A Scansano (Grosseto), il 2 gennaio 1905, nasceva Orlando Paladino Orlandini, figlio di Pellegrino e Luigia Magnani, agricoltori.

Trascorse la prima giovinezza in Maremma, in quella Maremma dove la vita era ogni giorno così piena di difficoltà e di fatiche; lavorò con il padre aiutandolo nel quotidiano, duro lavoro dei campi.


In quegli anni, come una pianta, si andava formando spontanea in lui, quell’incisiva analisi sensibile alle più recondite possibilità narrative della linea.
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Già nell’”Autoritratto” (1915), ora agli Uffizi, dedicato dal timido alunno della scuola elementare di Scansano, al maestro Giacomo Frittelli, si può notare quella linea che, quasi creata da una “punta d’argento”, insegue senza incertezze, veloce, le più tenui pieghe dell’immagine.


E’ nei numerosi studi di animali, “le umili bestie della mia Maremma”, che la sua grafica si rivela così precocemente sicura, tanto sinteticamente capace di racchiudere volumi che già allora avevano del monumentale e sembrava volessero mutarsi in palpitante massa plastica (“Animali” del 1921 – Madrid, Galleria di Arte Moderna).

Il 1924 segna una tappa fondamentale nella vita dell’artista: Orlandini lascia il lavoro dei campi e si trasferisce a Carrara dove impara l’arte dello scalpello e dove frequenta l’Accademia di Belle Arti, spintovi dal grande amore per la scultura e per il marmo. In una delle prime medaglie da lui realizzate, “Lavori di Cava “ (1924), è proprio il marmo ad essere protagonista; il blocco ancor grezzo, che scende immacolato giù dalle pendici delle Apuane, racchiude già quel che sarà: invisibile immagine, quasi tangibile agli occhi del maestro. Gli anni di Carrara trascorrono intensi e veloci tra un accavallarsi di studi, di opere, di ricerche. Sono gli anni in cui Orlandini riscopre, da sapiente toscano qual è , il sottile fascino della “medaglia”.


Quella medaglia che già nella Toscana del ‘400, dopo il periodo Romano e dopo la parentesi medioevale, era stata dal Pisanello, così mirabilmente ricreata e reinventata, torna ora alla ribalta proprio per merito dell’artista scansanese. Possiamo infatti considerare Orlandini, senza ombra di dubbio, come l’anello diretto di congiunzione tra il Pisanello ed il tormentato secolo XX.

E’ proprio nel bronzo delle numerosissime medaglie create in questi anni da Orlandini, che riscopriamo una rinnovata sensuale morbidezza plastica e un irriducibile prepotente necessità d’essere: ed è appunto questa “tattile necessità d’essere” che ha reso le sue opere la naturale prosecuzione della plastica del Pisanello. Tra le tante opere del maestro sono forse le medaglie quelle che nascondono e racchiudono di più quell’origine toscana, con i volumi così sapientemente, dolcemente consumati, pieni di tante ataviche sensazioni proprie della terra e della gente di Maremma.

Nell’enigmatico volto del 1926 “Il poeta”, chiari tratti etruschi si fondono con un rinnovato lirismo, trovano nella loro plastica esaltazione un nuovo modo di imporsi che dona a questa figura una meditata estasi: è lo stesso atteggiamento che ritroviamo in tanti disegni che Orlandini realizza in questi anni. In “Renata” del 1925, oggi alla Pinacoteca Nazionale di Atene, l’artista mette a fuoco in un enigmatico “parlar di segno” quanto di etrusco ha nel sangue. Del resto i ritratti sono stati sempre profondamente sentiti da questo artista che è riuscito ad animare così intimamente la materia, tanto da renderla carica e palpitante di umanità, intrisa di un drammatico pathos (vedi il bronzo “Mio padre” – (1943) e la medaglia “Mia madre” –(1955).


Sono gli anni del dopoguerra, l’artista si trasferisce a Roma, ed è proprio a Roma che nascono le sue sculture più belle. Non aderisce ad alcuna particolare corrente stilistica, ma proprio in questo sta la sua vera forza, la sua “unicità stilistica” che lo porta a maturare, sempre più secondo una visione tutta personale, la plastica delle sue opere: citeremo ad esempio il Crocifisso d’argento della Chiesa di Santa Maria Goretti a Roma, dove , in una tenue sequenza, le forme plastiche si svolgono sintetiche e pure.

Nei numerosi “putti” in bronzo la sinteticità è ancor più evidente, i passaggi plastici sono più morbidi a tutto vantaggio della massa che ne risulta compatta e chiusa rendendo le figure così enigmatiche eppur vive nell’attimo in cui furono colte.


Nel bronzo “Il Levriero” che con le sue purissime linee, riesce a formare una perfetta architettura  fatta solo di volumi sapientemente immobili e al tempo stesso pieni di vita, palpitanti, [image: image2.jpg]


l’artista ha dunque continuato ad evolversi e questa opera si pone spontaneamente al di sopra del tempo, come sempre fuori da mode o correnti, Orlandini anche questa volta rifugge ogni schema che non scaturisce dal suo mondo, dal suo essere così profondamente artista.

Il racconto plastico, visto attraverso i suoi aspetti più minuti, ci fanno vedere Orlandini anche sotto un altro profilo, uno dei molti; ritroviamo infatti alcuni dei caratteri più intimi del maestro, in opere che pur derivando spesso dalla medaglia vera e propria, se ne distaccano per una più minuta molteplicità espressiva che tuttavia non si mortifica ma si risolve sempre in solida e sintetica modulazione chiaroscurale: -mi riferisco alle numerose placchette bronzee, croci istoriate e sbalzi d’argento, tanto numerosi nell’ultimo periodo romano.
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Numerosi viaggi portano l’artista in vari paesi d’Europa; egli apre ancor più i suoi orizzonti: -tuttavia, nei numerosi appunti di viaggio, ora custoditi in varie raccolte e musei, disegni spesso realizzati in fretta, veloci e guizzanti traspare sempre uno spontaneo e sincero amore per le cose che lo circondano, quel “raccontare con il segno” da lui tanto usato, sempre vivace e, oserei ancora dire, così toscano; questo modo di esprimersi diventa più brioso nella serie dei disegni, ora alla Farnesina di Roma (appunti di viaggio del 1952).

Nel 1960 si reca a Monaco di Baviera e Dachau: da questo viaggio l’artista riporta visioni tormentate e drammatiche, espresse in seguito in tanti disegni; -ci basterà ricordare “La Vittima” (1964) ora al “Museo Russo di Stato” a Leningrado.


Le figure di questo periodo, spesso legate, sanguinanti, fustigate, ci appaiono quasi ripiegate, racchiuse e pensose in una mesta rassegnazione, -basterebbero in ogni caso le mani di questi martiri, aperte in una muta impotenza, a raccontare da sole il dramma che vivono e che le attende.

Del resto l’espressività e la vita che il maestro è sempre riuscito ad infondere nelle mani delle sue figure, è ormai proverbiale: esili mani che riescono da sole a narrare la gioia di vivere di molte figure di putti, o il dolore e la rassegnazione.

Nelle medaglie più recenti, dedicate da Orlandini alla alluvione di Grosseto (1966), la visione plastica si fà più drammatica; alle figure, fino ad oggi protagoniste, si sostituiscono: la melma, la terra travolta dalla furia del fiume, gli alberi sradicati, le bestie che affogano impotenti e attonite. 


E, quasi un simbolo, pieno di un muto desiderio di salvezza, uno dei bronzi più sintetici dell’artista, riassume e conclude quei momenti tragici, “L’alluvione”, ora al Museo di Grosseto; -i piani stessi della figura guidano il nostro sguardo verso la parte alta dell’opera, vero punto focale di tutto il gruppo: -la madre tiene alto sulle spalle il suo bambino e pare voglia allontanarlo per sempre dalla furia degli elementi. 
