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I Sette Savi di Fausto Melotti 
in mostra a Malpensa

All’Aereoporto di Malpensa dal 20 giugno al 10 ottobre

Fausto Melotti, I Sette Savi 

Dopo quasi cinquant’anni il gruppo 
scultoreo “I Sette Savi” di Fau-

sto Melotti torna visibile al pubblico. 
Era rimasto per tutto questo tempo in 
un magazzino del Liceo Carducci di 
Milano. Le sette figure di pietra, dopo 
un paziente restauro finanziato da Sea, 
la società che gestisce gli aeroporti 
milanesi e grazie a un progetto curato 
da Angela Vattese, col patrocinio del-
la Provincia e del Comune di Milano, 
sono ora in mostra  nello spazio esposi-

tivo del Terminal 1 dell’Aereoporto di 
Malpensa, denominato “Porta di Mila-
no” nella zona arrivi. Questa è un’ope-
ra architettonica che rappresenta la 
“dodicesima porta” di accesso alla cit-
tà, realizzata dagli architetti Pier Luigi 
Nicolin, Sonia Calzoni, Giuseppe Ma-
rinoni, Giuliana di Gregorio. La scelta 
non è stata casuale. Lo spazio esposi-
tivo è in grado di arricchire l’offer-
ta culturale di Milano, biglietto da 
visita per chi arriva nella metropoli 
da ogni parte del mondo e per chi 
arriverà in occasione di Expo 2015. 
Il gruppo marmoreo ormai fa parte 
del patrimonio iconico di questa città, 
un’opera che rappresenta il pensiero 
di un’artista e la creatività di un perio-
do fondamentale per l’arte milanese. 
La disputa de I Sette Savi, questo era 
il titolo originario della scultura, fu re-
alizzato nel 1961 su richiesta del Co-
mune di Milano. Fu 
pagata 5.805.000 
lire, cifra conside-
revole per l’epoca 
ma, visto il valore 
attuale delle sette 
sculture, fu anche 
un lungimirante 
investimento eco-
nomico. Il gruppo 
inizialmente dove-
va comprendere 12 
figure, ma di queste 
solo sette sono arri-
vate intatte ai gior-
ni nostri. L’opera, 
quindi  acquisisce 

un nuovo senso facendo riferimento 
alla magia “dei sette” e all’importan-
za che questo numero ha nella cultura 
classica: l’ordine dell’universo secon-
do la matematica antica, i Sette con-
tro Tebe, le Sette Odi Arabe, le Sette 
meraviglie del mondo e, nel cristiane-
simo, i Sette peccati capitali, i Sette 
sacramenti,  sino ad arrivare ai Sette 
messaggeri di Dino Buzzati. L’opera 
è illuminata con faretti LED che han-
no lo scopo di rendere perfettamente 
visibili le figure ed enfatizzare la tridi-
mensionalità. Dopo il lungo sonno du-
rato cinquant’anni, ci auguriamo che, 
alla fine dell’esposizione a Malpensa, 
per “I Sette Savi” non ricominci un 
altro lungo sonno trovando posto in 
qualche magazzino della città.
Lidia Silanos
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La sede espositiva del Museo 
Archeologico Regionale di Aosta 

ospita una mostra dedicata all’artista 
siciliano Renato Guttuso (Bagheria 
1912 – Roma 1987), personalità tra 
le più autorevoli dell’arte del secondo 
dopoguerra. Figura di rilievo nel 
panorama artistico del Novecento, 
Guttuso dotato di una vasta cultura e di 
una straordinaria abilità tecnica, rielabora 

Museo Archeologico Regionale
Piazza Roncas 12, Aosta

Orari: 
da martedì a domenica 10.00 - 18.00 

lunedì chiuso 
Informazioni: 

Assessorato Istruzione e Cultura 
tel. 0165.274401 www.regione.vda.it      

Renato Guttuso
Il Realismo e l’attualità dell’immagine

Renato Guttuso, Comizio di quartiere

nella sua pittura gli stimoli di matrice 
espressionista, attraverso le suggestioni 
dell’arte popolare della sua terra di origine, 
la Sicilia, senza dimenticare l’influenza 
del cubismo dell’artista spagnolo Pablo 
Picasso, che conosce personalmente nel 
1946. Nel 1947 fonda il “Fronte Nuovo 
delle Arti”, avanguardia artistica legata al 
partito comunista e dichiaratamente legata 
a temi d’impegno sociale. L’esposizione 
presenta al pubblico una selezione di 
cinquanta opere primarie di Guttuso tra 
dipinti ad olio, opere su carta e grafiche, 
che vanno dalle nature morte della 
fine degli anni ’30 e dei primi  ’40, che 
coincide con il momento del trasferimento 
di Guttuso a Roma e successivamente alla 
fase storica in cui tutta una generazione 
di artisti cominciò a rifiutare la retorica 
e l’idealismo della pittura italiana fra le 
due guerre. Per arrivare al drammatico 
Partigiana assassinata realizzato nel 
1954, al visionario Bambino sul mostro 
del 1966, fino all’epico Comizio di 
quartiere eseguito nel 1975, opere d’arte 
provenienti da collezioni private e dal 
Museo di Arte Moderna e Contemporanea 
di Trento e Rovereto. Scrive Renato 
Guttuso “Volevo dare però, sia pure 
con un solo segno, il senso della storia 
che è passata”, e poi: “un’arte senza 
pubblico non esiste”. Colta tanto quanto 
antiintellettualistica, la pittura di Guttuso 
sceglie temi di genere, dalla natura morta 
al ritratto, al nudo, fondendo registri che 

vanno dall’amore per il Rinascimento e 
il Seicento, all’umore popolaresco, dalla 
sintesi formalmente forte alla narratività, 
dall’evidenza potente delle cose per 
cogliere quelle dell’allegoria, in una 
sintesi formale originale e moderna, di 
grande potenza comunicativa.  Se Pier 
Paolo Pasolini è stato il neorealista della 
parola, mentre Federico Fellini e Vittorio 
De Sica hanno portato il neorealismo al 
suo culmine sul grande schermo,  Renato 
Guttuso  è il maggiore esponente del 
realismo in pittura. Il progetto espositivo, 
che vuole illustrare la riflessione 
artistica di Guttuso in tutta la sua vita è 
declinato su cinque blocchi. La rassegna, 
organizzata dall’Assessorato Istruzione 
e Cultura della Regione Autonoma Valle 
d’Aosta, curata da Flaminio Gualdoni con 
Franco Calarota, rimane  aperta fino al 22 
settembre 2013 ed è accompagnata da 
un catalogo bilingue italiano e francese, 
edito da Silvana Editoriale, dove sono 
riprodotte tutte le opere in mostra, con 
testi di Franco Calarota, Daria Jorioz e 
Flaminio Gualdoni. 
Giuseppe Lippoli

Renato Guttuso, Case di Palermo
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Pittura lombarda del ‘600 in mostra
Dall’8 ottobre 2013 al 12 gennaio 2014 a Brera

46 opere (inedite e non) per celebrare il Seicento lombardo, 
che troveranno poi futura collocazione nella “Grande Brera” 

Martedì 8 ottobre 2013 la Pinaco-
teca di Brera di Milano spalan-

ca le porte ai propri visitatori inaugu-
rando la mostra “Seicento lombardo 
a Brera. Capolavori e riscoperte.” 
esponendo ben 46 dipinti, dei quali 
21 sono normalmente cu-
stoditi nei depositi inter-
ni ed esterni della galleria 
meneghina. Le tele, per 
la maggior parte di gran-
de formato, sono destina-
te a essere collocate nella 
Grande Brera, il futuro 
progetto museale che per-
metterà l’esposizione di 
tutti i capolavori che fanno 
parte del patrimonio arti-
stico della Pinacoteca che, 
per ragioni logistiche e di 
spazio, non sono visiona-
bili nel percorso museale 
odierno. Scopo primario 
della mostra, curata da Si-
monetta Crippa e Paola 
Strada, è quello di permet-
tere al pubblico di gustare 
le tele inedite restaurate 
grazie ai finanziamenti mi-
nisteriali e privati, al fine 
di godere di una visione 
più ampia del panorama 
artistico del ‘600 lombar-
do. Tra le opere esposte 
ci sono tre tele firmate e 
datate di notevole impor-
tanza storico-artistica: il 
Noli me tangere (1616) di 
Fede Galizia; l’Assunzio-
ne della Vergine (1648) di 
Carlo Francesco Nuvolo-
ne; il San Francesco in estasi (1650) 
di Giuseppe Nuvolone. La mostra è 
divisa in sei sezioni, ciascuna dedi-
cata a un tema specifico: “dipinti da 
chiesa e da quadreria”, “pale d’alta-
re”, “soggetti sacri di piccolo e me-
dio formato”, “ritratti”, “disegni” 
e l’ultima destinata ad accogliere tre 
tele che appartenevano al ciclo pitto-
rico che ornava la Sala dei Senatori in 
Palazzo Ducale (oggi Palazzo Reale) 

di Milano che raffigurano ognuna un 
momento della Passione di Cristo. La 
sezione IV ospita interessanti ritratti 
e autoritratti di pittori lombardi ap-
partenuti al Gabinetto dei Ritratti di 
Giuseppe Bossi, segretario dell’Ac-

cademia di Brera nell’800 e promo-
tore del museo. La mostra favorirà 
il felice confronto tra le opere già 
presenti nella collezione permanente 
della galleria e quelle ancora inedite. 
Già conosciuto al pubblico è lo splen-
dido Martirio delle Sante Rufina e 
Seconda, tela realizzata a tre mani 
da Cerano, Procaccini e Morazzone, 
vero e proprio manifesto della pittura 
lombarda e sfida ideata dal Cardinale 

Fede Galizia, Noli me tangere

Cesare Monti per testare la bravura 
dei tre pittori egemoni della scena ar-
tistica milanese del tempo. Il Cerano 
e il Morazzone si erano formati alla 
scuola tardomanierista lombarda e si 
aggiornarono successivamente sulle 

tendenze romane. La pit-
tura del Procaccini invece, 
artista bolognese di origine, 
palesa felici rimandi all’ar-
te pittorica del Parmigia-
nino: la matrice culturale 
dei tre pittori è tuttavia la 
stessa, manifestando l’evi-
dente artificiosità barocca 
dell’epoca. Novità assoluta 
dell’esposizione è la tela 
Noli me tangere della pit-
trice milanese Fede Galizia 
- celebre al pubblico Secen-
tesco per le sue nature morte 
- precedentemente conser-
vata nella Chiesa di Santo 
Stefano a Milano, contras-
segnata  dall’inusuale am-
pio formato e dall’estrema 
cura nel trattamento delle 
vesti e dell’acconciatura; da 
un’attenta analisi traspare 
una scontata attenzione al 
dato naturalistico – cifra di-
stintiva della pittrice – tut-
tavia smorzata dalla posa 
manieristica del Cristo. 
Questi appena citati sono 
due ben distinti esempi di 
“fare pittura”, esplicativi al 
massimo dell’arte lombarda 
del XVII secolo, caratteriz-
zata dal senso corposo della 
maniera pittorica, dall’uso 

scenografico degli effetti luministici e 
da una composizione studiata in ogni 
minimo particolare con il fine ultimo 
di sbalordire l’osservatore. 
Il catalogo pubblicato dalla casa 
editrice Skira include i contributi critici 
di Danilo Zardin, Francesco Frangi 
e Paolo Vanoli oltre a interessanti 
biografie redatte da Eugenia Bianchi.

Chiara Anna Delmiglio
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Emilio Scanavino

Emilio Scanavino, Il Retablo

Tra le sue creazioni più famose l’opera-installazione “Il Retablo”, 
conosciuta come “Omaggio all’America latina”

Emilio Scanavino nasce a Genova nel 
1922. Nel periodo formativo la sua pit-

tura si caratterizza per un’impronta di stam-
po fortemente espressionista e per gli influssi 
delle coeve esperienze europee del postcubi-
smo e dell’astrattismo informale. Durante il 
soggiorno parigino del 1947 in compagnia 
di altri giovani pittori liguri, fra cui Aurelio 
Caminati e Rita Saglietto, conosce l’opera di 
Giacometti, la cui lezione sarà determinante 
per le sue future elaborazioni sull’aspetto mi-
cro e macro segnico della forma. Nel 1951 
soggiorna per un breve periodo a Londra, 
dove espone alla Galleria Apollinaire e rima-
ne fortemente impressionato dalle opere del 
pittore Francis Bacon. Ben più determinanti, 
per il raggiungimento della sua maturità arti-
stica, saranno le influenze mediate nel fervo-
re artistico culturale che contraddistingueva-
no l’ambiente parigino del tempo. Superata 
la fase formativa, nelle sue opere inizia ad 
apparire il segno quale elemento identificati-
vo della sua tecnica pittorica. Nodi stilizzati, 
griglie, reticoli e legature diventano presto 
il filo conduttore della sua arte, caratteristi-
che distintive per esprimere la sua visione 
interiore proiettata nello spazio. La pittura 
diventa il mezzo per liberarsi dai turbamen-
ti e per guardarsi dentro. Si evidenzia così 
il suo pensiero introspettivo e concettuale, 
che sembrerebbe sollecitato e coesistere fra 
la interiorità mistica di stampo orientale e 
l’inquietudine esistenziale tipica di un occi-

dentale del suo tempo. Gli ideogrammi e i 
geroglifici osservati nei quadri possono an-
che evocare le antiche incisioni rupestri che 
rivelano, pur nella loro misteriosità, l’essen-
zialità e i rituali della vita. Nel 1958 l’artista 
si stabilisce con la famiglia a Milano, dove 
si avvicina al gruppo pittorico degli “spazia-
listi” (Lucio Fontana, Roberto Crippa) e dei 
“nuclearisti” (Enrico Baj, Sergio D’Angelo) 
che contribuiscono in modo significativo alla 
sua maturazione professionale.  La sua fama 
nel mondo cresce attraverso la conoscenza e 
il rapporto con Carlo Cardazzo, proprietario 
della famosa “Galleria del Naviglio”e figura 
di spicco del movimento spaziale, che contri-
buisce notevolmente a valorizzarne il talen-
to. Proprio in questo periodo Scanavino rea-
lizza diverse mostre in tutto il mondo: Parigi, 
Londra, Copenhagen, Filadelfia, Amburgo, 
dove raccoglie grandi consensi sia da parte 
del pubblico che dei maggiori critici d’arte. 
Nei primi anni ’60 l’artista realizza il suo 
nuovo studio a Calice Ligure, quasi a volere 

rinsaldare il rapporto con la sua terra di ori-
gine. Il suo atelier, in un momento di grande 
fervore culturale, diventa ben presto un polo 
d’attrazione artistica per giovani pittori. Tra 
le sue creazioni più famose si ricorda l’opera-
installazione“Il Retablo”, conosciuta come 
“Omaggio all’America Latina”, una sorta di 
tributo ai martiri dei popoli latino-americani 
caduti per la libertà, realizzata insieme all’ar-
tista Alik Cavaliere nel 1971 per la Biennale 
di Venezia e poi inviata alla Biennale di San 
Paolo del Brasile. Grazie al restauro attuato 
nel 2003 dalla rispettive Fondazioni (Alik 
Cavaliere e Archivio Scanavino) e dall’Ac-
cademia delle Belle Arti di Brera, l’opera è 
oggi esposta al Museo della Permanente di 
Milano dove riceve ancora numerosi apprez-
zamenti. Nel 1966 l’artista riceve il premio 
Pininfarina della Biennale di Venezia e il 
Gran Premio alla Biennale di Mentone nel 
1970  Negli ultimi tempi di vita il pittore 
alterna la sua attività tra Parigi e l’Italia ed 
è ormai considerato uno dei “grandi nomi” 
dell’arte mondiale contemporanea. Emi-
lio Scanavino si spegne a Milano nel 1986, 
nella città che più ne ha valorizzato il genio 
e il talento. Si ringrazia la signora Giorgina 
Scanavino, compagna di Emilio Scanavino 
e attualmente Presidente dell’Associazione 
Amici dell’Archivio Emilio Scanavino di 
Milano, per la sua preziosa collaborazione.

Christian Flammia

Artisti dal Mediterraneo. (The sea is my land)
Il progetto ideato e realizzato dalla BNL  vede protagonisti 22 artisti dell’area  del Mediterraneo

Il Museo Nazionale delle Arti del XXI se-
colo (MAXXI ) di Roma ospita dal 4 lu-
glio al 24 settembre 2013 la mostra  foto-
grafica e di vidio-arte dal titolo  “the sea 
is my land: Artisti dal Mediterraneo”. 
Protagonista assoluto il Mediterraneo 
anello di congiunzione tra civiltà diverse. 
L’esposizione, ideata dalla  BNL Gruppo 
BNL Paribas che quest’anno celebra  un 
secolo di attività, e curata da Francesco 
Bonami ed Emanuela Mazzonis presen-
ta i lavori di 22 artisti emergenti, prove-
nienti dai Paesi bagnati dal Mediterraneo: 
Spagna, Francia, Principato di Monaco, 
Italia, Malta, Slovenia, Croazia, Bosnia 
Erzegovina, Montenero Albania, Grecia, 
Cipro, Turchia,  Siria, Libano, Israele, 

Palestina, Egitto, Libia, Tunisia, Algeria 
e Marocco. La mostra presenta una se-
rie di fotografie che interessano 46.000 
km di costa nei quattro punti cardinali 
del Mediterraneo che bagna  tre conti-
nenti: Europa, Asia e Africa. Tema della 
mostra: il dialogo tra  popoli diversi che 
hanno in comune l’appartenenza a questo 
meraviglioso luogo. Il codice universale 
delle immagini annulla le barriere socia-
li, il pluralismo religioso le etnie a favo-
re della comunicazione pacifica. Snodo 
cruciale di meccanismi sociali e culturali, 
di ideologie, ne fanno una continua fon-
te di ispirazione per l’arte. In mostra ”Il 
grande planisfero. Viaggio nei progetti”, 
dipinto da Mario Schifano di proprietà 

della BNL che ha suggerito la realizza-
zione di questa mostra. Come nel dipinto, 
al centro del progetto, c’è il  bacino del 
Mediterraneo. Tra i circa 150 lavori degli 
artisti partecipanti una giuria internazio-
nale sceglierà, valutandone l’originalità 
e il valore artistico e l’opera vincitrice  
sarà acquistata dalla Banca ed entrerà  a 
far parte del suo patrimonio artistico. In 
mostra è  presente anche l’opera fotogra-
fica “Dream-01/La mia casa” dell’arti-
sta siciliana Rori Palazzo, vincitrice del 
concorso fotografico on line, indetto dalla 
Banca. Il lavoro è stato inserito nel cata-
logo ufficiale delle mostra pubblicato da 
Giangiacomo Feltrinelli Editore.
Alessandra Binetti
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Siamo quel che mangiamo? 
Sostenibilità e arte

A Milano nella Chiesa di San Carpoforo e al Grattacielo Pirelli, a Washington all’Atrium 
of the Corcoran Gallery of Art e alla Corcoran Gallery 31,

esposte le opere degli studenti e dei professori

A limentazione, benessere e sa-
lute sono  problemi non solo 

individuali ed esistenziali, ma nel-
la loro stretta relazione, presentano 
anche un risvolto sociale. 
L’Arte quindi può aiutare a fare 
riflettere i giovani e anche i meno 
giovani sul problema  della rile-
vanza sociale e della dimensione 
globale. La nutrizione può essere 
vista come il simbolo e il veicolo 
di significati metaforici, di mes-
saggi immateriali e di ideali ele-
vati. La storia della cultura è a sua 
volta una grande tavola imbandita 
di portate innumerevoli e prezio-
se messe a disposizione dell’uo-
mo singolo. Le due Accademie più 
note d’Europa e del Nord America, 
l’Accademia di Brera Milano - di-
partimento Arti Visive e Design - , 
e il Corcoran College of Art e De-
sign di Washington DC  con l’Asso-
ciazione Culturale Giuseppe e Gina 
Flangini promuovono la manifesta-

zione articolata in quattro mostre,  
dal 10 settembre 2013 a gennaio 
del 2014, due in Italia  a Milano e 
due negli Usa a Washington DC, 
durante le quali si terrà un con-
vegno. La rassegna è inserita nel 
programma dell’Anno della Cul-
tura Italiana negli Usa. L’evento, 
curato da Antonio D’Avossa, cri-
tico e storico dell’Arte, coinvolge 
gli studenti e i professori delle due 
Accademie con lo  scambio artisti-
co e culturale  dei lavori. Le 120 
opere, presentate dai professori e 
dagli studenti,  saranno esposte a 
Milano presso il Grattacielo Pirelli 
e nell’ex Chiesa di San Carpoforo 
(Brera) e in due sedi altrettanto im-
portanti di Washington: l’Atrium of 
The Corcoran Gallery of Art e Cor-
coran Gallery 31. Le opere realiz-
zate  approfondiscono il tema della 
“nutrizione” intesa  come cultura, 
necessità, piacere, buona e corretta 
alimentazione e benessere psico-
logico. Sul piano artistico le opere 
sono molto varie e diversificate sia 
per tecnica sia per materiali  usati: 
pitture a olio, sculture, installazio-
ni, vidio, incisioni, fotografie. film 
e performance.
La manifestazione, ideata e pro-
mossa dall’Associazione Flangi-
ni in collaborazione con l’Amba-
sciata d’Italia, l’Istituto Italiano di 
Cultura a Washington e la Regione 
Lombardia, ha ricevuto il Patrona-
to della Regione Lombardia, d’Ex-
po 2015, della Provincia e del Co-
mune di Milano e della Camera di 
Commercio di Milano.
Mostre studenti: sedi espositive a 
Milano, Chiesa di San Carpoforo – 
Via  Formentini 10, dall’11 settem-
bre al 6 ottobre 2013; a Washington 
DC Corcoran Gallery 31- WS DC: 
dal 12 al 31 dicembre 2013.
Mostre  professori: Milano Grat-
tacielo Pirelli – Palazzo della Re-

gione – Piazza Duca d’Aosta, 
3  dall’11 settembre al 29 ottobre 
2013, a Washington D C Atrium of 
the Corcoran Gallery of Art, WS D 
C  dal 12 dicembre  2013 al 26 gen-
naio 2014.
Il fenomeno della nutrizione  in-
veste anche aspetti sociali e pro-
blematici come la malnutrizione, 
carenze ed eccessi. L’arte e la cul-
tura possono e devono agire come 
denuncia, riflessione e stimolo al 
cambiamento e mettere l’accento 
sulle problematiche  che la ispirano 
nello scambio culturale e proficuo 
e dagli effetti globali e duraturi. 
Info: www.associazioneflangini.eu

Emily Pons

Michael Gambino 
Piramide alimentare con
farfalle di carta

Michael Gambino 
Piramide alimentare con

farfalle di carta

r
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La Rotonda di via Besana
A cura della Fondazione Milano Policroma

Testo e fotografie di Riccardo Tammaro

r

Rotonda di via Besana

Noto erroneamente come “Rotonda 
della Besana” (il riferimento è in realtà 
alla via intitolata a Enrico Besana, che 
fu un garibaldino), questo edificio fu in 
origine un cimitero: il suo 
nome era infatti “Foppone 
dell’Ospedale Maggiore”, 
e fu costruito per ospitare 
i morti della Ca’ Granda, 
a partire dal 1695, su 
un terreno posto appena 
sotto le mura dei bastioni, 
“negli orti già appartenuti 
alla famiglia Stella” 
(nei pressi dell’odierna 
piazza 5 Giornate). Dopo 
gli importanti lavori di 
restauro svolti tra il 1956 
e il 1959, questo luogo 
è stato trasformato in 
un centro permanente di 
manifestazioni culturali 
ed artistiche; l’importanza 
degli artisti esposti e la diversificazione 
dei generi ne hanno fatto nel tempo uno 
dei punti di riferimento della cultura 
milanese. Il primo progetto per la 
sua costruzione risale al 1698 (autore 
Carlo Felice Raffagno) e prevedeva 
sobriamente un grande recinto con 
arcate in nudi mattoni; indi, nel 1700, 
fu consacrata la Chiesa di San Michele 
ai Nuovi Sepolcri, ma ben presto l’area 
sepolcrale si rivelò inadeguata e nel 
1713 furono affidate all’ingegner Carlo 
Francesco Raffagno la ristrutturazione 
della Chiesa e dei sepolcreti e la 
realizzazione di un ampio porticato 
con cripte per le sepolture. I lavori 
iniziarono nel 1718 e per la chiesa 
furono portati a termine nel 1725, grazie 
a un lascito testamentario di Giovan 
Battista Annoni, mentre quelli del 
portico terminarono nel 1732. Charles 
De Brosses nelle sue Lettere ai familiari 
(1739-1740) lo definì “il più bell’edificio 
di Milano”. L’area rimase in uso fino al 
1782, quando l’Imperatore d’Austria 
Giuseppe II proibì le inumazioni in 
città. Sotto il pavimento del portico si 
estendevano profonde cripte destinate ai 
morti dell’ospedale, che in questo mezzo 
secolo avevano raggiunto le 150.000 

unità. Durante il dominio francese, a 
partire dal 1796, il complesso venne 
utilizzato come caserma di cavalleria, 
anche se nel 1809 Eugenio Beauharnais 

voleva farne il Pantheon del Regno 
Italico, un luogo cioè ove dare sepoltura 
agli uomini illustri d’Italia; per motivi 
finanziari tuttavia dovette accantonare 
il progetto, che era stato commissionato 
a Luigi Cagnola. Con il ritorno degli 
austriaci, la chiesa fu riaperta al culto 
nel 1814, ma ben presto divenne 
fienile, magazzino militare, deposito di 
merci in quarantena e infine, nel 1848, 
scuderia dell’esercito austriaco; in 
quell’occasione vennero anche chiusi 
gli archi interni. Nel 1858 l’Ospedale di 
Milano rientrò in possesso dell’edificio 
e lo convertì in cronicario e reparto 
d’isolamento per malattie contagiose, 
ricavando dalla chiusura degli archi 
una serie di stanzette contigue, ove 
alloggiarono quasi cinquemila ammalati 
in occasione dell’epidemia di vaiolo 
del 1870-71. La rotonda fu in seguito 
destinata a sede della Quadreria della Ca’ 
Granda fino agli anni ‘30 del ventesimo 
secolo, quando cadde in disuso fino ai 
citati restauri degli anni Cinquanta. La 
Rotonda si presenta all’esterno come una 
sorta di recinto circolare in muratura, le 
cui pareti rivestite di mattoni a vista sono 
scompartite da lesene che reggono arcate 
in lieve risalto sopra ampie finestre. 

All’interno, un porticato formato da 
esedre simmetriche racchiude un ampio 
prato in mezzo al quale si erge la ormai 
sconsacrata chiesa di San Michele 

ai Nuovi Sepolcri, sita 
esattamente nel centro. La 
chiesa è a forma di croce 
greca, sormontata da una 
cupola ottagonale coperta 
da un tetto piramidale nelle 
forme del tiburio lombardo, 
opera di Attilio Arrigoni. 
La sua struttura interna 
è fitta di colonne; in essa 
spiccano i capitelli, nei 
quali sono incastonati teschi 
in pietra che richiamano 
la destinazione originaria 
dell’edificio, e gli intrecci 
simmetrici d’archi alla 
moresca sormontati da 
oculi, che la ingentiliscono 
facendone uno degli esempi 

più belli del tardo barocco lombardo. 
Delle numerose colonne scanalate, di 
forma ottagonale, le 8 corrispondenti alla 
cupola centrale hanno una caratteristica: 
sulla base si aprono due rientranze, 
in posizione simmetrica tra loro, che 
ne fanno un poligono dodecagonale 
irregolare; l’immagine è quella di due 
colonne ottagonali che si fondono in 
una; inoltre, tracciando sul pavimento 
il congiungimento delle rientranze 
che si fronteggiano, bisecandone i due 
lati, si ottengono quattro segmenti che 
passano tutti per il centro della chiesa. 
La struttura esterna della chiesa è in 
simmetria con il porticato, in quanto 
a ogni arco di cerchio del porticato 
corrisponde un angolo della croce 
greca (i quattro bracci hanno in totale 
otto spigoli). Ogni esedra maggiore è 
composta da diciassette archi a tutto 
sesto, sostenuti da colonne semplici, 
mentre quelle minori sono formate da 
cinque archi. Le colonne di granito sono 
in totale ottanta e i pilastri sedici. 
La Rotonda di via Besana si trova 
nella parte est della città, e può essere 
raggiunta con l’autobus 84 in partenza 
da Largo Augusto.

Riccardo Tammaro
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Raffaello e Perugino
Modelli nobili per Sassoferrato a Perugia  

Tre autoritratti, simbolo della rassegna, provenienti dagli Uffizi 
in mostra a Perugia  sino al 20 ottobre 2013 

Nobile Collegio del Cambio
Corso Vannucci, 25 Perugia

Orari:
feriali  9.00 / 12.30  - 14.30 / 17.30

festivi  9.00  - 13.00
info: 075-5728599

r
Giovan Battista Salvi detto il 
Sassoferrato, Autoritratto

Raffaello Sanzio, 
Ritratto virile (Perugino)

Raffaello Sanzio, Autoritratto

Una mostra particolare e per 
certi aspetti inedita dal titolo: 

“Raffaello e Perugino. Modelli nobili 
per Sassoferrato a Perugia”, e per 
l’elegante magnificenza del luogo che 
la ospita, il Nobile Collegio del Cambio.  
Anche perché per Raffaello si tratta di 
un ritorno a Perugia, infatti il celebre 
Autoritratto (dipinto tra il 1504 e il 
1506), capolavoro ammirato da tutto 
il mondo, l’opera, collocata nella Sala 
dell’Udienza del Nobile Collegio, la 
medesima sala che lo vide all’opera con 
il suo maestro Perugino, probabilmente 
come semplice collaboratore, agli 
esordi della sua carriera. Infine, perché 
le tre opere simbolo della rassegna, 
giunte tutte e tre dagli Uffizi: insieme 
all’Autoritratto di Raffaello, quello 
del suo maestro, il Perugino, e quello 
non meno straordinario di un artista 
posteriore (nato nel 1608, mentre 
Raffaello morì nel 1520) che ai due 
ispirò il proprio lavoro, ossia  Giovanni 
Battista Salvi, detto il Sassoferrato 
dal paese marchigiano che gli diede i 
natali. Tre capolavori posti vis a vis, 
a colloquiare tra loro e con un quarto 
autoritratto, anch’esso del Perugino, 
ma stavolta dipinto a fresco sulle pareti 
del Nobile Collegio, quasi come a 

firmare con nome e volto un’opera che 
il maestro riteneva tra le sue migliori. 
Il confronto proposto dalla mostra tra 
il volto del maturo maestro umbro e 
l’Autoritratto del giovane Raffaello 
consente di allargare la riflessione sul 
tema della bottega del Perugino nella 
quale transitò, appena sedicenne, anche 
Raffaello. Completa la triade il famoso 
Autoritratto del Sassoferrato che 
porta ad affrontare l’importante tema 
della rivisitazione secentesca dei modi 
espressivi di Perugino e di Raffaello. 
Come afferma il professor Mancini, 
“Proprio per indagare questo, nella 
contigua Cappella di San Giovanni, 
sempre parte del Nobile Collegio, 
sono riunite sette opere del pittore 
marchigiano ispirate ai prototipi dei due 
maestri rinascimentali. Conservate nella 
Basilica di San Pietro a Perugia le sette 
opere del Sassoferrato che ripropone 
i celebri modelli della tradizione 
figurativa compresa tra il Quattrocento e 
il Cinquecento”. Dell’opera di Raffaello 
e di Perugino nel capoluogo umbro 
molto è noto, invece per quanto concerne 
Sassoferrato, decisamente meno. Nato 
nel 1608 nella città di cui porta il nome, 
giovanissimo studia a Roma (dove morì 
nel 1685). Pittore non completamente 
estraneo al gusto barocco dominante 
nella sua epoca, come testimonia 
specialmente la sua attività di ritrattista (e 
lo stesso autoritratto in mostra). Questa 
esposizione, oltre che riunire opere di 
straordinaria bellezza e suggestione, è 
occasione di approfondimento scientifico 
come ben testimonia il catalogo, inserito 
nella collana “La città degli Uffizi”, 
che accoglie contributi di Francesco 
Federico Mancini e di Antonio Natali, tra 
l’altro curatori della rassegna, accanto a 
saggi e schede di Silvia Blasio, Fabio 
De Chirico, Cristina Galassi, Roberto 
Guerrini, Fabio Marcelli, Marta Onali e 
Francesco Piagnoni.

Giuseppe Lippoli
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Le sinuosità assemblate 
di Anthony Caro

r

Anthony Caro, River Song

Anthony Caro, Orangerie

A vent’anni di distanza dalla mostra  dei Mercati Traianesi di Roma, 
Anthony Caro approda a Venezia con una retrospettiva al Museo Correr sino al 27 ottobre

Se si pensa a quanti artisti di caratura 
internazionale nati nella decade tra 

il 1920 e ’30 siano ancora viventi, senza 
alcun dubbio Sir Anthony Caro, nell’am-
bito della scultura, è il primo da citare 
in un’ipotetica lista. Britannico classe 
1924, nel suo percorso ha tracciato una 
scultura in sintonia con la contempo-
raneità, ideando assemblaggi di chiara 
impronta astratta dai svariati contenuti. 
Il Maestro ritorna in Italia, a distanza di 
vent’anni dalla mostra dei Mercati Tra-
ianei di Roma, approdando in una Vene-
zia “biennalesca” con una retrospettiva 
al Museo Correr fino al 27 ottobre. Più 
di un mezzo secolo di esplorazioni ar-
tistiche tracciano un percorso composto 
di una trentina di lavori, che dialogano 
figuratamente con la piazza San Marco 
sottostante, eccezionalmente visibile 
dalle finestre del museo non occulta-
te dall’allestimento come nelle ultime 
esposizioni. Una delle chiavi di lettura 
dell’agire di Caro consiste nell’infonde-
re a livello scultoreo una sorta di liricità. 
Di conseguenza a un apparente freddo 
astrattismo, bellezza e armonia animano 
le sue opere. Un intreccio di materiali, 
in svariati assi dimensionali ottenuti da 
lamiere, travi metalliche e reti rendono 
la percezione a livello tridimensionale 
avvolta da una sorta di leggerezza alla 
Calder. Una sintesi di queste sfumatu-
re è avvertibile nell’opera “Orangerie”, 
ideata alla fine degli anni ’60 e inizio 
anni ’70, dove colore, sinuosità, imma-
ginifiche estreme stilizzazioni umane, 
unioni e contorsioni in assi orizzontali e 
verticali evidenziano la meccanizzazio-

ne del suo percorso artistico. 
Un metallo industriale che, 
con imbullonature e salda-
ture, si mette insieme in più 
elementi attraverso un ordine 
compositivo dettato dal Ma-
estro, simulando un percor-
so di vita sempre in dialogo 
nelle sue singole parti. Que-
ste non hanno mai elementi 
di discontinuità o rottura, sia 
nell’iniziale spazialità oriz-
zontale e successivamente in 
quella verticale, perché anche 
nell’astrattismo si può giun-
gere a proporzioni musicali. 
Alla soglia dei novant’anni 
Sir Caro, presente durante 
l’inaugurazione con fare pro-
fessionale e gentile nei modi, 
ha risposto privatamente ad 
alcune domande. Sir Antho-
ny è testimone della scultura 
moderna e contemporanea. Secondo 
lei, qual è il futuro della scultura? 
Non saprei risponderle, perché è un 
futuro nascosto e non lo conosciamo. 
Ma ci sorprenderà, non vi sono dubbi. 
Corriamo il rischio che ci piacciano 
cose che è facile amare e penso che alla 
fine la buona arte si ricordi più a lun-
go. Non è così diversa da Rembrandt e 
Donatello. Non è diversa: adoro questo 
tipo di arte”.Un insegnamento che ha 
ricevuto da Henry Moore e uno che 
ha dato ai suoi allievi. Sono due cose 
diverse. Da Henry Moore ho imparato 
a conoscere l’arte contemporanea, il 
surrealismo e l’arte nera ma quando 

ero studente non 
capivo nulla di 
tutto questo. Non 
avevo mai vi-
sto l’arte nera. 
Quando iniziai a 
insegnare, dissi 
ai miei studenti 
“Non date nien-
te per scontato”. 
“La scultura non 
deve essere per 

forza fatta di pietra, legno o bronzo. 
Può essere anche colorata, trasparente 
e molto altro. Quindi ho aperto gli occhi 
ai miei studenti e, di conseguenza, molti 
di loro hanno iniziato a prendere l’arte 
molto seriamente. Persone come Barry 
Flanagan, Richard Long, Gilbert Geor-
ge, Philip King sono stati miei studenti 
e parlavamo spesso di arte insieme con 
un atteggiamento molto critico. C’è 
provocazione nell’arte? Ad esempio, 
lo squalo sotto formaldeide di Hirst. 
Qual è la sua opinione? La provoca-
zione è interessante ma non è il fine. 
Bisogna sentire l’arte dentro di sé, non 
limitarsi a dire: “Che shock!”. Molta 
arte è fatta di reazioni di stupore: “O 
mio Dio!”, “Fantastico!”. Poi guardi 
una seconda volta e non provi più nulla. 
Per questo motivo ho seri dubbi su Du-
champ, per esempio. Si pone le doman-
de sbagliate. Picasso, Matisse, Mirò si 
pongono le domande giuste ma danno 
per scontato il fatto che l’arte valga la 
pena. Penso che ci sia una forte in-
fluenza di Duchamp nell’arte di oggi. 
Troppa, a mio dire”.
Alain Chivilò
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Percorsi di materia primordiale artistica

r

Zeng Fanzhi, This Land so Rich in Beauty no. 2

James Lee Byars, Byars is Elephant

Arte performativa, scultura, in-
stallazioni, pittura sono le forme 

indagate nella nuova mostra di Punta 
della Dogana, “Prima Materia”, che 
condurrà un lungo percorso espositi-
vo fino al 31/12/2014. Un titolo che 
diventa contenitore di varie forme 
espressive coinvolgendo trentadue 
artisti internazionali. Una tendenza 
al dialogo, vera e propria chiave di 
lettura, all’interno di un allestimen-
to che pone già nella sala quattro 
un mix di video proiezioni, arredi e 
aree d’ospitalità cui il visitatore può 
sostare in ascolto o meno di cuffie, 
con opere di Lizzie Fitch & Ryan 
Trecartin che ideano delle sale cine-
matografiche pensate come sculture, 
ossia ambienti creati per le proiezioni 
dei film da loro prodotti.  Salendo al 
primo piano, i muri di mattone assi-
milano la tematica della pittura in un 
passaggio di sale dalla figurazione in-
trospettiva e sociale di Marlene Du-
mas, alla “Turkish Forest” di Mark 
Grotjahn in cui la natura è pretesto di 
equilibrio tra astrattismo e figurazio-
ne in un costante gioco di sovrapposi-
zioni cromatiche calde e fredde. Pro-
seguendo, l’ironia e l’assurdo di Llyn 
Foulkes con assemblaggi sul medium 
pittorico di materiali come cotone, 
legno e capelli, si passa alla ricer-
ca dell’infinito numerico di Roman 

Opalka, con i “Details” e gli autori-
tratti parlanti con la sua voce. Si entra 
successivamente nel gioco metafisico 
dell’acqua di Roni Horn già presente 
con le stesse opere nella scorsa mo-
stra, giungendo alle quattro opere di 
Adel Abdessemed raffiguranti la cro-
cifissione di Cristo, realizzate nello 
stesso stile con filo spinato sempre 
in bilico tra molteplicità e dolore. A 
piano terra, Loris Gréaud crea un’in-
stallazione che gioca nel ruolo alter-
no tra luce industriale alla massima 

esposizione fino a un 
semi spegnimento tra 
neon sospesi e cocci 
di candelieri, Sherrie 
Levine sonda l’equi-
librio di vita e mor-
te con dodici teschi 
umani in vetro tra-
sparente e Lee Byars 
crea, nella punta 
espositiva dell’edi-
ficio, l’installazione 
“Byars is Elephant”. 
In questo luogo vie-
ne sfruttata a pieno 
la base e l’altezza 

con un rivestimento di lamé d’oro 
al cui centro una sfera, fatta di peli 
di cammello intrecciati a mano, sot-
tintende le questioni misteriose della 
vita umana. Due aree invece meritano 
una disamina partendo dal così detto 
“cubo centrale” ideato dall’architetto 
Tadao Ando che in questa esposizio-
ne diventa un progetto site-specific 
dedicato a un’artista. L’attuale pre-
scelto è Zeng Fanzhi con due gran-
di opere caratterizzate da un viaggio 
introspettivo in un susseguirsi di li-
nee, che percorrono e si spezzano 
con freneticità in cromie solari fino 
ad arrivare a quelle più scure esterne. 
La seconda invece è dedicata ai due 
movimenti Mono-Ha e Arte Povera 
con opere di Alighiero Boetti, Mario 
Merz, Nobuo Sekine, Kishio Suga, 
Michelangelo Pistoletto, Giuseppe 
Penone, Giulio Paolini, Lee Ufan e 
Susumu Koshimizu. Una mostra ben 
equilibrata, che supera qualitativa-
mente la precedente, in cui diverse 
interpretazioni artistiche si amalga-
mano in un percorso sempre di alto 
livello ricco di spunti.
Alain Chivilò

A Venezia a Punta della Dogana sino al 31 dicembre 2014, 32 artisti internazionali 
con video proiezioni, opere pittoriche e installazioni
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Omaggio a Gabriele Basilico
L’autore nelle collezioni del Museo di Fotografia Contemporanea  

Dal 22 maggio al 6 ottobre 2013

Gabriele Basilico, Milano

Gabriele Basilico, Ritratti di fabbriche

A Gabriele Basilico, classe ’44, mila-
nese, a tre mesi della sua scompar-

sa nel febbraio di quest’anno, il Museo 
della Fotografia Contemporanea di Cini-
sello Balsamo (MI) rende omaggio con 
una mostra che  non vuole essere  un’an-
tologica e non ha pretesa di completezza 
rispetto alla vastità della sua opera, ma 
rappresenta un ringraziamento affettuoso 
e accorato a uno dei più 
grandi Maestri della fo-
tografia contemporanea 
europea e un amico del 
Museo, che possiede cir-
ca 1000 fotografie, una 
parte donata direttamente 
da Basilico, altre apparte-
nenti a 7 importanti fondi 
fotografici. In mostra 110 
opere, dal 1969 al 1998. 
Dopo la laurea in archi-
tettura, che indirizzerà in-
consapevolmente la sua 
visione ottica del mondo 
e del paesaggio urbano, 
inizia a fotografare  nei 

primi anni ’70. Si delinea da subito il 
suo interesse per la fotografia sociale, nel 
momento della contestazione studente-
sca, della lotta di classe, delle manifesta-
zioni operaie di piazza. Si stacca presto 
dall’impronta del suo grande maestro e 
amico  Gianni Berengo Gardin, in mostra 
in questi giorni a Palazzo Reale. Il fotore-
portage inteso come racconto dell’evento 

nel suo svolgersi, nel suo divenire veloce, 
non appartiene a Basilico. I suoi punti di 
riferimento diventano Brandt con le sue 
periferie urbane,  Mulas per la sua cul-
tura e apertura intellettuale e Baltz, foto-
grafo delle aree postindustriali più infime 
e abbandonate. La sua indole riflessiva, 
la sua ricerca “spaziale” al di là dei con-
fini della mera fotografia documentale, 

lo avvicinano a ciò che 
diventerà l’oggetto as-
soluto della sua opera: 
l’urbanizzazione, il pas-
saggio dall’era industria-
le a quella postindustria-
le e l’insieme complesso 
delle architetture dell’ur-
banizzazione. Dopo il 
periodo sociale la pri-
ma grande ricerca di 
Basilico è la famosa 
serie Milano - Ritratti 
di fabbriche (1978-80), 
nella quale identifica la 
fabbrica come identità 
stessa della città, proprio 
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Museo di Fotografia Contemporanea                                                                                                                 
Villa Ghirlanda, Via Frova, 10 

Cinisello Balsamo (MI)
Orari: mer, gio e ven  15.00 - 19.00

sab - dom 11.00 - 19.00
info@mufoco.org
tel. 02.6605661 
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nel momento in cui comincia il declino 
dell’era industriale. Un occhio severo, 
la metafisica solitudine delle immagini 
in bianco e nero, come per documentare 
il manufatto-città sostanzialmente inco-
lore, immoti paesaggi alla Hopper,  che 
ci rimandano una sensazione di sospeso, 
in cui il fotografo recupera una lentezza 
dello sguardo, in un concetto di non-luo-
go, assenza totale di umanità, ammassi di 
edifici come qualcosa che, sebbene rea-
lizzato dall’uomo, per continuare a vive-
re, dell’uomo non ha più bisogno. Svolta 
decisiva è la sua partecipazione come 
unico italiano alla Mission Photographi-
que DATAR, progetto di committenza 
pubblica, commissionato a 28 fotografi, 
per documentare lo stato del paesaggio in 
Francia nel 1984. Le sue immagini ritrag-
gono i porti nel nord della Francia e qui, 
oltre alle città, vengono ripresi il paesag-
gio e il confine della costa, costantemen-
te all’inseguimento dei confini e delle li-
nee fisiche.  Determinante è la sua grande 
opera fotografica nel 1991 in una Beirut 
devastata dalla guerra civile durata 15 
anni, straordinario osservatore, neutrale, 
intelligente, profondo, senza retorica al-
cuna e con grande rigore fotografa i segni 
delle esplosioni, delle bombe, i palazzi 
crivellati di colpi, le voragini aperte nel 
cuore del tessuto urbano. Ha poi docu-
mentato Roma, la Silicon Valley, i tessuti 
delle casette monofamiliari americane, le 
valli del Trentino, Mosca, Rio de Janeiro, 
le linee ferroviarie e i canali, le fabbriche 
di Sesto San Giovanni, le trasformazioni 
urbanistiche del quartiere Lorenteggio, 
Berlino. Non importa l’ordine cronologi-
co dei suoi progetti urbani, perché in essi 
non pare esserci un’evoluzione e neppu-
re una progressione: nelle città non c’è 
nulla né di vecchio né di nuovo, le sue 
città sono personificate, sono fatti, cose, 
documenti, dotate di identità e orgoglio  
proprio. La mostra proposta dal Museo 
di Fotografia Contemporanea è realizza-
ta grazie al sostegno di RS Components 
e degli Amici del Museo.
Alessandra Binetti
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Raffaele Turati, Mare illuminato

Raffaele Turati, I fidanzati

Raffaele  Turati 

r

Profili d’Artista

Tra l’armonia e l’equilibrio del segno 
e del colore un segreto dialogo

La pittura di Raffaele Turati vive 
della realtà delle emozioni e nel 
linguaggio artistico  espresso con 
la padronanza del disegno  e gran-
de scioltezza  nell’accostamento 
dei colori. La realizzazione tecnica 
spazio-forma-colore porta l’artista a 
trasfigurare visioni oniriche, concre-
tizzate in immagini astratteggianti, 
dove il sogno e la fantasia si mesco-
lano e si completano. La figurazione 
è sintetica: paesaggi, marine e fiori 
spesso illuminati da un sole rossastro 
e da una tiepida 
luna. Ma anche 
paesaggi incan-
tati immersi in 
silenzi metafi-
sici  e immobili 
quasi a manife-
stare una realtà 
interiore  e un 
r ispecchiars i 
nell’inconscio, 
mentre le vi-
brazioni croma-
tiche che ne derivano si manifestano 
in un’ astrazione poetica e contem-
plativa. Borghi e paesi silenti, colora-
tissimi (I fidanzati) dove la fantasia 
e la poesia giocano un ruolo impor-
tante. nell’ambientazione e nella 
presenza della figura umana. Ne de-
riva un racconto ben articolato dove   
sogno e realtà trovano nella spazia-
lità un punto concreto a cui ancorar-
si.  In alcune opere  un geometrismo 
colorato dallo stile elegante, in un 
gioco di verdi, rossi, gialli e azzurri, 
mette in risalto 
la padronanza 
stilistica e am-
bientale dell’ar-
tista, dove spa-
zio e tempo si 
i den t i f i cano . 
Impressioni ca-
leidoscopiche 
di fiori e marine 
con il cielo che 

si unisce al mare: visioni colorate, 
che si elevano quasi a voler limita-
re   la profondità del piano pittorico. 
Nei  motivi figurali del paesaggio  la  
dinamica e la forma sono combinate 
in stretta sintonia. La sua ricerca  è 
spesso  post-cubista e presenta anche 
un certo idealismo geometrico. 
Turati è, quindi, artista impegnato che 
si sofferma nel particolare per dare 
risalto a una certa illusione ottica, 
senza rinunciare all’intima necessità 
di rendere, con appassionante real-

tà, il  sortilegio 
della poesia. Un 
insieme di at-
mosfere, di stati 
d’animo, riela-
borati anche in 
forma astratta 
ma derivati da 
una osservazio-
ne della natura. 
La sua pittura 
è poesia, voca-
zione e passio-

ne. La sapiente disinvoltura del di-
segno, unita all’attenta osservazione 
e applicazione della luce, danno alle 
opere di Turati una prorompente e 
infinita varietà di atmosfere, intime 
e penetranti, in stretta aderenza a un 
impressionismo di grande efficacia. 
Sensazioni alle quali è giusto dare il 
meritato riconoscimento. 
Raffaele Turati diplomato all’Isti-
tuto Statale d’Arte di Monza, ha 
frequentato, con la guida del Mae-
stro Terruso, l’Accademia di Belle 

Arti di Brera a 
Milano. Nume-
rose le perso-
nali e le collet-
tive in Italia e 
all’estero.
e-mail: 
raffaele.turati@
hotmail.it  

Lidia Silanos                                        



Cenacolo: 
da giugno a dicembre aperture 

straordinarie grazie a Eni
Aperture straordinarie del Cenacolo, 

grazie a Eni, per sei venerdì da 
giugno a dicembre (21 giugno, 19 luglio, 
13 settembre, 15 novembre, 6 dicembre 
e 20 dicembre 2013). In queste serate 
speciali, le luci del Refettorio di Santa 
Maria delle Grazie a Milano, dove 
Leonardo ha dipinto l’Ultima Cena, non 
si spegneranno e sarà possibile ammirare 
il capolavoro, meta di visitatori da tutto 
il mondo. L’ingresso è libero secondo 
la formula di eccezionalità e gratuità 
che caratterizza il sostegno del cane a 
sei zampe all’arte e alla cultura. Negli 
eventi promossi da Eni, dopo il successo 
a Palazzo Marino della mostra Amore 
e Psiche (225mila visitatori) che ha 
portato a Milano la statua di Antonio 
Canova e il quadro Psyché et l’Amour di 
François Gérard, provenienti entrambi 
dal Museo del Louvre,   si riallaccia 
il filo con Leonardo, già protagonista 
nel 2009 dell’esposizione ospitata dal 
Comune di Milano del dipinto San 
Giovanni Battista, proveniente dal 
Museo del Louvre. Fin dai tempi di 
Enrico Mattei la cultura costituisce per 
Eni un importante terreno di iniziative 
attraverso cui coniugare la propria natura 
di grande società energetica con il tessuto 
sociale e culturale dei paesi in cui opera.  
Leonardo  ha dipinto l’Ultima Cena per 
volere di Ludovico Maria Sforza detto 
il Moro, in un arco di tempo che va dal 
1494 al 1497. L’artista, trattandosi di 
pittura su muro, non si è affidato alla 
tradizionale quanto resistente tecnica 

dell’affresco, che impone una veloce 
stesura del colore sull’intonaco ancora 
umido, ma ha voluto sperimentare un 
metodo innovativo che gli consentisse 
di intervenire sull’intonaco asciutto e, 
quindi, di poter tornare a più riprese 
sull’opera curandone ogni minimo 
particolare. Le intuizioni di Leonardo, 
purtroppo, si rivelarono sbagliate e ben 
presto, per un’infelice concomitanza di 
cause, la pittura cominciò a deteriorarsi. 
Nel corso dei secoli, di conseguenza, si 
susseguirono molti restauri nel disperato 
tentativo di salvare il capolavoro. Nel 
1999, dopo oltre venti anni di lavoro, 
si è concluso l’ultimo intervento 
conservativo che, grazie alla rimozione 
di tante ridipinture, ha riportato in luce 
quanto restava delle stesure originali. 
Le precarie condizioni del dipinto 
obbligano il Museo a osservare rigide 
regole di visita consentendo l’ingresso di 
30 persone ogni 15 minuti. In un periodo 
in cui, al trend di disinvestimento 
economico risponde un aumento 
costante della domanda in cultura, 
l’impegno di Eni è quello di facilitare 
l’accesso e la conoscenza all’arte, al 
teatro, alla musica, al cinema.
U.S.

Ingresso gratuito 19.30 - 22.30
Prenotazione gratuita obbligatoria 

Orari:
lunedì - sabato 8.00 - 18.30

info 02.92800360

Il santuario di 
S. Maria del Lavello 

a Calolziocorte
Cronaca di un restauro 

tra storia, arte e devozione

Un ricco ed esaustivo volume 
permette, finalmente, di 

effettuare una visita ‘ragionata’ a un 
vero e proprio gioiello della Valle 
San Martino: il santuario di Santa 
Maria del Lavello, un luogo molto 
suggestivo posto sulle riva dell’Adda  
che può agevolmente soddisfare 
le esigenze degli appassionati sia 
dell’arte, sia della natura. Questo 
anche grazie al fatto che la chiesa, 
con l’annesso convento,  è aperta in 
tutti i periodi dell’anno. Il complesso, 
istituito  alla fine del XV secolo dai 
Padri Serviti che vi rimasero fino 
al 1772, rappresenta  una delle più 
importanti fondazioni religiose del 
territorio lecchese. Non a caso è stato 
oggetto di un lungo quanto complesso 
intervento di recupero, fra il 1998 
e il 2007,  i cui risultati sono adesso 
raccolti nel libro Il santuario di S. 
Maria del Lavello a Calolziocorte. 
Cronaca di un restauro tra storia, arte 
e devozione, a cura di Fabio Bonaiti 
(Parco Adda Nord - Fondazione di S. 
Maria del  Lavello, 2013). Nelle sue 
densissime pagine il volume illustra 
in modo chiaro e completo le tappe 
principali dei lavori di ripristino 
effettuati nei vari campi di intervento: 
archeologico, architettonico e artistico. 
Il tutto illustrato da un ricco corredo 
fotografico e da una tavola,  in apertura, 
che fornisce le coordinate temporali 
per  facilitare l’orientamento del lettore 
tra i vari contributi. Jolanda Lorenzi 
delinea una panoramica archeologica 
del territorio ed esplora la storia della 
chiesa di S. Maria attraverso le diverse 
fasi edilizie stratificatesi nei secoli − 
messe in luce dagli scavi condotti al 
di sotto dell’attuale pavimentazione 
− e lo studio dei reperti rinvenuti. 
Giuseppe Cruciani Fabozzi riferisce  
sui lavori di diagnostica, di ripristino, 
di rinforzo e di riordino funzionale 
delle strutture architettoniche che 
hanno guidato l’attuazione dell’intero 
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Il Collezionista di Meraviglie
l’Ermitage di Basilewsky

A Palazzo Madama, Museo Civico d’Arte Antica, 
Sala del Senato di Torino

Fino al 13 ottobre 2013 a 
Palazzo Madama è possibile 

ammirare un percorso attraverso 
l’arte europea del Medioevo e del 
Rinascimento, con una selezione 
di ottantacinque opere appartenenti 
alla collezione formata a Parigi dal 
nobile russo Alexandre Petrovich 
Basilewsky (1829 – 1899), 
acquistata in blocco nel 1884 dallo 
zar Alessandro III, che la trasferì 
al Museo dell’Ermitage di San 
Pietroburgo, uno dei più grandi e 
famosi musei del mondo, fondato 
dall’imperatrice russa Caterina II 
nel 1764 e da allora ha continuato 
incessantemente ad accrescere e ad 
aumentare le proprie collezioni. Un 
vero evento straordinario, promosso 
da Palazzo Madama, Fondazione 
Torino Musei, dalla Città di Torino, 
dal Museo Statale Ermitage e dalla 
Fondazione Ermitage Italia – con 
il fondamentale sostegno di Intesa 
Sanpaolo e la collaborazione di 
Villaggio Globale Internationale, 
offre l’eccezionale occasione per 
vedere rari e importanti tesori, 
molti dei quali mai esposti in 
Occidente dal 1885. La mostra 
curata da Tamara Rappe e Enrica 
Pagella, racconta la storia di 
Basilewsky, figura simbolo del 
grande collezionismo 
d’arte applicata 
dell’Ottocento, 
noto ai suoi 
contemporanei 
come “le roi des 
collectionneurs”. 
La raccolta annovera 
alcuni capolavori nel 
campo delle arti decorative: 
smalti, limosini, intaglio in 
avorio, maiolica italiana, vetri, 
armi, arredi lignei. Accompagna 
la mostra un bel catalogo edito 
da Silvana Editoriale. 
Sede: Palazzo Madama – Museo 

Coppa con lo stemma di 
Pierre Montmorency-Laval

Maestro Jean II Penicaud, 
Ascensione e scene della vita di Cristo

Calolziocorte, 
Complesso di Santa Maria del Lavello. 

Veduta delle cappelle absidali 

progetto di recupero da lui stesso 
diretto. Giuseppina Suardi ed Ede 
Palmieri descrivono invece il notevole 
apparato pittorico custodito nella 
chiesa illustrando, rispettivamente, le 
fasi di restauro degli intonaci, delle 
pitture murali (grazie a un suggestivo 
confronto fotografico fra lo stato 
dei dipinti prima, durante e dopo i 
risanamenti), e alcune nuove e inedite 
ipotesi attributive.  Le pareti interne 
della chiesa sono infatti rivestite 
da  affreschi appartenenti a epoche 
diverse. A una delle più antiche 
fasi decorative − contraddistinte, 
negli elementi ornamentali, da 
un gusto antiquario ampiamente 
diffuso nel Ducato di Milano tra 
Quattro e Cinquecento − appartiene 
un’interessante Crocifissione  datata 
29 novembre 1487.  Gesù Cristo 
crocifisso, tra la Madonna e San 
Giovanni,  è raffigurato sulla parete 
di fondo di una delle due cappelle 
absidali che caratterizzano la chiesa. 
Nell’altra, invece, si trova la pala 
con San Fermo tra sant’Agata e 
sant’Apollonia (1603) di Antonio 
Maria Caneva, detto Porlezzino. 
Chiude il libro un contributo di Fabio 
Bonaiti - infaticabile curatore del 
volume - relativo ad alcuni documenti 
inediti e alle vicende del Santuario 
tra la fine del XVIII secolo e la prima 
metà del Novecento.

Giovanna Virgilio

Civico d’Arte Antica – Sala del 
Senato – Piazza Castello – Torino. 
Orario mostra e museo: martedì – 
sabato 10.00 – 18.00; domenica 10.00 
– 19.00; chiuso lunedì. Informazioni 
per il pubblico: 011.4433501

Giuseppe Lippoli

Set tembre /  Ot tobre /  Novembre 2013



Lucori intensi e l’incanto dell’eternità 
nella poesia di Mario Luzi  

r

Fanno parte de La Barca solo poche 
liriche scelte dal poeta Mario Luzi fra 

la sua vasta produzione, e tuttavia sono 
come un battito d’ali veloce e leggero che 
trasporta lontano in un mondo migliore: 
Scendono persuasioni  calde sulla terra 
fiorita, / il timore, l’umiltà della vita. 
/ (Alla primavera). Quando il poeta 
ha composto questa raccolta di versi 
correvano gli anni ’30 del Novecento. Era 
momento difficile per l’Italia e tuttavia 
echeggia nei versi un palpito di Speranza 
romantica e religiosa: Lungo i fiumi dai 
boschi tremolanti / esce l’autunno con gli 
ultimi canti dei legnaioli; / cercherà nel 
tempo una nuova giovinezza / per nutrire 
i fiori  d’odore e la luna di pallore / tra 
poco; i visi perdono il loro tremulo fuoco 
/ per sempre nelle lacrime del perdono, / 
rendono la bontà, l’amore / le profonde 
parole senza suono. /(Lo sguardo).
Il primo recensore di questa raccolta di 
poesie uscite con i tipi Guanda nel 1935 
fu il giovane genovese Giorgio Caproni, 
all’epoca ventitreenne, anch’egli poeta, 
che dalle pagine de “Il popolo di Sicilia” 
il 29 di novembre definì la poesia luziana 
“pura e spesso singolarmente sciolta 
modulazione del verso”. ( Frammento 
cit. in Saggio di S. Verdino). Luzi fa la 

conoscenza di Giorgio Caproni proprio 
dopo la pubblicazione dell’articolo.  
Nascerà un’amicizia fraterna che durerà 
tutta la vita. Ne dà testimonianza la 
corrispondenza epistolare tra loro 
intercorsa tra il  1942 e il 1989 pubblicata 
qualche anno fa da Scheiwiller. Vorrei 
rendere palpabile in questo breve 
articolo la luce e la speranza che Luzi 
con le sue poesie sa infondere nei lettori. 
Ricorro ad alcune parole pronunciate 
da Monsignor Gianfranco Ravasi sul 
declinare del secolo scorso (24 ottobre 
1998) nell’occasione del “Premio 
Letterario Basilicata”  assegnato al poeta 
per La Barca nella sezione Letteratura 
spirituale e Poesia religiosa. Luzi non 
potè partecipare quella sera perché 
impedito. Ma l’intervento di Ravasi 
esposto con semplicità dà la dimensione 
della grandezza del poeta. Anche perché 
Ravasi si pone nella posizione di lettore 
sensibile e non di specialista della materia. 
In questo intervento tra l’altro ricorda la 
lettura fatta nella sua prima giovinezza di 
Avvento notturno e già si accorse, dice, 
nonostante fosse una delle testimonianze 
ermetiche di Luzi, della sintonia profonda 
che egli aveva con la parola e con la 
forza che la parola in sé comprende. 

Elogia il poeta  che sa prendere la parola 
della quotidianità trasformandola, anzi 
trasfigurandola in una epifania, in una 
grande teofania del mistero. ( Il bulbo 
della speranza). Ora ricordo di avere letto 
una recensione sulla pittura di Giuseppe 
Cesetti, Maremma e Camargue, scritta 
da Mario Luzi nella primavera del 1972 
di cui cito questo frammento: [Giuseppe 
Cesetti] Concentra la sua attenzione sui 
gruppi di cavalieri, sulle masse figurali 
dense e spaziate e sulla luce accecata 
che li staglia e li immobilizza nel loro 
movimento. Sfogliando quelle pagine 
osservai la corposa pittura di questo 
artista. Ma fra tutte le immagini dei suoi 
quadri mi colpì Primavera  a Tuscania 
(1933). Vi ritrovai quella forza e la lieve 
speranza che sprigiona la poesia del poeta. 
In questo quadro infatti dominano i colori 
verde-marrone (la terra e il paesaggio). 
L’azzurro del cielo annuvolato di bianco-
avorio. E il rosso dei tetti delle case.  A 
me questa immagine riporta alla mente 
l’incipit di Passi una delle poesie di Luzi 
in  Avvento notturno: Rifioriranno i tigli 
/ e le rose serali sopra i muri / per le vie 
pensierose / lungo i portali calmi e le 
fontane? /
Ilde Porcu
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Mostre e Musei a Milano e Lombardia
Milano, 

Palazzo Reale
tel e info: 02-88445181  

Guido Crepax: Ritratto di un artista,  
sino al 15 settembre
Alfred Hitchcock 

(nei film della Universal Pictures) 
sino al 22 settembre

Castello Sforzesco: 
Tessuti egiziani dall’età ellenistica 

al Medioevo 
sino al 15 settembre 

tel. 02-88463731

Museo della Scienza 
e della Tecnologia: 

Tech Stories-Politecnico di Milano 1863-2013
sino al 10 dicembre 

tel. 02-485551

 Museo Archeologico: 
Da Gerusalemme a Milano, 

imperatori, filosofi e dèi alle origini 
del Cristianesimo 

fino al 20 giugno 2014 
tel. 02-88465720

Mantova, 
Palazzo Te: 

Fabrizio Plessi dialoga con la Sala dei 
Giganti di Giulio Romano 

sino al 15 settembre 
tel.0376-365886

Mantova, 
Palazzo e Chiesa  

di San Sebastiano: 
Amore e Psiche. La favola dell’anima 

fino al 10 novembre

Varese, 
Museo d’Arte Moderna  
Castello di Masnago: 

Luigi Nervi. 
L’architettura molecolare 

sino al 29 settembre

Bergamo Alta:
Immaginare la musica   

sino al 15 ottobre 
tel. 035-399677

Aeroporto di Malpensa (VA) 
cicli: 

Vento che parli con voce leggera di 
foglie. Paesaggi tropicali. I quattro 

elementi. Mithos. Cuba Cuba 
di Fernando De Filippi

sino al 31 dicembre 
tel. 02-26829769



r

Notte. Incespicare di speranze
crude verità emergono da sordide acque 
e piene di vanità  ne bevono il seme.
Truce lo sconcerto.
Eterna  chiarezza del non senso 
di noi nel divenire calmo dell’infinito. 

Serena Rossi

Le stelle di ieri sera,
il sole di questa nuova alba
e un pensiero di questa nuova Luce,
che ti avvolgeva
in un’Uunica sfera d’Amore.
Spero tu ti sia riposato un po’,
adagiato nel silenzio del Cuore. 

Titti Ciceri

Un fiume di pioggia
acqua che scorre tumultuosa
 Spacca gli argini
travolge le piante
rompe di rumore la valle
attraverso il paese
alzandosi sotto i ponti
Corre veloce all’appuntamento
ad incontrare il fratello maggiore
per rotolare insieme
tra salti e vortici
verso la pianura 

Nick

Cerchi concentrici su quest’asfalto
e scarichi di coscienza
sotto forma di monete
ad un semaforo investito
da questa pioggia
per mostrare in quel suo rosso
il ricordo acceso
di un po’ d’amore.

Greta Guerriero

L’ ANGOLO DELLA POESIA
Per favorire la più ampia partecipazione si 
consiglia di inviare elaborati che non superino 
i 25 versi. La proprietà letteraria resta a 
tutti gli effetti dei singoli Autori

Nel divenire calmo dell’infinito

Pace

Torrente in piena

Stop!
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In ricordo di Carlo Maratta 
nel 300° anniversario dalla scomparsa

Carlo Maratta, Madonna col Bambino 
tra S. Carlo Borromeo e S. Ignazio

Carlo Maratta è nato a Camerano nelle 
Marche nel 1625 ed è morto a Roma 

nel 1713. Vi giunse appena dodicenne e 
nel 1637 entrò nella bottega di Andrea 
Sacchi elaborando, sull’esempio rigoroso 
del maestro, una poetica classicista acca-
demica peraltro influenzata dalla coeva 
pittura barocca. Infatti, dopo la scompar-
sa di Pietro da Cortona, egli divenne un 
protagonista della scena artistica 
romana con la nomina a prin-
cipe dell’Accademia di 
San Luca e ottenendo da 
Luigi XIV il titolo di 
“Pittore del Re” e nel 
1704 fu ordinato Ca-
valiere dell’Ordine di 
Cristo. La “Natività” 
in San Giuseppe dei 
Falegnami del 1650 è 
la prima opera nota ro-
mana citata dal Bellori, 
suo amico e biografo, 
grazie al quale ottenne 
l’incarico per la deco-
razione delle Cappelle 
di San Giuseppe e del 
Crocefisso nella chiesa 
di Sant’ Isidoro. Papa 
Alessandro VII, suo 
estimatore, gli com-
missionò il quadro 
della “Visitazione di 
Santa Elisabetta” per 
Santa Maria della Pace 
e due importanti tele per la Cappella Chigi 
nel Duomo di Siena. Carlo dipinse nume-
rose pale d’altare in particolare a Roma, 
nella Chiesa Nuova (La Vergine e i Santi 
Carlo e Ignazio), in Santa Maria sopra Mi-
nerva (Madonna e Santi), in Santa Maria 
del Popolo (L’Immacolata Concezione) e 
la grande tela in San Carlo al Corso raf-
figurante la Gloria dei Santi Ambrogio e 
Carlo. Queste opere esprimono soluzioni 
compositive e cromatiche che diverranno 
un canone per la pittura  “colta” di sogget-
to religioso della fine del XVII sec. ed ini-
zio del XVIII. Tra esse è particolarmente 
significativa la tela con la Morte di Fran-
cesco Saverio nella Chiesa del Gesù in cui 
si evidenziano i contatti con le tendenze 
tardo barocche rappresentate dall’opera 
quasi contemporanea del Gaulli, nel me-
desimo sito. Ricordiamo tra le decorazio-
ni dei soffitti l’affresco di Palazzo Altieri 

di Roma con la Allegoria o Trionfo della 
Clemenza e quella nella Villa Falconieri 
di Frascati con la Nascita di Venere. Di un 
certo interesse è l’attività dell’artista nel 
campo del restauro (interventi compiuti 
nelle Stanze Vaticane e quelli commissio-
nati dai Farnese).  Il Maratta fu anche va-
lente ritrattista, ne è un esempio il quadro 
raffigurante Clemente IX nella Pinacote-

ca Vaticana e l’Autoritratto con il 
Marchese Pallavicini che già 

esprimono il gusto pitto-
rico del nuovo secolo. 
Egli dipinse tele con 
soggetti storici e mi-
tologici (es. Apollo e 
Dafne eseguito per Lu-
igi XIV) ma soprattut-
to numerose Madonne 
e Sacre Famiglie tanto 
da essere sopranno-
minato il “Carluccio 
delle Madonne”. In-
teressanti sono anche 
gli specchi dipinti dal 
Maratta con Mario dei 
Fiori (Palazzo Colon-
na, Roma). Insieme 
con il Sacchi può con-
siderarsi capo di una 
scuola pittorica roma-
na rappresentando la 
tendenza classicheg-
giante e accademica 
in contrapposizione a 

quella dei grandi decoratori barocchi Pie-
tro da Cortona, Gaulli e Andrea Pozzo. Il 
suo maestro lo aveva indirizzato allo stu-
dio del Correggio, del Lanfranco e del Do-
menichino e ad esprimersi con un corretto 
e formale disegno accademico esente da 
esagerazioni realistiche e drammatiche. 
Come il Sacchi egli veniva influenzato da 
Raffaello, dai Carracci e dal Reni ed infatti 
il Bellori, teorico dell’idealismo classico del 
Seicento, ne fu biografo entusiasta. L’im-
portanza della pittura del Maratta a Roma 
nel passaggio tra i due secoli è fondamentale 
e nei suoi dipinti si possono già rintracciare 
gli elementi che si svilupperanno nel ‘700, 
lo studiato aspetto amabile e la delicatezza 
languida delle figure. Le sue istanze artisti-
che, grazie alla nutrita cerchia degli allievi, 
diverranno una componente prioritaria della 
cultura figurativa romana del Settecento.
Silvia Guagliumi



Wow Spazio Fumetto. 
Il museo del fumetto, dell’illustrazione e 
dell’immagine animata, a Milano in Via-
le Campania 12. Per rimanere piccoli, 
per osservare da grandi. Per scoprire 
l’abilità pittorico-artistica di chi il fumet-
tista lo fa di mestiere.
9.000 opere negli scaffali della bibliote-
ca e il museo come luogo di conserva-
zione e valorizzazione della Nona Arte. 
L’universo della narrazione per immagi-
ni, della comunicazione e della creativi-
tà. In esposizione le sorprendenti ope-
re di autori di tutto il mondo e di tutte 
le epoche. Informazioni sugli eventi e i 
laboratori, contattando: 
info@museowow.it 
tel. 02 4952 4744

Fondazione Cineteca Italiana.
Cinetecamilano.it  Il -MIC- Museo Inte-
rattivo del Cinema 
è un progetto che 
sorge nell’area 
della ex Manifat-
tura Tabacchi, in 
Viale Fulvio Testi 
n.121. Uno spazio 
medio-piccolo ma 
con un universo di 
informazioni sul ci-
nema dove si svol-
ge un’ininterrotta 

attività di conservazione e valorizzazio-
ne del patrimonio filmico e di diffusione 
della cultura cinematografica. Gestico-
lare davanti ad un obiettivo, montare 
dei frammenti di ripresa, prendere un 
microfono e doppiare, sono azioni di-
dattiche che se si ha opportunità di spe-
rimentare; poi per tutta la vita, il cinema 
diventerà un’altra cosa. 

Museo del Manifesto:
museofermoimmagine.it Un museo 
privato gestito dall’Associazione Atelier 
Gluck Arte. Si trova in Via Gluck, 45 a 
Milano e ospita anche delle mostre tem-
poranee, eventi, rassegne e convegni, 
impianto regia audio e video, mega-
schermi per proiezioni in alta definizio-
ne e biblioteca. L’archivio comprende 
più di 50.000 pezzi tra fotobuste, mani-
festi, locandine, foto di scena e affiches 

pubblicitarie. Ogni mostra, oltre ai mani-
festi, propone percorsi paralleli arricchiti 
da riviste, pubblicazioni d’epoca, libri, 
memorabilia, gadget, statue, abiti e te-
stimonianze a tema. Dal 12 Luglio al 30 
Ottobre “Vampiri, Zombi e Lupi Manna-
ri” l’horror che ha conquistato il grande 
pubblico fin dagli albori della Settima 
Arte. La mostra è allestita in collabora-
zione con Associazione Ordine del Dra-
go, che studia e approfondisce il mito di 
Dracula e con Bloodbuster, riferimento 
per gli appassionati. 
Info: 02 3650 5760

DA VEDERE NEL WEB:
www.gpling.org
L’arte della meditazione. La meditazio-
ne razionale o analitica e la meditazio-
ne di assorbimento. Poiché viviamo in 
un’epoca in cui possiamo fare una infini-

tà di cose semplice-
mente premendo dei 
tasti, molti si aspet-
tano che nell’ambito 
dell’addestramento 
mentale gli effetti sia-
no immediati. In real-
tà non è così: l’adde-
stramento mentale 
richiede tempo e sfor-
zo. “S.S.XIV Dalai 
Lama” 

Ti interessa InArte?  

RICHIEDILA!
diventa socio sostenitore con la quota annuale di € 40 

Riceverai la rivista per un anno
 Associazione Culturale Zaffiro Milano 

Iban: IT26 C030 6901 6850 0004 0078 869 
Milano Banca Intesa San Paolo, filiale Via Carnia

Dove trovare “inArte”
*Aci - Automobile Club Milano, Corso Venezia 43, Milano
*Antico Caffè Brera, Via Giuseppe Verdi 13, Mi-
lano *Artesanterasmo, Via Cusani 8, Milano
*Bar Jamaica, Via Brera 32, Milano *Bar Signora, Via 
San Giovanni in Conca (angolo Via Francesco Sforza), Mi-
lano *Biblioteca Accademia Italiana della Cucina, Via 
Napo Torriani 31, Milano *Biblioteca dell’Accademia 
di Belle Arti di Brera, Via Brera 28, Milano *Biblioteca 
Nazionale Braidense, Via Brera 28, Milano *Biblioteca 
Palazzo Sormani, Corso di Porta Vittoria 6, Milano *Bi-
blioteca di Via Senato, Via Senato 14, Milano *Biblioteca 
Museo Civico di Storia Naturale di Milano, Corso vene-
zia 55, Milano *Caffè Il Cortiletto, Via Brera 28, Milano 
*Caffè Verdi, Via G. Verdi 6, Milano *Caffetteria Santo 
Stefano, Piazza Santo Stefano 8, Milano *Cartoleria Qua-
drifoglio, via Negroli, Milano *Centenari, Galleria Vittorio 
Emanuele 92, Milano *Civica Biblioteca d’Arte, Castello 
Sforzesco, Milano *Copisteria Adriano, Via Camperio 13, 
Milano *Cornici Crespi, Via Brera 28/a, Milano *Edicola 
di Via Pacini, Milano *Edicola di Corso Europa, Milano 
*Edicola di Piazza Cordusio, Milano *Edicola Girolo, 
Corso Plebisciti ang. Cicognara, Milano *Fondazione Cari-
plo, Via Manin 23, Milano *Fondazione Forma, P.zza Tito 
Lucrezio Caro 1, Milano *Fondazione Humaniter, Via S. 
Barnaba 48, Milano *Fondazione Stelline, Corso Magen-
ta 61, Milano *Fondazione Giuseppe Verdi, Via Clerici 3, 
Milano *Galleria degli Artisti, Via Nirone 1, Milano *Gal-
leria Eustachi, Via Eustachi 36, Milano *Galleria L’Acan-
to, Via Enrico Noè 33, Milano *Galleria Barocco, Via Ca-
scina Barocco 15, Milano *Gallerie d’Italia, Piazza della 
Scala 6, Milano *Gruppo Artistico Forlanini Monluè,  Via 
Dalmazia 11, Milano *Gotham Cafè, Via Campania 12, 
Milano *Hoepli Libreria Internazionale, Via Hoepli 5, 
Milano *Hotel Plaza, Piazza Diaz, Milano *I.A.T. Milano 
Tourist, Piazza Castello 4, Milano *L’edicola, Stazione di 
Cadorna, Milano *Les Folies Cafè, Via F. Confalonieri 15, 
Milano *Libreria Bocca, Galleria Vittorio Emanuele II, 12, 
Milano *Libreria Coop c/o Centro Commerciale Bonola, 
Milano *Libreria Feltrinelli, Galleria Vittorio Emanuele II, 

Milano *Libreria Feltrinelli, Piazza Piemonte 2, Milano 
*Libreria Milanese, Via Meravigli 18, Milano *Libreria 
Milano Libri, Via Giuseppe Verdi 2a, Milano *Libreria 
Mondadori, Galleria Vittorio Emanuele II, Milano *Libre-
ria Mondadori, Stazione di Lambrate, Milano *Libreria 
Mondadori Multicenter, Via Marghera 28, Milano *Li-
breria San Carlo, Corso Vittorio Emanuele, Milano *Li-
breria Touring Club Italiano, Piazza De Angeli 3, Milano 
*Mode Koralline, Piazzale Lugano 6, Milano *Municipio 
Assessorato Cultura, Piazza Duomo 4, Milano *Musei del 
Castello Sforzesco, Milano *Museo d’Arte Moderna, Via 
Palestro 16, Milano *Museo Diocesano di Milano, Corso 
di Porta Ticinese 95, Milano *Museo Fondazione Luciana 
Matalon, Foro Buonaparte 67, Milano *PAC, Via Palestro 
14, Milano *Negozio Civico Chiamamilano, Largo Corsia 
dei Servi, Milano *Palazzo Marino, Piazza della Scala 7, 
Milano *Palazzo Reale Comune di Milano Ufficio Cul-
tura, Piazza Duomo 12, Milano *Ristorante & Commen-
da, Via della Commenda, 43, Milano *Rizzoli, Galleria 
Vittorio Emanuele II, 16, Milano *Provincia di Milano, 
Piazza Castello 4, Milano *Spazio Oberdan, Viale Vittorio 
Veneto 2, Milano *Teatro Dal Verme, Via San Giovanni 
sul Muro 2, Milano *Teatro Grassi, Via Rovello, Milano *
Teatro Litta Corso Magenta, Milano *Teatro Martinitt, via 
Pitteri 58, Milano *Teatro Strehler, Largo Greppi, Milano 
*T.C.I. Corso Italia 15, Milano *Università Statale, Via Festa 
del Perdono 7, Milano *Victoria caffé, Via Clerici 1, Milano

BIBLIOTECHE COMUNALI di MILANO: 
*Accursio Piazzale Accursio, 5 *Affori Viale Affori, 21 
(Villa Litta) *Calvairate Via Ciceri Visconti, 1 *Cassina 
Anna Via Sant’Arnaldo, 17 *Chiesa Rossa Via San Dome-
nico Savio, 3 *Crescenzago Via Don Orione, 19 *Dergano 
Bovisa Via Baldinucci, 76 *Fra Cristoforo Via Fra Cri-
stoforo, 6 *Gallaratese Via Quarenghi, 21 *Niguarda Via 
Passerini, 5 *Oglio Via Oglio, 18 *Parco Sempione, Via 
Cervantes, Milano *Quarto Oggiaro Via Otranto (ang. Via 
Carbonia 7) *Sant’Ambrogio Via San Paolino, 18 *Sici-
lia Via Sacco, 14 (ang. Via Frua) *Tibaldi Viale Tibaldi, 41 

*Valvassori Peroni Via Valvassori Peroni, 56 *Venezia Via 
Frisi, 2/4 (ang. Via Melzo) *Vigentina Corso di Porta Vi-
gentina, 15 *Villapizzone Via Ferrario Grugnola, 3 *Zara 
Viale Zara, 100.

LOMBARDIA:
*A. Baccardi Enoteca Letteraria, Piazza A. Moro 2, 
BOLLATE *Art’s Cafè, Via Padre L. Monti 7, SARON-
NO *Associazione Amici dell’Arte, COLOGNO MONZE-
SE *Biblioteca di Bollate, Piazza C. A. Dalla Chiesa 30, 
BOLLATE *Biblioteca Civica, Piazzetta Venosto Lucati, 
COMO *Biblioteca Civica, presso Villa Sartirana, GIUS-
SANO *Biblioteca Civica, Via Bovara 58, LECCO *Bi-
blioteca Civica, Via Garibaldi 3, MARIANO COMENSE 
*Biblioteca Civica, Via Giuliani 1,  MONZA *Biblioteca 
San Gerardo, MONZA *Biblioteca Civica, Via Vittorio 
Veneto 1, OGGIONO (LC)*Biblioteca Civica, Via Um-
berto I, SEREGNO *Biblioteca Civica “Nanni Valentini”, 
Via Gorizia 20, ARCORE (MB) *Biblioteca Civica Cen-
trale, Via Dante 6, SESTO SAN GIOVANNI (MI) *Biblio-
teca Comunale, Piazza Confalonieri 4, COSTAMASNA-
GA *Biblioteca Comunale Casa Morando, SARONNO 
*Biblioteca A. Panizzi, P.zza S. Lorenzo 5,   GALLARATE 
*Biblioteca San Rocco, Via Zara 9, Monza *Calzature 
Roscio Rocca, Piazza S. Stefano 3, VIMERCATE *Centro 
Culturale  ATRION, Via S. Francesco d’Assisi 2, CARU-
GATE *Galleria Atena, Lungo Lario Trieste 42, COMO 
*Galleria Casa Dugnani, Via Mazzini 6, ROBECCO SUL 
NAVIGLIO *I.A.T. COMO *I.A.T. Piazza Carducci, MON-
ZA *Il Chiostro Art Caffè, Via Santuario, SARONNO *La 
Cornice, Via Roma 58, PADERNO DUGNANO *Libreria 
L. Cattaneo, Via Roma 60 , LECCO *Libreria Pagina 18, 
Via Verdi 18, SARONNO *L’altro Spazio, Via Madonna in 
Campagna 30, BOLLATE *Marsiglione Arts Gallery, Via 
Vitani 31/33, COMO *Mondo Libri, Via Bovara 6, LECCO 
*Museo Maga, Via De Magri 1, GALLARATE *Villa Re-
ale Il Serrone, MONZA *Schizzi di Caffè, Via Venezia 75, 
VAREDO (MI) *Silmar Cornici, Via V. Veneto 15, OSIO 
SOTTO (BG) 
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