Silvio Craia, il “Chiarista” prima e l' “Artista Formidabile” poi, è nato a Corridonia il 28 febbraio

1937. Ha frequentato l'Istituto Statale d'Arte di Macerata dove, stimolato ad operare velocemente e

spontaneamente da Renzo Ghiozzi (Zoren) e Marone Marcelletti, che egli riconoscerà sempre come

maestri, è riuscito a sviluppare un proprio stile, un linguaggio pittorico che sarà il punto di partenza

per una sperimentazione originale e continua. Si diploma nel 1955 e subito dopo intraprende la sua

carriera d'artista partecipando a numerose mostre provinciali e nazionali. Già nel '57 è invitato ad

esporre in una personale con Angelo Balisteri e nello stesso anno vince il Premio Camera di

Commercio al “Premio Rosora”, provincia di Ancona, con l'olio Tetti di Rosora. A partire da quei

primi anni di attività si succedono a ritmo incalzante numerosi riconoscimenti e la sua ricerca

diventa oggetto di attenzione della più autorevole critica contemporanea, tra cui risalta il lungo e

intenso sodalizio con Emilio Villa, grande promotore di talenti artistici e fermo sostenitore dei

valori dell’avanguardia.

Inizialmente figurativo, poi informale e in seguito sempre più “artista inventore”, l’operato di Craia

va dai paesaggi marchigiani dai toni chiari (“Vidi l'aria attraversare la natura”era il leit motiv delle

mostre di quegli anni); alla partecipazione al movimento Agrà (agravitazionale), fondato nel 1962 a

Macerata da Sante Monachesi, alle Idrologie, realizzate assieme a Giorgio Cegna ed Emilio Villa,

presentate per la prima volta nel 1970 alla Galleria Il Centro di Napoli; ai progetti editoriali della

Foglio, alla realizzazione di scenografie ed ai Recuperi Formidabili degli Anni Ottanta. Colori,

carta, acqua, plexiglass, legno, materiale di recupero in genere, con lui tornano a vivere nel mondo

dell'arte e rappresentano il tratto distintivo di una cifra espressiva in cui rimane costante la tematica

del paesaggio, il paesaggio marchigiano, variamente interpretato, riletto, rivissuto, di cui
Paesaggio 1962, costituisce uno snodo, un’opera di rottura.

Precedentemente Craia aveva affrontato il soggetto con spirito contemplativo teso a rendere

l'eleganza delle nostre curve collinari, i profili paesistici, i colori naturali, l'intrinseca tranquillità

emotiva che emana dal contesto ambientale. Dal punto di vista stilistico, la base impressionista si

riduceva via via all’essenziale, eliminando i particolari, i volumi e concentrandosi sul candore della

luce, dei riflessi che colpiscono gli elementi e delimitano forme e figure. L'artista esprimeva così le

sensazioni provate nel preciso istante ed immergeva il fruitore in una dimensione “altra”. La

riduzione all'elementare, intesa come traccia del significante, rappresenta, a mio parere, lo stile di

Craia. Il segno pulito e lineare, senza imperfezioni e ripensamenti, dona carica, forza espressiva

all'atto stesso del disegnare e rende decisiva l'immagine impressa sul foglio; come a dire “questo è

l'importante, è ciò che deve trasportare ed affascinare”.

Come l'aedo greco che ispirato dalle Muse diffondeva agli uomini la Verità, il bianco-nero

costituisce la sua prima passione, perché tramite questo contrasto tonale resta più semplice per

l’artista trascrivere il sunto dell'immagine che vede e che sente, e per il fruitore distinguere il nerorilevante dal bianco foglio. “Per Craia – scriveva Marino Mercuri già nel 1958 – il carattere, il

sentimento, l'età e l'anima, determinano in modo decisivo l'espandersi e l'intensità, la continuità e

l'impronta del segno nel bianco e nero”. Sagome nitide ed efficaci che non lasciano impegni

particolari all'osservazione, ma solo la bellezza, la sensazione ed il pensiero libero e veloce: ciò

viene sprigionato dalle sue pitture ad olio, dove i paesaggi diventano evanescenti attraverso la

tecnica del “chiarismo”. Craia “chiarista” astrae la visione con colori leggeri e delicati, il bianco

lucente, il rosa ed il celeste; compone perimetri ondosi in un paesaggio marchigiano che

sentimentalmente rimanda al paesaggio di Dio.

Negli Anni Sessanta l'artista abbraccia la sfera dell'Informale riproponendo, con logica

consequenziale, movimenti e ritmi che suscitano l'idea del nostro panorama, la sensazione da esso

ispirata, piuttosto che la forma in se stessa.

Giulia Casoni
