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INTRODUZIONE 
 

Venuto a conoscenza dell'ampia e documentata ricerca di un giovane 
studioso sulla vita e l'arte del pittore Violante Garulli da Mediano (con 
relativa mostra antologica), mi sono tornate alla mente immagini di 
oltre una trentina d'anni fa. Ovviamente il mio ricordo di Violante si è 
stemperato nel tempo: siamo negli anni Sessanta e nella sede della 
«Gazzetta di Parma» di via Emilio Casa (trasferita da poco dallo 
scalcinato palazzotto di strada Saffi) arriva uno strano personaggio, 
con una barba fluente e un lungo e sdrucito «spolverino» come quelli 
che si vedono solo nei film western di Trinità e Bambino. 
Chiede un colloquio e lì, davanti al bancone tondeggiante del 
centralino, toglie,  da una borsa di fintapelle, un plico: sono alcune 
fotografie in bianco e nero (anzi, più bianco che nero, viste le 
scoloriture del tempo) accompagnate (circa) da queste parole «Sono 
Violante Garulli, il pittore agreste dei santi e delle stalle, ma amo 
soprattutto dipingere bambini». 
E' una sorta di flash che oggi, rivisto alla luce di questa corposa ricerca 
di Garbasi, diviene significativo per riassumere la personalità di questo 
strano creativo, dalle mille esperienze e da alcuni interessi specifici. Se 
ben ricordo, le fotografie dei quadri non mi avevano entusiasmato 
(c'erano due bambini che si recavano a scuola con cartella e 
grembiulino, i gemellini figli dell'artista), ma il personaggio sì, 
provvisto di entusiasmo barricadero («Tutti i pittori sono matti: è la 
loro caratteristica principale» - diceva) e di rigoroso approccio con 
l'arte: «Taglierei la testa a tutti gli astrattisti». Da questa frase potrebbe 
essere nata la definizione «Violante, l'uomo dalla scure». 
Poi qualcuno - forse il pittore Claudio Spattini, che lo aveva conosciuto 
fin dai tempi della guerra e della prigionia - mi aveva parlato di questo 
strano titolare dell'ufficio postale di Mediano di Neviano, che riempiva i 
locali delle Poste con colori e pennelli sparsi dappertutto, e poi 
cavalletti, quadri, cornici e fogli sui quali scriveva un romanzo 
intitolato «L'umana tragedia». 
Lunghissima barba, sigaretta in bocca, filosofia spicciola: credo di aver 
rivisto Violante solo un'altra volta e sempre alla «Gazzetta». Ma anche 
nel secondo incontro aveva portato la stessa fotografia dei gemellini, 
anche se erano passati quattro o cinque anni. E questo mi aveva 
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definitivamente fatto passare la voglia di approfondire la conoscenza. 
Ma oggi, guardando le foto dei quadri realizzate per questa monografia, 
il giudizio si fa più attento e documentato: i primi ritratti degli anni 
quaranta sono accademici e oleografici, come quegli ovali fotografici 
che si vedevano anni fa nelle case di campagna, ma poi la figura, pur 
mantenendosi nei canoni del figurativo rigoroso, si fa più morbida e 
impressionistica, a cominciare dai due gemellini sorpresi a letto, fino 
agli autoritratti e ai personaggi della montagna. E anche animali, 
paesaggi e fiori possiedono una loro caratteristica che li rende 
interessanti: fra i primi, si veda un cervo dipinto con un disegno sciolto 
e un colore luminoso; tra gli scorci, un casolare chiarista dalla materia 
corposa; tra i vasi di fiori, alcuni mazzi quasi monocromatici, dai toni 
dolci e dall'impaginazione ritmica. 
Insomma, è proprio un'autentica riscoperta per un artista a lungo 
dimenticato. 
                                   
                                                                                  Tiziano Marcheselli 
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PREFAZIONE 
 

“Violante da Scurano, l’Uomo dalla Scure” è la prima mostra postuma 
dedicata a Violante Garulli, pittore, poeta e scrittore. La presente 
biografia, arricchita dalle fotografie di Centurio Garbasi, nasce da circa 
un anno e mezzo di intense ricerche, eseguite in massima parte 
interrogando decine e decine di persone, date la mancanza di 
bibliografia (esistono infatti soltanto alcuni articoli che non forniscono 
precise indicazioni dal punto di vista biografico) e le non illuminanti 
risposte archivistiche. Tuttavia ho cercato di sviluppare in modo 
esauriente i dati di cui ero in possesso, cercando di fornire un agile 
strumento di lettura nonché un punto di partenza per eventuali 
approfondimenti futuri. Tenendo conto della delicatezza con cui vanno 
interpretate le fonti orali, ho tracciato una summa delle notizie storiche e 
biografiche che ho raccolto, non tralasciando di sottolineare i punti sui 
quali regna l’incertezza. Le ipotesi di datazione per esempio, sono 
accompagnate dal punto interrogativo e si basano sulla testimonianza 
rilasciata dai proprietari dei quadri, attentamente valutata sulla base dei 
confronti stilistici con opere cronologicamente note e sulla grafia delle 
firme. A proposito delle fonti, fondamentali sono stati i documenti 
filmati che riguardano Violante (gli unici esistenti), gentilmente forniti 
da Giovanni Gelmini e da Primo Giroldini. Ecco perché ho pensato di 
creare una videocassetta (elegantemente montata da Emanuele Valla) 
che completi la biografia; i filmati mostrano, in maniera inequivocabile, 
quello che era Violante da Scurano, con la sua voce, la sua mimica, la 
sua energia, la sua fisionomia e la sua filosofia, componenti essenziali 
per comprendere e apprezzare un artista. Nasce in quest’ottica anche la 
prima settimana della cultura nevianese, il percorso turistico che porterà 
gli appassionati a osservare, tra le altre cose, gli affreschi di Violante 
nelle chiese di Cedogno e Mediano (su richiesta).  
Nello scrivere questa piccola biografia mi sono proposto di presentare 
l’uomo e l’artista accanto alle sue opere, raccontando anche i particolari 
banali, nel tentativo di spiegare la genesi dei quadri come prodotto 
artigianale meditato e sofferto, nonché il mondo originalissimo 
dell’ultimo grande araldo della poetica pittorica “antica”, tanto difficile 
da penetrare quanto fondamentale per una comprensione non 
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superficiale dell’artista scuranese. Ho cercato di sottolineare altresì 
quelle che a mio avviso erano le indubbie qualità, ma anche i difetti, del 
pittore dalla Scure, lasciando il giudizio finale (relativamente alla nostra 
epoca!) a tutti coloro che avranno modo di vedere la mostra. 
Tuttavia questo, come qualsiasi altro lavoro di ricerca, è un cosiddetto 
work in progress, che potrà svilupparsi e modificarsi con l’acquisizione 
di nuovi dati. Va sottolineato, infatti, che della produzione violantesca 
sono riuscito a recuperare a oggi (luglio 2004) circa duecento opere, ma 
ne esistono molte altre, alcune addirittura all’estero. Quello che rimarrà 
inalterato nel tempo sarà invece l’immenso amore che Violante da 
Scurano riversava nella pittura (che è anche l’unica sua arte 
pervenutaci), reso immortale dai suoi dipinti. Mi è stato fatto notare in 
più di una circostanza come nella vita dell’artista scuranese ogni azione 
fosse finalizzata all’arte del pennello: quando non aveva la possibilità di 
dipingere sognava, vagava con la mente in mondi sconosciuti, alla 
ricerca dell’idea guida che lo avrebbe condotto a creare qualcosa di 
bello da lasciare all’umanità. Per vivere doveva fare il postino, ma del 
postino aveva solo la “P”, di Pittore. 
Artista a tutto tondo, Violante da Scurano si era costruito da sé una 
propria quanto originale filosofia, una concezione dell’arte 
assolutamente anticonformista, che è tanto interessante quanto difficile 
da afferrare. Violante era, artisticamente, un naturalista, più o meno 
analitico a seconda dei periodi e legato soprattutto alle mode 
ottocentesche. Grande estimatore degli Impressionisti e di Van Gogh, 
Violante è stato anche un personaggio straordinario, icona del pittore-
filosofo per antonomasia, un mix di genio e sregolatezza. 
Personalmente non l’ho mai conosciuto, è morto quando io avevo 
appena nove anni e non ero minimamente interessato alla sua attività. 
Ricordo solo che vedevo spesso questa figura enigmatica, tanto diversa 
dalle altre, che incuteva un’affascinante curiosità in un bambino come 
ero io. Lo vedevo spesso passare da Sella con la sua Cinquecento nera 
scoppiettante, con quella barba bianca che poteva rendere austero anche 
il cuore più gentile; era un uomo strano, ma interessante. A distanza di 
più di dieci anni l’idea della mostra. Penso sia maturata osservando il 
ritratto di “Rosina Costa”, che distrattamente avevo sempre ritenuto una 
fotografia della mia bisnonna. Un giorno però mi accorsi della firma, per 
altro ben evidente, e cominciai a contemplare questo magistrale disegno,  
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incantato da sì tanta dolcezza. Credo proprio che da quel giorno decisi 
che era necessario divulgare al più vasto pubblico possibile l’arte di quel 
mio compaesano precocemente scomparso. Oggi, grazie al 
fondamentale appoggio e alla disponibilità dell’Amministrazione 
Comunale di Neviano degli Arduini, è stato possibile realizzare tutto 
questo. Con la mostra “Violante da Scurano, l’Uomo dalla Scure” e i 
relativi apparati, intendiamo rendere giustizia e omaggio a un grande 
artista, troppo frettolosamente dimenticato.   
  
 
 
 
 
 
  
  
 
 
 
 
 
 
 
 
 
 

 
Fig 1: “Rosina Costa” (particolare), 

1947, carboncino su carta, 25x33 cm, 
Sella di Lodrignano, collezione privata 
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INFANZIA e ADOLESCENZA 
 

Dicembre 1918: la Grande Guerra era da poco terminata. Pietro Garulli 
stava svolgendo il servizio militare a Napoli quando fu raggiunto dalla 
notizia che la moglie, Pia Delfante (1), aveva partorito un bimbo e si 
trovava in fin di vita, vittima dell’influenza spagnola (2). Pietro, ottenuta 
la licenza, rientrò subito a Scurano e giunse al capezzale poche ore 
prima che Pia spirasse (3 gennaio 1919). Quel bambino era stato 
chiamato Violante Peppino, e la vita, per lui, iniziava nel peggiore dei 
modi; era il 16 dicembre (3). 
Qualche anno dopo (23 agosto 1923) Pietro sposò Pompilia Delfante, 
sorella della moglie defunta, con la quale crebbe il piccolo Violante. Il 
nonno materno, Giosuè, fu l’altra figura fondamentale nei primi anni di 
vita del futuro artista: ottimo scultore, giocò sicuramente un ruolo di 
primo piano nel far emergere quella naturale predisposizione all’arte che 
era insita nel nipotino. Purtroppo la vita di questo maestro terminò 
quando Violante aveva appena dieci anni: da allora il ritratto di nonno 
Giosuè divenne uno dei temi più ricorrenti nella produzione violantesca, 
testimonianza del profondo affetto che li legava. Nel gennaio del 1924 
nacque la prima sorellina di Violante, chiamata Pia in onore della 
mamma scomparsa. Nello stesso anno iniziò a frequentare le scuole 
elementari e già da allora non perdeva occasione per disegnare qualsiasi 
cosa lo ispirasse. Ottenuto il certificato di quinta, cominciò ad aiutare il 
padre, che era calzolaio, nella sua botteguccia di Scurano (4). Nel 
frattempo frequentò anche la Scuola Rurale Mista dell’Ariolla, 
ottenendo la “Licenza del Corso elementare Superiore” (corrispondente 
alla scuola media inferiore), datato 14 marzo 1934, nel quale, accanto 
alla voce “disegno”, si legge, guarda caso, “lodevole”. Nel 1936 la 
famiglia Garulli si trasferì a Mediano, poiché Pietro, essendo invalido di 
guerra a causa di una ferita all’occhio, riuscì a vincere un concorso per 
reggere l’Ufficio Postale del paese. La grande miseria di quegli anni non 
distraeva tuttavia il ragazzo dalle sue passioni “culturali”: studiare e 
disegnare. A quei tempi, durante le gelide serate invernali, le persone si 
radunavano nelle stalle, dove, tra le altre cose, si raccontavano storie. In 
quelle occasioni Violante leggeva i romanzi ad alta voce, per allietare i 
contadini convenuti. A casa, invece, disegnava sempre e ovunque: a 
volte prendeva il suo carboncino e disegnava sul pavimento i volti dei 
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suoi famigliari, tra i quali è rimasto celebre, nel ricordo di Pia, il ritratto 
del padre con la pipa (soggetto tra l’altro mai più riproposto). La 
maestria con la quale questi schizzi venivano creati, convinse i genitori a 
iscrivere Violante all’Istituto d’Arte “Paolo Toschi” di Parma, nella 
sezione di decorazione (anno scolastico 1935/1936). 
La sua preparazione accademica, tuttavia, durò un solo anno (risulta 
ritiratosi durante l’a.s. ‘36/‘37), forse a causa della sua fragile salute. Fin 
da bambino, infatti, aveva manifestato alcuni problemi legati al sistema 
nervoso, che perdureranno a fasi alterne per tutta la vita. La motivazione 
più plausibile è però un’altra, e va ricercata nella situazione di disagio 
che doveva affrontare qualsiasi ragazzo di montagna andando a studiare 
in città. Oltre a pagare l’iscrizione alla scuola, infatti, doveva 
permettersi anche il lusso di risiedere a Parma; a Mediano rientrava solo 
nel fine settimana, in bicicletta!  
Il 1936 era stato un anno denso di sconvolgimenti sulla scena 
internazionale (dalla proclamazione da parte di Mussolini della rinascita 
dell’Impero, alla guerra civile spagnola), ma anche la vita della famiglia 
Garulli fu stravolta da un secondo lutto: il 9 gennaio morì Pompilia, 
seconda moglie di papà Pietro, nonché zia di Violante. Sempre in questo 
periodo il futuro “Uomo dalla Scure” decise di partecipare a un 
concorso nazionale di pittura e scultura inviando alcuni disegni alla 
commissione incaricata (5). Fece subito centro: vinse una borsa di studio 
per frequentare l’Accademia di Belle Arti a Roma. Tuttavia questa 
opportunità cadde nel vuoto e il giovane di Mediano rimase sulle sue 
colline affacciate sulla Valle dell’Enza, solo, con la sua vocazione. 
Viveva isolato dai grandi dibattiti intorno al ruolo dell’arte, aiutava il 
padre al lavoro (6) e continuava a studiare da autodidatta; così, lontano 
dai grandi palcoscenici e plasmato dalla mentalità conservatrice 
montanara, iniziò a maturare una propria concezione dell’arte, lontana 
da qualsiasi influsso scolastico e avanguardistico. Va detto che allo stato 
attuale delle ricerche non si conoscono opere anteriori al 1946. Tale 
mancanza rende difficoltosa un’ipotesi attendibile sul suo stile iniziale, 
ma è lecito pensare che la sua prima produzione fosse simile a quella 
che va dal ‘47 al ‘56, vale a dire ritratti a carboncino caratterizzati da un 
naturalismo estremo, assolutamente fotografico. Va sottolineato però, 
che tale indirizzo è assolutamente diverso ed estraneo a quel “Ritorno 
all’ordine” che caratterizzava l’arte figurativa tra le due guerre.  
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Nel 1938 Violante si presentò per il regolare servizio militare, ma venne 
scartato per insufficienza toracica; sarà ritenuto abile e arruolato l’anno 
seguente. Nel frattempo i fragili equilibri mondiali collassarono ed 
esplose il finimondo: il 10 Giugno 1940 da Palazzo Venezia si alzò un 
grido funesto: “Vincere! E vinceremo!”. 

 
DALLA GUERRA AL MATRIMONIO 
 

Violante fu così costretto ad arruolarsi. Purtroppo le informazioni sul 
suo primo periodo nell’esercito sono poche e assolutamente 
frammentarie: sappiamo che era Caporale di fanteria e che era stato 
mandato a Silandro (Alto Adige, provincia di Bolzano); poi era stato 
ricoverato per un certo periodo in una sorta di ospedale psichiatrico. 
Dopo l’otto settembre tentò di rientrare a casa con alcuni compagni, ma 
fu subito catturato sul treno dalle SS (9 settembre 1943, probabilmente 
all’altezza di Padova) e mandato in Germania (per questo motivo sarà 
successivamente insignito della Croce al Merito di Guerra). Fu internato 
nel campo di concentramento Besilchnungi, sui monti dell’Harz (a sud 
di Hannover –7), nel quale la vita era costantemente appesa a un filo: lo 
stesso Violante raccontò a più riprese quella durissima esperienza e le 
botte ricevute  per aver rubato alcune patate; il lavoro, già massacrante 
di per sé, doveva esserlo ancora di più per un uomo che non godeva 
sempre di un’ottima salute; a un certo punto però ci fu una svolta: non si 
sa con quale dinamica Violante iniziò a ritrarre gli ufficiali nazisti, 
entrando subito nelle loro “grazie”. Fu così che lo incaricarono di 
affrescare la mensa del lager, la sua salvezza. Quel compito era tutto ciò 
che in quel momento poteva desiderare: dipingeva, era al coperto, era in 
mensa! Questa decorazione, la sua prima grande opera, riproduceva una 
scena di caccia nella quale spiccavano alcuni cervi, tema che ritornerà 
più volte anche in seguito.  
Alla “commissione” della mensa è legato un fatto fondamentale per la 
sua futura carriera, infatti, per sopperire a un problema legato alla resa 
della prospettiva, si rivolse a un suo compagno di prigionia, Claudio 
Spattini. A quell’epoca Spattini non era ancora il grande pittore che è 
oggi, era molto giovane, ma a differenza di Violante aveva studiato al 
Regio Istituto d’Arte “Venturi” di Modena terminando il corso di studi:  
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“come ti dicevo eravamo stati deportati tutti e due, l’uno all’insaputa 
dell’altro. L’ ho trovato in seguito a un mio trasferimento da un campo 
all’altro. Violante per sua fortuna e per sua abilità, era riuscito ad 
essere in contatto con un reparto degli ufficiali tedeschi e aveva avuto 
l’incarico di decorare l’ambiente dove mangiavano. Era impegnato a 
fare sto gran lavoro di pittura. Io, trasferito in questo lager, sono stato 
avvicinato da Violante che aveva saputo che avevo frequentato 
l’Accademia delle Belle Arti a Bologna (in realtà all’epoca Spattini 
aveva studiato all’Istituto d’Arte, l’Accademia la seguirà solo dopo la 
guerra). Aveva qualche quesito da risolvere, e allora gli spiegai i primi 
rudimenti per apprendere il cammino della prospettiva, e ha appreso 
bene!”  
Continua Spattini: “ricordo che per riconoscenza tante volte mi 
allungava qualcosina da mangiare che riusciva ad avere in più. Poi, 
dopo un mese o due, siamo stati di nuovo trasferiti e ci siamo persi di 
vista”.  
Ormai gli Alleati avevano vinto la guerra, era solo questione di giorni. 
La gioia e la speranza suscitate da queste voci vennero tuttavia 
mortificate da un fatto gravissimo: i prigionieri del lager di Spattini 
erano stati ammazzati dai tedeschi.  
Una volta rientrato in Italia (26 agosto 1945) Violante si recò a casa del 
caro amico, a Modena, per comunicare ai familiari l’avvenuta tragedia. 
Traboccante d’angoscia e commozione bussò alla porta; si presentò alla 
signora Spattini dicendo di essere stato compagno di prigionia e 
carissimo amico di suo figlio. La signora, felice della notizia, lo invitò 
ad accomodarsi in attesa che Claudio rientrasse; Violante tuttavia, 
mostrava una palese difficoltà ad accettare l’invito. Dopo qualche 
minuto di imbarazzo la situazione si sciolse insieme all’equivoco: 
piangendo di gioia, Violante venne a sapere che l’amico era riuscito a 
fuggire prima dell’eccidio e che ora si trovava in città e stava per 
rincasare. Da allora tra i due nacque una bellissima amicizia, che porterà 
Violante ad assumere il collega come unico e vero maestro (8).        
Tutto sommato, anche a Mediano, Violante trovò una situazione serena. 
La guerra, da poco finita, aveva lasciato la sua pesantissima eredità, ma 
aveva incredibilmente risparmiato le persone di Sella, Mediano e 
Lodrignano, rimaste immuni dalle ben note fucilazioni tedesche. Questo 
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“privilegio” va in parte attribuito, almeno secondo un diffuso credo 
popolare, all’intercessione del Capitano Buck, l’ufficiale tedesco 
catturato dagli uomini del “Don Pasquino” e detenuto in queste zone. A 
quanto pare, infatti, il trattamento compassionevole avuto dai partigiani 
nei suoi confronti, fu fondamentale per proteggere l’area dalle 
rappresaglie naziste. Un’altra piacevole sorpresa attendeva Violante al 
suo ritorno: il 25 giugno 1941 era nata Renata, frutto del terzo 
matrimonio di Pietro Garulli, che aveva sposato Gemma Dellago l’anno 
precedente.  
Al decennio che va grossomodo dal ‘46 al ‘56, appartengono le prime 
opere pervenuteci di Violante: l’affresco di Cedogno (“La mia prima 
creazione” - aggiungerei - “a olio in Italia”) e probabilmente quello di 
Scurano (si tratta della copia della c.d. Madonna del Granduca di 
Raffaello, conservata alla galleria di Palazzo Pitti a Firenze), i ritratti a 
carboncino (il più antico che ho visto è datato 10 settembre 1945; è stato 
pertanto realizzato appena quindici giorni dopo il rientro di Violante in 
Italia), e alcuni acquerelli (9).  
Il 7 dicembre 1953, Violante ottenne un posto come Ufficiale Postale a 
Salsomaggiore Terme, paese nel quale visse per quasi due anni. Durante 
questo periodo lavorò anche alcuni mesi a Busseto, poi, dal primo 
gennaio ‘56, si trasferì, sempre per lavoro, a Borgo Val di Taro. Per il 
momento il paese montano è stato l’unico, tra quelli sopra menzionati, 
ad aver restituito opere del pittore scuranese e una tangibile 
testimonianza della sua presenza a Borgo: il 29 gennaio venne 
pubblicato il primo numero della nuova edizione de “La Voce del Taro”, 
bollettino vicariale del paese, di cui Violante era collaboratore. 
L’editoriale recitava così: “La testata (una veduta del quartiere di San 
Rocco, probabilmente a china) e la poesia di prima pagina sono del 
nostro collaboratore, pittore e poeta Violante Garulli” .  
Proprio in questo paesino di montagna Violante incontrò la donna della 
sua vita: Maria Cappellazzi. Maria, classe 1929, ricorda di essere 
rimasta incantata dinnanzi a un disegno che Violante le aveva mostrato: 
era un volto di Madonna in estasi, con buona probabilità un disegno 
preparatorio per l’Assunta di Cedogno, elaborato a partire dalle 
Madonne di Murillo (ne conosciamo anche un secondo, dietro il quale è 
proprio scritto “studio di Madonna per il quadro dell’Assunta nella 
chiesa di Cedogno”). Il soggetto in effetti è lo stesso dell’affresco 
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mariano, ma l’ebbrezza mistica del carboncino in questione è 
centuplicata. Maria ricorda di aver letto il cuore del futuro marito 
attraverso quel ritratto, ubriaco di passione mistica, che solo un grande 
artista di profonda fede e sensibilità umana avrebbe potuto creare. Fu 
così che iniziarono a frequentarsi e dopo pochi mesi, il 4 ottobre, si 
sposarono nella chiesa locale. 

 
LA PERMANENZA A PARMA   
 

Nel frattempo Maria e Violante scoprirono di essere prossimi a 
diventare genitori di due gemellini, notizia che li indusse a scegliere il 
trasferimento in città (29 aprile 1957). Proprio a Parma, il 4 giugno 
nacquero Pietro e Paolo. Questo periodo fu naturalmente molto felice e 
denso di emozioni per l’artista scuranese che, sospinto da una nuova 
linfa vitale, cercò di catturare quei sentimenti ritraendo i suoi bimbi con 
una nuova tecnica, l’olio.   
Il primo dipinto di Violante è stato “I due gemellini” (fig. 2), un’opera 
che ritrae i piccoli nella culla all’età di sei mesi. Le caratteristiche del 
dipinto sono le medesime riscontrabili in “Sorpresa” (fig. 3), secondo 
lavoro di Violante. Entrambe queste opere sono state realizzate a partire 
da fotografie e si situano cronologicamente a cavallo tra il 1957 e il ‘58. 
Le tinte sono tenui, quasi a voler sottolineare la tenerezza dei bambini e 
del momento. Le superfici vibrano al contatto con la luce, grazie alla 
sapiente posa del colore, sempre pastoso. I vestitini, inoltre, sono 
costruiti in maniera tale che se accarezzati col polpastrello lasciano 
intuire ogni singola piega, creando un effetto di “bassorilievo 
schiacciato” difficilmente percepibile alla vista. Se nel primo dipinto 
l’attenzione del pittore si concentrava sui volti e sul tenero intreccio delle 
manine, nel secondo ciò che interessa è rendere lo sbigottimento dei 
piccoli di fronte al suono di un fischietto. La consapevolezza nell’uso 
delle tinte e delle pennellate, nonché la capacità di rendere i sentimenti, 
fanno di questi dipinti, a mio giudizio, due capolavori violanteschi. 
Gli anni passati a Parma trascorsero tranquilli, Violante continuava a 
lavorare in posta (nel frattempo si era infatti trasferito in città anche con 
il lavoro, negli uffici di “Parma 1” e “Parma 3”, nei quali rimase per 
circa due anni e mezzo, interrotti soltanto da un breve ritorno nell’Ufficio 
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Postale di Mediano - agosto ‘58) e a dipingere di notte, nel suo 
appartamentino in Borgo della Pace. All’ombra del Battistero, invece, 
Violante  aveva affittato una vetrina (Borgo XX Marzo, proprio dietro al 
tempio di Mastro Antelami), nella quale espose per alcuni anni 
(esponeva anche in un negozio di Via della Repubblica e in Piazzale 
Dalla Chiesa, presso il corniciaio da cui allora si serviva).   
Qualche anno prima si era trasferito a Parma anche Claudio Spattini:  
“ci siamo trovati diverse volte […] lui era meticoloso, in fatto di tecnica 
era molto meglio di me, mi insegnava, diceva per esempio che certi 
colori dovevo lasciarli asciugare una settimana perché venissero bene 
[…]”.  
  
 

 
Fig. 2: “I due gemellini”, 1957/‘58,  

olio su compensato, 39x49 cm,  
Mediano, collezione privata 



 19

 
 
 
 
 

 
 

Fig. 3: “Sorpresa”, 1957/‘58, olio su compensato, 39x49 cm, 
Mediano, collezione privata 

 
 
 
Un articolo di giornale, probabilmente tratto dalla Gazzetta di Parma, 
ricorda che il pittore scuranese vinse un concorso di pittura (forse 
organizzato dalle Poste Italiane) con “Sorpresa”, presumibilmente in 
questi anni. Nel 1960, finalmente, Violante rientrò a Mediano con tutta la 
famiglia con l’incarico di reggere il locale Ufficio Postale.  
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IL RITORNO A MEDIANO 
 

D’ora in avanti Mediano sarà la loro dimora per sempre (10). I ragazzi 
intanto iniziarono ad andare a scuola, Violante lavorava in ufficio e 
Maria lo aiutava. Gli anni passarono tra alti e bassi. Curioso a questo 
proposito è notare l’assoluta mancanza di documentazione pittorica 
inerente agli anni Sessanta. Possiamo immaginare che in quel periodo 
Violante non avesse lavorato molto, sappiamo infatti che aveva passato 
anni di grande prolificità e momenti di fermo totale, ma dieci anni sono 
un lasso di tempo troppo lungo per poter credere appieno a un’ipotesi 
simile. Forse sarebbe più plausibile pensare che in un periodo di forte 
depressione avesse bruciato le sue opere, non ritenendole all’altezza 
delle sue capacità, oppure pensare che ci siano pervenute, ma che 
appartengano a quella schiera di dipinti non firmati e non datati. A tal 
proposito va osservato che i quadri dei gemelli nella culla non erano 
segnati; questo lascia supporre che l’ultima ipotesi sia la più verosimile, 
senza tuttavia escludere le altre.  
Nella prima metà degli anni Sessanta, Violante si recò un paio di volte 
alla Pinacoteca di Brera a Milano, dove ebbe modo di ammirare per la 
prima volta dal vero alcuni sommi maestri della pittura del passato. A 
Parma invece, visitò più volte la Galleria Nazionale.  
Il suo contatto diretto con i grandi, tuttavia, che da sempre sono stati 
modelli di tecnica e di stile per generazioni e generazioni di artisti, 
rimase decisamente scarso. Violante aveva sicuramente molta più 
dimestichezza con la pittura dei “parmigiani”, almeno quelli della sua 
generazione. Tanto per fare alcuni nomi tra i meglio noti ricordiamo 
Bruno Zoni (classe 1912), Carlo Mattioli (1911), Walter Benoldi (1914), 
Proferio Grossi (1923), Aristide e Renzo Barilli (1913 e ‘22), Giuseppe 
Benassi (1921), Luigi Carpi (1915) e tanti, tanti altri, della generazione 
immediatamente precedente (Piero Furlotti, Oreste Emanuelli, Igino 
Gatti, Arnaldo Spagnoli, Latino Barilli ecc.) e di poco successiva. Questi 
pittori avevano in comune soprattutto la biografia. Spesso infatti, 
allargando il discorso anche e soprattutto agli artisti meno noti e magari 
vissuti in aree per così dire periferiche, la crisi economica scaturita dalla 
Grande Guerra non permise a molti di loro di avere un’adeguata 
formazione accademica; inoltre, quasi tutti avevano dovuto rispondere 
alla chiamata alle armi a causa del secondo conflitto mondiale. Le 
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conseguenze di questi eventi storici si ripercossero, verosimilmente, 
anche sulle tecniche e sulle superfici pittoriche più in uso in quel 
periodo, vale a dire l’usanza quanto mai diffusa di dipingere su materiali 
poveri come il compensato o la faesite, l’abitudine di prepararsi i colori 
in casa e di pulire i quadri con cipolle e patate.  
Ovviamente, colui che ebbe maggior peso nella formazione di Violante, 
fu senza dubbio, come abbiamo detto, il professor Spattini (classe1922) 
se non altro per diretta testimonianza di Violante stesso. Un’eco del suo 
“influsso” sul nevianese può essere rintracciabile, per esempio, nel 
ritratto di “Ilario Bottazzi” (fig. 22), o nelle modalità di stesura pittorica 
ravvisabili in alcuni dipinti; tuttavia, le analogie non sono riconoscibili 
tanto nello stile, quanto piuttosto nello scarto evidente che tali opere 
presentano rispetto alle altre appartenenti alla stessa “categoria di 
rappresentazione”. Come avrò modo di precisare in seguito, infatti, 
Violante seguiva solo sporadicamente i consigli del maestro, preferendo 
rimanere ancorato alla propria maniera artistica. Generalmente, più che 
ai grandi nomi, Violante guardava a quei pittori che a prima vista gli 
provocavano emozioni forti, come per esempio accadeva osservando le 
opere di Luigi Malpeli (1913). Ignoro, invece, di quale entità potessero 
essere gli scambi culturali con il professor Federico Belicchi (1936), che 
sappiamo essere stato amico di Violante e, pare (testimonianza da 
accertare), che lo chiamasse “Il Maestro”. Belicchi insegnava disegno dal 
vero all’Istituto d’Arte di Parma, e nota era la sua bravura come ritrattista 
a carboncino. Violante era ben più anziano del collega, ragion per cui 
sarebbe almeno ipoteticamente plausibile che quell’appellativo di 
“maestro” avesse motivazioni profonde.  
Per quanto riguarda le tecniche, i soggetti trattati e le modalità di stesura 
pittorica, nonché l’amore per le tinte tenui e alcuni tratti della biografia, 
Violante è stato accostato a Oreste Emanuelli, pittore che tra l’altro 
poteva benissimo conoscere data la grandissima prolificità di 
quest’ultimo.  
Nel 1982 (dall’11 al 26 settembre), a Traversetolo, fu allestita una mostra 
antologica dedicata ad Antonio Ligabue, deceduto nel 1965; Violante 
ammirò moltissimo la forza espressiva del Tòni, che gli ricordava 
vagamente il suo più illustre “predecessore”, Van Gogh (quest’ultimo era 
il pittore preferito da Violante, immediatamente seguito da Rembrandt; 
questi due autori erano stati molto ammirati e studiati dallo scuranese, 
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che li assunse provocatoriamente come “predecessori”). In effetti, se non 
nella pittura, almeno nella biografia i tre pittori potrebbero essere in parte 
accostabili: erano stati costretti dalla loro vicenda personale a frequentare 
cliniche neurologiche, non ebbero mai esaltanti carriere terrene (se si 
eccettua l’ultimo Ligabue) e la gente pensava di loro che fossero matti, o 
per lo meno molto originali. 
A tal proposito è il caso di fare un discorso più preciso sul rapporto che 
Violante aveva con i compaesani.  
Scriveva di lui il poeta Rino Ferrari: “Se non si conosce l’uomo si 
potrebbe lo stesso individuarlo tant’è diverso dai soliti tipi del luogo”. 
In effetti Violante era molto diverso dagli altri. Per comprendere meglio 
dobbiamo immedesimarci in quel mondo rurale, piuttosto povero, 
composto in maggioranza da contadini, tutta gente dedita al lavoro, alle 
fatiche dei campi, agli orari massacranti, gente comunque con una 
mentalità concreta. In questo clima è ovvio che un filosofo fosse 
considerato quantomeno “diverso”. Violante infatti non ragionava solo 
su quello che l’arte doveva rappresentare e sulla missione dell’Uomo 
dalla Scure, il moderno Golem che aveva creato per difendere gli ideali 
di estetica, quanto mai sacri (ne parlerò meglio nella sezione inerente 
“l’artista”); Violante filosofava anche sulla missione dell’uomo sulla 
terra (stava scrivendo un romanzo dal titolo “L’umana tragedia”), ed era 
attivamente partecipe dei dibattiti religiosi che stavano interessando i 
fedeli dopo le decisioni del Concilio Vaticano Secondo del 1965 (12). A 
ciò dobbiamo aggiungere il fatto che Violante da Scurano fosse 
stravagante ed eccentrico per sua natura: voleva essere diverso, lui era un 
Artista, orgoglioso di esserlo (sul muro esterno della sua casa si era fatto 
un autoritratto di circa un metro per uno e accanto vi aveva apposto una 
scritta che recitava più o meno così: “Violante pictor”), e da Artista 
appariva e si comportava (per esempio si esibiva in numeri da circo 
come pedalare con la schiena rivolta al manubrio, oppure faceva uscire il 
fumo dell’immancabile sigaretta dagli occhi!), meritandosi la simpatia 
dei compaesani e un posto nella memoria. Chi lo aveva conosciuto lo 
ricorda come un uomo stravagante, un po’ màt ma simpatico, un 
“geniaccio”, come lo ha definito don Dall’Olio, una persona molto 
intelligente e acuta, con la quale era piacevole dialogare.  
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“Tutti i pittori sono matti, un pittore che non è matto è un cavaliere 
senza cavallo, è un cavaliere a piedi; un pittore è un matto diligente, un 
matto savio” (Violante da Scurano). 
Insomma, Violante Garulli non apparteneva alla “normalità”, era un 
sognatore, stimato e benevolmente incompreso. I compaesani lo 
conoscevano bene, gli perdonavano le sfuriate che faceva nei periodi in 
cui era più depresso, giustificandolo, essendo consapevoli di non poterlo 
aiutare in quanto alieni al suo mondo. Una signora, parlandomi di 
Violante, disse una cosa quanto mai indicativa:“Non aveva nessuno con 
cui parlare perché aveva una cultura troppo superiore agli altri”.  
Fernando Chiosi, invece, grande amico di Violante e pittore anch’egli, 
spiega così gli instabili umori che periodicamente affliggevano l’amico: 
“Ho una teoria tutta mia, ma credo che fosse proprio così. Secondo me 
era come se la sua testa non riuscisse a contenere le troppe idee e le 
invenzioni che ci metteva dentro; così capitava che quando era lì lì per 
metterle in opera, la scatola esplodesse rendendo tutto vano”.  
Come si confà al buon intellettuale, Violante da Scurano non era un 
assiduo frequentatore dei bar (intesi come il centro della vita mondana 
per eccellenza, ma anche per questo era classificato come “diverso”, in 
accezione negativa in questo caso), preferiva semmai ritirarsi nella quiete 
dei prati, dove poteva meditare e fare qualche schizzo; dopo cena invece 
poteva essere il momento giusto per andare dagli amici per intavolare 
una discussione edificante, che poteva vertere sulla sua arte, sulle 
profezie per il futuro della chiesa e su chissà cos’altro.  
Quando le condizioni lo permettevano si alzava intorno alle quattro del 
mattino e, armato di pennelli e tavolozza, usciva di casa. Trasportato 
dall’ispirazione e dalla fresca brezza mattutina, si recava nella Valle 
dell’Enza: dapprima dipingeva la notte, poi la Valle accarezzata dai 
primi raggi di sole e, all’alba, rincasava. Il suo atelier in un primo 
momento era sito nella mansarda, ma è stato il suo mitico garage lo 
studio che tutti rammentano con nostalgia. Gli amici che lo andavano a 
trovare ricordano l’aria gelida che si respirava in quella stanzetta nelle 
grigie giornate invernali, e quell’uomo con la lunga barba immerso nel 
fumo della sua immancabile sigaretta. Da un piccolo mangianastri 
appoggiato a una sedia, invece, vibravano vigorose le note di Giuseppe 
Verdi, dalle quali Violante si faceva trasportare ogni qual volta 
dipingesse.    
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Guai a disprezzare i suoi dipinti: o si offendeva, o distruggeva il quadro, 
sfogando la sua delusione, non sopportando l’ignoranza di chi lo 
contraddiceva. In quei momenti rimpiangeva la Germania, poiché là, 
diceva, era molto più apprezzato e compreso che non in Italia e si 
augurava di tornarci presto. In altri casi invece andava di casa in casa a 
chiedere consiglio su cosa avesse potuto migliorare nei dipinti e magari 
passava ore e ore in una stalla a confrontarsi con i suoi amici intenti nella 
mungitura. Poi, riconoscente per l’ospitalità, regalava loro un quadretto.  
Quando Violante capitava in casa di qualcuno che possedeva un suo 
quadro, qualora lo avesse visto sporco, lo staccava dal chiodo e, di sua 
iniziativa, lo puliva o addirittura, lo ritoccava. 
Nel 1969 riuscì a ottenere la tanto anelata pensione, che gli permise di 
dedicarsi completamente alla pittura e agli studi letterali, filosofici e 
teologici: amava gli impressionisti e i Promessi Sposi, conosceva quasi a 
memoria la Divina Commedia, venerava Sant’Agostino e leggeva e 
rileggeva la Bibbia. Gli anni trascorrevano tra alti e bassi e servirono a 
Violante per definire la sua posizione filosofica nei confronti dell’arte e 
della religione. Partecipò ad alcune esposizioni e continuò a dipingere, 
attraversando periodi più o meno prolifici e stili diversi.  
Nel 1990 il figlio Paolo partecipò al programma televisivo “Lascia o 
raddoppia” (nuova edizione condotta da Giancarlo Magalli), lasciando di 
stucco migliaia di italiani rispondendo correttamente a difficilissime 
domande di storia della matematica, che gli consentirono di vincere tutto 
il montepremi: cento milioni. Violante era naturalmente orgogliosissimo 
del figlio, che ha segnato uno dei momenti di maggiore felicità nella vita 
del padre.  
  
L’ARTISTA  
 

Il tema è già stato ampiamente trattato, poiché nel pittore di Mediano vita 
e arte si confondevano in una simbiosi totale. Sappiamo che l’amore per 
la pittura lo induceva a trasferire l’atelier anche nell’ufficio, dove, tra una 
ricevuta e l’altra, trovava il tempo per posare alcune pennellate. Avendo 
ugualmente poco tempo per dipingere lavorava di notte, riposando poco 
e male, così a volte lo si trovava addormentato nei momenti più disparati. 
Due parole meritano di essere spese sulle condizioni in cui versava 
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l’Ufficio Postale: la confusione era  indescrivibile, c’erano decine e 
decine di pennelli sparsi dappertutto, colori, cavalletti, quadri. A volte 
era costretto a chiudere anzitempo, poiché, come accadrebbe a un 
claustrofobico a cui venisse improvvisamente a mancare l’aria, era 
sospinto da una forza più grande di lui (la fugace ispirazione) a prendere 
in mano il pennello e a dipingere, condizione necessaria per riavere la 
sua dose di ossigeno. Allora poteva capitare che se ne andasse nei posti 
che più lo stimolavano, e colà facesse uno schizzo, per poi trasporlo sul 
compensato una volta rientrato a casa. 
Sempre riguardo all’ispirazione, sappiamo che quando la coglieva 
diventava irrefrenabile, mollava tutto e l’andava a tradurre in opera, sia 
che si trovasse dal barbiere, dagli amici, o in qualsiasi altra situazione. 
Ho già avuto modo di accennare a come Violante concepisse l’artista, un 
essere diverso dalla massa che si doveva distinguere per originalità e 
sensibilità: 
“Un artista è un essere che sente e vive più degli altri, ha una vita 
moltiplicata, una sensibilità più acuta, percepisce quello che agli altri 
sfugge, e lo riesce a trasmettere”. 
Questa è la definizione che Violante diede durante la trasmissione di 
Gelmini nell’ ‘89; nel 1970, invece, rispose così in un articolo di don 
Dall’Olio: 
“Nessuno si può dire più profondamente umano dell’artista, perché vive 
centuplicata quella che è la vita comune di tutti, con i suoi affetti, 
passioni, drammi e la vive in modo genuino, caldo e reale e vivamente 
partecipa a quella degli altri, essendo l’essere più espansivo e bisognoso 
di comprensione”.  
Evidentemente la linea di pensiero è la medesima; se poi a queste 
definizioni aggiungiamo l’aspetto del “matto savio” (caratteristica 
principale dell’artista violantesco), abbiamo perfettamente idea di quello 
che era Violante da Scurano, artista per antonomasia, pittore, poeta e 
scrittore.  
Violante era un uomo molto tradizionalista, diceva di appartenere ad altri 
tempi e si faceva chiamare Violante da Scurano proprio per rievocare 
quell’antica età dell’oro di cui si dichiarava erede e che faceva del bel 
disegno il suo presupposto fondamentale (Leonardo da Vinci, Pietro da 
Cortona, Michelangelo da Caravaggio...).  
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Molto importante per l’Uomo dalla Scure era anche il look. La funzione 
era la stessa del nome d’arte, cioè quella di far capire immediatamente e 
inequivocabilmente che tipo di persona fosse e che tipo di ideologia 
avesse: era un pittore-filosofo (barba lunga come i sapienti della Grecia 
classica e i pittori ottocenteschi) legato alla tradizione pittorica antica (da 
intendersi come “altra” rispetto all’arte “rivoluzionaria” delle 
Avanguardie Novecentesche, vedi Cubismo, Futurismo, Dadaismo, 
Surrealismo e così via).  
Attraverso queste caratteristiche trapelava anche l’orgoglio dell’artista, 
che, coscientemente, decideva di distinguersi dalla massa con tutti i 
mezzi che la tradizione gli metteva a disposizione. Ecco spiegato perché 
“con chi rovina l’arte bisogna esser severi” (Violane da Scurano). 
Violante infatti, non tollerava l’idea di veder ascendere al paradiso 
dell’arte gente indegna, gente incapace, che faceva degli “scarabocchi” e 
pretendeva di aver creato un’opera di valore e prestigio; era un’offesa 
arrecata a lui e all’Arte vera, quella che aveva appreso dai pittori antichi. 
Violante viveva nel suo microcosmo naturale, quello della collina 
nevianese, figlio di una determinata cultura che nessuno riuscì mai a 
cambiargli, né la scuola né alcun maestro (teniamo presente che i dibattiti 
con Spattini ebbero inizio negli ultimi anni Cinquanta, cioè quando 
Violante aveva ormai quarant’anni e aveva già maturato un preciso credo 
pittorico); è quindi evidente che la produzione violantesca può essere 
compresa solo se inserita nel giusto contesto socio-culturale. Sbaglia e 
pecca di superficialità chi crede di vedere in gran parte dell’opera del 
pittore di Mediano cose “superate” e per questo motivo denigrabili, 
argomentazione che mi sembra quanto meno poco seria e che si 
commenta da sé.  
Spattini, tuttavia, da buon maestro aveva il dovere di iniziare il suo 
“allievo” ai nuovi orientamenti comunicativi che l’arte contemporanea 
stava assumendo con sempre maggior decisione: 
“Lascia perdere, mira a dire qualcosa di tuo invece di continuare 
pedissequamente a fare il vero come lo coglie la macchina fotografica! - 
ma lui non ne voleva sapere”.  
A tal proposito va ricordato un episodio nella carriera artistica di 
Violante che penso lo abbia segnato, almeno per quanto riguarda il 
giudizio critico nei confronti dei suoi colleghi “contemporanei”: nel 1958 
Violante si presentò alla I Biennale di pittura di Parma dal tema “I 
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Bambini” (Ridotto del Teatro Regio, 2-16 febbraio 1958) con “I due 
gemellini”. Il quadro fu ignorato dalla commissione e il motivo lo spiega 
Violante stesso:  
“E’ stato scartato perché hanno voluto tenere dei pagliaccetti, dei 
microcefali, anche le mamme sono insorte disinfettando la stanza, 
perché è stata una profanazione dell’infanzia”. 
L’ironia pungente era diretta sia ai critici che ai suoi colleghi che 
travisavano la realtà. 
“Allora  – continua Violante – ho avvertito il mio maestro, Claudio 
Spattini: 
 
 
Fig. 4: “Violante annuncia 
l’Uomo dalla Scure” 
(titolo dell’autore: 
“Autoritratto”), 1975, 
olio su compensato, 
37x57 cm, 
Montecchio Emilia, 
collezione privata 

 
 

 
Dì loro 

Che verrà sicuramente 
Fatale come il destino 

E che si ride della loro impotenza fermarlo  
Perché non passerà per le vie di frode 

Ma verrà a  forza  di popolo 
Come gli antichi messeri 

E la venuta dei figli dei tempi 
Porrà fine al carnevale (…) 
 Il segno premonitore sarà 

l’apparizione dell’Uomo col Colbacco 
il messaggero di sventura che precede  

l’Uomo dalla Scure (11)  
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Claudio Spattini: 
Violante con la scure 

Con la “profezia” dell’Uomo dalla Scure (che naturalmente era Violante 
stesso), l’avversione nei confronti delle avanguardie si manifestava in 
tutta la sua potenza. Emblematica in questo senso è la sottoscrizione che 
Spattini appose nell’ ‘89 in calce a un suo disegno nel quale ritraeva 
Violante in maniera caricaturale con un’accetta in mano: “L’amico 
Violante, che si propone di tagliare la testa a tutti gli astrattisti”  (vedi 
sotto). Non so se la formulazione di questo “Uomo dalla Scure” tanto 
caro a Violante (addirittura spesso, oltre ad essersi ritratto con la scure 
sulle spalle in più di un’occasione, 
“marchiava” le lettere che inviava agli amici 
con uno schizzetto che lo ritraeva in quelle 
vesti) sia riferibile agli avvenimenti sopra 
citati, ma è certo che un’ipotesi tanto 
fantasiosa quanto verosimile potrebbe essere 
la seguente: il pittore di Mediano potrebbe 
essersi trovato a spaccare legna per 
l’inverno (cosa comunissima per l’area 
collinare/montana) in un giorno in cui la sua 
mente era particolarmente funesta nei 
confronti dei suoi colleghi sbianconi, e che, 
compiendo quel gesto, si fosse 
immedesimato in un boia medievale, che 
battendo sul ceppo ripristinava la giustizia. 
In quel fantomatico momento avrebbe 
potuto vedere nell’Uomo dalla Scure (palese 
anche la similitudine fonica con il toponimo 
del suo paese natio) il suo ideale alter ego, essendo quello un essere 
estremamente determinato, capace di dare un taglio netto alla storia e di 
proporre quella svolta (ripristino) di cui, secondo Violante, aveva 
bisogno l’arte contemporanea. In effetti l’Uomo dalla Scure si propone ai 
nostri occhi come una sorta di invenzione letteraria: un giustiziere di 
origine ultraterrena, l’uomo della luna medievale, sopravvissuto alla 
notte dei tempi e resuscitato nel nostro secolo per adempiere alla sua 
missione: decapitare tutti quei sottoimbianchini che con le loro opere 
rovinavano l’arte, purificare il mondo della pittura e riportarlo al suo 
antico splendore. 



 29

La polemica contro le nuove mode dell’arte non si placherà mai, e 
Violante continuerà a fare affermazioni che appaiono addirittura 
blasfeme:  
“Picasso, Dalì, Guttuso e compagni, tutti vice sottoimbianchini!”. 
Vorrei a questo punto porre l’accento su un fatto molto importante: 
queste vulcaniche affermazioni non erano le parole di un pazzo, bensì le 
parole di un libero pensatore, un uomo del XX secolo che amava con 
tutto sé stesso la pittura, ma non “quella” pittura, quella l’avvertiva come 
degenerazione, poiché non erano più riscontrabili in essa i valori 
tradizionali dei grandi maestri del passato. Per Violante vedere la strada 
che stava imboccando l’arte era come uno schiaffo a mano aperta: lui era 
l’ultimo “pittore antico”, e come i suoi più illustri “predecessori”, non 
sentiva la necessità di dover essere a tutti i costi “originale”, di dover 
inventare qualcosa di mai visto prima, poiché gli stili e le tecniche già 
esistenti erano quelli più adatti per produrre Arte. Per assurdo 
l’“arretratezza” di Violante da Scurano (se di “arretratezza” si può 
parlare; da parte mia posso dire di non essere minimamente d’accordo 
con l’abitudine di accostare un concetto del genere al mondo dell’arte, e 
poi, a ben guardare, anche la produzione violantesca non può esser 
definita in questi termini, si vedano per esempio i fiori, che ricordano 
certe esperienze morandiane) si viene a configurare oggi come la sua 
innovazione:  in una società che rifiuti un certo tipo di esperienze, infatti, 
qualora queste venissero riprese, si dovrebbero classificare come revival, 
che nel loro nuovo contesto ritornerebbero ad essere, evidentemente, 
novità. Violante amava con tutto sé stesso la sua arte, quella dei suoi 
tempi, e tramite essa respirava, si esprimeva e si sfogava. Ma si badi 
bene che questa non vuole essere la solita frase per dare colore al testo; 
per il pittore di Mediano era effettivamente così: quando dipingeva non 
soffriva di depressione, stava bene con sé stesso, fischiettava anche tutta 
la notte, svegliava la moglie per un consiglio, si arrabbiava se non gli 
veniva la sfumatura desiderata, in una parola, viveva. Violante era 
talmente innamorato della sua passione che non temeva il confronto con 
la critica, sempre pronto a sfidare il mondo intero con le sue teorie 
anticonformiste, che lo portavano a individuare un ideale di “bello” e di 
“arte” completamente differenti da quelli che la moda proponeva (basti 
pensare a quali siano i grandi nomi dell’arte contemporanea, da Lucio 
Fontana a Marcel Duchamp, morti nel 1968, da Pablo Picasso a Mario 
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Schifano, morti rispettivamente nel 1973 e nel 1998), tenendosi sempre 
pronto ad affrontare tutte le conseguenze connesse. Un uomo fermo nelle 
sue convinzioni, che non accettava i pittori che pretendevano di produrre 
arte solo per il fatto che si definivano artisti.  
“Salverò solo te, ma anche tu saresti uno di quelli da bastonare – per lui 
insomma storpiavamo la realtà. Poi verso la fine mi scriveva dicendomi 
che il mio insegnamento alla lunga aveva fatto presa, che si era 
liberato”  (Claudio Spattini). 
In effetti, in certe occasioni, lo stile diverrà meno ragionato, più 
“moderno”, ma saranno solo brevi lampi, in un oceano di ritorni.  
Dopo aver parlato di tutte queste cose si potrebbe aprire un infinito 
dibattito tra i sostenitori della tesi violantesca e i contemporaneisti, cioè 
tra coloro che vedono nell’arte contemporanea, soprattutto in quella 
astratta, un’assurdità, e quanti la venerano non accettando i fautori del 
bel disegno in quanto momento artistico superato. I primi sono 
considerati ignoranti dai secondi, ed è sacrosanto; c’è da dire però che 
anche i sostenitori dell’arte contemporanea più “estremista” dimostrano, 
talvolta, un certo inquadramento mentale che limita il totale 
apprezzamento del fenomeno artistico. Intendo dire che ritengo 
metodologicamente scorretto condannare un artista a priori, solo per il 
fatto che sia rimasto legato a una maniera meno istintiva, meno 
“filosofica”, più accademica e più “antica”. Penso, infatti, che un’opera 
sia degna di apprezzamento qualora riesca ad appagare i sensi, o a 
esprimere determinate situazioni sociali e culturali. Inoltre credo che sia 
necessario tanto coraggio a innovare quanto a guardarsi indietro. Se è poi 
vero che l’arte contemporanea (dovendo utilizzare impropriamente e 
banalmente un termine che racchiude in sé una quantità immensa di 
esperienze diverse per motivi di chiarezza) vada prima di tutto 
“compresa” in quanto mezzo di comunicazione, è pur vero che è sempre 
stato così in ogni epoca, pur rimanendo un’arte che, secondo i canoni 
odierni, mostrava comunque la caparbietà tecnica e stilistica degli artisti 
o artigiani che fossero. Oggi, invece, esperienze dadaiste, tappeti lacerati 
o certi tipi di creazioni pittoriche, sono fenomenologie artistiche a 
carattere così strettamente filosofico che spesso travalicano il piacere 
visivo, e diventano inaccessibili ai più, che, non possedendo le chiavi di 
lettura adeguate, non riescono ad apprezzarle. Violante aveva studiato 
sostanzialmente da autodidatta e non possedeva la cultura dell’arte non 
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naturalistica, ma questo perché, come gli artisti più all’avanguardia, era 
figlio dei suoi tempi, e come gli artisti più all’avanguardia rifletteva nelle 
sue opere le temperie culturali della sua società. La differenza era 
semplicemente questa: la società di Violante era un microcosmo 
culturale fossilizzatosi in una dimensione temporale superata nei centri 
più grandi e avanzati. Anche nella produzione violantesca si può 
rintracciare una ben precisa ideologia, che è quella dell’Uomo dalla 
Scure, quella di opporsi con decisione alla moda dominante e di 
perseguire consapevolmente strade diverse, anche quelle abbandonate da 
tempo, con tutti i rischi connessi. Inoltre, per Violante da Scurano era 
ancora valida l’argomentazione committenza, che lasciava sì margini di 
libertà espressiva, ma sempre all’interno del range del naturalismo 
formale. Oggi un artista non può più guardarsi indietro, come è avvenuto 
nel Rinascimento o con il Neoclassicismo, ma può solo andare avanti, 
fino addirittura ad inscatolare le proprie feci. Questo tipo di esperienza 
viene accettata per tutta una serie di motivi, e siamo tutti d’accordo; la 
cosa assurda però, è che spesso venga ripudiata l’idea che qualcuno si 
esprima con un linguaggio più tradizionale. In definitiva credo che sia 
molto pericoloso, da parte della critica, additare un artista come 
secondario solo perché non ha fatto nulla di sconvolgentemente nuovo. 
Addirittura spesso ci si permette di giudicare una produzione senza avere 
alcun tipo di informazione sull’artista che ci si accinge a giudicare, fatto 
questo molto grave. Se mostrassi a un “intenditore” delle composizioni 
astratte, fatte da me sconosciuto pittore di provincia, senza spiegarne i 
motivi, è fuor di dubbio che quelle stesse composizioni che potrebbero 
valermi fama e ricchezza eterna qualora esponessi le ragioni che mi 
hanno indotto a crearle in quella maniera innovativa, sarebbero carta 
valida solamente per accendere il fuoco. Qui sta la grande 
contraddizione. La storia dell’arte insegna che la critica è incorsa, per 
superficialità (che allora non era ovviamente avvertita in questi termini), 
in eclatanti errori di valutazione, poiché come al solito si condannano i 
diversi senza tanti processi, qualora la diversità vada contro la tendenza 
della moda. Sarebbe forse più saggio fermarsi un attimo a ragionare e 
valutare se un artista valga o meno in base a quello che produce, facendo 
attenzione ai motivi che lo hanno indotto a fare quelle determinate cose, 
senza avere alcun tipo di pregiudizio. Marcel Dunchamp (1887-1968) 
aveva capito tutto: sono le predisposizioni mentali (pregiudizi) che ci 
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collocano in un certo modo dinnanzi alle opere d’arte e tali 
predisposizioni influiscono inevitabilmente sul nostro giudizio. E’ lo 
stesso discorso che permette alle grandi marche d’abbigliamento di 
vendere le magliette a un prezzo esorbitante rispetto agli stessi capi non 
firmati; oppure è lo stesso motivo per cui vediamo per anni un quadro 
antico, magari in una bancarella sotto casa, e regolarmente lo evitiamo, 
in quanto non corrisponde ai canoni estetici propri della nostra epoca. 
Poi arriva l’esperto dicendo che si tratta del “Rembrandt perduto”. Allora 
e solo allora cambiamo predisposizione mentale nei confronti di quel 
quadro e accettiamo di affrontare code interminabili per ammirare quella 
stessa opera che avevamo sempre denigrato nella sua nuova collocazione 
museale. Questo atteggiamento può esser definito in tanti modi; io credo 
che si tratti solamente di un fatto di mentalità chiusa, che è il pericolo 
principale dal quale bisogna guardarsi. L’arte, oggi come ieri, è un 
riflesso della società nella quale viviamo (che si compone di un’infinità 
di nicchie differenti) e va tendenzialmente in una certa direzione, ma 
ribadisco il mio concetto: è scorretto condannare l’altra direzione, quella 
“superata”, se c’è ancora qualcuno disposto a percorrerla. In ultima 
analisi ritengo che un artista sia bravo qualora riesca a creare ciò che si 
era prefissato e allo stesso tempo a veicolare le sue intenzioni agli 
spettatori. Violante era uno di questi, badava solo al raggiungimento 
della “sua” perfezione artistica, infischiandosi della critica, attraverso la 
continua sperimentazione e l’espiazione dei propri peccati (bruciava le 
opere che non lo soddisfacevano - anche se le avrebbe potute vendere 
senza alcun problema - vanificando tempo e denaro a favore della 
perfezione). Chiudo questa lunga digressione con le parole del grande 
Ernst Gombrich:  
“ […] si può confondere chiunque abbia trovato bello un quadro 
dicendogli che non si trattava di arte ma di qualcos’altro. Io non credo 
veramente che esistano modi sbagliati di godere un quadro o una statua. 
A uno piacerà un paesaggio perché gli ricorda la sua casa, a un altro un 
ritratto perché gli ricorda un amico: in questo non c’è alcun male. Tutti 
noi, vedendo un quadro, siamo indotti a ricordare mille cose capaci di 
influire sulle nostre reazioni. Fin tanto che tali reminescenze ci aiutano 
a godere ciò che vediamo, non c’è da preoccuparsi. Ma quando qualche 
reminescenza di scarso valore diventa un pregiudizio […], allora 
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abbiamo il dovere di frugare nella nostra mente per scoprire la ragione 
di un’avversione capace di neutralizzare un piacere che altrimenti 
avremmo avuto. Ci sono ragioni sbagliate per non godere un’opera 
d’arte”. 
 

La consapevolezza delle proprie capacità e l’orgoglio di essere pittore, si 
manifestava anche nel discorso delle firme sui quadri, ma in modo 
contraddittorio. Mi spiego: tante persone ricordano che talvolta 
dovessero addirittura discutere per farsi autografare le opere. Questo 
perché il pittore di Mediano sosteneva che non ci fosse bisogno di 
firmare, poiché un intenditore avrebbe subito riconosciuto la sua mano. 
Tale fenomeno è però quantomeno strano: da che esiste l’arte come 
opera nobile, infatti, tutti gli artisti appongono la propria firma a eterno 
ricordo dei loro meriti, e d’altra parte anche Violante stesso la pensava 
così, soprattutto tra gli anni Settanta e i primissimi anni Ottanta. E’ 
questo infatti il periodo nel quale si concentrano quasi tutte le opere 
firmate e datate, praticamente assenti nel quindicennio precedente. 
Vale la pena assumere il dato di fatto e porre l’accento sul modo più 
curioso con cui Violante segnava i suoi quadri: le decorazioni sul retro.  
A volte troviamo solo la firma, altre la data e la dedica; certe volte si 
trova il numero di telefono e l’indirizzo. Nei migliori dei casi però, 
girando il dipinto è possibile scoprire addirittura dei soggetti realizzati 
con pochi tocchi di pennello, ma di grande 
impatto, tale da rendere gravosa la decisione 
di appendere il quadro al muro. Ne è un 
esempio l’“autoritratto” (a lato, fig. 5) sul 
retro del “Giosuè in giacca nera” (fig. 21), del 
1978: in pochi centimetri quadrati si concentra 
una grande forza espressiva, resa con poche e 
rapide pennellate, che dimostrano ancora una 
volta come questo artista sia veramente degno 
di più attenzione. 
Le firme sono anche un elemento indicativo 
per creare la cronologia delle opere non datate, per esempio le firme in 
corsivo appartengono più o meno tutte agli anni  tra il 1977 e il 1981.  
Sempre a proposito delle firme, va fatta chiarezza su di un punto molto 
importante. La mostra si intitola “Violante da Scurano”, ma chiunque ha 
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avuto modo di vederla avrà sicuramente notato che nella maggior parte 
dei casi i dipinti sono firmati “V. Garulli”. Il motivo è semplice: Violante 
amava essere conosciuto in quel modo (la prima attestazione risale a un 
articolo di Rino Ferrari del 1964), ma, evidentemente, non riteneva 
necessario sottoscrivere i quadri con lo “pseudonimo”. A un certo punto 
però, qualcosa deve essere cambiato nella mentalità di Violante, e il “da 
Scurano” iniziò a comparire anche sui dipinti (non prima del 1978, per 
quanto ho potuto constatare fino a oggi). “Da”, seguito da un nome di 
luogo era, soprattutto nel medioevo, il modo più comune per identificare 
una persona in terra straniera; abbiamo per esempio un Antonio Allegri 
nato a Correggio, che lavorando “fuori casa” verrà detto dapprima “da 
Correggio” e successivamente riconosciuto universalmente come 
Correggio. Va sottolineato però anche come tale abitudine si sia talmente 
radicata nei secoli da sopravvivere ancora oggi, per esempio, guarda 
caso, nel nevianese. Violante era sicuramente rimasto affettivamente 
legato al paese che lo aveva visto nascere, ma ritengo che la decisione di 
accostare al nome di battesimo quello del paese natio a scapito del 
cognome, sia stata una scelta atta a sottolineare il proprio credo pittorico, 
qualificandosi fin dall’inizio come discepolo di una tradizione figurativa 
cha andava scomparendo. Per questo motivo ho deciso di far prevalere, 
nel titolo della mostra, questa sua volontà.   
 

A suo tempo il pittore di Mediano aveva comunque avuto un discreto 
successo, prima di cadere nel dimenticatoio per tutta una serie di cause e 
concause. Sicuramente il suo carattere poco propenso a pubblicizzarsi, 
scontroso e poco accomodante nei confronti di critici, colleghi e 
mercanti, non lo ha aiutato a emergere. A questo va aggiunto il fatto che 
la sua non era arte commerciale, era un’arte non accessibile a tutti 
(solitamente vendeva solo a chi voleva lui) e fatta da un pittore 
anticonformista, che era tutto e il contrario di tutto, un pittore scomodo. 
Per “arte non commerciale” intendo dire che non corrispondeva del tutto 
ai canoni estetici del XX secolo. Oggi preferiamo comprare tele di 
grande formato, con colori sgargianti che rapiscono gli sguardi, che 
rallegrano gli ambienti; oppure si preferiscono le creazioni estrose e 
assolutamente rivoluzionarie, come quelle che derivano dall’action 
painting e dal taglio delle tele, fino addirittura alla “Merda d’artista” di 
Piero Manzoni (1961; se vogliamo, per assurdo potrebbe essere la 
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massima espressione della polemica rivolta alla cultura artistica 
contemporanea, sulla stessa frequenza di Violante, ma perseguita in 
maniera neo-dadaista). Estetica dell’improvvisazione, protagonismo 
assoluto del colore e decomposizione formale sono, generalizzando e 
banalizzando il discorso, i perni fondamentali sui quali gira la grande 
ruota dell’arte contemporanea. Violante da Scurano aborriva queste 
tendenze e probabilmente anche questo fattore ha concorso a emarginare 
Violante dal “giro”. Dopotutto penso che anche un grande pittore dei 
secoli scorsi al giorno d’oggi farebbe fatica a vendere quelle bellissime 
tele talmente buie da far incupire anche la serenità di un bambino. 
Questo per dire come il fatto di non essere all’avanguardia 
(“commerciale”), non implichi affatto un giudizio negativo, ma 
solamente una più difficile collocazione nel panorama dell’arte 
contemporanea. Vorrei a proposito rammentare un paio di celebri esempi 
che confermano quanto detto (anche se in prospettiva ribaltata). Nel 
1530-‘31, Antonio Allegri da Correggio abbandonò Parma dopo aver 
affrescato la cupola del Duomo, perché, pare, indignato dalle pesanti 
critiche che il suo lavoro aveva suscitato. Oggi quella stessa opera è 
universalmente riconosciuta come uno dei maggiori capolavori dell’arte 
di tutti i tempi. L’ “equivoco” era sorto poiché la moda di allora non 
accettava una cosa come era quella che l’Allegri andava dipingendo, 
inconcepibile per quei tempi, ma che sarà alla base dei futuri sviluppi 
dell’arte barocca. Stesso discorso vale per la nascita del termine 
“Impressionismo”, coniato in accezione assolutamente dispregiativa da 
un critico dell’epoca. Oggi quegli stessi quadri valgono gli stipendi di 
una vita. Come al solito la storia si ripete: chi si oppone al grido del 
momento rischia di soccombere, almeno per qualche generazione. Credo 
che per Violante sia andata proprio così, non era molto commerciale e 
non ha cercato il favore della critica che conta, preferendo autoconfinarsi 
tra le sue colline confidando nella qualità del suo lavoro.  
Nonostante tutto, come detto, il Pittore dalla Scure ebbe comunque 
alcuni riconoscimenti importanti: da ragazzino vinse una borsa di studio 
per frequentare le Belle Arti a Roma, poi vinse il premio città di Rimini 
con “Il primo giorno di scuola”.  
Questo quadro, che  esiste sia nella versione a carboncino che a olio e 
che era uno dei temi più curati dall’Artista dalla Scure, è un’allusione 
metaforica al cammino che i suoi figli stavano iniziando a intraprendere 
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sulla strada della vita. I due bambini sono infatti rappresentati di schiena, 
l’uno a fianco dell’altro, con un grembiulino nero e la valigetta, posti 
simmetricamente al centro della strada. Sullo sfondo Mediano, avvolta in 
un’atmosfera indefinita. La profondità del quadro è indicata dalla 
carreggiata, dritta e infinitamente lunga a confronto dei sandalini dei due 
bimbi che incedono a piccoli passi. Le ombre dei gemellini si stagliano 
sulla strada deserta, indicando l’incidenza del Sole da sinistra. Con un 
po’ d’immaginazione riusciamo a respirare l’aria calda di quella giornata 
afosa, nella quale due piccole creaturine si trovano ad affrontare una 
strada enorme, che richiede fatica per essere percorsa. Tuttavia è una 
strada dritta, quella che la scuola aiuta a imboccare. 
Altro premio conferito a Violante era stato quello di un concorso 
organizzato da Poste Italiane, nel quale fu premiato con “Sorpresa”. Ma 
la soddisfazione più grande penso che Violante l’abbia avuta dalle 
esposizioni che aveva fatto da solo o in collettiva, soddisfazioni date 
dall’apprezzamento che la gente gli dimostrava. Spesso infatti ho sentito 
dire, a proposito delle mostre: “glieli avevano portati via quasi tutti!”.      
Lampante a tal proposito è l’incongruenza con quanto affermato in 
precedenza, cioè che vendeva solo a determinate condizioni, che non era 
molto propenso a pubblicizzarsi e che la sua non era arte commerciale. 
Ebbene, Violante ancora una volta dimostra quale fosse la sua indole, 

contraddittoria all’apparenza, ma forse 
solamente pilotata dalla situazione 
economica e psichica del momento.  
Violante non volle mai avere allievi, si 
limitò soltanto a dare alcuni consigli a 
Fernando Chiosi e a pochi altri hobbisti.  
 
 
 
Fig. 6: “Il primo giorno di scuola”, 
1977, olio su compensato, 29x24 cm, 
Montecchio E., collezione privata 
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Categorie di rappresentazione  
 

Il catalogo di Violante da Scurano potrebbe essere analizzato 
dividendolo in “periodi” o in “categorie di rappresentazione”. Periodi 
poiché sono riscontrabili anni in cui la produzione è caratterizzata da uno 
spiccato monotematismo (per esempio la serie dei quadri a soggetto 
faunistico appartiene tutta, almeno allo stato attuale delle ricerche, alla 
prima metà degli anni Settanta); categorie poiché i temi trattati sono 
sostanzialmente: ritratti e autoritratti, fauna, flora e paesaggi. I paesaggi 
sono quelli delle sue colline, i volti quelli dei suoi compaesani (per lo 
più), gli animali e i fiori quelli che vedeva quotidianamente intorno a 
casa: Violante da Scurano registrava nei dipinti tutto il suo amatissimo 
mondo, accarezzando tutti i suoi aspetti con grande delicatezza pittorica. 
Scriveva don Barili nel suo “Ricordo di Violante”: “Gli spunti della sua 
ispirazione li coglie dalle sollecitazioni che gli vengono dall’ambiente in 
cui vive, quello rurale del suo piccolo borgo montano, fatto di boschi, di 
fiori campestri, di albe stupende e di tramonti indorati dagli ultimi raggi 
del sole”.  
Prima di vedere brevemente le caratteristiche di ciascuna delle categorie 
di rappresentazione trattate da Violante, vorrei accennare alla produzione 
violantesca “in serie”. Il discorso è leggermente diverso dal 
monotematismo a cui ho accennato poc’anzi: quello si riferiva a opere 
diverse tra loro dal punto di vista compositivo e dei soggetti riportati, ma 
inerenti alla stessa categoria di rappresentazione e limitate all’interno di 
un preciso arco temporale. Questa invece è decisamente a carattere 
seriale, vale a dire che il pittore di Mediano ha riprodotto più volte, 
nell’arco della sua carriera, i medesimi dipinti, trattandoli ogni volta con 
alcune differenze stilistiche, che in certi casi possono essere molto 
evidenti (serie dei “Giosuè”) e minime in altri. Prendiamo ad esempio la 
serie con “Cristo coronato di spine”: il soggetto è tratto dal famoso 
“Cristo crocefisso” di Velazquez (1631 circa; olio su tela; Madrid - 
museo del Prado), ma Violante trasforma lo sfondo nero in pura luce e 
ritrae solo il particolare del volto senza vita di Gesù. Ne possediamo 
almeno una decina con lo stesso soggetto, tra disegni, oli e affreschi. Un 
ulteriore olio è stato rubato nei primi anni Settanta in Valtellina.  
Tale prolificità credo sia spiegabile, oltre che con la disarmante bellezza 
del Cristo, che indubbiamente gli riusciva bene, con il desiderio di 
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diffondere un’icona per i fedeli del paese. Si pensi per esempio a quello 
che campeggia nel podio dell’altare della chiesa di Mediano, oppure alle 
varie riproduzioni a carboncino di piccolo formato e diffuse su larga 
scala, che regalava agli amici, adatte da appendere al chiodo nelle stalle o 
nelle case, ovunque ci fosse bisogno di protezione. Per intenderci, 
l’intento non era quello di Giovanni Lanfranco (1582-1647), che 
produceva quadri in serie per risparmiare  
 
Fig. 7: “Cristo coronato di spine”, 
olio su compensato, 38x32 cm,  
ante 1974 (?), Scurano,  
collezione privata 
 
 
 
 
 
 
 
 
 
 
 
tempo e denaro, aumentando allo stesso tempo le vendite di un prodotto 
che evidentemente riscontrava grande successo tra gli acquirenti del 
Secolo d’Oro. Questa conclusione ha ragione d’essere in quanto il 
discorso “commerciale”, lo abbiamo visto, era piuttosto estraneo a 
Violante, o meglio, veniva trattato in modo molto originale. Diciamo che 
non tutti potevano sperare di acquistare una sua opera. Violante vendeva 
solo a chi voleva lui, solo a chi riteneva in grado di comprendere e di 
stimare sinceramente le sue opere, per lo meno nei periodi in cui non 
aveva un gran bisogno di soldi. Non sempre però era disposto a privarsi 
dei suoi dipinti, anche di fronte a ingenti offerte. Una volta un amico gli 
chiese dei cardi che aveva in garage. Violante non ne voleva proprio 
sapere di venderli, così chiese in cambio un milione di lire, uno 
sproposito in confronto ai suoi prezzi normali. Nonostante ciò la 
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proposta fu accettata, e il pittore di Mediano fu costretto a ritirare il 
quadro dal mercato.  
I suoi dipinti insomma, non dovevano essere merce, ma pezzi per 
intenditori, o per lo meno per Violante avevano un valore che andava 
molto al di là dell’importanza dei soldi. Dare un prezzo alla sua arte gli 
ripugnava, mercanteggiare lo feriva. Non c’era prezzo per i suoi dipinti, 
nei quali metteva tutto sé stesso, tutte le sue emozioni, le notti in bianco, 
il travaglio interiore, la fatica fisica e cerebrale (per esempio: quando era 
rilassato prediligeva dipingere quieti paesaggi innevati, quando invece 
era nervoso inarcava i tronchi degli alberi, torturandoli senza tregua 
tramite un vento infernale, talmente impetuoso da far trattenere il fiato 
allo spettatore che si sentisse proiettato in 
quella dimensione – a fianco: fig. 8, 1981, 
olio su compensato, 19x24 cm, Sasso, 
collezione privata). Preferiva piuttosto 
regalarli i suoi quadri, oppure tenerli per sé, e 
avere su di loro il diritto di vita e di morte: 
lui infatti li creava, e allo stesso modo li 
poteva distruggere, qualora non gli fossero 
piaciuti più. Un quadro infatti è un’opera 
d’arte solo quando non ci si stanca mai di 
guardarlo, “deve sempre dire qualcosa” 
(Violante da Scurano), altrimenti la sua 
esistenza non ha ragione di essere. Per curiosità, ricordo che queste 
azioni  violente nei confronti dei propri dipinti si ritrovano anche, per 
esempio, nelle biografie di Monet e di Ligabue. Dobbiamo tener 
presente, inoltre, come la salute di Violante non fosse sempre stata 
ottimale, incidendo sul suo operato: era sempre insoddisfatto dei risultati 
che otteneva, ricercava la perfezione formale e a volte impiegava mesi e 
mesi per terminare un quadro. Questa volontà di raggiungere la 
Perfezione e la necessità di misurarsi con i medesimi soggetti ogni volta 
che attraversava una stagione stilistica differente, possono essere ulteriori 
motivazioni per spiegare la produzione “in serie” dell’artista dalla 
scuranese (“Quando pitturava si poneva dei problemi: le posizioni, il 
riflesso dell’occhio, l’angolo della bocca, il fiore doveva avere certe 
attitudini, tutte cose che… gli dicevo: ma pittura!” – Claudio Spattini).  
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-Ritratti e autoritratti 
Violante da Scurano era senza dubbio un grande ritrattista, sicuramente 
la sua prima specializzazione e il suo maggior motivo di notorietà. Le 
prime testimonianze di questo genere pittorico risalgono ai volti che 
Violante disegnava sul pavimento di casa 
durante la sua infanzia. Tra quelli 
pervenutici il primo è datato 1945, ma è 
dal ‘47 che si stabilizza una tipologia ben 
precisa nella primitiva ritrattistica 
violantesca (che perdurerà grossomodo 
fino al 1952): sono carboncini su carta 
ruvida, generalmente su fondo 
monocromo nero, caratterizzati dalla morbidezza dei capi 
d’abbigliamento (si noti per esempio il tessuto della divisa di “Albino 
Comini”, fig. 11) e dalla precisione calligrafica estrema (addirittura la 
maggior parte dei ritratti del biennio ‘47-‘48 sono spesso scambiati per 
foto antiche).  
Per realizzare questo tipo di opere Violante partiva dalle fotografie: 
l’impostazione fotografica è evidente nel taglio e nella composizione di 
questi ritratti, tutti mezzi busti di persone del luogo, abbigliate e 
acconciate elegantemente (13). Gli sguardi possono essere dolci, 
ammalianti, severi, rivelatori dell’umanità delle persone ritratte e della 
tensione interiore dell’artista. Spesso i gioielli delle signore e le pupille 
degli occhi brillano di luce propria, ottenuta grazie a leggeri tocchi di 
bianco (espediente molto frequente nella storia dell’arte, adottato per 
esempio anche da Francisco Goya). Questi ritratti, sebbene siano stati 
definiti “troppo accademici”, mostrano comunque inequivocabilmente 
un’ottima tecnica (per esempio nell’utilizzo del chiaroscuro, che 
Violante studiava soprattutto da Rembrandt) e un’ottima capacità 
disegnativia. A mio avviso sono anche molto espressivi e caldi, alcuni 
appaiono addirittura vivi, caratteristica riscontrabile non solo nei 
carboncini (“quando lo vedevi - il ritratto - gli potevi dire ciao Delmo, 
che lui rispondeva. Aveva la bocca che parlava” - Con queste parole una 
signora mi ha descritto un olio dell’artista scuranese andato distrutto). 
Certo, alcuni tradiscono la loro origine fotografica in quanto è piuttosto 
evidente una certa fissità emotiva, ma quello che è un dato isolato non 
deve adombrare l’intera ritrattistica violantesca. Opere come il 
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“Giuseppe Bertini” del 1952 (pag. 38, particolare; carboncino su carta, 
37x26 cm, Mediano, collezione privata), sono assolutamente 
significative per dimostrare quello che ho appena affermato. Quella di 
Violante da Scurano è senza dubbio anche una ritrattistica espressionista, 
resa tale soprattutto dalla magistrale resa degli iridi.  
A proposito della “fissità emotiva” a cui accennavo poc’anzi, va detto 
che è riscontrabile troppo spesso (ad esempio in “Gino Albertini” – fig. 
14 -  e in alcune versioni dei “Giosuè”), per poter credere che si tratti di 
una sorta di defaillance. Come mi ha fatto giustamente notare il 
professor Giuliano Pescaroli, è molto probabile che dietro a questi occhi 
irrequieti e insicuri (simili a quelli dei ritratti di Ligabue), si celi tutta la 
tensione interiore del pittore, dovuta forse al suo stato emotivo nel 
momento della realizzazione degli stessi.   
Per misurare la distanza tra questi primi lavori di Violante e quelli dei 
suoi contemporanei “nazionali”, basti da esempio pensare che nello 
stesso 1947 Alberto Burri (1915-1995) allestiva la sua prima 
esposizione, contribuendo alla nascita della corrente Informale.  
Nell’affrontare criticamente questi primi ritratti dobbiamo tener presente 
l’atmosfera sociale, culturale ed economica che si aveva nell’immediato 
dopoguerra, senza sottovalutare il ruolo della committenza, incline al 
naturalismo. Dobbiamo pensare infatti che Violante, come tutti a 
quell’epoca, avesse bisogno di soldi e che quindi dovesse assecondare i 
gusti dei committenti, quasi tutte persone di cultura medio bassa e 
profondamente conservatrici. A questo dato “genetico” va accostato 
quello altrettanto importante della situazione psicologica che si poteva 
avere in quei tempi. La guerra aveva fatto molte vittime, al fronte i 
militari avevano come unica fonte di sostentamento la speranza suscitata 
magari dalla foto della propria donna; a casa i familiari desideravano 
ardentemente rivedere i propri cari di cui non si avevano più notizie; in 
questo clima possiamo solo immaginare quale valore affettivo (oserei 
dire sacrale) potessero aver assunto le fotografie, e per similitudine, 
anche i ritratti. Anche a guerra finita il ricordo di quell’esperienza credo 
abbia inciso molto sull’importanza attribuita alle immagini dei propri 
cari. In ultima analisi vorrei far notare che, anche se il ritratto 
violantesco (come del resto quello di numerosi altri pittori) prendeva le 
mosse da una matrice già esistente, vale a dire la fotografia, è 
assolutamente da rilevare come i formati dell’epoca fossero 
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estremamente piccoli, e come un bel ritratto fungesse anche da 
ingrandimento, difficilmente in altro modo acquisibile. Questa breve 
riflessione è sufficiente a intuire che se Violante avesse proposto un 
ritratto cubista a un contadino dell’epoca, non lo avrebbe certamente 
venduto (emblematica in questo senso è stata l’affermazione di una 
persona che non aveva gradito del tutto l’esecuzione di Violante, in 
quanto “l’era méi na fotografia”). Tuttavia, in questo caso, possiamo 
assolutamente osservare una comunanza di intenti tra artista e 
committente. In effetti anche Violante apparteneva al medesimo clima 
culturale, a un tempo conservatore e lontano dai grandi dibattiti 
filosofici sul ruolo dell’arte e dell’artista; in queste condizioni non 
poteva che maturare una concezione naturalistica dell’arte.  
Nel 1957 Violante da Scurano aveva iniziato a dipingere a olio. Il primo 
ritratto datato, però, risale al ‘76. Si tratta dell’amico “Gino Albertini” 
(fig. 14), realizzato, come per gli altri ritratti, su commissione e partendo 
da una fotografia. Primo momento nella realizzazione del dipinto era il 
disegno, tracciato sul compensato senza le sfumature; successivamente 
veniva posato il colore (vedi foto pag. 89). La tecnica pittorica è analoga 
a quella adottata per i suoi primi oli, cioè con il colore che increspa 
leggermente la superficie del dipinto, facendo vibrare la luce che lo 
investe. Nel ritratto di “Pietro Moscatelli” (fig. 15) sono riscontrabili le 
medesime caratteristiche stilistiche (stesso trattamento della superficie e 
stesso alone chiaro che circonda il volto dell’uomo effigiato), espedienti 
che saranno abbandonati di lì a poco in favore di una soluzione stilistica 
tanto diversa quanto sorprendente. Si osservi il ritratto a olio di 
“Giuseppe Albertini” (fig. 20), datato 1977: la superficie è verniciata ed 
estremamente liscia, la luce scivola sul dipinto, non s’increspa e non 
vibra più come in precedenza. La cosa strana in tutto ciò è la repentinità 
del cambiamento, avvenuto in un solo anno. Il risultato non sarà 
assolutamente inferiore, ma tuttavia lo stile sarà profondamente diverso. 
Fino alla fine degli anni Settanta almeno, la novità tecnica sarà 
rispettata. L’ultimo ritratto che ci è pervenuto è “Autoritratto in giacca 
verde” (fig. 24), del 1989. Notiamo un ritorno, almeno in parte, alla 
maniera iniziale. In questo bellissimo autoritratto, come negli altri del 
resto, Violante da Scurano esprime tutta la sua severità nei confronti di 
un mondo crudele e ingiusto, che sfugge alle regole di Dio e alla sua 
filosofia, isolandolo “in un cerchio d’acciaio” (Violante da Scurano). La 
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fronte aggrottata, l’espressione fiera e orgogliosa e il portamento non 
fanno altro che ribadire queste sensazioni. Si noti a tal proposito che 
questi dipinti erano ricavati da semplici fotografie, che non sempre 
erano state scattate in funzione del dipinto; ciò significa che in questi 
autoritratti Violante ritraeva i volti che quotidianamente assumeva; in 
altre parole, quelle che vediamo non erano espressioni funzionali alla 
trasposizione pittorica. Degno di menzione è anche l’autoritratto posto 
accanto alla firma sul retro di “Giosuè in giacca nera” (fig. 21; vedi pag. 
27) e l’autoritratto a carboncino eseguito forse negli anni Settanta (non 
riportato). 
  
 

 
 
 
 
 
 
 
 
 
 
 
 
 
 
 
 
 
 
 
 
 
 
 
 

Fig. 10: “Teresa Arlotti”, 
1947, carboncino su carta, 31x23 cm, 

Mediano, collezione privata 
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Fig. 11: “Albino Comini” 
1948, carboncino su carta, 37x27 cm, 

Cedogno, collezione privata 
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Fig. 12: “Siberiano”,  
olio su compensato, 
29x37 cm,  
Neviano A., collezione 
privata 
 
 
 
 
 
 
 
 
 
 
 
 
 
 
 
 
  
 
 
 
Fig. 13 “Bacio 
giallo”, 
olio su 
compensato, 
24x35 cm, 
Mediano, 
collezione privata 
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Fig. 14: “Gino Albertini”, 
1976, olio su compensato, 46x40 cm, 

Mediano, collezione privata 
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Fig. 15: “Pietro Moscatelli”, 
1975/1976, olio su compensato, 42x32 cm, 

Mediano, collezione privata 
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Fig. 16: “Defendente 
Bertolani”, 
olio su compensato, 
44x34 cm, 
Montecchio Emilia, collezione 
privata 
 
 
 
 
 
 
 
 
 
 
 
 
 
 
  

 
Fig. 17: “Teresa Corradi”, 
olio su compensato,  
47x41 cm, 
Scurano, collezione privata 
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Fig. 18: “Giosuè Delfante 
in giacca beige”, 
olio su compensato, 
34x28 cm, 
Neviano Arduini, 
collezione privata 

 
 
 

 
 
 

 
 
 
 
 
 
 

 
Fig. 19: “Eliseo Corradi”, 
1977/’78 (?), olio su compensato, 
33x26 cm, 
Magrignano, collezione privata 
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Fig. 20: “Giuseppe Albertini”, 
1977, olio su compensato, 
49x39 cm, 
Mediano, collezione privata 
 

 
 
 
 
 
 
 
 
 
 
 
 
 
 
 
 
Fig. 21: “Giosuè in 
giacca nera”, 
1978, olio su 
compensato, 34x44 
cm, 
Sella di 
Lodrignano, 
collezione privata 
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Fig. 22: “Ilario Bottazzi”, 

anni Settanta (?), olio su compensato, 45x35 cm, 
Ceretolo, collezione privata 
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Fig. 23: “Violante da Scurano” (titolo dell’artista), 

 olio su compensato, 32x41 cm, 
Mediano, collezione privata 
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Fig. 24: “Violante da Scurano in giacca verde”, 

1989, olio su compensato, 
Ciano d’Enza, collezione privata 
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-Fauna 
Violante da Scurano era anche il ritrattista degli animali: gufi, cervi, cani 
da caccia, pecore e così via. In questi dipinti, realizzati a partire da 
fotografie, sono piuttosto evidenti le similitudini con la ritrattistica. 
Esemplare in questo senso è “Gufo Reale” (fig. 28): Violante rende la 
morbidezza delle piume del rapace come nei ritratti rendeva gli eleganti 
vestiti delle signore. Anche in questo dipinto, gli occhi e l’espressività 
sono uno dei temi fondamentali del quadro (creando un’analogia con gli 
autoritratti): rendono inequivocabilmente l’altezzosità del re dei rapaci 
notturni, accentuata dal petto proteso all’infuori inondato di luce lunare. 
Il gufo si staglia sul fondo nero, ritto su una superficie di steli d’erba a 
osservare il buio. Le piume sono rese con una pioggia di brevi pennellate 
che dal chiarore del petto sfumano in toni sempre più scuri scomparendo 
nella notte. Lo sguardo rivolto verso l’alto sottolinea ulteriormente il 
carisma del sovrano. Il maestoso orgoglio che scaturisce da questa 
figura, insieme alle soluzioni adottate per la resa delle piume, fanno del 
“Gufo Reale” uno dei maggiori capolavori nella produzione violantesca.   
Interessante notare come solo raramente gli sfondi siano caratterizzati da 
elementi paesistici. Spesso infatti pochi tocchi di pennello sapientemente 
posati bastano per rendere l’ambientazione, dove è assoluto protagonista 
l’animale.  
 

 
Fig. 25: “Daino”, 
48x39 cm, 
Vetto d’Enza, collezione privata 
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Fig. 26: “Cervo”, 
titolo dell’artista; 
1972, olio su faesite, 
50x60 cm, 
Sella di Lodrignano, 
collezione privata 
 
 
 
 
 
 
 
 
 
 
 
 
 
 
 
 

Fig. 27: “Setter 
Inglese”; olio su 
compensato; 
39x59 cm; 
1975; Sella di 
Lodrignano, 
collezione 
privata 
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Fig. 28: “Gufo Reale”, 
25x37 cm, 

Neviano, collezione privata 
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-Flora 
I fiorellini di campo sono la categoria più tipicamente violantesca, quella 
nella quale si nota più che altrove l’originalità della produzione del 
pittore dalla Scure. Sono fiori che si trovano comunemente nel 
nevianese, nei prati, nelle siepi, nelle radure o all’ombra dei boschi. Sono 
riconoscibili il tarassaco, la margherita, il giglio rosso, il papavero e tante 
altre specie. In questo caso Violante non lavorava più a partire dalle 
fotografie, ma realizzava nel suo garage-atelier le composizioni floreali 
che voleva ritrarre. A volte utilizzava formati grandi, altre piccoli, con 
soluzioni stilistiche molto diverse a seconda dei periodi. Osservando per 
esempio la serie delle “Violette”, notiamo alcune delle caratteristiche più 
comuni a questa categoria di dipinti: dalla metà degli anni Sessanta circa, 
“sotto la sua mano tutto diventa morbido, soffuso, e la pennellata 
pastosa subito ti crea un’atmosfera quasi rarefatta permeando il tutto di 
una composta armonia di colori” (don Francesco Barili). Il piano 
d’appoggio del vaso (che può essere “vaso” propriamente detto, ma 
anche una brocca o un bicchiere di vetro, usato da Violante per lo studio 
della trasparenza delle superfici) è caratterizzato da una tonalità tenue 
che, attraverso delicatissimi passaggi di colore, sfuma nel fondo neutro, 
reso con la medesima tonalità più o meno carica. L’effetto è simile a 
quello che si riscontra osservando la linea di demarcazione che divide la 
superficie del mare dal cielo soprastante. Mi è sembrato importante far 
notare questo particolare in quanto non è sempre stato così. Nel periodo 
più vangoghiano della produzione violantesca, caratterizzato da spunti 
iconografici e da soluzioni stilistiche che ricordano quelle del maestro 
olandese, infatti, anche quest’atmosfera “quasi rarefatta” cede il passo a 
una più netta definizione delle superfici. Si osservi per esempio “Vaso di 
fiori gialli, rosa e bianchi” (fig. 29). In quest’opera (collocabile 
indicativamente a cavallo tra gli anni Sessanta e i primissimi anni 
Settanta), il passaggio cromatico dal piano d’appoggio del vaso allo 
sfondo è rilevante, proprio come lo era nei famosi Girasoli di Van Gogh. 
La citazione parrebbe forzata se non fosse suffragata da altri elementi, 
come ad esempio il motivo del fiorellino che esce con il suo stelo dalla 
compatta composizione centrale allo scopo di alleggerirla. Inoltre, anche 
le pennellate che Violante utilizza nel suo dipinto ricordano molto da 
vicino quelle per esempio del celeberrimo “Campo di grano con volo di 
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corvi” (1890, olio su tela, Amsterdam – Rijksmuseum Vincent Van 
Gogh).  
Tornando alle “Violette”, attraverso la delicatezza di queste 
composizioni, si rivela tutta la sensibilità dell’Uomo dalla Scure. I colori 
chiari e le tinte tenui, fredde anche quando nascono calde, dominano le 
composizioni. Spesso la stesura del colore, estremamente “liscia” nel 
resto del dipinto, si fa più materica nelle foglie e nei petali, resi con 
pennellate secche, brevi e pastose. In questo modo la corona floreale che 
si adagia sull’orlo del contenitore reclama la sua indipendenza dal piano 
della rappresentazione ed esce rigogliosa dai confini del dipinto. A volte 
i colori dei petali sono freschi e variegati, come per esempio in 
“Fiorellini di siepe” (fig. 37); altre, invece, mantengono un’evidente e 
soffusa monocromia. Tuttavia non mancano i vasi di fiori analiticamente 
studiati, più simili a nature morte che non a queste vibranti composizioni 
poetiche. 
 

 
 
Fig. 29: “Fiori”, 
olio su compensato,  
49x58 cm, 
Neviano, collezione privata 
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Fig. 30: “Violette” (titolo dell’autore), 
1965, olio su compensato, 16x20 cm, 

Sasso, collezione privata 
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                                                                             Fig. 31: “bicchiere con fiori 
                                                                             viola”, 
                                                                             1974, olio su compensato, 
                                                                             34x24 cm, 
                                                                             Sasso, collezione privata 
                                                                        
 
 
 
 
                                                                           
 
 
 
 
 
 
 
 
 
 
Fig. 32: “Crisantemi” (titolo 
dell’autore), 
1974, olio su compensato, 
21x15 cm, 
Mediano, collezione privata 
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Fig. 33: “Violette” (titolo dell’autore), 
1975, olio su compensato, 15x17 cm, 

Mediano collezione privata 
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Fig. 34: “Violette”, 

olio su compensato, 18x14 cm, 
Parma, collezione privata 
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Fig. 35: “Primule”, 
olio su compensato, 
17x15 cm, 
Ceretolo, collezione privata 
 
 
 
 
 
 
 
 
 
 
 
 
 
 
 

 
Fig. 36: “Tazza con 
violette”, 
olio su compensato, 
17x16 cm, 
Montecchio Emilia, 
collezione privata 
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                                                                     Fig. 37: “Fiorellini di siepe”,                                                                                              
                                                                              1975, olio su compensato,  
                                                                              19x15 cm, 
                                                                              Mediano, collezione privata                                
 
 
 
 
 
 
 
 
 
 
 
 
 
 
 
 
 
Fig. 38: “Brocca con fiori”,  
1980, olio su compensato, 
16x13 cm, 
Traversatolo, collezione privata 
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Fig. 39: “Bicchiere con tarassaco”, 
1976, olio su compensato, 17x24 cm, 

 Mediano, collezione privata 
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Fig. 40: “Bicchiere con papaveri”, 
olio su compensato, 27x17, 
Scurano, collezione privata 
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Fig. 41: “Bicchiere con papaveri”, 

olio su compensato, 32x18 cm, 
Scurano, collezione privata 
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Fig. 42: “Bicchiere con fiori viola”, 
olio su compensato, 19x14 cm, 

Ceretolo, collezione privata 
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-Nature morte 
Non sembra essere un tema caro a Violante. Tuttavia ne possediamo 
alcune di pregevole fattura, come “Natura morta con castagne” o “Natura 
morta con cipolla”. La realizzazione avveniva come per i dipinti floreali, 
nel senso che la composizione veniva preparata in studio e poi ritratta. La 
mancanza di documentazione non consente di approfondire il tema. 
 
 
 
 
 
 
 
 
 
 
 

 
Fig. 43: “Natura morta con castagne”; olio su compensato; 17x36 cm; 1981; 

Traversetolo, collezione privata 
 
 
 
 
 
 
 
 
 
 

 
 
 
 

Fig. 44: “Natura morta con cipolla”; olio su compensato; 29x49 cm; Mediano, 
collezione privata 
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-Paesaggi  
Quello del paesaggio è stato un tema affrontato molto spesso dal pittore 
di Mediano. Si articola in stagioni, valli dell’Enza, alberi e campi in 
fiore.  
“Le quattro stagioni” è proprio il titolo di una serie di quattro quadretti di 
uguale formato eseguiti nel 1981. Si tratta di scorci di Sella di 
Lodrignano vista dall’attuale bar Traguardo nei vari momenti dell’anno. 
Sulla destra, in alcune delle tante versioni sotto la neve, si intravede il 
campanile della chiesa di Lodrignano. Il paese è tuttavia solo accennato e 
poco riconoscibile; il soggetto del dipinto è infatti la natura, resa in 
maniera impressionista, vestita dei suoi abiti migliori.  
Il primo esempio di paesaggio che ho trovato (cronologicamente 
parlando) è “Paesaggio a Monte Lupo” (1971/‘72, fig. 48), il colle che 
sovrasta Sella a settentrione. In questo dipinto è evidentissima la matrice 
vangoghiana, con le solite pennellate brevi e larghe e il motivo 
dell’albero che esce dai confini superiori del dipinto (si vedano a 
proposito i cipressi di Van Gogh). Soggetto del quadro è un abete, 
leggermente spostato sulla destra del quadro. La non perfetta centralità 
del soggetto, determina quell’asimmetria che contribuisce, insieme alle 
decise pennellate, a rendere la composizione carica di un moto vorticoso, 
decisamente espressionista.  
Pochi anni dopo, abbandonato Van Gogh, Violante dipinse “Sentiero nel 
bosco” (fig. 60), uno scorcio di Mediano oggi non più esistente. Questo 
quadretto sembrerebbe far cadere tutto il discorso sul naturalismo, ma, 
essendo un unicum, si propone come uno dei rari esempi nei quali 
l’artista nevianese si lasciava andare a soluzioni stilistiche più 
all’avanguardia. 
Parlando dei paesaggi di Violante da Scurano non va assolutamente 
trascurata la ricerca della profondità di campo.  
Si osservi ad esempio “Inverno lungo il fiume” (fig. 52), a mio avviso 
uno dei massimi capolavori di Violante (la fotografia non rende giustizia 
all’opera): la profondità è tanto sapientemente affrontata che sembra di 
entrare con lo sguardo in quella casetta, così simile a una baita di 
montagna, e oltre, seguendo il corso serpentinato del fiume ghiacciato. 
La cosa che più di tutte rapisce l’osservatore è il violetto posto accanto 
alla casa, una macchia di colore innaturale ma che s’inserisce 
perfettamente nella trama del dipinto, arricchendolo dal punto di vista 
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dell’impatto visivo. Anche gli azzurri e i verdi acqua utilizzati per le 
montagne che chiudono la valle hanno una freschezza eccezionale, oltre 
ad essere magistralmente impiegati per rendere la profondità.    
Un cenno lo meritano anche i paesaggi nei quali l’albero è ritratto in un 
contesto paesistico. “Quercia” è un ottimo esempio della capacità di 
Violante di rendere la natura con grande fedeltà e maestria. Degno di 
menzione è anche “Albero nella valle”, se non altro per l’eccezionale 
resa dei piani in profondità: se ne contano almeno sette. 
Ultima considerazione riguardo ai paesaggi non può non essere quella 
della realizzazione degli stessi. Pare che Violante facesse gli schizzi en 
plein-air e poi li finisse a casa.  
Come al solito tutto ciò che Violante dipingeva era relativo alle sue zone 
ed era frutto dell’osservazione della sua natura: filari di vite avvinghiati a 
catene di salici potati, scorci della valle dell’Enza, dei paesi e dei boschi, 
il Ventasso, la rupe di Canossa e così via. 
 

 
 
 
 
 
 
 
 
 
 
 
 
 
 
 
 

 
Fig. 45: “Val d’Enza, Canossa” (titolo dell’autore), 

1970, olio su compensato, 47x31 cm, 
Parma, collezione privata 
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Fig. 46: “Val d’Enza”, 1980, olio su compensato, 
27x46 cm, Ceretolo, collezione privata 
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Fig. 47: “Albero”, 
1973, olio su compensato, 22x18 cm, 

Piazza, collezione privata 
 
 
 
 
 
 
 
 



 74

 
 

 
Fig. 48: “Monte Lupo”, 

1971/‘72, olio su compensato, 24x34 cm, 
Mediano, collezione privata 
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Fig. 49: “Sella sotto la neve”, 
1973, olio su compensato, 39x29 cm, 

Scurano, collezione privata 
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Fig. 50: “Le quattro stagioni: autunno”, 
1981, olio su compensato, 34x24 cm, 

Sella di Lodrignano, collezione privata 
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Fig. 51: “Le quattro stagioni: 
estate”, 
1981, olio su compensato,  
34x24 cm, 
Sella di Lodrignano, collezione 
privata 
 
 
 
 
 
 
 
 
 
 
 
 
 
 
 
 
Fig. 52: 
“Inverno lungo 
il fiume”, 
1981, olio su 
compensato, 
31x45 cm, 
Mediano, 
collezione 
privata 
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Fig. 53: “Campo di papaveri”, 
1982, olio su faesite, 35x49 cm, 

Neviano Arduini, collezione privata 
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Fig. 54: “Campo con viti e papaveri”, 

1981 (?), olio su compensato, 18x27 cm, 
Scurano, collezione privata 
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Fig. 55: “Pieve di Scurano”, 

olio su compensato, 42x59 cm, 
Neviano A., collezione privata 
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Fig. 56: Cervarezza, “Bosco con serpente”, 
1989, olio su compensato, 27x37 cm, 

Ciano d’Enza, collezione privata 
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-Altri soggetti trattati 
 

A questa “categoria” appartengono tutti quei dipinti che non sono 
perfettamente inseribili nelle altre, ricordando però che tale distinzione è 
assolutamente arbitraria e frutto di una mia classificazione atta a 
semplificare lo studio e la comprensione di queste opere.  
Protagonisti indiscussi di questa categoria di dipinti sono quelli con i 
greggi di pecore. In “Transumanza” (14, fig. 59) c’è un gregge che segue 
il suo pastore, che lentamente incede a fatica, appoggiandosi al suo 
bastone. La strada sembra infinitamente lunga. A prima vista 
l’impressione che si ha è di essere di fronte a un paesaggio innevato, ma 
è decisamente poco probabile. Si dovrebbe pensare piuttosto a un valore 
simbolico del colore chiaro che pervade tutto. L’ipotesi migliore credo 
sia quella della tranquillità che emana il bianco, che potrebbe sottolineare 
una sorta di rassegnazione del pastore alla fatica della vita terrena, lui 
che ogni giorno deve affrontare un lungo viaggio a piedi, anche con 
condizioni ambientali sfavorevoli, che si alza all’alba e rincasa la sera. Il 
suo destino immutabile è serrato tra i muretti ai lati della strada: non v’è 
via di scampo al disegno che Dio ha preparato per noi. Ricordo che 
Violante, già nel ‘70, stava scrivendo “L’umana tragedia”, e che con il 
dipinto siamo intorno ai primi anni Ottanta (presumibilmente), quindi è 
plausibile pensare che l’ipotesi di lettura sia valida.   
 
 

                                                            
Fig. 57: 
“Pascolo”; olio 
su compensato; 
30x52 cm; 
1981; Sella di 
Lodrignano, 
collezione 
privata 
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Fig. 58: “In viaggio”; 

 olio su compensato; 37x59 cm; 1981;  
Lodrignano, collezione privata 
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Fig. 59: “Transumanza”, 

1980/’81 (?), olio su compensato, 39x48, 
Sasso, collezione privata 
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Considerazioni stilistiche 
 

Dopo aver passato in rassegna tutte le categorie del repertorio 
violantesco, possiamo provare a tracciare un percorso stilistico valido per 
tutta la sua opera, ribadendo come per Violante non esistesse una scuola 
di appartenenza. La sua arte nasceva dal clima culturale nel quale si era 
formato, dagli studi da autodidatta e dai dibattiti con gli amici. Voleva 
riprodurre la realtà, renderla viva e coinvolgente. A tal scopo si 
accostava talvolta ai Macchiaioli, più spesso agli Impressionisti, altre 
volte guardava al proto-Espressionismo vangoghiano, oppure era 
fotografico come nei primi ritratti senza tuttavia disdegnare del tutto 
certe soluzioni formali più all’avanguardia.  
Proverò ora a proporre uno schema dell’evoluzione stilistica di Violante 
(non è del tutto corretto, ma è utile per semplificare la comprensione). Il 
fotografismo della prima fase post bellica cedette il passo dapprima a 
opere caratterizzate dalla trattazione poetica delle superfici (vale a dire 
dalla vibrante reazione della luce nei confronti della stesura pittorica), 
poi a quelle per così dire vangoghiane, cioè quelle situabili all’incirca nel 
periodo che va dalla seconda metà degli anni Sessanta al 1972. Va detto, 
a proposito, che lo spunto per questi dipinti era sì stato mutuato dal 
maestro olandese, ma non per spirito di 
emulazione finalizzato al successo facile o 
alle vendite, che come abbiamo visto, 
sono argomenti da trattarsi con molta 
delicatezza; in realtà, a mio parere, 
Violante si sentiva assolutamente vicino al 
pittore dei girasoli anche dal punto di vista 
umano. Oltre alla venerazione che aveva 
per la sua pittura, sapeva che la loro storia 
terrena era abbastanza simile: entrambi 
erano stati costretti dalle circostanze ad 
avere rapporti con gli psichiatri, entrambi 
avevano avuto un rapporto tormentato con la religione, ed entrambi in 
vita erano stati emarginati come artisti, nel vero senso della parola per 
quanto riguarda l’olandese, in senso lato per quanto riguarda Violante. 
Anche lui infatti doveva sentirsi incompreso, non tanto per 
l’apprezzamento mostratogli dalla gente, quanto piuttosto per la tendenza 
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della critica e dell’arte contemporanea, che di fatto lo declassavano al 
rango di artista secondario.  
Dal ‘72 notiamo una tendenza diversa, soprattutto nei paesaggi. 
Basterebbe paragonare “Paesaggio a Monte Lupo” (fig. 48) con 
“Sentiero nel bosco”, del 1973 (vedi pag. 83, fig. 60: olio su compensato, 
25x30 cm, Mediano, collezione privata). Come si evince da quest’ultimo 
è evidente come i dipinti di questo anno fossero caratterizzati da colori 
molto tenui, se confrontati con quelli di una decina d’anni più tardi. 
Una nuova svolta si ebbe a cavallo tra 1976 e ‘77, molto evidente nei 
ritratti: le superfici diventarono estremamente lisce e lucide. Esemplare il 
confronto tra “Gino Albertini” (1976 – fig. 14) e “Giuseppe Albertini” 
(1977 – fig. 20).  
Dopo un paio d’anni, Violante tornò a increspare le superfici dei quadri 
attraverso una diversa stesura del colore. Lo stile divenne più 
impressionista e i colori più vivaci.  
Questi repentini cambiamenti stilistici, tutto sommato minimi e quasi 
sempre all’interno del range del naturalismo, possono essere spiegati 
dalla maturazione artistica di Violante, dal suo stato di salute nei diversi 
periodi e dall’influenza “periodica” che aveva su di lui il suo maestro, 
Claudio Spattini.            
 
LA FEDE 
 

Grande conoscitore della Bibbia, Violante da Scurano partecipò 
attivamente al dibattito teologico scoppiato in seguito alla riforma del 
Concilio Vaticano II (1965) attraverso un serrato scambio di posizioni 
con parroci e teologi, tra i quali padre Davide Maria Turoldo (15). Uomo 
di grande fede, seguiva i dieci comandamenti con grande accortezza, 
richiamava gli amici che si lasciavano andare e non di rado era prodigo 
di consigli anche per il Padre Eterno, sempre con profonda umiltà. 
Trascorreva intere giornate discutendo con i parroci locali, facendosi 
portavoce dell’antica tradizione cristiana contro il rinnovamento dei 
costumi, perfettamente in linea con la filosofia conservatrice dimostrata 
anche in pittura.   
Esemplare nel suo rapporto di amicizia con i prelati, è il fatto che la 
maggior parte degli articoli che ci sono pervenuti sul suo conto siano 
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stati scritti da questi ultimi, tra i quali don Enrico Dall’Olio e don 
Francesco Barili. Inoltre, ottenne le commissioni per decorare le chiese 
di Cedogno e Mediano, ritrasse in almeno un paio di occasioni Papa 
Giovanni XXIII e, pare, Monsignor Evasio Colli. 
  
- Chiesa di Santa Maria Assunta, Cedogno 
Alla maestria di Violante appartiene la Vergine Assunta nell’ancona 
d’altare, inserita in una cornice di stucco 
settecentesca. Offerta in dono alla 
comunità di Cedogno, è stata  affrescata 
probabilmente nei primi anni Cinquanta 
(16). Ogni giorno Violante dipingeva dei 
piccoli pezzi, poi se ne andava perché 
doveva consegnare la posta per poi tornare 
dopo cena. I lavori, secondo un suo 
collaboratore, si protrassero per circa 
quindici giorni. Sullo sfondo, che richiama 
la luce divina, si staglia la figura della 
Madonna aureolata, con le mani giunte in 
preghiera (di chiara ispirazione murilliana, anzi, dovrebbe essere una 
copia dell’ Immacolata concezione di Murillo al Prado).  
La luce costruisce la figura e permette di cogliere il movimento delle 
membra sottostanti; il ginocchio destro flesso e la rotazione del capo in 
senso opposto, conferiscono alla figura un moto vorticoso e ascensionale, 
accentuato dallo svolazzo del mantello blu della Vergine. 
 

Chiesa di S. Michele, Cavandola di Mediano  
Oggi sono riscontrabili due interventi pittorici eseguiti verosimilmente 
tra il 1951 e il 1952, poiché Gianna Barbieri li ricorda in fase di 
realizzazione durante il suo matrimonio nella chiesa di Mediano nel ‘52. 
Il dipinto alle spalle dell’altare, nel coro della chiesa, rappresenta S. 
Michele Arcangelo che sconfigge il demonio, tratto da una tela 
trasportata su tavola di Raffaello (Parigi, Musée du Louvre). Ritoccato 
più volte, presumibilmente in seguito al rogo del vecchio altare ligneo 
(1970) e in seguito al terremoto del 1983, si presenta oggi in non 
ottimali condizioni di conservazione.  
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Al centro del podio dell’altare campeggia, in un tondo rivolto all’unica 
navata della chiesa, un Cristo coronato di spine, tratto dal dipinto di 
Velazquez. La storia di questo affresco è analoga a quella del S. 
Michele: ritoccato più volte, si presenta oggi in una veste decisamente 
diversa dall’originale, più sommaria e pasticciata. A tal proposito mi è 
stato riferito (ma la notizia non è certa) che la versione attuale potrebbe 
non appartenere alla mano di Violante.  
Una curiosità a proposito di questo affresco. Sappiamo che il pittore di 
Mediano vi lavorò intorno al 1952 grazie al ricordo Gianna Barbieri che 
si sposò in quell’anno e che con una sua amica aveva anche posato per 
lui: le ragazze facevano cadere i capelli davanti al viso e Violante faceva 
gli schizzi. Questo particolare è importante in quanto dimostra come il 
Pittore dalla Scure non si limitasse a copiare Velazquez, ma lo utilizzasse 
solo come modello da cui prender spunto.  
Il terremoto del 1983, oltre a danneggiare l’affresco dietro l’altare, 
provocò il crollo della volta a botte del presbiterio, nella quale Violante 
aveva dipinto la colomba dello Spirito Santo durante la prima campagna 
di pitture. L’originario programma decorativo si può attualmente 
apprezzare solo attraverso alcune vecchie fotografie (vedi pag. 87). Le 
specchiature a finto marmo potrebbero però non essere opera di Violante. 
Nel 1963, infine, Violante terminò il “restauro” dell’altare ligneo, poi 
andato distrutto nell’incendio del ‘70. Non si sa di preciso in cosa 
consistette tale intervento, è probabile però che si fosse trattato di una 
ridipintura, se è vero che un giorno il “vecchio” Violante colorò i 
candelabri con un colore scuro, coprendo l’originaria doratura, troppo 
sfarzosa per una Casa di Dio.  
 
Da notare come, per quanto riguarda i soggetti sacri (e solo per quelli), 
Violante si fosse quasi sempre orientato sulle copie, mutuate dai grandi 
maestri, da Raffaello a Murillo, da Velazquez a Ferruzzi.  
Tra i temi religiosi trattati, è da rilevare anche la presenza di un’ 
“Apparizione sull’albero”, cioè una Vergine col bambino magicamente 
manifestatasi tra le fronde di un albero da frutto in fiore. E’ interessante 
poiché mostra ancora una volta come Violante da Scurano ritraesse 
sempre, forse anche inconsciamente, il suo piccolo mondo rurale in tutte 
le sue sfumature, non trascurando le tradizioni e le leggende. Ricordo 
infatti che apparizioni di questo tipo sono abbastanza documentate lungo 
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la Val d’Enza (si pensi per esempio alla Madonna dell’Olmo di 
Montecchio Emilia) e nel territorio di Tizzano Val Parma.   
Il rapporto con la fede era però più complicato di quanto sembri. 
Sappiamo infatti che era un conservatore, non gradiva le nuove tendenze 
della chiesa, né la “politica” del pontefice; molto interessante a tal 
proposito sarebbe la lettura dei suoi scritti, mai terminati e puntualmente 
cestinati. 
 
 
 
 
 
 
 
 
 
 
 
 
 
 
 
 
 
 
 
 
 
 
 
 
 

Presbiterio della chiesa di Mediano con l’originario programma 
decorativo, 1967. 
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POETA E SCRITTORE 
 

Dovrebbero essere tre gli scritti in prosa, tutti non finiti, di cui s’è 
conservata memoria: un paio di commedie e “L’umana tragedia”. 
Quest’ultima era una sorta di rifacimento della Divina Commedia, 
raccontata con i personaggi della politica contemporanea. La memoria di 
questo testo sopravvive in modo molto frammentario, ma sappiamo, 
grazie alle testimonianze delle persone che ne avevano lette alcune parti, 
che era scritta in un italiano arcaico e poetico (che tra l’altro ricalcava 
bene o male il normale modo di esprimersi di Violante), talmente 
musicale da far pensare che fosse tanto bravo a dipingere quanto a 
scrivere. Era prassi tipica di Violante, infatti, recarsi presso le persone 
più acculturate del paese per avere giudizi in merito al suo lavoro. 
Per quanto riguarda la prima delle due commedie, sappiamo solo quello 
che Violante stesso disse al dottor Gelmini nella già citata trasmissione 
televisiva, dalla quale apprendiamo che si trattava di una satira politico-
religiosa molto acuta e pungente. Purtroppo l’audio non permette di 
capire appieno la trama. Per l’altra commedia vale più o meno lo stesso 
discorso.   
Violante aveva intenzione di pubblicare i suoi scritti, una volta terminati, 
ma, purtroppo, in un momento di sconforto distrusse tutto.   
Come poeta pare non fosse molto prolifico, infatti oggi rimangono solo 
la poesia dedicata a Spattini (pag. 25) e quella apparsa sul primo numero 
de “La Voce del Taro”, come presentazione alla nuova edizione. Tuttavia 
una signora ricorda come spesso e volentieri Violante si recasse in 
negozio da lei, socchiudesse gli occhi e cominciasse a recitare versi su 
versi, con una mimica degna di un grande istrione. 

 
STRUMENTI E TECNICHE 
 

Abbiamo detto del perfezionismo col quale Violante affrontava le sue 
opere, e abbiamo detto come amasse definirsi “pittore antico”. Non 
sorprenderà allora scoprire quali e quanti fossero i suoi strumenti di 
lavoro: possedeva un numero esagerato di pennelli, che spesso si 
costruiva in casa riciclando le setole di quelli vecchi e sgualciti, in modo 
da avere sempre quelli giusti per ogni evenienza (Claudio Spattini: “Lui 
prendeva i pennelli che scartavo e poi a casa col calore faceva fondere 
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Esempio di abbozzo per un                     
Giuseppe Verdi 

l’involucro della setola, la tirava fuori, l’allungava, la tirava, la metteva 
sott’acqua, sotto ghiaccio, o dove non so, e recuperava i pennelli. Aveva 
delle arguzie eccezionali”); i colori erano tra i migliori che si trovassero 
sul mercato, e nonostante ciò doveva ugualmente ricorrere alle tinte fatte 
in casa per ottenere quella determinata sfumatura o quell’eccezionale 
freschezza tonale che contraddistingue ancora oggi gran parte della sua 
produzione. Come li preparasse lo ignoro, ma pare che li ricavasse dalla 
natura, per esempio spremendo un certo tipo di bacche o lavorando le 
terre. 
Violante dipingeva sempre su pezzi di compensato e di faesite (parte 
ruvida), che recuperava tra gli scarti dei falegnami locali; per questo 
motivo la tecnica doveva essere 
adeguatamente calibrata nei confronti di 
ogni pezzo di legno, poiché non tutti 
assorbivano il colore in maniera analoga. 
Spesso, per risparmiare sul colore, doveva 
stendere un velo di cementite (una sorta di 
“bianco”) sul compensato e poi iniziava il 
dipinto. Per la resa della prospettiva, 
molto studiata nei paesaggi, si era 
costruito uno strumento particolarissimo, 
in uso presso i pittori del Rinascimento 
(vedi l’incisione di Albrecht Durer del 
1525, che compare nel “Trattato sulle       
misure”). 
Molto interessante e piuttosto diffusa ai 
tempi, era la tecnica che utilizzava per 
ridare splendore ai dipinti che il tempo aveva opacizzato: quando 
capitava in casa di qualcuno che possedeva un suo dipinto, sporco, lo 
staccava dal muro e lo metteva sotto l’acqua del rubinetto, fregando con 
strumenti di fortuna la superficie pittorica. In altri casi faceva la stessa 
operazione con una mezza cipolla, con una mezza patata, o con del 
sapone neutro, ma solo se la stagione lo permetteva (doveva esserci 
l’umidità giusta), sempre sotto lo sguardo disperato dei padroni di casa. 
A pulizia terminata però, si trovavano tutti increduli dinnanzi alla 
rinascita dei colori del loro dipinto. Quando un’ opera era terminata 
stendeva su di essa una vernice trasparente che fissava i colori.  
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Una curiosità: Violante, generalmente, non voleva che i suoi quadri 
finissero sotto vetro; le cornici ovviamente ci dovevano essere e 
dovevano anche essere adatte al tipo di dipinto (ecco spiegato perché a 
un certo punto della sua carriera si improvvisò anche corniciaio), ma il 
vetro doveva essere assente. 
Come è stato ampiamente detto, il Pittore dalla Scure lavorava a 
carboncino (sempre su carta “Fabriano grana grossa”), a olio, ad affresco 
e, raramente, ad acquerello o con le matite colorate.  

 
ESPOSIZIONI 
 

L’elenco delle esposizioni a cui partecipò Violante da Scurano non è 
molto nutrito ma è ugualmente interessante per rendersi conto di quale 
potesse essere il grado di notorietà del nostro pittore e per ribadire alcuni 
aspetti dello stesso. Sappiamo che fosse abbastanza restio a esporre, e 
che ebbe un ruolo importante, in tal senso, il signor Enore Campanini, 
figura che spesso si celava dietro le mostre di Garulli.  
Oltre ai punti espositivi che aveva a Parma (in Via della Repubblica, in 
Piazzale Dalla Chiesa e in Borgo XX marzo), nell’ottobre del 1973 tenne 
una personale a Lesignano Bagni, che seguiva di appena due mesi quella 
tenuta a Cervarezza, con alcuni dipinti “sul tema ecologico” (17). In 
questa occasione pare che Violante fosse ricercatissimo dagli acquirenti, 
ma che non si facesse mai trovare poiché non aveva intenzione di 
vendere.. Durante altre esposizioni, invece, per esempio quella presso 
l’ex “Galleria Edom” di Borgo Guazzo a Parma (1978-‘79 circa), 
vendette molto, guadagnandosi un mese di esposizione. Nel 1974, in 
occasione del bimillenario dell’arco di Augusto a Rimini, partecipò a un 
concorso di pittura organizzato nella medesima città, aggiudicandosi un 
premio. Sappiamo che espose presso la sala parrocchiale “S. Croce” di 
Fontanellato nella seconda metà degli anni Settanta, ospite di don 
Giancarlo Reverberi, ex parroco di Cedogno. Anche in quell’occasione le 
vendite furono soddisfacenti. Altre mostre di cui sono a conoscenza sono 
state allestite presso la Galleria Camattini a Parma, a Ciano d’Enza (terzo 
concorso Novadomus, 1979), al Sell Ball di Sella di Lodrignano (18) e a 
Scurano (non so se si trattassero di collettive o personali); a Neviano 
degli Arduini, invece, espose più volte: in collettiva durante la prima 
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esposizione dei pittori nevianesi (Natale 1975), nel 1982, nel 1988 e 
durante la Sagra delle Rose del 1990. Non sono a conoscenza di ulteriori 
esposizioni. 

 

 
  PRIMO MAGGIO 1992 , Violante da Scurano, vittima di un 
tumore, lasciò questo mondo. Oggi riposa nel camposanto di Scurano, il 
paese che gli aveva dato i natali in quel remoto 1918, che, chissà, forse 
un giorno sarà ricordato anche per questo. Io me lo auguro.  
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NOTE 
  
 (1) Nei documenti d’archivio è menzionata anche come Lia. Il matrimonio con Pietro 
Garulli risale all’8 dicembre 1918.  
 (2) Epidemia influenzale diffusasi in Europa tra 1918 e 1920, che ha provocato 
migliaia di vittime. 
 (3) Nell’articolo di commiato per la scomparsa di Violante apparso sulla Gazzetta di 
Parma del 3/5/1992 si leggeva: “Giuseppe Garulli, in arte Violante”. In effetti, 
attraverso alcune fonti orali, ho appreso che c’era chi riteneva che “Violante” fosse un 
soprannome (per esempio alcuni ragazzi della Neviano di allora pensavano che 
significasse “che vola”, in relazione all’originalità del personaggio). In seguito a 
questo articolo, Fabrizio e Tiziano Marcheselli hanno utilizzato il nome “Garulli 
Giuseppe” per inserire il pittore di Mediano nel loro Dizionario dei parmigiani, e, di 
conseguenza, lo stesso ha fatto il professor Roberto Lasagni. Se si trattasse 
effettivamente di uno pseudonimo sarebbe interessante indagare sulla storia di questo 
nome. Di origine medievale (era però femminile), compare per la prima volta nella 
letteratura del XIV secolo (Giovanni Boccaccio, Decameron; nota era la predilezione 
di Violante per la letteratura italiana di questo periodo) per essere ripreso solo 
raramente in seguito (William Shakespeare). Tuttavia, ritengo che il suddetto articolo 
della Gazzetta abbia innescato un meccanismo solo in parte corretto, infatti i 
documenti d’archivio relativi all’atto di nascita parlano chiaro: Violante Peppino 
Garulli.  
Pare che fosse stato il nonno, Giosuè Delfante, ad aver imposto in tono solenne il nome 
“Violante” al nipotino, e “Violante” divenne, per così dire, il “segno particolare” del 
Pittore dalla Scure; si pensi, infatti, che in un vecchio manifesto che riportava le foto 
dei “Reduci e prigionieri di Neviano dei Arduini” della Seconda Guerra Mondiale, 
l’unico uomo contraddistinto dal solo nome – che tra l’altro è collocato nella posizione 
che solitamente indicava il cognome – era, guarda caso, proprio Violante.  
 (4) In Ricordo di due amici della Val d’Enza, Violante Garulli e Archimede Guasti (si 
tratta di una sorta di volantino parrocchiale stampato nel 1993) don Francesco Barili 
scrive: “Era nato a Scurano, dove il padre lavorava di spago nella sua botteguccia come 
calzolaio del paese. Il figlio Violante, cresciuto negli anni, ben presto capì che il lavoro 
del dischetto era troppo poco remunerativo, e non gli era affatto congeniale, per cui 
appena poté sottrarsi ai condizionamenti del mestiere paterno, tentò di dedicarsi prima 
al disegno, poi alla pittura, alla quale si sentiva attratto da particolare vocazione”; la 
notizia viene riportata anche nei dizionari di F. e T. Marcheselli e di R. Lasagni. Che in 
un primo momento Violante abbia provato la via del dischetto è probabile, ma a me non 
risulta. Per dovere di cronaca va aggiunto che nella pagella di Violante rilasciata dal 
“Toschi” si legge che il padre era, di professione, contadino. 
 (5) Pare che la modalità fosse stata questa. Sarebbe stato il “Toschi” a consigliare a 
Violante di partecipare a questo concorso, quindi la borsa di studio sarebbe stata vinta 
dopo aver studiato a Parma, e non prima;  l’ipotesi mi pare più che plausibile, anche 
perché supportata dal Dizionario dei parmigiani di F. e T. Marcheselli. 
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 (6) Violante iniziò a lavorare per le Poste di Mediano il 12/8/1937, come supplente 
effettivo; diventò titolare in ruolo dell’agenzia di Mediano in qualità di ufficiale 
esecutivo di seconda classe il 17/1/1962. 
 (7) “Internato nel lager Besilchnungi M. stanza lager XI B”, come si apprende da un 
documento datato 22 dicembre 1945. 
 (8) Dobbiamo però tener presente che i due avevano modi artistici molto diversi; 
nonostante l’ “alunnato”, Violante rimarrà sempre legato al suo credo pittorico, dal 
quale si discostava molto di rado per seguire i consigli del maestro. L’apprendistato di 
Violante credo si esaurisca nell’acquisizione dei trucchi del mestiere, accompagnati da 
lunghi ed edificanti dibattiti sull’arte. 
 (9) I rari acquerelli che ho visto sono quasi tutte copie della bellissima “Madonnina” di 
Roberto Ferruzzi (1854-1934). Queste opere ritengo si debbano interpretate come studi 
tecnici, infatti, dopo averle terminate, Violante spesso le regalava, poiché non dava 
alcun valore artistico a quelle opere in quanto copie, sebbene magistrali. 
 (10) I coniugi Garulli vissero dapprima in località Vico, poi in località Piazza (sono 
due delle frazioni in cui Mediano si divide) e infine si stabilirono definitivamente nella 
casa che proprio in quegli anni andavano costruendo, sempre a Mediano. 
 (11) Violante, irato e offeso dall’episodio descritto, con tono solenne si rivolge al suo 
maestro esortandolo ad ammonire tutti i pittori contemporanei (loro) che deformano la 
realtà, annunciando la venuta dell’Uomo dalla Scure, il giustiziere venuto dal passato, il 
boia medievale che senza pietà decapiterà tutti quei pagliacci che dipingono 
pagliacciate, ponendo fine al carnevale. Si rivolge a Spattini perché ipoteticamente 
sarebbe stato in grado di comunicare la profezia agli altri “autori di ignominie”, questo 
perché allora come oggi Spattini era molto quotato e rispettato; Inoltre non 
dimentichiamo che pure lui faceva parte, anche se in una posizione privilegiata, di quel 
marasma di pittori che Violante condannava. I puntini di sospensione indicano 
incertezza nella trascrizione. 
 (12) “La chiesa come un vecchio edificio da secoli non aggiornato, improvvisamente 
viene ricostruita. Per questi cambiamenti una grande crisi coglie la massa del popolo 
[...] con l’introduzione della liturgia italiana cadono tutti i canti in latino e le melodie 
tradizionali dell’ufficio dei morti e dei vespri domenicali e della Messa, patrimonio 
della cultura plurisecolare di tutto il popolo; anche il modo di celebrare la Messa e gli 
altri sacramenti viene modificato nel giro di pochi anni con la creazione dei nuovi 
rituali […]” (da “I luoghi del Sacro della via Francigena Parmense”, II edizione, don 
Pietro Viola). 
 (13) La fotografia è stata a lungo al centro di un acceso dibattito teoretico riguardo al 
rapporto che doveva avere con la pittura ed è stata utilizzata da alcuni dei più grandi 
pittori del XIX secolo (per esempio Corbet, Degas e Lautrec) per realizzare i loro 
dipinti. 
 (14) Ho pensato di chiamarlo così perché rende meglio quello che dovrebbe essere il 
messaggio del quadro, dando l’idea del viaggio lungo e faticoso; il dipinto però è 
verosimilmente un “ritorno all’ovile”, più che una transumanza. 
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 (15) Davide Maria Turoldo (Coderno del Friuli 1916 – Milano 1992), sacerdote, poeta 
e drammaturgo. Tra le sue opere ricordiamo “Poesie” (1971), “Il grande male” (1987), 
“Lo scandalo della speranza” (1978) e “La passione di San Lorenzo”.  
Un altro ecclesiastico che ha avuto un ruolo importante nella vita di Violante è stato 
Padre Bonifacio, il quale pare impartisse lezioni di teologia al pittore di Mediano.  
 (16) Si conoscono due disegni preparatori a carboncino nei quali compare il volto in 
estasi della Madonna. Dietro uno di essi sta scritto: “Copia della mia prima creazione: 
studio di Madonna per il quadro dell’Assunta nella chiesa di Cedogno, 12 settembre 
1953”. Calcolando che nel febbraio ‘54 Violante si trasferì a Salsomaggiore, 
sembrerebbe che l’affresco sia stato eseguito tra settembre e febbraio; tuttavia ritengo 
più plausibile pensare che la data si riferisca all’atto di vendita del detto studio, o 
comunque in un momento posteriore l’ultimazione dell’affresco, infatti ben 
difficilmente Violante si sarebbe sbarazzato del “progetto” che gli sarebbe servito per 
realizzare il lavoro. Per questo motivo la pala di Cedogno va, presumibilmente, 
collocata tra il 1946 e la fine del 1953. Un ulteriore versione di questa Vergine a mezzo 
busto è stata eseguita, probabilmente ad acquerello, nel 1956, nel periodo in cui 
Violante lavorava a Borgo Taro.    
 (17) Così si legge nell’articolo di commiato apparso sulla Gazzetta di Parma del 3 
maggio 1992. L’informazione era stata ricavata da un precedente articolo della 
Gazzetta, apparso per pubblicizzare la mostra pochi giorni prima della sua apertura. 
 (18) Ex locale da ballo, divenuto night nel ‘91; oggi è diroccato. 
 (19 - RETRO COPERTINA) La descrizione riportata è stata tratta da “Inviti a 
sorpresa” (vedi videocassetta). E’ stata scritta da Violante stesso per presentarsi al 
pubblico ed è stata simpaticamente attribuita a un suo “segretario” fittizio, che celebra il 
proprio presidente onorario, Violante da Scurano appunto. L’associazione fantasma è 
quella dell’AIS Mediano, che dovrebbe significare “Associazione matti, svitati ed 
affini”. I puntini sostituiscono una parola di incerta comprensione.  
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