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Ivo Mosele: l’essenzialità del non visibile
La produzione incisoria di Ivo Mosele racconta dell’eterna, classica lotta 

tra caos e cosmos, pulsione dionisiaca e armonia apollinea. L’artista ragio-
na in termini di «composizione» e «organizzazione» di un impulso che è co-
munque soggetto principale di una «trama», spesso frutto di una confidenza 
tecnica in grado di garantire un «sereno procedere». Mosele, infatti, consi-

dera «la tecnica non uno strumento produt-
tivo acritico della visione, ma un vocabolario, 
una grammatica dell’espressione» e ciò tro-
va conferma nel ricorso frequente alla ma-
niera nera, attraverso cui l’artista definisce i 
bianchi emergenti dal fondo scuro, inciden-
do anche a bulino le lastre già sensibilizzate 
da diversi passaggi in acido nitrico (Varchi 
luminosi, 2005). La manifesta predilezione 
per il procedimento incisorio, verso cui di-
mostrò sin dagli anni Settanta un interesse 
scevro da pause e ripensamenti, si spiega 
meditando sulle caratteristiche proprie del 
mezzo, che prevede una matrice aperta a 
continue rielaborazioni e, potenzialmente, 

alla creazione di numerosi multipli. La stratificazione di immagini, ottenuta 
con successive morsure, permette un’elaborazione pausata e graduale della 

stampa, costantemente verificabile e perfet-
tibile. L’opera di Ivo Mosele richiede perciò 
una lettura accurata e paziente, proporzio-
nale, si direbbe, alla devozione spesa nella 
genesi di ciascuna lastra. Ogni foglio va spo-
gliato delle forme godibili in superficie, velo 
dopo velo, interrogandosi sul motivo della 
loro presenza, per scoprire infine l’impor-
tanza fondamentale della loro assenza. Es-
senziale è, infatti, il nero ruvido e vivo dello 
sfondo, in cui pare non si concentri il lento e 
laborioso operare dell’artista, ma in realtà si 
specchia la carica genuina della sua psiche. 
Ne danno prova gli scritti autobiografici, che 
non sembrano attribuire particolare rilievo 
alla scelta dei temi raffigurati, «grumi» utili 
a mascherare, nell’intreccio quasi invisibile 
delle relazioni reciproche, un’obliterata ep-
pure determinante realtà personale.

Varchi luminosi, 2005

Guardando Mantegna: la conversazione, 
2006



Qual è dunque il perno attorno a cui Mose-
le sviluppa le sue calibrate e impeccabili com-
posizioni? Quale il nodo rivelatore dell’impulso 
espressivo, tassello insostituibile per la com-
prensione del passaggio dall’ispirazione all’ope-
ra?

La rimozione di una fase ancora giovanile 
della sua vita, segnata da una soffocante istru-
zione religiosa evidentemente contraria alla sua 
sensibilità, lo spinge a reiterare temi e sistemi 
della propria ricerca visiva in un eterno ritorno, 
ora rivisitando se stesso, ora nascondendo l’im-
prescindibile oltre la citazione di immagini “rubate” al patrimonio universa-
le dell’arte (Guardando Mantegna: la conversazione, 2006) o alla discari-
ca quotidiana di loghi e icone popular (L’ultimo, 
2003). Così paramenti sacri, preti e prelati tor-
nano ripetutamente a catalizzare lo spirito conte-
stativo dell’artista, che sovrappone a essi simboli 
negativi di natura sociale, politica e ambientale 
(La rotta, 2007). Il senso di «malessere» e «an-
goscia», scaturito dal rifiuto di ciò che rappresen-
ta di fatto il centro gravitazionale attorno a cui 
organizza il suo operare, si trasforma pertanto 
nell’esigenza di «graffiare o lisciare, di mordere 
o accarezzare la superficie». Una tensione fisi-
ca verso il supporto, che risulta arginata dall’in-

treccio visibile di me-
tamorfosi e inganni 
ottici -creati grazie 
all’ambigua stratificazione dei piani -, ma che 
solo attraverso l’ausilio del mezzo tecnico ottie-
ne infine di essere liberata (Cose nascoste: nor-
malità, 2005). Il succedersi ordinato delle fasi 
di stampa, il cui esito appare all’artista sempre 
nella sua reversibilità, incarna il tentativo perpe-
tuo di portare alla luce, con un sorriso di volta in 
volta canzonatorio e tagliente, quella zona buia 
su cui Ivo Mosele vuole permanga l’oscurità.

Chiara Costa

L’ultimo, 2003

La rotta, 2007

Cose nascoste: normalità, 2005



L’opera d’arte, quando è riuscita, ha un suo modo di comunicare, ci 
parla, racconta qualcosa che ci sembra bello, qualcosa di vero, un’intui-
zione capace di chiarirci di colpo un pensiero che fino ad allora ci appariva 
confuso.

E’ poi vero che chi guarda, guarda con i propri occhi, dietro ai quali 
esiste una precisa individualità che si differenzia per età, grado di cultura, 
esperienze, emotività, opinioni, gusti, preconcetti.

Solo in una fase successiva, dopo avere focalizzato il nostro interesse 
su quello che ci attrae, può diventare interessante il contributo di un esege-
ta, di un commentatore sagace che a voce spiegata sia capace di comuni-
care le sue sensazioni tratte da quell’opera, in un più profondo e variegato 
criterio di analisi e di fruttuoso confronto.

E allora, curiosamente, succede che proprio gli artisti, prima ancora che 
il loro pubblico, siano avidi di interpretazioni e di pareri su quanto hanno 
creato, scoprendo a loro volta aspetti emozionali e significati nascosti che 
non avevano saputo immaginare nella gestazioni della loro creatura, per il 
citato meccanismo dell’assoluta individualità interpretativa, sovranamente 
soggettiva.

Ivo Mosele è maestro incisore veneto, oltre che un originale pittore, 
che eccelle nella tecnica della maniera nera, una tecnica difficile e laborio-
sa in cui pochi artisti si avventurano e ancor meno numerosi si affermano. 
Dal compatto velluto dei neri egli sa trarre magistrali immagini che si ma-
terializzano da un buio indistinto e prendono fantastiche parvenze in cui si 
coagulano tracce di sogni, memorie d’incubo, oscene sacralità, folgorazioni 
visionarie.

L’arte di Ivo Mosele ha certamente una meritoria intenzione liberatoria, 
purificatrice, di stigmatizzazione del male, col fine di esorcizzare con il suo 
monito urlante dal silenzio delle immagini un pericolo di catastasi che nella 
tragedia classica è l’azione scenica che si svolge in vista della catastrofe.

In effetti questo mondo esagitato, avido, stupido e insanguinato  che 
ci circonda sembra sempre di più in procinto di soccombere a una qualche 
decisiva catastrofe.

L’artista è un sismografo ipersensibile, inevitabilmente giudice del pro-
prio tempo e con le sue opere si fa coscienza di un’umanità irriflessiva e 
distratta, infatuata dalla stolidità delle apparenze.

E poiché l’apparire è governato da mode rapidamente cangianti, la 
maggior parte degli uomini si costringe a sacrifici immani e a ritmi forsen-
nati per restare sull’onda, in un mondo stremato dai miti della velocità e del 
cosiddetto progresso.

“Vita liquida” ha definito Zigmunt Baumann il nostro vivere attuale, in 
quanto esso non fa in tempo ad assumere alcuna forma dato il suo inces-
sante mutare.



Il valore della novità ha preso il posto di quello della lunga durata; si è 
annullato l’intervallo tra il desiderio di una cosa e l’ottenerla. Non c’è più il 
tempo del desiderare: occorre possedere tutto subito, prima che la cosa in 
diventi miseramente out.

E i nuovi artisti non si costringono più all’inutile e impegnativo appren-
dimento delle tecniche, alla lunga pazienza dell’esecuzione: tutto deve es-
sere istantaneo e rapido, come l’imperativa conquista del successo.

Così l’arte pretende di surrogare il bello con lo stupore, scadendo nelle 
invenzioni più strampalate, ridotte a trovate da goliardi irranciditi che un 
pubblico sano dovrebbe liquidare con uno sberleffo.

Con buona pace dei furbi, l’abilità tecnica è qualità indispensabile in 
arte e Mosele sorprende per la sua così affinata padronanza tecnica, so-
stenuta da un’inventiva corsara che gli consentono ormai di affrontare con 
elegante disinvoltura qualsiasi soggetto, qualsiasi effetto voluto.

Osservando le sue incisioni di ragguardevoli dimensioni, con composi-
zioni in cui si succedono vari piani del ricordo e incursioni da visionario, la 
cui esplosiva miscela accende un forte impatto emotivo, intuiamo la pazien-
za amorevole e l’appassionato procedere con cui l’autore trae da opache 
lastre corrose e straziate di segni le sue originali, complesse figurazioni.

L’aspirazione alla bellezza, che è sete di Dio, possiede un linguaggio 
universale che è alla portata di ogni essere umano, a qualsivoglia latitudi-
ne, a qualsiasi livello di cultura ed è estranea al tempo perché immortale: 
dai graffiti preistorici delle caverne di Lascaux e di Altamira su su… fino alle 
coinvolgenti lastre incise di Ivo Mosele!

                                                                                                     Giovanni Serafini

Dalla presentazione tenuta il 22 Gennaio 2009 a “Le Segrete di Bocca”
Galleria Vittorio Emanuele II in Piazza Duomo, Milano.



TAVOLE





Paesaggio con figura, 2008 
maniera nera su ferro granito a mordente, mm 373 x 290



Vetrina, 2008 
maniera nera su ferro granito a mordente e bulino, mm 500 x 370



La bottega dei miseri seguaci, 2008 
maniera nera su ferro granito a mordente, mm 500 x 350



L’airone, 2008 
maniera nera su ferro granito a mordente, mm 300 x 300



Cartolina, 2008 
maniera nera su ferro, mm 450 x 227



Legami, 2007 
maniera nera su ferro granito a mordente, mm 288 x 214



La rotta, 2007 
maniera nera su ferro granito a mordente, diametro mm 395 



Guardando il Mantegna: la conversazione, 2006 
maniera nera su ferro granito a mordente, mm 290 x 195



Il morso, 2006 
maniera nera su ferro, mm 490 x 370



Il camaleonte, 2006 
Acquaforte, acquatinta, bulino, maniera nera, mm 545 x 430



Varchi luminosi, 2005 
maniera nera su ferro granito a mordente, mm 500 x 400



Socchiusa la finestra, 2005 
maniera nera su ferro granito a mordente, mm 450 x 315



Cose nascoste: normalità, 2005 
maniera nera su ferro granito a mordente, mm 500 x 400



Lux Fieri, 2004 
maniera nera su ferro granito a mordente, mm 420 x 340



Consumi di guerra, 2004 
maniera nera su ferro, mm 630 x 450



Ragazze di Baghdad, 2004 
maniera nera su ferro, mm 450 x 450



L’ultimo, 2003 
maniera nera su ferro granito a mordente, mm 450 x 450



Il venditore di fumo, 2003 
maniera nera su ferro granito a mordente, mm 415 x 322



X, 2003 
maniera nera su ferro granito a mordente, mm 500 x 380



Aquilante, 2003 
maniera nera su ottone, mm 548 x 445



Apertamente, 2003 
maniera nera su ferro granito a mordente, bulino, mm 440 x 600



Guerriero scemo 2, 2002 
puntasecca su plexiglass, mm 500 x 310



Siamo tutti antropofagi, ovvero il Potere, 2001 
puntasecca su plexiglass, mm 400 x 395



Il gatto, 2000 
maniera nera su ferro granito a mordente, mm 313 x 228



Nel paese dei miei sogni, 1995 
maniera nera su ferro granito a mordente, mm 450 x 350



Circonlocuzione ecologica, 1993 
acquaforte, ceramolle acquatinta, mm 318 x 248



Il guardiano della vergine, 1992 
acquaforte, ceramolle, mm 322 x 247



Setting, 1991 
maniera nera su ferro granito a mordente, mm 560 x 458



Non calpestare le aiuole, 1989 
maniera nera su ferro granito a mordente, mm 590 x 497



Nuca, 1987 
acquaforte acquatinta e ceramolle,  mm 298 x 234



Compagno Castro ..., 1977 
acquaforte ceramolle, mm 318 x 248

“Che importano i pericoli o i sacrifici di un uomo o di un popolo, quando è in gioco il destino 
dell’umanità”.  Così insegnava Castro or sembra tanto tempo fa; ma era solo ieri — cosa

sono, infine, venti anni nella storia degli uomini? — che sulle montagne della Sierra Maestra, 
con Camillo e Guevara e pochi altri, incominciò quel movimento rivoluzionario di nuovo stile che così 
fortemente ha segnato il nostro tempo.

Tanto, l’à segnato, che il monopolio capitalistico trema e si scuote per questo “cattivo esempio“ di 
dignità nazionale e internazionale che va estendendosi tra i popoli dell’America Latina e anche di altri 
continenti.

È come una forza naturale del pianeta terra: acqua, semente, radice, fiore che insieme esplodono nel 
sole.

1977    Mario Rigoni Stern



Luce armoniosa, 1977 
acquaforte ceramolle, mm 318 x 248

Per capire la luce – che è la rappresentazione psichica della radiazione che stimola la retina 
dell’occhio, - e la sua ambizione, - che è desiderio assiduo di affermarsi e distinguersi –, occorre andare in 
un bosco lontano ed aspettare il crepuscolo dell’alba, in tempo d’estate, con la pioggia.

Salire il sentiero nella notte più buia, lasciare ai piedi la percezione degli occhi, e all’acqua che dal 
cielo dai rami dalle foglie cade su di noi le parole della creazione: E sulla faccia dell’abisso erano tenebre.

E giunti su nel bosco alto e cupo, dove solo sono il buio e la voce dell’acqua, aspettare sulla terra non 
come uomini né come animali né come alberi, ma bensì come un sasso nero.  Aspettare.

Dio disse: “ Si faccia la luce”. E la luce fu. Vide Dio che la luce era buona, e la divise dalle tenebre. E 
chiamò giorno la luce e notte le tenebre. E tra sera e mattina si compì un giorno.

Viene da oriente il crepuscolo a vincere le tenebre, rabbrividisce la vita animale e tremano i fili d’erba 
e le foglie, e i tronchi secolari nascono al giorno. Solo tu, come una pietra nera, resterai ultimo. Finché la 
luce e la sua ambizione ti desteranno. E vedrai.

1977    Mario Rigoni Stern



Sceneggiata religiosa, 1977 
acquaforte ceramolle, mm 318 x 248

La scena è la parte del teatro dove ha luogo la recitazione; è il complesso delle strutture disposte sul 
palcoscenico; è l’azione condotta dai personaggi nella rappresentazione. Ma è pure il campo di una presenza 
e di una attività; estensivamente è anche un paesaggio naturale che si osserva e si contempla.

E altro ancora.
Sceneggiare è disporre con arte gli atti e le scene di un dramma o di altra opera teatrale o 

cinematografica o televisiva. Sceneggiatura è suddividere i quadri descritti nelle loro caratteristiche visive o 
acustiche...

Così sui dizionari della nostra lingua.
E religione non è solamente il sentimento dell’uomo verso Dio, o il rapporto variamente identificabile 

in sentimenti o manifestazioni di omaggio, venerazione o adorazione che lega l’uomo a quanto egli ritiene 
sacro: può diventare anche fanatismo e non fede, bigotteria e non pietà, odio e non amore, inganno e non 
verità. E dov’è oggi la religione dei sepolcri, delle memorie, del dovere, della patria, la religione della libertà 
di cui parla Croce? Sulla scena del consumismo abbiamo bruciato finanche la “sceneggiata religiosa”.

1977    Mario Rigoni Stern



Fiò, 1973 
acquaforte ceramolle acquatinta, mm 276 x 196



NOTE BIOGRAFICHE
Pittore e incisore, si è formato e diplomato all’Istituto d’Arte Pietro Sel-

vatico di Padova e all’Accademia di Belle Arti di Venezia. Docente di Discipli-
ne Pittoriche, incide dal 1971 operando attraverso varie tecniche e processi 
esecutivi, con predilezione per la maniera nera. Ha partecipato a numerose 
rassegne nazionali ed internazionali di grafica e ha allestito mostre perso-
nali di incisione e di pittura.

Fa parte dell’Associazione Incisori Veneti. È presente nel Repertorio 
degli Incisori Italiani. 

Vive e lavora a Carrè (Vicenza).

Hanno scritto: Gino Barioli, Edoardo Bertizzolo, Sergio Bonato, Chia-
ra Costa, Maria Lucia Ferraguti, Patrizia Foglia, Dino Formaggio, Marco 
Fragonara, Manlio Gaddi, Massimo Gasparini, Benvenuto Guerra, Anto-
nella Iozzo, Nicola Miceli, Alda Miolo, Vincenzo Perna, Mario Rigoni Stern, 
Paolo Rovegno, Guido Savio, Gianfranco Schialvino, Marisa Scopello, Ste-
fania Seccareccia,  Giorgio Segato, Giovanni Serafini, Davide Simonazzi, 
Alfredo Tisocco, Federica Vettori.

In maschera, 1987 
maniera nera su ferro granito a mordente, mm 320 x 230




