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E’ difficile pensare a Tabusso a prescindere dalla sua straordinaria umana simpatia, dal suo approccio “francescano” alle cose, alla sua “magia” di infondere un flusso empatico a quello che dipinge, uomini, animali e cose, sempre con un  livello qualitativo alto, a fronte di una produzione sterminata: anche i meno riusciti hanno comunque una vitalità, una capacità compositiva, una maestria coloristica unici.


Studiando l’evoluzione della sua opera, abbiamo individuato cinque periodi:

1.- Fino alla prima Biennale (1947 – 1954)


Francesco Tabusso nasce nel 1930 e, all’età di 17 anni, va a scuola da Casorati e, malgrado l’amicizia, la frequentazione famigliare, l’ammirazione per il maestro proclamata negli anni, egli inizia subito originale: si capisce che guarda molta pittura altrui, ma la smonta e rimonta come si fa con i giocattoli, e, quando il risultato viene espresso sulla tela, è ormai completamente suo.


Nel 1954, a soli 24 anni, espone tre sue opere alla Biennale di Venezia.
2.- Il fascino dell’informale (1955 – 1962)


Dal 1954 si può dire esaurita la prima fase segnata dal maestro Casorati e si apre un periodo, nel quale è agevole leggere un rapporto con i  “paesaggi informali” di Ennio Morlotti. Le opere non sono “felici”: i colori non “cantano” ancora, la luce è generalmente in ombra, gli umani sono figurine senza sostanza inghiottite dal paesaggio, i temi non sono allegri: gli alberi cadono, nei campi di grano si cela il fucile del cacciatore, cumuli di cadaveri di piccoli uccellini affollano le nature morte, i cieli sono grigi, violacei, ocra. E’ come se Tabusso, scavando nella pittura, cercasse disperatamente se stesso.

3.- Il periodo “nordico” (1963 – 1977)


Le figure umane ritornano in primo piano, i cardellini massacrati vengono sostituiti da splendide pernici volanti, i campi di granoturco incisi dal pennello sono ora prati fioriti dai quali spunta la contadinella nuda, come una rustica ninfa della natura che rifiorisce. L’angosciosa ricerca della fine degli anni Cinquanta trova adesso una misura, un ritmo, quasi un recupero della sottile “inquietudine spaziale” di Casorati.
Ricorrente è il tema dell’evento che arriva imprevisto e sconvolge le quotidiane abitudini di vita. Si tratta di un tema “nordico”, come sono nordiche le visitazioni di Tabusso (Olanda 1951, Russia 1957, Francia 1958, Inghilterra 1960, fino al pellegrinaggio da Grunewald a Colmar) e come sicuramente nordico è il gusto per il dettaglio, per l’oggetto, per la natura e per il paesaggio ampio e pluriprospettico fiammingo-olandese.


La vera conquista del periodo sarà l’introiezione della luce-colore di Grunewald come straordinario elemento di sintesi, dove il colore crea un’atmosfera che avvolge nella stessa luce la Madonna, gli Angeli, i Santi assieme alle cose ed agli animali più umili

4.- I capolavori della maturità (1977 – 1999)


Le figure umane, in particolare le donne, ci prestano i loro occhi per entrare e leggere il quadro in una serie di straordinari capolavori: Tabusso ormai padroneggia la luce come elemento compositivo dominante al di là della stessa struttura geometrica della composizione. E, se tutte le cose assorbono la luce, questa tende ad essere totalizzante, riempire lo spazio; ed ecco allora i paesaggi sotto la neve, amplissimi e profondi dove ormai l’artista ha completamente interiorizzato la lezione fiamminga.
Tutte le opere del periodo non possiedono più gli elementi drammatici dell’evento inatteso, ma piuttosto, avvolti in una luce “cosmica”, manifestano un senso del tempo che scorre e l’attimo colto negli occhi dei pastori o delle ragazze è in preda ad una sorta di triste elegia. 

5.- Colore e libertà (2000 – 2011)

Con il nuovo secolo si entra in un periodo nel quale ormai l’artista compone e scompone liberamente tutto il suo repertorio iconografico, fatto di campi innevati, di ragazze, di contadini, di animali, di viandanti, di prodotti agricoli e caseari.
Tutto ciò viene assemblato in assoluta libertà come elementi coloristici di composizioni potenzialmente astratte. La padronanza del colore è straordinaria e viene impiegata su una gamma amplissima di possibilità, come se l’artista sentisse il bisogno di ricercare i limiti stessi della propria abilità, in una voglia vitalistica di continuare a creare, fino al giorno che la malattia lo ha fermato.

