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San Marco - la basilica d’oro con acqua alta, 2007, stucco, acrilico, acquarello e olio su tavola 121x83
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Ritorno al colore 
di Manlio Gaddi

La bellezza
non è che il disvelamento

di una tenebra caduta
e della luce

che ne è venuta fuori
(Alda Merini)

Nando Celin è uno di quegli artisti a cui è concessa una lunga vita creativa, e durante questo 
viaggio si trova spinto dall’esigenza dell’Arte, che già lo aveva costretto a lasciare la sicurezza di un 
lavoro come capoufficio in banca per l’insicurezza che è anche la molla di un artista, per tentare 
sperimentazioni, e quando anche modificarsi più e più volte.

Caso più unico che raro nella vita di un pittore.
Da pittore, amante della luce e del colore, all’inizio della sua carriera artistica ha usato colore 

a piene mani, e, con intento tipicamente alla Walter Benjamin, inventa una tecnica dove il colore 
è tutto: il monotipo serigrafico.

La ricerca della luce e del colore porta Celin, durante il suo lungo viaggio, a realizzare una 
sintesi di tutti i colori, creando la lunga e feconda stagione del “bianco su bianco”, con opere prati-
camente monocrome, basate appunto sulla luce e sul bianco, come descritto in “Andare in silenzio 
verso un sogno” scritto da me nell’ormai lontano 2011 (Andare in silenzio verso un sogno di M. 
Gaddi; in Nando Celin, una vita per l’arte, trentacinque anni di mostre. Complesso Museale San 
Paolo di Monselice, 2011. Pagg 45-49).

Dal periodo del “bianco su bianco”:  La lettrice, 2004, acrilico e stucco  su tavola 58x90
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Ora, nella piena maturità artistica e fisica, 
Celin sente il bisogno di utilizzare un prisma per 
tornare a scomporre la luce nei suoi colori co-
stituenti, riappropriandosene se mai se ne fosse 
dimenticato, e tornare ad utilizzarli per ridare 
colore ad un mondo che ne bisogna, per uscire 
dal grigiore in cui è da tempo sommerso.

Il citato “sogno” di Celin si è evoluto nel-
la manifestazione del desiderio di afferrare una 
realtà (perché le realtà sono sempre moltepli-
ci) nella sua interezza, attraverso una sintesi di 
espressioni, di colori, di forme. La leggerezza dei 
toni e dei trapassi accuratissimi ad olio, acrilico 
o tempera sulla tela testimoniano la consuetu-
dine ad una disciplina della visione interiore: il 
gioco della materia/colore viene organizzato 
sulla superficie secondo una serena economia, 
e nascono, così, immagini che evidenziano gli 
urti ed i contrasti frequenti in natura, si aprono 
vasti spazi che non sono “vuoti”, ma profondi e 
meditativi silenzi tipici della laguna, propri degli 
affioramenti di memoria e di contemplazione, 
entro rapporti di raffinata misura.

Celin “comunica” la sua visione attraverso 
la “tattilità” con delicate cromie, legate in accor-

di suadenti, che colgono l’eco sentimentale anche delle più semplici e più piccole apparenze, il 
nascere continuo del colloquio con gli oggetti e le figure del quotidiano, con i loro riverberi e con 
gli echi che essi trovano nella memoria.

In essi Celin si immerge come in una densa atmosfera di flussi emotivi, un’atmosfera lontana 
e palpabile insieme, leggera ed elastica, colma e calma.

A ben guardare, nella pittura di Celin l’impasto cromatico delle tele non è mai descrittivo, non 
concretizza la “fabula” in materia, e sceglie piuttosto i toni a volte forti e a volte evanescenti e sbia-
diti di un soggetto evaporato, come se i paesaggi fossero visti con l’ottica della memoria sfocata e 
liquida, nella ricerca di un chiarimento mentale.

Quindi luoghi e figure di Celin diventano luoghi in cui si esercita la “memoria” esistenziale di 
Celin, luoghi di un’esperienza aperta, in cui dialogano le “storie” e la sensibilità di Celin

Il paesaggio non è una produzione artigianale, non descrive solo l’ambiente naturale, ma ne 
fornisce un’interpretazione, e procede ad una scelta (parziale e orientata sotto un certo angolo, 
anche quando la meta fissata sia di rendere una rappresentazione esatta e documentaria della 
natura come le Eriche di Barena (2016) o le Eriche de Buran (2017)); il suo paesaggio diviene una 
metafora dell’infinito che fa passare lo spettatore dal piacere di evadere dal mondo abituale, o il 
piacere di rivedere ciò che egli già conosce, all’inquietudine che nasce dal mistero dell’ignoto. 

Paesaggio è oggi la perdita dell’orizzonte come profondità visiva e la contrazione di quest’ul-
tima nella distanza ravvicinata dello schermo. Il paesaggio come schermo è in realtà la presa di 

Eriche de Buran, 2017, olio e acrillico  su tela 70x50
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coscienza di una progressiva perdita della natura come spazio del movimento visivo e fisico.
Il paesaggio produce contemporaneamente una sicurezza, che è legata alla rappresentazio-

ne dell’hortus conclusus, poi, un senso di smarrimento che nasce dall’assenza di limiti; infine, ha 
suscitato ugualmente l’attrattiva e l’angoscia per l’estrema somiglianza con il mondo reale, pur 
essendo leggenda.

Scrive Umberto Eco “Anche le terre leggendarie, nel momento in cui si sono trasformate da 
oggetto di credenza a oggetto di finzione, sono diventate vere” (Storie delle terre e dei luoghi leg-
gendari di U. Eco; Bombiani, 2013. Pag. 441). Nando Celin fa un percorso inverso, i suoi quadri mo-
strano luoghi reali che diventano leggenda. O se siete sognatori le leggende possono trasformarsi 
in luoghi reali. Come Mu.

Le opere agiscono attraverso la consapevolezza di incidere negli infiniti sfondi metaforici del 
linguaggio e proprio per questo hanno la forza di infondere sostanza mitica al concetto imperituro 
del “paesaggio”, un luogo interiore, una visione mentale, che insegue la realtà della figurazione di 
Celin, con una calma inquietudine.

Siamo abituati alle Venezia di Celin, che in uno spagnoleggiante “volver” ci ripropone anche 
questa volta come, ad esempio, in Rio di Ca’ Pesaro (2017), ma la novità (parziale) è nel ricordo 
della città sotto la neve che copre col suo manto di bombasa un insieme quasi deserto; e se questa 
assenza di figure in una città dove tutti camminano è comprensibile in una Piazzetta dopo la nevi-
cata (2017) evidentemente notturna visti i lampioni accesi ed il colore del cielo, meno si giustifica 
nel Ponte del Diavolo (2017) immortalato in pieno giorno. L’umanità è presente sotto la neve in 
Come nevega (2017) dove sembra concentrarsi verso un bacaro.

Nelle opere di questo ultimo periodo ritorna, se mai l’avesse lasciata, ad una visione di Vene-
zia, ma più in particolare della natura, che ancora non aveva visto la luce, queste opere ci trasmet-
tono la sensazione di scorgere, quasi fosse la prima volta, un mondo di colore e di luce.

Celin mostra come sia possibile rendere percepibile un paesaggio con tocchi parsimoniosi, 
vedi Neve a colle S. Lucia (2017), dove forme architettoniche chiaramente definite lasciano appa-
rire le alte cime e il colle con la boscaglia nettamente distinti dalla zona centrale dove spuntano 
campanile e edifici. Il forte effetto spaziale del quadro dipende tuttavia largamente dalle differen-
ze dimensionali introdotte. Gli edifici del paese non creerebbero questa impressione di distanza 
se non fossero completamente assorbiti dall’effetto visivo dato dalla nevicata. Grazie all’apertura 
e all’ariosità della pennellata, l’organizzazione 
spaziale crea un impianto chiaro e vincolante.

Anche l’essenziale struttura cromatica di 
Eriche de Buran (2017) ha una forte spazialità, 
dovuta tuttavia soltanto al colore, non essendo 
definibili singoli riferimenti spaziali. Quanto più 
si osserva l’immagine, tanto più numerose sono 
le possibilità interpretative che si dischiudono. 
Così ad esempio la striscia bruna inferiore può 
essere vista come una superficie della laguna 
sulla quale si trova l’osservatore e che diventa, 
con la bassa marea, una zona di spiaggia, o me-
glio una barena; dietro di essa il lontano mare 
aperto si staglia contro il cielo chiaro, e nello Neve a Colle S. Lucia, 2017, olio su tela 30x40
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sfondo si vede la laguna che separa Burano dalla 
lingua di terra verdeggiante.

Il rinnovato Celin non è solo paesaggi: la 
sua ricerca ritorna anche ad uno dei soggetti più 
classici: la natura morta.

Non è un ossimoro affermare che le nature 
morte di Nando Celin, per altro ottimo cuoco, 
sono particolarmente vive. Il pescato, tema do-
minante, è ancora lucido perché bagnato dall’ac-
qua della laguna, a volte si capisce ancora guiz-
zante, e l’insieme tende verso la composizione 
del “brodetto alla chioggiotta” che viene aiutato 
nella discesa da boccali di vino, Due opere, Pesci 

con viero (2016) e Brocca e pesci (2016), vengono dal mercato del pesce, forse Rialto, in quanto vi 
compare una stadera.

Un discorso a parte andrebbe fatto, e con molto più spazio di quanto sia dato usarne in que-
sta presentazione, per gli acquerelli di Nando Celin, dove l’enfasi è posta sulla trasparenza. Celin 
sfrutta la modalità per cui è possibile passare il pennello sulla carta in una serie di leggere velature 
sovrapposte, sfruttando il candore della carta per rappresentare alcune parti del cielo, o delle case, 
o la neve che tutto copre. A volte palazzi e figure sono chiaramente delineati usando l’inchiostro 
di china, altre volte i contorni sono più sfumati, come nebbiosi. In alcuni momenti sullo sfondo 
le velature sono più dense, più opache. Tra questi estremi Celin utilizza l’intera gamma dei colori 
intermedi, con maggiori o minori trasparenze. La fluidità di questo strumento e la sua capacità di 

asciugarsi in fretta permette a Celin di trasmet-
tere gli effetti fugaci delle condizioni atmosfe-
riche in una particolare ora del giorno. Inoltre 
la leggerezza degli strumenti utilizzati ha certo 
permesso a nando Celin di lavorare En plein air.

Nando Celin è il pittore delle giornate chia-
re, il pittore del cielo, della neve, delle nuvole 
che si riflettono sull’acqua

Celin è il pittore del colore. 
Forse Celin non dipinge perché la gente 

possa capire, ma essenzialmente per mostrare 
che aspetto aveva quello spettacolo.

Pesci con viero, 2016, olio su tavola 25x37

Scuola Granda S. Marco, 2017, china ed acquarello 25x23



GLI OLI
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Rio de  Ca’ Pesaro, 2017, acrilico su tavola 45x54,5
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Dopo la nevicata in piazzetta, 2017, olio su tavola 30x30
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Ponte del diavolo, 2017, olio su tavola 30x40

Sera di neve in Piazza, 2017, olio su tavola 27,5x44,5
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Come nevega, 2017, olio su tavola 33,5x22,5
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Silenzio in barena, 2017, olio su tavola 26,5x31,5

Tramonto in bacino, 2017, olio su tavola 30x56
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Forte Marghera canal Salso, 2017, olio su tavola 24x18
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Eriche di barena, 2016, olio su tavola  40x50
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Eriche de Buran, 2017, olio e acrillico  su tela 70x50
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Brocca e pesci, 2016, olio su tavola18x25

Orate, 2016,  olio su tavola 15x20
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Pesci con viero, 2016, olio su tavola 25x37

Pesci con granseola, 2016,  olio su tavola 20x37
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Colle S.Lucia al tramonto, 2017, acrilico su tavola 38x58

il Pelmo, 2017, acrilico su tavola 41,5x50,5
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Neve a Colle S. Lucia, 2017, olio su tela 30x40

Passo Giau, 2007, acrilico su tavola 27x48,5



22

Acqua alta in piazza, 2017, china e acquarello 22,5x17
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GLI ACQUERELLI
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Acqua alta in piazza, 2017, china ed acquarello 23x23
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Aspettando i foghi, 2017, china ed acquarello 25x23
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Canal grande con la neve, 2017, acquarello 17x22,5
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Chioggia - canal Vena, 2017, china ed acquarello 23x23,5
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Coppietta in riva del vin, 2017, china ed acquarello 25x23
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Gondola e neve alla Toletta, 2017, acquarello 22,5x17
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Musica al Quadri, 2017, china ed acquarello 25x23
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Neve a s. Vio, 2017, china ed acquarello 25x23
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Notte in bacino, 2017, acquarello 22,5x17
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Omaggio a Monet, 2017, acquerello 22,5x17
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Pioggia in piazzetta, 2017, acquarello 22,5x17
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Punta della Salute, 2017, china ed acquarello 23,5x24
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Scuola Granda S. Marco, 2017, china ed acquarello 25x23
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Traghetto a S. Maria del Giglio, 2017, acquarello 22,5x17
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Autoritratto, 2007, acrilico su tavola 60x47
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Nota autobiografica di Nando Celin

Venezia mi vede nascere nel 1946. Già alla scuola media inferiore, che frequento presso i pa-
dri Cavanis all’Accademia, le mie nature morte a carboncino, fatte dal vero in classe, sono prese a 
esempio dal professore di disegno. Passo poi all’Istituto Tecnico per Ragionieri Paolo Sarpi. Proprio 
allora, quattordicenne o poco più, incontro in Piazza San Marco Elio Lazzari, di circa un lustro più 
vecchio, che, dietro al suo cavalletto, con occhiali scuri, camicia a quadretti bianchi e azzurri, cap-
pello di paglia e l’eterna MS blu fra le labbra, ritrae palazzi e rive, cieli ed acque, partendo con viola, 
gialli e rosa eclatanti, riconducendo, alla fine, il tutto ad un gradevole equilibrio. Ne rimango affa-
scinato e, tornato a casa, con dei colori da quattro soldi, tento di riprodurre i lavori tanto ammirati.

Vengono poi gli anni della morosa, del diploma, del militare e del posto fisso. Non mancano 
l’iscrizione a Ca’ Foscari, alla facoltà di Economia e, naturalmente, il matrimonio.

E la Pittura? Pur restando sempre presente, la frequento saltuariamente. In seguito al matri-
monio e al trasferimento a Mestre, cado preda di una struggente nostalgia per la mia Venezia, che 
da questo momento diviene il tema centrale dei miei tentativi pittorici, specialmente nelle notti 
in cui non ho proprio voglia di stare sopra i libri di diritto o di economia. Per una persona che vi è 
nata, Venezia è come la propria Madre, di cui ci si accorge quando manca, perciò dico sempre che 
dal 1970 mi sento apolide. Mi mancano alla vista l’acqua, le calli, el liston in Piazza, gli amici con le 
ombre e i cicchetti, le ciacole, le risate e le prese in giro, le discussioni di politica fatte di notte in 
campiello.

Ho circa ventotto anni quando vengo ricoverato al reparto malattie infettive dell’Ospedale 
Umberto I di Mestre con il tifo e il mio fedele libro di Matematica. Mi viene a trovare un amico 
fraterno: da poco ha aperto uno studio di commercialista e mi offre di entrarvi come socio. È il 
sogno di tutti quelli che studiano e lavorano nel campo economco. Mi riservo di dargli una rispo-
sta. Le giornate sono lunghe in ospedale e, pensa e ripensa, arrivo all’ovvia conclusione che fare il 
commercialista vuol dire interessarsi dei fatti degli altri e, purtroppo, non mi vedo in questa veste, 
proprio io che curo poco e a fatica i casi miei.

Una volta dimesso, ringrazio l’amico per l’affettuosa offerta, ma la declino. Abbandono l’Uni-
versità e la decina di esami già sostenuti reputando, a questo punto, superflua anche la laurea. Mi 
iscrivo al corso di nudo “Ettore Tito” tenuto dal prof. Missaglia e dipingo durante la notte.

Cominciano i primi concorsi, gli ex tempore, le collettive e, finalmente nel 1976, la prima mo-
stra personale alla galleria CDE di Mestre, in concomitanza con la nascita di mio figlio Francesco.

È circa in questo periodo che fondo con i pittori Bovo, Spanio, Moretti e Seibessi il circolo 
culturale Gruppo 5. Il circolo ha una propria galleria e riesce a guadagnarsi una certa visibilità, ma 
il sodalizio dura poco tempo, per diversità di vedute, di formazione e di gestione, inducendomi a 
seguire una strada solitaria e indipendente.

In seguito alla personale del 1978 alla galleria Bottega di Omiccioli in via Margutta a Roma, 
conosco Vittorio Esposito. Questi si occupa della pagina artistica del giornale “Italia Sera” e di altre 
testate e agenzie giornalistiche. Frequentazioni comuni rafforzano la stima e l’amicizia fra noi due, 
tanto che Vittorio si attiva per organizzare alcune mie mostre a Roma e a Tivoli, sostenendomi 
sempre dalle colonne dei suoi articoli.

Curioso di tutto ciò che riguarda l’arte pittorica, mi documento leggendo testi specialistici e 
frequento quante più mostre possibili. Sperimento tecniche diverse, anche la calcografia, acidando 
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le lastre sul terrazzino di casa e scaldandole sul 
gas della cucina.

Nei primissimi anni Ottanta, per un caso 
fortuito, entro in contatto con il laboratorio se-
rigrafico di Barbato e incontro la Serigrafia, per 
cui nutrirò una passione incondizionata.

Rubo un po’ alla volta la tecnica al serigra-
fo stampando, a mie spese, vari lavori e preten-
dendo di intervenire di persona nell’esecuzione 
delle matrici e delle fasi di stampa.

Entro subito nella materia, che sento così 
congeniale, studio e mi informo, arrivando alla 
conclusione che la serigrafia non può essere la 
fotocopia colorata di un quadro, così come vie-
ne trattata dal mercato, ma deve essere il frutto 
di matrici fatte rigorosamente dall’artista e non 
dall’artigiano serigrafo fotograficamente, il qua-
le deve solo stampare. Parlo di stampa (serigra-
fia o litografia) originale: questo è ciò che inse-
gnano i trattati di grafica!

Successivamente elaboro il concetto di Pit-

tura serigrafica. Penso che il processo di produ-
zione serigrafica debba svilupparsi senza seguire 
pedissequamente un modello preconfezionato, 
il quadro; credo invece che si debba costruire 
il soggetto, colore per colore, lastra per lastra, 
seguendo le necessità e l’estro artistico del mo-
mento, salvando il principio hic et nunc proprio 
dell’opera d’arte.

Intanto gli anni passano e sono sempre più 
preso dalle mie cose: di giorno in banca, di notte 
in studio, sabato e domenica passati fra concorsi 
e mostre. La crisi matrimoniale sfocia, nel 1987, 
nella rottura. Cocente è il dolore del distacco 
da mio figlio. Per fortuna ritroverò il suo affetto 
qualche anno più tardi, in un incontro fra perso-
ne adulte che tutto hanno compreso.

Incontro poi Adriana, che mi ridà la gioia 
di vivere in una compenetrazione di anime fatte 
per intendersi. È il 1990 quando Adriana, visto 
che non sopporto più il mio impiego, mi dice: 
«Se la banca ti è stretta e non ne puoi più, vola: 
ci sarò sempre io a sostenerti!».

Autoritratto, 1977, carboncino e biacca su carta 40x31,5

 Lo specchio nero autoritratto, 1996, 
carboncino e pastello 70x50
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E io prendo il volo. Con la buona uscita mi co-
struisco una villetta in riva alla laguna a Lughetto.

Qui esprimo tutto il mio pragmatico ecletti-
smo: disegno i progetti, faccio l’idraulico, il fale-
gname, il posatore, affresco e decoro la cucina, le 
camere, i bagni e i caminetti.

Anche in relazione all’affresco metto a punto 
una nuova tecnica, perché osservo che il grassello 
dicalce, con un po’ d’olio dato a fresco sulla malta, 
conserva per un periodo abbastanza lungo la pro-
prietà della carbonatazione.

Negli anni Novanta organizzo un mio labo-
ratorio di serigrafia, stampando da solo i miei la-
vori. Grazie a questa indipendenza metto a punto 
il concetto di Monotipo serigrafico, dove i singoli 
esemplari hanno la stessa iconografia, ma differi-
scono visibilmente tra loro. È una tecnica unica nel 
suo genere, dove l’intervento manuale dell’artista 
prima, durante e dopo la stampa, nonché i cambi 
di inchiostro durante la stampa, oppure l’apertura 
o la chiusura di certe zone del telaio, danno dei 
risultati cromatici e materici dissimili pur con lo 
stesso soggetto.

Nel 1996, all’Accademia di Belle Arti, ottengo 
il diploma in Pittura e Disegno con voto 107: un 
bel regalo per il cinquantesimo genetliaco! Proprio con la tesi di laurea, discussa all’interno di una 
mostra personale in Accademia, nasce la tecnica del Bianco su bianco, dove leggere differenze di 
tonalità del bianco, concorrono alla formazione di lavori strettamente figurativi, come in tutta la 
mia produzione. La sensazione cromatica nulla ha da invidiare all’uso dei colori. Conferma della 
bontà della nuova tecnica viene dall’apprezzamento dei professori e grande soddisfazione deriva 
anche dall’entusiastica partecipazione dei custodi e dei bidelli, solitamente estranei a questi fre-
quenti avvenimenti.

Subito dopo c’è l’incontro con Manlio Gaddi, responsabile dell’Archivio Storico Tono Zancana-
ro, con cui mi scopro presto molto affine, per gusti artistici, politici, etici e per un savoir vivre, che 
comprende anche convivialità e allegria: è subito amicizia.

E per il futuro? A settant’anni l’entusiasmo scema e cresce l’artrosi: ma non ci sarebbe da 
meravigliarsi nel vedere un gabbiano artrosico spiccare il volo nel cielo lagunare verso chissà quali 
mete.

Autoritratto al cavalletto d’estate, 2007, 
acrilico su carta incollata su tavola 120x80
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