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“Nell’illuminazione” dell’arte di Marco Angelini. Testo di Andrzej Saj

26 maggio 2026

Non a caso si ritiene che gli artisti, attraverso la loro creatività, svolgano la funzione di 
“sensibili”  barometri  degli  stati  d’animo  sociali.  La  mostra  di  Marco  Angelini  –  artista 
multimediale  italiano  –  esposta  presso  Muzeum  Współczesne  Wrocław  (il  cosiddetto 
“Bunker dell’Arte”) conferma questa constatazione. Lo suggerisce già il titolo della mostra, 
dal suono quasi troppo scientifico: Arte. Energia. Sviluppo sostenibile. L’artista, che peraltro, 
accanto a una notevole esperienza artistica, possiede anche una formazione sociologica, 
non intendeva impartire al pubblico una lezione di economia o di strategia industriale. La 
sua intenzione, chiaramente leggibile nell’intero percorso espositivo, era piuttosto quella di 
esprimere una preoccupazione per lo stato della coscienza contemporanea, in relazione 
alla  natura  e  alle  condizioni  culturali  del  nostro  rapporto  con  la  realtà,  mediato  dalla 
tecnologia e quindi dalla diffusa pressione del progresso e del consumismo. A questo scopo 
l’artista ha utilizzato nelle sue opere – dalla pittura agli oggetti fino alle proiezioni video – un 
linguaggio tanto visivamente convincente quanto poeticamente intenso, espressione di una 
metafora maturata attraverso una profonda esperienza della natura.

In cosa si manifesta questa dimensione metaforica delle sue opere? Marco Angelini sviluppa 
la  propria  concezione artistica  a  partire  dal  simbolismo del  cuore e  della  sua energia 
interiore,  mettendoli  però  in  relazione  con  un  concreto  elemento  tecnico:  gli  artefatti 
contemporanei per la produzione di energia attraverso celle fotovoltaiche. In tal modo egli  
associa, sotto il profilo energetico, l’affermazione della natura al suo messaggio “spirituale”, 
integrando al  tempo stesso la  tecnologia in  questa visione (da qui  forse l’appello  allo 
sviluppo sostenibile?).

Questa  concezione  –  l’affermazione  della  naturalità  –  deriva  senza  dubbio  dalla 
fascinazione dell’autore per la cultura giapponese, conosciuta direttamente durante il suo 
soggiorno in Giappone. Furono infatti i giapponesi a sviluppare un modo così profondo di  
vivere la natura. Ciò nasceva da una continua paura – e dal tentativo di addomesticarla – 
nei  confronti  della  forza  selvaggia  e  imprevedibile  della  natura,  e  insieme  della  sua 
apparente “indifferenza” verso la vita e il destino degli esseri umani. Da questa sensibilità 
nacque una forma di culto mistico, il cosiddetto shintoismo. Esso consisteva nell’attribuire 
agli elementi naturali del paesaggio e dei fenomeni una sorta di anima (kami). Così alberi, 
pietre, laghi, montagne, ma anche venti e piogge avrebbero avuto i propri kami. L’intera 
natura è dunque spirituale, divina. Questi spiriti sono fonte della vita e per questo meritano 
la nostra attenzione. Il  cristianesimo modificò questa visione, ordinando all’uomo (nella 
Bibbia) di dominare la terra e la natura, di renderla a sé sottomessa. La pressione del  
cambiamento e dell’invenzione trovò il proprio culmine nel XVIII secolo, con la rivoluzione 
industriale. Solo il romanticismo introdusse alcuni elementi concilianti, espressi nell’arte e 
nella letteratura. Le tendenze progressiste furono poi proseguite dal modernismo e dalla 
contemporaneità  sempre più  aggressiva.  Vale  dunque la  pena sottolineare che Marco 
Angelini  unisce  nella  propria  arte  la  fascinazione  per  il  misticismo  orientale,  l’abilità 
produttiva occidentale e l’approccio cristiano alla natura. Pur invitando, al tempo stesso, alla 
riflessione e proprio a quella attenzione consapevole…

Sul piano formale la sua esposizione, preparata insieme al curatore Jan Kozaczuk con 
straordinaria  accuratezza  informativa  e  strutturale, si  configura  come  un’espressione 



esemplare del postmodernismo. Questo emerge nella scelta di mezzi espressivi differenti: 
dai tradizionali dipinti – generalmente vicini alla stilistica delle figure geometriche astratte o 
realizzati nella tecnica dell’action painting – agli oggetti ready-made costruiti con lampadine 
e tubi fluorescenti usati, fino a prodotti realizzati appositamente, come modelli di cuore in 
tecnica 3D, e proiezioni  video. Questa varietà di  mezzi  espressivi  serve a sottolineare 
l’importanza  del  problema  affrontato  dall’intera  mostra.  L’autore  vuole  infatti  attirare 
l’attenzione su una realtà in cui le tradizionali fonti energetiche si esauriscono e possono 
ormai svolgere soltanto la funzione di materiale secondario per l’arte; allo stesso tempo egli 
desidera evidenziare il valore della nostra fonte naturale di energia: quella che proviene dal 
cuore. Sottolinea inoltre il ruolo dell’energia ottenuta dalla fonte naturale del sole. L’uso di  
frammenti di celle fotovoltaiche nei dipinti conferma queste intenzioni. Ciò testimonia sia la 
capacità dell’artista di cogliere ambiti di utilità sociale, sia la sua ipersensibilità ed empatia 
nei confronti della natura. Da qui nasce la poetica delle sue opere, nelle quali la metafora  
della luce riguarda tanto l’energia del cuore e delle piramidi (modelli plastici), quanto i mezzi 
tecnici. È quasi una considerazione del passaggio da homo faber a homo mollis.

L’arte infatti, grazie alla sua specificità, ci offre una chiara “illuminazione” del senso della 
nostra presenza nel mondo: mostra ciò che in esso è essenziale, dove pulsa la sorgente 
della verità vicina alla persona dell’artista, alla sua sensibilità e alla sua fede. È qui che si 
collega la metafora del cuore. Marco Angelini ha inoltre integrato nei propri intenti anche “la 
lente e l’occhio”  – cioè la scienza e la  tecnica con il  loro apparato strumentale – per 
sottolineare quanto siano oggi importanti le relazioni e le dipendenze tra cultura spirituale e 
capacità modellate dalla civiltà. La specificità dell’homo faber dovrebbe dunque unirsi alla 
natura dell’homo mollis: l’efficienza tecnica e la capacità produttiva dovrebbero tenere conto 
del fatto che l’essere umano ha bisogno di sensibilità, empatia e rispetto verso ciò che lo 
circonda. Si tratta di una corrente ecologica orientata all’affermazione della natura e a uno 
sviluppo responsabile dell’uomo. È in questo spirito che può formarsi una coscienza del 
progresso sostenibile.

Vale la pena immergersi in questa mostra – allestita nelle semioscure sale del “bunker 
dell’arte” – che illumina lo spazio con allusioni luminose e con un irradiarsi di contenuti tanto 
metaforici quanto concreti, grazie anche ai materiali utilizzati e agli oggetti realizzati. Questa 
mostra richiede una notevole attenzione da parte del visitatore, ma proprio per questo offre 
anche la soddisfazione di cogliere le intenzioni dell’artista e di seguirne le tracce, o forse 
anche di percorrere sentieri personali e riflettere sulla condizione del nostro mondo.
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