S T E L L I N A   C I R I N C I O N E
TESTO CRITICO
   E’ quello di Stellina Cirincione un genere scultoreo di estrema impostazione classica nello studio fisiognomico.           C’è un’accuratezza nella resa anatomica che ricorda moltissimo la produzione in argilla coeva al tempo degli etruschi.       Come etruscologa, nasco infatti nella considerazione di tutta la decorazione fittile templare, quindi di tutto quello che riguarda i gruppi telamonici e dionisiaci.             L’uso dell’argilla vivifica l’espressività dei volti e delle figure uscite dalle mani dell’artista. L’eleganza formale e dell’impostazione che li caratterizza rimanda anche a stilemi più antichi, come nella scultura “Le complici”, dove le due donne affrontate si riallacciano alla produzione fittile di Tanagra, o ai gruppi di microscultura, sempre in materiale fittile, di epoca egizia.            Ma in alcune opere di Stellina non mancano anche rimandi alla più recente scultura del periodo impressionista, la grande mano del ‘900 italiano.                    Quello che colpisce è l’elemento di unificazione nell’ispirazione artistica di Stellina Cirincione, desunta da una simbologia metafisica che ritrovo nell’alternanza di vuoti e pieni, di compiuto-non compiuto, nell’affidarsi volutamente a quella che è una dimensione onirica propria dell’inconscio, tra fatto-non fatto, creato-non creato.              Nella produzione dell’artista ci sono forme desunte anche dal mondo vegetale: hanno in sé una monade che, pur essendo unica, da immanente diventa trascendente, perché si apre a quello che è il valore informativo dell’esperienza dell’artista stessa che la plasma, e, contemporaneamente dell’esperienza di noi spettatori che cerchiamo di dare un significato alla nostra ragione, al nostro sentire.  Scultura dunque come filosofia, un modo per convalidare all’esterno quello che è il sentimento, il “nucleum” dell’idea.   Ed espletare, rendere tangibile la materia è sempre un compito assai arduo.
    Nella pittura dell’artista c’è un felicissimo uso cromatico che abbina architetture, non-architetture, con una leggera voluta a-prospetticità, una definizione in chiave metafisica, con simbologia e riferimenti a delle icone.    Nel dipinto “Animula vagula” mi piace moltissimo l’impostazione cromatica perché è difficile con i colori freddi, qui usati largamente, ottenere dei piani prospettici nettamente definiti, profondi.  Sono colori che si adeguano perfettamente agli sfumati, ma non ai primi piani di carpitura.                Pittura e scultura sono in simbiosi nel bassorilievo “Arabesque”: è una bellissima effigie, protome di donna elegantissima che, come nei modelli degli archetipi di età romana, mi ricorda per la sigillatura dei capelli, una testa di Livia.
  Addirittura vengono ripresi modelli del ‘400 di impronta botticelliana, o lo stile arcaico della produzione  ceramica tardo medioevale.   Questo profilo di donna ha una ieracità che non è fissità statica, ha una dimensione atemporale, contemplativa, che suggerisce severità, ma anche introspezione, il valore dell’interiorità data al pensiero.  Ed è bello e particolare che sia proprio una protome femminile: molto rappresentativa ed emblematica di una produzione dedicata alla donna, alla sua pensierosità, tristezza, ma anche gaiezza… tutto quello che uno sguardo può suggerire, soprattutto uno sguardo come quello di quest’opera, senza pupilla dipinta.
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