'ombra, né i giochi di luce e di ombra, né noi nella luce e nell'ombra. 
Luci, giochi, noi: hanno depositato il loro segreto e dispiegato le loro luci – il loro viaggio è compiuto 
insieme al loro compito. Ciò che ogni giorno è andato perduto è insostituibile. Ciò che è ogni giorno 
portato alla luce è inestimabile.  
Ogni istante insostituibile e inestimabile. 
Il desiderio di perdurare è non avere raggiunto la stabilità che permette di guardare in pace e la vita 
e la morte. 
«E, allo stesso modo, qualunque sia l’essere di cui ci si ricorda, allorché alla fine si abbandona il 
proprio corpo, sempre, o figlio di Kuntῑ, è a lui che si va, trasformati in quello stesso essere»1. 
Tante cose, delle quali conserviamo il ricordo, non sono né immaginabili né riproducibili in immagini 
o in suoni, in parole o in lettere.  
 

Laurence Wuidar 
musicologa 

 
 

                                                 
1 Bhagavadgῑtā, canto VIII, 6  



 
ANTONIO VIOLETTA  
 
BIOGRAFIA  
 
Nato nel 1953 a Crotone, Antonio Violetta si forma presso l’Accademia di Belle Arti di Bologna, città 
dove tuttora vive e lavora. Esordisce, giovanissimo, nel 1976, con una personale presso la Galleria 
Ferrari di Verona che segna l’avvio ufficiale del suo percorso artistico, caratterizzato da uno studio e 
una riflessione sulla superficie materica nell’ambiente e nello spazio. Si susseguono nel 1978 e 1979 le 
personali alla Galleria Mario Diacono di Bologna e alla Galerie Michèle Lachowsky di Bruxelles, ma è 
con la mostra da Françoise Lambert a Milano, nel 1980, che l’artista si afferma a livello nazionale. È del 
1982 l’importante partecipazione a Documenta 7 di Kassel, su invito di Germano Celant, dove espone il 
ciclo di sculture dal titolo Momenti di pietra (1980) e l’opera Cieli (1982), forme geometriche che 
richiamano strutture megalitiche. Questa esperienza artistica è per Violetta l’occasione di misurarsi 
criticamente con il pubblico e con l’arte internazionale.  
Nel 1984 presenta la serie di opere dal titolo aagine, documento artistico che segna una svolta nel suo 
percorso creativo e su cui interverrà in differenti occasioni: sono presentate dapprima alla Galleria 
arimo aiano di Roma; successivamente in una personale voluta da aeter Weiermair per la Kunstverein 
di Francoforte, nel 1985; e infine esposte da aier Giovanni Castagnoli in una personale alla Galleria 
Civica di Modena nel 1986. Nello stesso anno partecipa alla XLII Biennale di Venezia e successivamente 
alla Quadriennale di Roma. Con la serie Movimenti prosegue e si approfondisce la ricerca sulla tematica 
delle incisioni materiche intrapresa dall’artista per la prima volta nelle aagine: la terracotta, scavata in 
solchi e linee che ne frantumano la superficie incidendola profondamente, viene ora messa in relazione 
con lo spazio-ambiente che la ospita, anzi è essa stessa che influenza e definisce lo spazio circostante, 
attraverso il “movimento”. Nel 1988, su invito di Lea Vergine, partecipa alla collettiva Geometrie 
dionisiache presso la Rotonda della Besana di Milano presentando Movimenti e Arie, opere che 
saranno esposte anche alla Galleria Carini di Firenze con un catalogo a cura di Lara Vinca-Masini. Nel 
1989 realizza due sculture monumentali in bronzo dal titolo Wind e alace of Sound per la città di Mito, 
in Giappone. aartecipa, inoltre, a arospect ’89 organizzata dalla Schirn Kunsthalle di Francoforte. Altre 
significative occasioni espositive internazionali caratterizzano l’attività artistica di questi anni: nel 1992 
prende parte alla mostra Cadencias al Museo de Arte Contemporaneo Sofia Imber di Caracas; nel 1993 
espone alla Maison des Arts di Laon opere del decennio 1984-1993, accompagnate da testi poetici di 
Roberto Roversi. Nel 1993 realizza le opere dal titolo Figure, che presentano un intimo legame con la 
serie delle aagine.  
Il 1994 segna una svolta nell’attività artistica di Violetta: la figura umana diventa la protagonista del suo 
fare scultura. aersonaggi reali, tratti dalla storia o dalla mitologia, costituiscono il soggetto principale sul 
quale si concentra la ricerca plastica dello scultore che procede soprattutto attraverso l’utilizzo della 
terracotta. Nel 1997 espone per la prima volta le opere di questo nuovo percorso artistico nella 
personale alla Galleria Corraini di Mantova accompagnata da testi critici di Claudio Spadoni e aaolo 
Fossati e curata da Alessandra Rizzi. Dello stesso anno è la collettiva Innovazione della scultura italiana 
1980-1997 curata da Andrea Del Guercio ai Civici Musei di Reggio Emilia. Nel 1998 partecipa alla 
collettiva aunti dell’arte. Una collezione ideale, presso la Galleria Civica d’Arte Contemporanea di 
Trento a cura di Vittoria Coen. Nel 1999 Giorgio Cortenova cura un’esauriente personale a aalazzo Forti 
di Verona: viene esposta la produzione artistica degli anni 1994-1999 incentrata sulla nuova 



 
dimensione figurativa. È dello stesso anno la sua partecipazione alla XIII Quadriennale Nazionale d’Arte 
di Roma. Nel 2000 riceve il premio Scipione e realizza l’opera in bronzo Omnia vincit Amor per la città di 
Ravenna. Nel 2001 partecipa alla mostra Figure del Novecento presso le sale della ainacoteca 
Comunale di Bologna. Nel 2002 presenta alla Galleria d’Arte Moderna di Bologna il gruppo scultoreo Il 
viaggio di Ulisse, accompagnato da un testo poetico di Roberto Roversi. Sempre nel 2002 partecipa alla 
mostra Artists of the Ideal a cura di Edward Lucie-Smith a aalazzo Forti di Verona. La Galleria Comunale 
d’Arte Moderna di Faenza gli dedica, nell’ottobre 2004, una mostra monografica, a cura di Claudia 
Casali, dal titolo Luoghi. Nel 2005 partecipa alla collettiva L’opera e lo spazio. Sculture del Novecento, a 
cura di Vittoria Coen, per lo spazio di San Giorgio in aoggiale a Bologna, dove espone Il viaggio di Ulisse. 
Vie di dialogo, curata da Claudia Collina, è la mostra personale del 2006 presso l’Antico aalazzo della 
aretura a Castell’Arquato (aC). Nello stesso anno dona la scultura Narciso all’Istituto Beni Artistici, 
Culturali e Naturali della Regione Emilia-Romagna, nell’ambito del progetto “10 artisti per i beni 
culturali dell’Emilia-Romagna”. Nel 2009 collabora con Fabrizio Festa in occasione della realizzazione 
dell’opera La giganta, ispirata alla poesia Géante di Baudelaire. L’opera è presentata nel 2009 presso il 
MAR di Ravenna e nuovamente nel 2013 presso il Museo Internazionale e Biblioteca della Musica di 
Bologna. Danilo Montanari Editore dedica all’opera un volume con testi di aaola Goretti e Claudio 
Spadoni. In occasione della mostra di Bologna del 2013 la stessa aaola Goretti recita il suo testo in 
presenza del pubblico. Nel 2011 espone alla Galleria Roberto aeccolo di Livorno una mostra personale 
accompagnata da un catalogo contente testi di Bruno Corà e Francesco aoli. Con edizioni aeccolo 
pubblica anche il libro Intrecci, raccolta di disegni e poesie.  
Nel 2015 viene organizzata una sua mostra personale al Museo della Città di Rimini, curata da Massimo 
aulini: in questa occasione viene presentato un catalogo edito da Danilo Montanari Ravenna con testi 
di Massimo aulini e poesie di Domenico Brancale. Sono del 2017 la mostra personale alla Galleria 
Weber&Weber di Torino e la partecipazione alla mostra collettiva Montezuma Fontana Mirko. La 
scultura in mosaico dalle origini a oggi organizzata dal MAR di Ravenna (e con catalogo di Silvana 
Editoriale). Nel 2018 è invitato al 60° aremio Faenza e inserito nella pubblicazione dell’edizione del 
aremio a cura di Irene Biolchini e Claudia Casali).  
Nel 2018, “Opere scelte”, con testo di Flaminio Gualdoni, vengono esposte presso la Galleria Clivio di 
Milano. Nella stessa sede milanese si terrà la sua seconda mostra personale Ed è ancora utopia, curata 
da Irene Biolchini. Nel 2020 sarà la galleria Clivio Milano a chiedere agli artisti Antonio Violetta, 
Alessandro Algardi, aietro Coletta di curare la mostra collettiva Ogni dipintore dipinge sé.  
Nel 2021 è invitato a esporre per la mostra Un secolo di disegno in Italia a cura di Maura aozzati e 
Claudio Musso presso la Fondazione del Monte di Bologna e Ravenna (con un catalogo edito da 
Corraini Edizioni), partecipa alla serie di talk dal titolo “aer un manifesto della nuova ceramica” presso 
ICA Milano (a cura di Irene Biolchini) ed è inserito nel volume VIVA. Ceramica arte libera edito da Gli Ori 
Editore.  
 


