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Il Museo del Duomo di Milano

Il Duomo di Milano

Dopo oltre tre anni di lavori e un in-
vestimento di 12 milioni  di euro  

ha aperto le porte al pubblico il 4 no-
vembre 2013    il “Grande Museo del 
Duomo”. Gli spazi dell’allestimento 
sono quelli di Palazzo Reale, messi 
a disposizione del Comune. Duemila 
metri quadrati, ventisette sale, tredi-
ci aree  tematiche e  un Archivio im-
menso sono il risultato del progetto 

dell’Architetto Guido Canali. Oltre 
duecento sculture e più di settecen-
to modelli in ges-
so, pitture, vetrate, 
arazzi e modelli  
architettonici, che 
coprono l’arco dal 
XV secolo a oggi, e 
raccontano la storia 
del simbolo di Mi-
lano anche attraver-
so le sue collezioni. 
Il tesoro del Duomo 
è opera della Vene-
randa Fabbrica del 
Duomo. Il presidente  Angelo Scaloia 
lo sintetizza come “un progetto teso 
a riaffermare la riapertura del Gran-
de Museo del Duomo e il suo prezioso 
Archivio”. La sua apertura  è novità 
assoluta, cuore della storia politica, 
religiosa e culturale del Duomo e del-
la città con oltre  500 mila cartelle  e 
documenti, la prima datata 1145, la 
fototeca con circa 40mila immagini e 
una sezione musicale. Il tutto con sale 
di consultazione affacciate  sull’absi-
de del Duomo aperte al pubblico, si 
spera, in proseguio, anche fino a tar-
di. Ad allestimento terminato si ha 
un percorso che documenta la storia 
della Cattedrale che a partire dalla sua 
nascita nel 1387 ricostruisce i luoghi 
a ritroso fino al Battistero di san  Gio-
vanni alle Fonti  dove sant’Ambrogio 
battezzò sant’Agostino. La direttrice 
del Museo, Giulia Benati  dichiara  
che il compito di restituire alla città 
un patrimonio alla quale appartie-
ne è stato un dovere della Veneran-

da  Fabbrica, malgrado la penuria di 
fondi e sovvenzioni. La digitalizza-

zione  dell’Archivio 
permetterà a utenti 
di tutto il mondo di 
usufruire  della sua 
memoria che, come 
avviene da 6 secoli, 
continua  a rinnova-
re se stessa. L’impe-
gno quindi  è di of-
frire un “dono” alla 
città e a tutto il mon-
do e poter presenta-
re  il Duomo a venti 

milioni di visitatori nella sua veste 
più splendente e suggestiva in vista di 
Expo 2015. Il convegno del 5 novem-
bre 2013, promosso dalla Veneranda 
Fabbrica: “Le colonne d’Europa. 
Identità e sviluppo economico del-
le Cattedrali nel tempo della crisi” 
ha messo al centro il tema del Duomo 
come prezioso scrigno dell’identità 
religiosa e civica di Milano, meta ob-
bligata del turismo e organismo vitale  
per l’economia lombarda. Con questa 
chiave di lettura si pone la questione 
del valore economico e dei modelli 
di gestione delle Cattedrali e dei loro 
musei e come questi luoghi di fede 
e di arte possano guidare la ripresa 
economica rappresentando modelli 
virtuosi nel contesto civile. Ne conse-
gue che Milano, a sua volta, deve al suo 
Duomo e alla sua storia un indotto da  
milioni di visitatori ogni anno con un ri-
torno economico stimato in 82 miliardi 
sui 400 complessivi della città.
Lidia Silanos

Il simbolo di Milano svela la sua storia: quadri, statue, arazzi e vetrate.
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Hans Hartung e Milano

Hans Hartung, Senza titolo

In occasione dell’EXPO che si terrà 
nel 2015 a Milano, il portale lombardi 

nel mondo intende avviare una rubrica 
culturale, creata con l’intento di valoriz-
zare, promuovere e divulgare presso il 
grande pubblico la cultura e l’arte. Ini-
ziamo col presentare Hans Hartung uno 
dei più importanti e famosi pittori del 
’900, è considerato uno dei padri fonda-
tori dell’arte contemporanea. Con la sua 
mostra “Hans Hartung. In principio 
era il fulmine”, è stato l’artista che ha 
inaugurato, nel novembre 2006, la Trien-
nale Bovisa, la sede ideale della Trienna-
le di Milano, spazio espositivo dedicato 
all’arte contemporanea. Hartung è “un 
artista che insegna la liberta” e la sua è 
una pittura d’azione, i suoi segni, le linee 
o le macchie, spesso creati con mezzi 
non convenzionali e da lui inventati, non 
sono una rappresentazione del reale, ma 
un linguaggio personale sgorgato dalla 
sua interiorità. L’artista nasce a Lipsia 
nel 1904, trascorre la maggior parte della 

sua giovinezza a Dresda, considerata in 
quel periodo “tempio della pittura” dove 
è particolarmente influenzato dall’arte 
del pittore austriaco Kokoschka e studia i 
grandi pittori del passato: Goya, El Gre-
co, Rembrandt. Frequenta in Germania 
la celebre scuola d’arte Staatliches Bau-
haus, operante dal 1919 al 1933, divenen-
do allievo di Kandinskij. Le prime opere 
giovanili riprendono in modo particolare 
le teorie del suo maestro, considerato il 
padre dell’ astrattismo, figura che reste-
rà di riferimento per l’intera sua carriera. 
A partire dagli anni ’30 inizia a prendere 
le distanze dall’arte astratta geometrica. 
La pittura di Mondrian, Malevic, Delau-
nay, costituita principalmente da cerchi, 
quadrati e triangoli, era da lui considerata 
troppo schematica e riduttiva. Gli impul-
si irrazionali di Hartung, l’inconscio e le 
sue indefinibili tensioni verso l’infinito lo 
portano a elaborare e sperimentare una 
nuova forma d’arte meno razionale e più 
istintuale, l’astrattismo informale lirico. 
E’ nello spazio metafisico che l’artista 
trova la sua ispirazione artistica e affron-
ta direttamente le inesauribili energie del 
cielo riuscendo in tal modo a metaboliz-
zare le proprie paure. La sua arte veniva 
considerata degenerata dal regime nazi-
sta tanto da essere sorvegliato dalla po-
lizia speciale e più volte interrogato per 
i suoi legami con ebrei e comunisti. Per 
sfuggire alle persecuzioni naziste è co-
stretto nel 1935 a lasciare la Germania 
per trasferirsi a Parigi. La Francia, meta 
di molti pittori, diviene ben presto la sua 
nuova patria. Nel 1938 partecipa a Lon-
dra all’esposizione anti-nazista Twen-
tieth Century German Art alle New Bur-
lington Galleries. In quel periodo l’artista 
vive in condizioni di grandi ristrettezze 
economiche dato che nel 1934 gli sono 
stati sequestrati tutti i beni dal regime na-
zista. Scoppiata la guerra, Hartung deci-
de di arruolarsi nella Legione Straniera. 
Nel corso di un combattimento avvenuto 
a Belfort nel 1944, Hartung, gravemente 
ferito nel tentativo di salvare un compa-
gno, è sottoposto all’amputazione della 
gamba destra. Nel 1946 l’artista viene 
naturalizzato francese e decorato della 
Croce di guerra 1939-1945 e della Me-
daglia della Legion d’Onore. Finita la 
guerra, sebbene costretto su una sedia a 
rotelle, riprende con entusiasmo la sua 

attività di pittore partecipando a nume-
rose mostre collettive. Nel 1951 espone 
le sue opere negli Stati Uniti d’America; 
nel 1955 partecipa alla Biennale Interna-
zionale di incisione di Lubiana; nel 1956 
riceve il Premio Guggenheim per la sele-
zione continentale Europa-Africa. Il suo 
genio viene consacrato nel 1960, anno in 
cui vince all’unanimità il Gran Premio 
della pittura alla Biennale di Venezia. In 
Italia espone per la prima volta nel 1966 
presso il Museo Civico di Torino e l’anno 
successivo riceve il Grand Prix des Be-
aux Arts della città di Parigi.  Nel 1980 il 
Museo d’arte moderna di Parigi organiz-
za una retrospettiva dedicata all’artista. 
Hartung vince nel 1981 il Premio Oscar 
Kokoschka del Governo austriaco ed è 
nominato membro nel 1984 dell’Ordine 
di Massimiliano di Baviera per la scienza 
e l’arte, ricevendo la Gran Croce con stel-
la dell’ Ordine al Merito della Repubbli-
ca Federale di Germania. L’importanza 
di Hans Hartung è inoltre attestata dalle 
numerose retrospettive a lui dedicate in 
tutto il mondo, dagli anni ‘90 in poi, che 
ripercorrono la sua produzione artistica: 
Berlino, Madrid, Lipsia, Pechino, Bru-
xelles, Taiwan, Nagoya e Monaco di Ba-
viera per citare le principali. La sua villa 
di Antibes è diventata nel 1994 sede della 
Fondazione Hartung-Bergman, eccezio-
nale centro di studi di uno dei protago-
nisti indiscussi dell’arte contemporanea.
Info: portale.lombardinelmondo.org

Christian Flammia

Hans Hartung nel suo studio
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Il volto del  900 da Matisse a Bacon
Capolavori dal Centre Pompidou

In mostra ottanta ritratti e autoritratti di celebri artisti italiani e stranieri

Jean Mirò, Testa d’uomo

Renè Magritte, Lo stupro

La mostra a Palazzo Reale pro-
mossa e prodotta dal Comune di 

Milano, Skira Editore e in collabora-
zione con il Musée National  d’Art 
Moderne - Centre Pompidou di Pari-
gi,  presenta 80 opere, capolavori as-
soluti di artisti celebri del Novecento, 
da Matisse a Bonnard e Modigliani, 
Magritte, Severini, Bacon, Léger, de 
Chirico, Tamara de Lempika, Duffy 
e altri ancora, autori di opere magi-
strali spesso non esposte in Italia e di 
eccezionali qualità artistiche. 
Nell’attuale nostra società, invasa 
da immagini spesso di breve vita e 
dall’avvento della fotografia, che  ha 
rappresentato un nuovo modo di pre-
sentare il volto umano, è importante  
il ruolo dell’arte e la spinta all’astra-
zione. Nasce il ritratto. Dopo la prima 
rivoluzione moderna dei ritratti uma-
nistici di Dürer, Van Eyck o Hals, l’ar-
tista moderno va al di là dello scopo 
“illustrativo”  al fine di trovare l’inte-
riorità del modello. 
La mostra  si compone di sette sezioni. 
1. I misteri dell’anima. Nella morfo-
logia del volto c’era nel principio del 
Novecento un certo tentativo di legge-
re  la parte misteriosa di se stessi e le 
due correnti artistiche, il “Fauvismo” 
e l’”Espressionismo” enfatizzavano la 
soggettività individuale e il mondo in-
teriore del modello. La sezione parte 
con opere che colpiscono per la forza 
espressiva, ma anche presentano una 
grande valenza  psicologica. 2. Auto-
ritratti. Come  Narcisio, innamorato 
della sua stessa immagine, l’artista 
diviene lo strumento e  riproduce la 
sua immagine allo specchio, in quel-
la ricerca di se stesso. Molti artisti 
affrontano il tema con un ritratto in-
trospettivo e di incontro con la propria 
indagine. Gli autoritratti di questa se-
zione sono grandi opere: da Kees Van 
Dongen a Maurice de  Vlaminck, da 
Gino Severini,  scomposto e futurista, 
a Francis Bacon  cubista e Zoran Mu-
sic. In tutte le opere  emerge la ricerca 
della propria personalità.  3. Il volto 
alla prova del formalismo. La somi-

glianza, concetto per secoli 
legato al ritratto, viene defini-
tivamente rifiutata. Il processo 
e l’analisi dell’artista produco-
no nuovi canoni di bellezza e 
di plasticità e consentono una 
grande espressività che esula 
qualche volta dalla persona-
lità del modello. Julio Gon-
zalez, Henry Matisse, Andrè 
Derrain, Costantin Brancusi 
ne sono i precursori. 4. Vol-
ti in sogno. Surrealismo. C’è 
nei surrealisti la predilezione 
per gli sguardi allucinati di 
dementi e di criminali (Anton 
Artaud), volti in stato di estasi 
(Salvador Dali). Il volto nella 
pittura surrealista è comunque 
legato a quello del desiderio di 
produrre volti  erotizzati e fe-
ticizzati. 5. Caos e disordine 
o l’impossibile permanenza 
dell’essere. In questa sezione impe-
ra una pazza gioia per l’imperfezio-
ne, l’esatto opposto  dei canoni della 
bellezza ereditati dall’Antica Grecia. 
Figure rarefatte e scomposte, sintesi 
purissime della figura umana in cui gli 
artisti (Francis Bacon, Pablo Picasso, 
Alberto Giacometti e altri) portano 

all’estremo il dissolversi della figura 
umana nella drammaticità e la finitez-
za del vivere. 6. Dopo la fotografia 
o l’impossibile permanenza dell’es-
sere. Mentre la fotografia ha imitato 
e riprodotto i canoni  della pittura, la 
pittura ha seguito un  sentiero identico 
ma simmetrico con gli scatti istanta-
nei e improvvisati (Cassandre, Baltus) 
e con prospettive   abbassate o som-
merse (Bekmann, Derain). Mentre la 
pittura del XX secolo ha superato la 
fotografia, la Pop Art e la figurazione 
narrativa hanno abbandonato il princi-
pio di riproduzione fotografica e ina-
bissato la rappresentazione. Segue la 
sezione 7. La disintegrazione del sog-
getto. Gli anni ’60, dove domina  l’ar-
te minimale, sono segnati dal riflusso 
del principio della soggettività: il sog-
getto sparisce a beneficio dell’icona e 
dell’immagine.
In mostra  il catalogo edito da Skira, 
che contiene il saggio del curatore 
Jean-Michel Bouhours e  un testo di 
Flaminio Guardoni sul Novecento e le 
ragioni del ritratto.

Lidia Silanos

Gennaio /  Febbra io /  Marzo 2014



Rodin. Il marmo, la vita

August Rodin, Illusione, sorella di Icaro

August Rodin
Il bacio (Le baiser)

A Palazzo Reale di Milano dal 17 ottobre 2013 al 26 gennaio 2014

August Rodin nacque a Parigi nel 
1840 e nell’arco della sua vita 

(morì all’età di 77 anni) ebbe modo di 
assistere ai grandi eventi culturali che 
si verificarono nella seconda metà del 
XIX  ed all’inizio del XX secolo: dalla 
prima mostra di pittura impressionista 
all’avvento dell’astrattismo.
La sua produzione artistica segna una 
rivoluzione nella scultura dell’epoca 
ancora ancorata ad un accademismo 
eclettico. Nel rifarsi a Michelangelo ri-
propone il non finito in una rivisitazio-
ne creativa del tutto originale: la massa 
plastica della materia viene sconvolta, 
le superfici lisce sono pervase da col-
pi di luci e solchi di ombra in un mo-
vimento mutevole che va dall’interno 
verso l’esterno. 
La mostra, nella suggestiva sala delle 
Cariatidi di Palazzo  Reale, nel pre-
sentare un corpus di 60 opere, si pone 
come la più completa rassegna delle 
sculture in marmo dell’artista che sia 
stata finora allestita. I prestiti sono ol-
tre che del Musée Rodin di Parigi, del 
Petit Palais-Musée des Beaux-Arts 
de la Ville  di Parigi, del Musée Faure 
di Aix-le-Bains e del Musée Picardie 

di Amiens. L’esposizione, organizzata 
cronologicamente, si articola in tre se-
zioni: nella prima, dal tema L’illusione 
della carne e della sensualità,  si vi-
sionano alcune opere giovanili di Ro-
din fra cui il famoso Homme au nez 
cassé (rifiutato dal Salon parigino del 

1864) ed Il bacio che rappresenta due 
amanti nudi che si baciano e scandalizzò 
la Francia perbenista di fine Ottocento.
Nella seconda sezione vengono propo-
sti ritratti che manifestano il distacco di 
Rodin da quelli estremamente levigati 
dell’inizio della sua carriera: qui nuo-
ve sperimentazioni dai blocchi di pietra 
fanno emergere le figure che vivono in 
inquietante alternarsi di luci e di ombre, 
di stasi e movimento. Nella terza sezio-
ne infine, l’assunto del non finito si co-
niuga con metafore e simboli mentre il 
richiamo a Michelangelo pone i due ar-
tisti a confronto e pur nei riferimenti ne 
caratterizza le peculiarità. Non a caso 
il Comune di Milano offre ai visitatori 
l’acquisto di un biglietto scontato che 
permette l’ingresso oltre che alla mo-
stra di Palazzo Reale anche al Museo 
d’Arte Antica del Castello Sforzesco 
ove è conservata la Pietà Rondanini di 
Michelangelo.
Gli studi condotti da anni dal Musée 
Rodin confluiscono in questa rasse-
gna (notevole evento culturale) ove si 
possono cogliere anche i riferimenti 
alle maestranze  che operarono con 
il grande artista nonché le tracce del-
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August Rodin
Psiche e Amore

Hayat Saidi: 
luce e colore tra desiderio e realtà

Hayat Saidi, Luminosità n°3

Hayat Saidi, Riflessi n°1 Hayat Saidi, Riflessi n°2

Hayat Saidi è 
nata e vive in 

Marocco. Spesso 
soggiorna in Italia 
soprattutto a Mila-
no. E’ membro di 
diverse associazio-
ni culturali in Italia 
e nel suo paese di 
origine. Inizio 2012 
ha aperto una galle-
ria a Casablanca la 
“Hayat Art Gal-
lery”, dedicata alle 
manifestazioni artistiche di sole donne. 
In programma mostre, incontri culturali 
di artiste di varie nazionalità  che si svol-
geranno in Marocco e in Europa. Nel 
mese di marzo 2013, in occasione del-
la Giornata Internazionale della Donna, 
Hayat Saidi ha organizzato a Casablan-
ca la prima mostra di pittura dal titolo 
“Women’s Art Word”.con la partecipa-
zione  di artiste di varie nazionalità: Ma-
rocco, Italia, Francia, Belgio, Spagna e  
Stati Uniti. Le giovani artiste marocchi-
ne presenti a questa mostra hanno avuto 
l’occasione di conoscere le esperienze 
artistiche di altri paesi e di confrontarsi 
con esse. Nel mese di luglio  la mostra 
è stata presentata a Milano. Hayat Saidi, 
appassionata di pittura sin dall’infanzia, 
amante della luce e dei colori, con la sua 
arte mette in risalto la condizione della 
donna nel suo Paese, promuovendone 
l’arte e la cultura attraverso il messag-
gio artistico di chiara estrazione astratta 
– informale che lascia spazio all’imma-
ginazione per una lettura  libera e in-

tensa di contenuti. 
Inoltre i rapporti 
tra i valori  formali  
sono intesi in chia-
ve di raffinate mo-
dulazioni cromati-
che, esteticamente 
gradevoli e di sen-
sibili apporti tonali 
con risultati esteti-
camente gradevoli 
e preziosi, Ha sa-
puto arricchire la 

sua pittura integran-
do gli insegnamenti di pittori e scultori 
italiani.  Le sue opere spesso  “parlano” 
delle donne del Marocco e, attraverso le 
sue tele, dai colori accesi e fiammanti, 
descrive la sua terra natale con i suoi co-
lori i suoi abitanti e la sua storia. 
Hayat Saidi può essere considerata 
l’ambasciatrice del suo Paese: i suoi la-
vori rispecchiano la sua vita di artista, di 
moglie e di madre e la sua generosità. 
Infatti ha donato numerosi suoi dipinti 
ad associazioni benefiche sia marocchi-
ne sia italiane. In concomitanza con la 
55° Biennale Internazionale d’Arte di 
Venezia 2013 le sue opere nel mese di 
agosto sono state selezionate ed esposte 
da Ad.Art nello storico edificio di Ca’ 
Zanardi di Venezia. Numerose le per-
sonali e le collettive dal 1990: Agadir, 
Santa Fè,  Montreal, Parigi, Cannes, 
Nizza e in Italia: Roma, Venezia, Mila-
no e Lecce. 
hayatsaidi96@gmail.com

Lidia Silanos
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lo svolgersi della realizzazione delle 
varie sculture. A tale proposito Aline 
Magnien, curatrice della mostra, nel 
bel catalogo edito da Electa dice: Se 
la mano dello scultore è fondamenta-
le per i suoi interlocutori, è evidente 
come Rodin tenga separate le cose: da 
una parte l’ideazione e il modello, di 
cui si assume la piena responsabilità, 
dall’altra l’esecuzione, apertamen-
te delegata e alla quale non esita a 
far partecipare il committente, a cui 
lascia talvolta scegliere il titolo che 
preferisce.
Così Rodin anticipa anche la prati-
ca contemporanea di delegare a de-
gli aiutanti l’esecuzione materiale 
dell’opera mantenendo però il pro-
getto del maestro.
Di supporto alla mostra sono, oltre al ca-
talogo con notevoli saggi critici, un’au-
dioguida che accompagna il visitatore 
lungo il percorso espositivo ed un’offer-
ta didattica rivolta alle scuole.

Angelora Brunella Di Risio

Palazzo Reale, Sala delle Cariatidi
Milano Piazza Duomo, 12 
Orari: lunedì 14.30 - 19.30

mar, mer, ven, dom 9.30 - 19.30
giovedì e sabato  9.30 - 22.30

info: tel. 199 15 11 14 
servizi@civita.it       
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Il Parco ex Trotter
A cura della Fondazione Milano Policroma

Testo e fotografie di Riccardo Tammaro
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Il Parco ex Trotter

Nell’area nord-est di Milano si trova 
un ampio polmone verde, molto amato 
dagli abitanti della zona per il suo 
significato. Si tratta del Parco ex Trotter, 
che si estende tra la via 
Padova e il viale Monza, 
fiancheggiato a nord 
dalla ferrovia e a sud-
ovest dalla via Giacosa, 
ove si trova, al civico 
46, l’ingresso principale. 
Quest’area ospi ta 
attualmente numerose 
realtà culturali e sociali, 
mentre la sua origine fu 
strettamente di carattere 
sportivo. Questo parco 
infatti nacque nel 1906 
come pista per cavalli, 
con le relative scuderie 
e tribune: in precedenza 
il Trotter, il primo 
della città di Milano, si 
trovava in piazza Andrea 
Doria (attuale piazza Duca d’Aosta), 
ma venne spostato per far spazio alla 
“Nuova Stazione Viaggiatori” della 
ferrovia che già allora era in progetto 
sull’area dove si trova attualmente. I 
dirigenti della “Società del Trotter”, 
allora, scelsero l’area tra le vie sopra 
citate ove si trovava questo lotto di 
bosco, pertinente al comune di Turro, 
che venne acquistato il 9 dicembre 1903: 
l’inaugurazione dell’ippodromo ebbe 
luogo il primo aprile 1906. La struttura 
sportiva, però, non ebbe vita facile: già 
nel 1918, infatti,  il Comune di Milano 
stipulò un accordo per collocare in una 
parte dell’area del Trotter una colonia 
estiva; l’anno successivo, poi, il comune 
di Turro fu annesso a quello di Milano 
e infine, nel 1924, il Trotter venne 
trasferito a San Siro e il verde di Turro fu 
definitivamente trasformato in colonia 
estiva elioterapica per bambini “gracili 
e con precarie condizioni familiari”: ad 
essa fu dato il nome di “Casa del Sole”. 
Iniziò così per l’area una nuova vita: la 
Casa del Sole infatti era una scuola dalle 
avanzatissime teorie pedagogiche e tra 
le attività di spicco figurava la creazione 
di cooperative, gestite dai ragazzi 

stessi, di floricoltura, allevamento di 
animali, orticoltura e caseificio. Fin 
da allora il quartiere ha molto amato 
questa struttura, che negli anni si è 

via via estesa per merito dei cittadini 
e delle associazioni, oltre che delle 
istituzioni: quasi totalmente distrutta 
durante la Seconda Guerra Mondiale, 
venne ricostruita negli anni ’50, così 
da avviare dal 1962 l’ampliamento dei 
padiglioni per ospitare aule della scuola 
primaria e secondaria. Dal 1969 il Parco 
accoglie, nelle ore extrascolastiche, 
attività di interesse collettivo per il 
quartiere, ospitando nei mesi estivi 
iniziative pubbliche e laboratori; in 
seguito sono aumentate ulteriormente le 
attività formative, ricreative e culturali 
aperte alla cittadinanza, e oggi la Casa 
del Sole, che riunisce la Scuola di 
infanzia comunale, la scuola primaria e 
quella secondaria, è un plesso scolastico 
con un’alta percentuale di bambini non 
italiani e con alta presenza di alunni 
con disabilità, rappresentando così 
un’esperienza positiva di integrazione 
riconosciuta da tutti. Accingendosi a 
visitare il Parco, all’ingresso di via 
Giacosa si notano subito le palazzine, 
risalenti al 1904, dove si trovavano le 
biglietterie, e che ora ospitano le Guardie 
Ecologiche Volontarie; entrando, poi, si 
vedono le antiche scuderie, trasformate 

negli anni ‘20 in edifici scolastici, cui 
all’epoca ne furono affiancati di nuovi. 
A testimonianza dell’originaria 
funzione vi è il tracciato della pista, 

individuabile nel vialetto 
circolare più ampio, in 
terra battuta; all’interno 
dell’area è ospitata anche 
l’ex chiesetta, risalente 
al 1929 e dotata di un 
grazioso campanile: ora 
vi si svolgono incontri 
culturali e concerti. Tra 
gli edifici di quegli anni 
tuttora conservati vale 
la pena di segnalare la 
torre della sirena. Questa 
costruzione in mattoni 
a pianta rettangolare, 
decorata da uno stemma 
del Comune di Milano 
in pietra, ospitava al 
suo interno la sirena che 
scandiva le attività della 

scuola. Particolare è anche il padiglione 
dell’acqua potabile, costruito nel 1920, 
che conteneva i macchinari necessari 
per attingere alla falda acquifera. 
Un altro aspetto che colpisce, tanto 
all’ingresso del parco quanto al suo 
interno, è la maestosità delle alberature: 
vi si trovano esemplari di notevoli 
dimensioni di numerose specie: 
ippocastano, platano, quercia, olmo, 
faggio, carpino nero, betulla, acero, 
ailanto, tiglio, ginkgo biloba, robinia, 
tasso, abete rosso, pino e cedro. Il parco 
vanta una superficie totale che ammonta 
a ben centomila metri quadrati, ed 
è attualmente nell’elenco dei Beni 
Ambientali di Milano da conservare 
e valorizzare redatto dal Fai (Fondo 
Ambiente Italiano). Dal 1985 inoltre il 
complesso scolastico è stato vincolato 
dal Ministero per i Beni Culturali e 
Ambientali, ed è attualmente in corso 
un progetto di riqualificazione degli 
edifici, con particolare attenzione 
all’ex convitto. 
Il Parco ex Trotter può essere raggiunto 
con la metropolitana 1 (Rovereto), indi 
percorrendo 200 metri a piedi.
Riccardo Tammaro
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I paesaggi mitici di Carlo Carrà  
Al Museo d’Arte di Mendrisio:53 dipinti, 29 disegni e 16 incisioni 

Museo d’Arte
Piazza San Giovanni, Mendrisio
Orari: mar - ven 10 - 12 / 14 - 17

sab e dom 10 - 18  Lunedì chiuso
info:+41 (0)91 6403350 

www.@mendrisio.ch

r

In un’incantevole cornice paesaggisti-
ca, l’antico chiostro dei Serviti, sede 

del Museo, è inserito per il suo valore 
storico architettonico tra i monumen-
ti di interesse nazionale. Fondato nel 
1982 negli spazi di un antico convento, 
il Museo d’arte di Mendrisio è cono-
sciuto a un vasto pubblico, sia svizzero 
che italiano e propone da oltre un ven-
tennio, esposizioni dedicate a grandi 
maestri del ‘900. Adesso una mostra 
celebra l’artista Carlo Carrà intitolata; 
“I paesaggi di Carrà. 1921 – 1964”. 
Fino al 19 gennaio 2014 è possibile 
ammirare cinquantatre dipinti, ventino-
ve disegni e sedici incisioni, oltre a un 
prezioso materiale documentario che 
raccontano la storia del pittore negli 
anni della sua maturità. La rassegna è 
curata da Elena Pontiggia e da Simone 
Soldini, in collaborazione con Chiara 
Gatti e Luca Carrà, si tratta della prima 
ampia retrospettiva dedicata da un mu-
seo svizzero all’opera di questo grande 
protagonista della pittura moderna eu-
ropea. In visione un capolavoro asso-
luto della storia dell’arte europea del 
‘900: Pino sul mare del 1921, dipinto 
da Carrà appena quarantenne e che ven-
ne acquistato dal compositore Alfredo  
Casella, amico del pittore e figura eu-
ropea del’900. “Con questo dipinto – 
scrisse Carrà nella sua auto bibliografia 
– io cercavo di ricreare una rappresen-
tazione mitica della natura”. Altri la-
vori importanti come: Crepuscolo del 
1922, L’attesa del 1926, L’estate del 

1930 (Museo del Novecento di Mila-
no), I nuotatori  (Bagnanti) del 1932 
(MART Museo di arte moderna e con-
temporanea, Trento e Rovereto), Ca-
panni al mare  del 1927 (GAM Galle-
ria d’Arte Moderna e Contemporanea, 
Torino). Canale a Venezia del 1926 
(Kunsthaus di Zurigo), Lo Squero di 
San Trovaso e I contadini della Versi-
lia, entrambi del 1938. Figura di primo 
piano dell’arte italiana ed  europea del 
‘900. Carrà fu tra i fondatori del mo-
vimento futurista (1909 – 1915) e poi 
della pittura metafisica (1916 – 1919). 
Attivo tra gli artisti delle avanguardie 
europee, a Parigi frequentò tra gli altri 
Apollinaire e Picasso. Dopo gli intensi 
anni della Metafisica, vissuti con i fra-
telli de Chirico, si apre nel 1921 alla 
lunga stagione del Realismo mitico, 
contraddistinto da un’immersione to-
tale nel paesaggio, le montagne della 
Valsesia, le marine di Forte dei Mar-
mi, la laguna veneziana, le campagne 
e i laghi lombardi, le Alpi Apuane. Il 
paesaggio fu spunto continuo per le 
sue ricerche, per le quali attingeva alla 
storia dell’arte attraverso i secoli. Car-
rà fu anche teorico e pubblicista, noto 
il suo impegno per la rivista d’arte in-
ternazionale “Valori plastici” e per il 
quotidiano nazionale “L’Ambrosiano”. 
Carlo Carrà nasce a Quargnento in pro-
vincia di Alessandria l’11 febbraio del 
1881, da famiglia artigiana. Nel 1966 
muore a Milano il 13 aprile. Nel marzo 
esegue ancora altri due lavori: Natura 

morta con calice verde e Natura mor-
ta con bottiglia e chicchera. Accom-
pagna la mostra un catalogo edito dal 
Museo d’arte di Mendrisio, circa 150 
pagine di testi e apparati e riproduzione 
delle opere in mostra.

Giuseppe Lippoli
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Carlo Carrà
Pino sul mare

Carlo Carrà, Estate Carlo Carrà, Contadini della Versilia Carlo Carrà, L’albero (Il leccio)



Giuseppe Verdi 
e la Grafica Musicale

r

Ave Maria 
(parole di Dante Alighieri, 
musica di Giuseppe Verdi, 

Edizioni Ricordi, 
Milano 1880, cromolitografia con 
impressioni in oro di A.L.Edel.)

La Traviata 
(Musica di Giuseppe Verdi, 

Edizioni Ricordi, Milano 1887, 
cromolitografia con impressioni 

in oro di G.Prina)

Oltre 800 spartiti illustrati da 400 artisti attivi a fine  XIX secolo e prima metà del XX

Nell’ambito delle celebrazioni  per 
il bicentenario  della nascita di 

Giuseppe Verdi la città di Milano pre-
senta varie iniziative  volte a celebrare 
il grande musicista che ritenne la me-
tropoli lombarda suo luogo di elezione 
ove dimorò saltuariamente per lunghi 
periodi dal 1832, quando vi giunse la 
prima volta per studiare, fino  alla morte 
avvenuta  il 27 gennaio 1901 nell’ Hotel 
de Milan. Evento di notevole spessore  
il contributo dell’ Accademia Nazionale 
di Arte Antica e Moderna che, in colla-
borazione con l’Unione Europea Esper-
ti d’ Arte, ha catalogato una collezione 
di oltre cinquemila spartiti musicali con 
copertine illustrate che abbracciano un  
arco di tempo dal 1840 (quando in con-
comitanza con la diffusione dell’uso 
della litografia  ebbe inizio la storia del-
la grafica applicata alla musica) fino al 
1940 ( anno in cui a causa della secon-
da guerra mondiale si interruppe  bru-
scamente la produzione dell’ editoria 
musicale). Il lavoro è confluito in una 
mostra, allestita nella sala Maria Teresa 
della Biblioteca Nazionale Braidense di 
Milano, che ha esposto oltre 800  spartiti 

illustrati  da circa 400  artisti attivi a fine 
XIX secolo e prima metà del XX. Sono 
presenti spartiti musicali stampati dalle 
più importanti case editrici dell’epoca 
ed un numero cospicuo è delle Edizioni 
Giulio Ricordi il quale, rivoluzionando 
la storia della illustrazione musicale, 
per primo si valse del lavoro di gran-
di artisti. Compaiono opere grafiche di 
Gustavo Doré, Toulouse Lautrec, Pierre 
Bonnard, René Magritte, Pablo Picasso, 
dei preraffaelliti inglesi Edward Burne-
Jones e Dante Gabriel Rossetti, dei fu-
turisti italiani Giacomo Balla e Umber-
to Boccioni, per citarne solo qualcuno. 
E’ stato anche presentato  un volume 
dal titolo I Pittori della musica, cento 
anni di stampa musicale negli sparti-
ti illustrati (1840-1940) con un saggio 
storico-scientifico di Stefano Liberato. 
Il libro è stato pubbicato dall’editore 
Francesco Palombi di Roma  (con il 
contributo del Ministero per i Beni e 
le Attività Culturali quale pubblicazio-
ne di alto valore culturale) e raccoglie 
oltre 600 immagini di spartiti  che spa-
ziano dal Romanticismo all’Impressio-
nismo, dall’ Art Nouveau all’ Art Deco, 
dal Futurismo alle Avanguardie Russe 
testimoniando i vari stili applicati alla 
grafica musicale. Nell’opera risulta-
no puntualizzate tematiche importanti 
quali l’evoluzione dell’illustrazione 
musicale in Europa e negli Stati Uniti, 
le tecniche di stampa in uso e gli aspetti 
del collezionismo degli spartiti musi-
cali. Vengono inoltre pubblicati quelli 
che sono considerati gli spartiti    più 
rari da reperire sul mercato: La demoi-
selle élue ( illustrato da Maurice Denis) 
e Siepe a Nord Ovest (opera metafisica 
di Massimo Bontempelli illustrata da 
Giorgio De Chirico), l’unica rarissima 
edizione italiana di Ernani illustrata con 
una litografia di Gaetano Dura, l’Ave 
Maria con parole di Dante Alighieri. Né 
mancano le riproduzioni di copertine 
ormai leggendarie: quella della prima 
edizione dell’Aida disegnata dallo stes-
so editore Giulio Ricordi e la serie delle 
cromolitografie di G. Prina per il Mac-
beth, la Traviata, il Trovatore, tutte del-

le Edizioni Ricordi. Infine completano 
il volume le bibliografie di 380 artisti 
che hanno lavorato per l’editoria mu-
sicale. Altra chicca editoriale la ripub-
blicazione dell’unico esemplare della 
prima edizione dell’ Inno Popolare di 
Giuseppe Verdi conservato nell’archi-
vio musicale del M° Antonello Palaz-
zolo a Siena. L’Inno (commissionato 
a Verdi da Giuseppe Mazzini nel mag-
gio del 1848 e pubblicato a Firenze nel 
1848 sotto l’egida di una Associazione 
Nazionale per la Costituente Italiana) 
non ebbe diffusione e si pone come una 
rarità di grande rilievo storico. Tra le 
altre iniziative per le celebrazioni del 
bicentenario  della nascita di Giuseppe 
Verdi si pone quella particolare dell’ 
Associazione Museo Enrico Caruso di 
Milano che riproduce nel biglietto d’in-
vito ai pomeriggi d’ascolto di rarità di-
scografiche  nell’ Hotel et de Milan un 
disegno di Giuseppe Verdi fatto da En-
rico Caruso nel 1913 per il centenario 
della nascita del grande musicista.

Angelora Brunella Di Risio
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Miti e misteri
Il Simbolismo e gli artisti svizzeri

Oltre duecento capolavori pro-
venienti da musei svizzeri ed 

esteri, la mostra intitolata Miti e 
Misteri. Il Simbolismo e gli arti-
sti svizzeri, offre un’ampia pano-
ramica attraverso i suoi legami con 
l’arte europea tra il 1880 e il 1910. 
La mostra è frutto di una coprodu-
zione tra il Museo Cantonale d’Arte, 
il Museo d’Arte e il Kunstmuseum 
di Berna, ed è stata realizzata con il 
generoso contributo di musei svizze-
ri ed europei e anche di collezioni-
sti privati. La rassegna è allestita in 
due sedi, Museo Cantonale d’Arte e 
Museo d’Arte di Lugano, compren-
dente oltre a dipinti, sculture, dise-
gni, fotografie, incisioni e manife-
sti dei più importanti esponenti del 
Simbolismo in Svizzera affiancati da 
opere dei maggiori artisti internazio-
nali. La mostra è in programma fino 
al 22 gennaio 2014, organizzata per 
capitoli tematici, l’esposizione evi-
denzia la grande varietà di linguag-
gi e di stili che caratterizzano l’arte 
simbolista, sottolineandone la com-
plessità, non solo dal punto di vista 
intellettuale, ma anche sotto l’aspet-
to artistico, durante un periodo ric-
co di cambiamenti che hanno dato 
forma alle loro speranze e aspettati-
ve, ma soprattutto ai loro fantasmi e 
alle loro inquietudini. Il sogno, l’in-
conscio. La donna, figura angelica e 

demoniaca. La natura, sublime e in-
quietante. L’ibrido. La violenza e la 
morte, l’oscurità, il cosmo, l’infinito. 
In mostra capolavori di Arnold Boc-
klin, Augusto e Giovanni Giacomet-
ti, Johann Heinrich Fussli, Ferdinand 
Hodler, Giovanni Segantini, Carlos 
Schwabe, Albert Trachsel, Félix Val-
lotton, Albert Welti, e quelle dei tici-
nesi Edoardo Berta, Adolfo Feragut-
ti Visconti, Filippo Franzoni, Luigi 
Rossi in dialogo con opere di Jean-
Joseph Carriès, Umberto Boccioni, 
William Degouve de Nuncques, Fer-
nand Khnopff, Gustav Klimt, Gusta-
ve Moreau, Odilon Redon, Auguste 
Rodin e Franz von Stuck, Hans Tho-
ma, Jan Tooorop. Curata da Valenti-
na Anker, specialista 
del Simbolismo e au-
trice del volume “Le 
symbolisme suisse. 
Destins croisés avec 
l’art européen”. La 
mostra è posta sotto 
l’Alto Patronato del 
Consigliere Federale 
Alain Berset, capo 
del Dipartimento Fe-
derale dell’interno. 
Il percorso esposi-
tivo è articolato in 
ventuno sezioni te-
matiche: le prime sei 
allestite al Museo 
Cantonale d’Arte, 
le quindici restanti 
al Museo d’Arte. In 
visione opere come 
“La Notte” di Fer-
dinand Hodler (1889 
– 1890); “L’An-
gelo della vita” di 
Giovanni Segantini 
(1892); “Il Dolore” 
di Carlos Schwa-
be (1893); “Adamo 
ed Eva” di Augusto 
Giacometti (1907); 
“Cleopatra moren-
te” (prima versione) 
di Arnold Bocklin, 
opera realizzata nel 

1872; “Il Bacio della sfinge” di 
Franz von Stuck del 1895.  Accom-
pagna la mostra un corposo catalo-
go in quattro lingue (italiano, tede-
sco, francese e inglese). Composto 
da 352 pagine, comprendente tavo-
le a colori.  
Orari: Museo Cantonale d’Arte:  
martedì 14 - 18; mercoledì - dome-
nica 10 - 18; Museo d’Arte: mar-
tedì - domenica: 10 - 18; venerdì  
10 - 21.  Sedi: Museo d’Arte: Riva 
Caccia, 5 - Lugano; Museo Canto-
nale d’Arte: Via Canova, 10 - Lu-
gano. Informazioni e prenotazioni: 
tel. +41 (0) 588667214.

Giuseppe Lippoli
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Ferdinand Hodler, Adorazione

Odilon Redon, Quadriga. Il carro di Apollo

Alberto Giacometti, Adamo ed Eva



Scatti del silenzio 
di Gianni Nava 

alla Galleria Eustachi 
di Milano

“Le fotografie possono raggiungere 
l’eternità attraverso il momento”, è con 
la citazione del grande fotografo Henry 
Cartier Bresson che possiamo riassume-
re il lavoro intenso ed emozionante di 
Gianni Nava, fotoreporter e professio-
nista da oltre vent’anni, che ha ritratto 
i più importanti personaggi della cul-
tura e dello spettacolo con reportage di 
vario genere, e che vedremo in mostra 
con oltre 35 scatti di Milano e non  solo 
alla Galleria Eustachi di Milano dal 22 
marzo fino al 5 aprile. Mentre citando le 
parole di Gianni Nava “attraversiamo 
un percorso espositivo fatto di ricerca 
di attimi di silenzio, non espressamente  
solitudine o malinconia, ma il silenzio 
anche in mezzo alla confusione della 
metropoli, tra i colori di una festa o 
semplicemente attraverso lo sguardo, 
scoprendo ancora quel gusto di pace e 
di bellezza mosso dalle emozioni”. At-
timi immortalati  in bianco e nero o a 
colori fra le tracce e i luoghi del nostro 
quotidiano calcato con fretta e frenesia, 
ciechi della bellezza reale o astratta di 
ciò che ci circonda.

Sonia Dametto

Angelo Gaccione: Ostaggi a teatro
Testi teatrali 1985 -2007

I testi teatrali di Angelo Gaccione 
scritti tra il 1985 e il 2007, quin-

di attraverso fasi diverse della storia 
e del costume degli ultimi decen-
ni, sono stati raccolti in un volume 
unico, dal titolo Ostaggi a teatro, 
dall’Editore Ferrari. Alcuni testi 
sono introdotti da firme celebri: il 
regista Filippo Crivelli e da un in-
tellettuale come Ro-
berto Guiducci. Co-
nosciamo Gaccione 
per la sua plurima at-
tività di scrittore, di 
animatore culturale, 
di letterato. Tengo a 
sottolineare quest’ul-
timo modo di essere 
per legame diretto 
con la scrittura tea-
trale, nella catena pa-
rola pensata, parola 
pronunciata, mise en 
espace, sbozzata con 
la tragedia greca, ro-
mana, e tutto il gran-
de teatro medioevale, rinascimenta-
le, barocco, teatro borghese, opéra 
comique, fino ai giorni nostri, in pre-
sa diretta, dove il personaggio con-
tende all’attore il diritto di esistere, 
come nei Sei personaggi in cerca 
d’autore di Pirandello. Infatti, il per-
sonaggio o i personaggi sono già lì, 
si tratta di lasciare che vivano. Ma 
Gaccione è metteur en scène anche di 
teatro di gesti e di silenzi, intuizioni, 
rito cruento, come in Pathos, sotto-
titolato “dramma coreografico e co-
rale”, dove le vittime sacrificali - an-
che un bambino - forse sono offerte 
a un dio avido di sangue, forse sono 
punite dall’Inquisizione, e certamen-
te i fustigatori sono ignari di pietas.                                                                                
Teatro di gesti e simbologia è Exo-
dus, ovvero, l’essere nella botola, 
che l’indifferenza di astanti ignora, 
malgrado i disperati tentativi di farsi 
sentire e liberare, dove un bambino 
cerca di tirare l’anello della botola, 
ma deve rinunciare, così la botola ri-
marrà serrata. Scena claustrofobica 
beckettiana, esistenza senza prospet-
tive, scena efficace, visuale e diretta, 
a differenza del cinema: lì sì, si ri-

r
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petono le scene, si taglia e si rimon-
ta, si ricorre al flashback. Monolo-
go, dialogo, azione a scena intera, i 
materiali, ma anche gli spettri del-
la coscienza in modo pervasivo in-
fluenzano il nostro essere spettatori, 
e il teatro di Gaccione se ne appro-
pria, per ributtarci in faccia, ironica-
mente, i valori e i disvalori di una 

società che si è tra-
dita nella transizio-
ne epocale che non 
sappiamo dove ci 
porterà. Infine, fon-
damentale, la messa 
in scena di un teatro 
di parola e di signi-
ficato, di metafora, 
che si avvale della 
dialettica e di moda-
lità di oggi, in senso 
sperimentale, nove-
centesco, che non 
si appoggia a fattori 
fenomenologici per 
svolgere una storia 

interiore. Prendo a esempio La se-
dia vuota. Scena vuota, guscio vuo-
to, una specie di camera iperbarica,                                                                                           
l’abitazione o abitacolo dell’uomo 
sulla scena. Straniamento diven-
tato sua seconda natura, come per 
un cinico filosofico. Scena nemme-
no riconoscibile, come ne la Palude 
definitiva di Manganelli. Un accen-
no alla commedia brillante dei tra-
dimenti coniugali, (Tradimenti) a 
intreccio, dall’allure spumeggiante, 
con nonchalance. Considero i nomi 
inglesi dei personaggi dovuti non a 
inconsapevole provincialismo, ma 
ad una insistita caduta nel nonsenso, 
in un paesano disconoscimento delle 
proprie radici di italiano. È eviden-
te che l’anglismo trionfante che ha 
decapitato la lingua italiana di tutte 
le nuove accezioni, dei neologismi 
(salvo quelli che nascono, orridi) 
mostra l’impaccio di questa lingua, 
e quindi di una pseudo nazione, che 
non ha coscienza della propria sto-
ria e identità, che non ha stima di sé, 
che naviga a vista.

Claudia Azzola   
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Particolare di una scena di caccia (Civate, Casa del Pellegrino)

Lecco Viscontea

Una monumentale opera (due volumi 
per un totale di circa 2.000 pagine) 

è stata realizzata dopo un lungo e inten-
so lavoro di ricerca e di regestazione dei 
documenti coordinato da Carmen Guz-
zi, Patrizia Mainoni e Federica Zelioli 
Pini. La pregevole opera: Lecco Viscon-
tea gli atti dei notai di Lecco e del suo 
territorio (1343-1409), edita Fondazio-
ne Ercole Carcano (stampa Cattaneo di 
Oggiono-Lecco 2012), è stata resa pos-
sibile grazie al mecenatismo di Riccardo 
Zelioli, compianto presidente della Fon-
dazione Carcano di Mandello del Lario 
e di Mario Romano Negri, presidente 
della Fondazione della Provincia di Lec-

Gli atti dei notai di Lecco e del suo territorio 
co. La scelta 
di scrivere il 
regesto degli 
atti dei no-
tai lecchesi 
del XIV se-
colo oltre a 
fare luce su 
un campo di 
indagine, tut-
tora aperto, 
fornisce un 
c o n t r i b u t o 
fondamenta-
le alla cono-
scenza della 
società eco-

nomica e delle istituzioni politiche del 
contado milanese. Si legge nell’introdu-
zione che «gli atti privati testimoniano 
l’intera esistenza della collettività, do-
cumentano i passaggi di proprietà, le 
doti delle spose, le volontà testamenta-
rie, i rapporti sociali, la gestione della 
cosa pubblica, gli affari commerciali, 
la produzione manifatturiera, i lavori 
agricoli, le istituzioni politiche ed ec-
clesiastiche». In particolare, il materiale 
pubblicato costituisce un’inedita e ric-
chissima memoria storica per lo studio 
dell’area attualmente inclusa nella pro-
vincia di Lecco nel periodo compreso fra 
la metà del XIV e l’inizio del XV secolo. 

Reggia di Venaria Reale - Torino 
Un viaggio in Italia tutto in una Reggia, 
oltre che alle mostre temporanee 
davvero straordinarie, come “Carrozze 
Regali” mostra visitabile in questo 
periodo fino al 2 febbraio. 
In esposizione le meravigliose carrozze 
da parata del XVIII e XIX secolo, usate 
dai sovrani, in occasione di grandi 
eventi. Vere e proprie “opere d’arte”, 
lussuose, sfarzose ed affascinanti, 
sia dal punto di vista estetico che 
per la documentazione storica che 
rappresentano. Oggetti valorizzati 
come sculture, che emanano l’energia 
del potere e l’abilità dei nostri artigiani.  
Una collaborazione fra le Regge delle 
tre Capitali d’Italia, per proporre eventi 
espositivi e studi sulla Penisola e sul 
Regno d’Italia; presso le Scuderie 
Juvarriane della Reggia Venaria, la 
mostra riaprirà per un secondo periodo, 
dal 8 marzo al 2 giugno 2014. 

r

Quarantanni d’Arte Contemporanea. 
Massimo Minnini 1973-2013
150 opere e installazioni site-specific. 
80 artisti italiani ed internazionali da 
Giulio Paolini a Sol Lewitt. Da Vanessa 
Beecroft a Ettore Spalletti. Da Anish 
Kapoor a Nedko Solakov e da Alberto 
Garutti a Stefano Arienti. La mostra si 
terrà presso La Triennale di Milano, dal 
19 novembre al 2 febbraio 2014. 

Leonardo3
E’ come visitare il laboratorio di 
Leonardo da Vinci, ma come sarebbe 
potuto essere 5 secoli dopo. E’ il 
mondo di Leonardo da Vinci presentato 
con un’ allestimento innovativo. 
L3 è un centro di ricerca e media 
company la cui missione è quella 
di studiare, interpretare e rendere 
fruibili al pubblico i beni culturali, 
impiegando metodologie e tecnologie 
all’avanguardia. Sia i laboratori di 

ricerca sia tutte le produzioni L3, sono 
dedicati all’opera di Leonardo da 
Vinci, con risultati di rilievo mondiale. 
Ogni giorno, fino alle h. 23:00 con 
ingresso in Galleria Vittorio Emanuele  
II (lato Piazza alla Scala) e sino al 28 
febbraio. Da non perdere i prototipi 
dei macchinari, i disegni, le analisi 
videodigitali e.. non fissatevi un orario 
per uscire, vi potreste appassionare e 
trattenervi più del previsto. 

Da vedere nel web: ADARTEM.IT
per non dimenticare i capolavori 
visitabili a Milano e dintorni. Vengono 
organizzate visite individuali e per 
famiglie oppure visite di gruppo, con 
guide specializzate ed incontri interattivi 
come i laboratori di pittura. Non è 
mai stato così coinvolgente visitare il 
Cenacolo Vinciano, i sotterranei del 
Castello Sforzesco e le grandi mostre 
del momento. ADARTEM.IT

Le fitte ed erudite pagine dell’opera sono 
impreziosite, nel volume primo, da un 
ricco inserto iconografico curato da Fe-
derica Zelioli Pini, Antonio Battaglia e 
Simone Panzeri, che conferisce ulterio-
re valore alla pubblicazione. Miniature, 
cartografie,  dipinti e affreschi eseguiti 
tra il XIII e il  XVIII secolo corredano  i 
saggi formando una sorta di commento 
figurato che induce all’approfondimento 
e lascia spazio all’immaginazione. Ne 
è un chiaro esempio il raro ciclo di af-
freschi cortesi recentemente scoperto e 
restaurato nella Casa del Pellegrino a Ci-
vate, le cui scene di Caccia al cinghiale 
e al cervo sono disposte accanto a raffi-
gurazioni analoghe reperite in palazzi e 
residenze del territorio  sollecitando sti-
molanti confronti. Un’altra interessante 
sezione del nutrito apparato di immagini 
è costituita dalla riproduzione di stemmi 
araldici delle casate lecchesi, milanesi 
e comasche i cui esponenti compaiono 
nella documentazione notarile edita nel 
volume. La miriade di informazione 
contenuta nei due poderosi tomi può 
essere agevolmente recuperata dal letto-
re con una ricerca mirata resa possibile 
dagli utilissimi indici posti a corredo 
dell’opera (dei nomi di persona, dei luo-
ghi, dei notai citati nei documenti, delle 
classificazioni).
Giovanna Virgilio
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“WARHOL” A MILANO
Dal 24 ottobre 2013 al 9 marzo 2014 a Palazzo Reale

Dalla collezione Peter Brant, oltre 160 opere per celebrare il padre della Pop Art, 
a conclusione della kermesse “Autunno Americano”

“Sono una persona profondamente su-
perficiale”. Con questa frase si apre la 
mostra “Warhol” che occuperà per la 
prima volta in assoluto le sale al primo 
piano di Palazzo Reale a Milano dal 24 
ottobre 2013 al 9 marzo 2014.E’ sicu-
ramente l’aforisma che meglio esprime  
la carriera artistica del maestro  Andy 
Warhol, famoso in tutto il mondo per il 
suo modo unico di “fare arte” traendo 
ispirazione dalla quotidianità dell’Ame-
rica degli anni ’60, quella del boom eco-
nomico. La mostra, promossa dall’As-
sessorato alla Cultura del Comune di 
Milano e prodotta da Palazzo Reale 
e 24 ORE Cultura-Gruppo 24 ORE in 
collaborazione con Arthemisia Group, 
è curata da Peter Brant, collezionista 
e amico del maestro, con il contributo 
del critico d’arte Francesco Bonami. 
L’esposizione si apre con alcuni acque-

relli  risalenti al periodo in cui Warhol 
lavorava come pubblicitario presso le 
riviste Vogue e Glamour e termina con 
l’immensa Last Supper di 2x10 metri, 
ultima opera dell’artista e presentata 
proprio qui a Milano nel gennaio 1987, 
prima della sua morte per una banale 
operazione di appendicite . “La mostra 
– afferma Bonami - è un’occasione ra-
rissima per il pubblico di poter vedere 
uno dei gruppi di opere più importanti 
dell’artista americano (…) raccolto da 
Peter Brant, intimo amico di Warhol 
con il quale ha condiviso gli anni arti-
sticamente e culturalmente più vivaci 
della New York degli anni ’60 e ‘70”. In 
effetti le opere che illustrano l’evoluzio-
ne stilistica e concettuale di Warhol ci 

sono tutte: dai barattoli di zuppa Cam-
pbell’s alle scatole Brillo, dalle bottiglie 
di Coca Cola alle serigrafie “seriali” di 
Marilyn, Mao Tse Tung e Liz Taylor, dai 
suoi Flowers  alle sedie elettriche e i te-
schi. L’innovazione dell’arte di Warhol 
sta nel prendere il più semplice oggetto 
conosciuto da tutti e riproporlo svariate 
volte, attraverso un processo di ri-pro-
duzione seriale, modificandone talvolta 
i colori, innalzandolo così  al rango di 
“icona”.  L’artista parla all’America del 
boom economico servendosi dei prodot-
ti e dei personaggi famosi che i mass-
media propongono loro in continuazio-
ne, sconvolgendo l’idea primitiva di 
“arte esclusiva” e rendendola accessibi-
le a chiunque, perché “siamo tutti uguali 
davanti ad un’opera d’arte”. Grazie alla 
sua comunicazione dirompente, accatti-
vante e provocatoria, Warhol diventa lui 
stesso un’icona, alla stregua delle star 
che ritrae e fotografa; a tal proposito no-
tevole è la sala della mostra  riservata 
alle polaroids scattate dall’artista, che 
hanno come soggetto cantanti, attori, 
politici e amici del maestro, che lo rag-
giungevano curiosi nella sua Factory a 
New York. E’ un’occasione unica per ce-
lebrare l’artista pop per eccellenza, il cui 
merito sta nel ricordare che “ogni cosa ha 
la sua bellezza, ma non tutti la vedono”.

Chiara Anna Delmiglio
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Luca Zanta, Vanitas

presenta i vincitori del 2° Concorso GIOVANI TALENTI PER FERRARA
29 settembre - 10 ottobre 2013

Stefano Ronchi, Carnevale

Nicola Falco, Paesaggio fantastico

La bellezza delle Arti visive acquista  un fascino ulteriore quando a rappresentarla è il 
talento dei giovani. Il 2° Concorso Giovani talenti per Ferrara nasce proprio per questo. 
Promuovere le arti visive, valorizzarne gli aspetti artistici dei partecipanti è la sua missione. 
Domenica 29 settembre 2013 nella Sala della Musica del 
Complesso di San Paolo sono stati decretati i vincitori 
del concorso che hanno ricevuto il Premio Michelangelo 
Antonioni. I primi tre classificati individuati dalla Giuria 
composta da  Francesca Mariotti, Maria Cristina Sandri e 
dal Maestro Vito Tumiati sono: 1° classificato: Stefano 
Ronchi di Milano, uscito dall’Accademia di Brera e 
fondatore del Gruppo A.N.S.I.A.; 2° classificato Nicola 
Falco di Carugate (Mi) anche lui uscito dalla Accademia 
di Brera. 3° classificato Luca  Zanta, architetto di Padova 
già vincitore nel 2012.

L’Associazione Culturale “Olimpia Morata” 
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Andy Warhol
Shot Light Blue Marilyn

Andy Warhol, Silver Coke Bottles



Alla Galleria degli Artisti di Milano 
la mostra di pittura di  

Paola Beretta, Flavia Dagradi e Tiziana Magnacavallo

r
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Si è svolta dal 5 al 22 dicembre 
2013  presso la Galleria degli 

Artisti di Milano la mostra di tre ar-
tiste milanesi: Paola Beretta, Flavia 
Dagradi e Tiziana Magnacavallo. 
Le tre pittrici fanno parte del  Grup-
po Atmosfere diretto dal maestro 
Umberto Tedeschi. Da tempo hanno 
intrapreso un cammino artistico an-
che ispirandosi alle varie correnti, al 
rinnovarsi e al cimentarsi dal figu-
rativo all’astratto dove si intrecciano 
la ricerca  coloristica e della forma, 
non ultima la volontà di mettere se 
stesse alla prova. Le unisce il comu-
ne interesse  in un “realismo magi-
co” che diventa luogo dell’anima. 
Inoltre la loro amicizia, anche affet-
tiva oltre che artistica, è il comune 
sentire dell’arte  che rafforza lega-
mi, sentimenti e percorsi artistici. 
Paola Beretta riesce a dare spazio 
a una figurazione attenta e reale di 
grande efficacia lirica. La sua ricer-
ca, nel processo artistico, evidenza 
una esperienza di approfondimento. 
Nei ritratti, nudi di donna, autoritrat-
ti e paesaggi mette grande attenzio-
ne e impegno evolutivo nella purez-
za delle forme e dei personaggi, che 
danno la misura della sua interiorità 
e la sensazione di una realtà profon-
da e spirituale.  Avvolte da veli di 
luce e di ombre  le sue figure vivono 
nella pienezza di una grazia lingui-
stica e cromatica di grande fascino. 
La luce  gioca il suo grande ruolo e 
illumina  l’espressività di un volto, 
di un nudo o di un sorriso, mentre 
il fattore psicologico ha una forte 
partecipazione e incisività. La flui-
dità dei cromatismi e la ricerca di un 
equilibrio trasmettono un messag-
gio di grande efficacia lirica.
Nelle opere di Flavia Dagradi non 
è difficile riscontrare grande sensibi-
lità estetica, che riflette un’intimisti-
ca ricerca del bello e del vero. Nella 
sua evoluzione artistica è possibile 

Tiziana Magnacavallo, Gioco di nuvoleTiziana Magnacavallo, L’attesaTiziana Magnacavallo, Gli alberi della fattoria

Paola Beretta 
Il manto azzurro

Flavia Dagradi
Le parroquet bleu 

Flavia Dagradi
Le roi

Flavia Dagradi
Ecce homo

Paola Beretta
Autoritratto in rosa

Paola Beretta
Capitello

rintracciare l’assunto di una visio-
ne  coloristica di grande efficacia, 
che è generato dall’atteggiamento 
dell’artista di fronte  alla realtà del 
momento creativo, in sintonia con 
un sentire interiore che è evocazio-
ne e sogno. Nudi, figure, animali 
domestici, uccelli esotici ispirano 
la creatività dell’artista che ritrae 
i personaggi con gesto segnico di 
forte espressività. In particolare  nel 
mondo animale traspare un’analisi 
psicologica e mentale. Mentre nella 
figurazione umana troviamo accen-
ti spirituali e intimistici e. in par-
ticolare nella serie “Ecce homo”, 
l’artista mette in risalto il lato intro-
spettivo e psicologico. 
Per Tiziana Magnacavallo il pae-
saggio è elemento dominante  delle 
sue creazioni. Non una riproduzio-
ne del reale ma una metafisica rap-
presentazione di luoghi forse vissuti 
e amati. Sono paesaggi della memo-
ria, dai dolci declivi, che la tenue lu-
minosità che li rischiara, evidenzia 
una realtà silente e pacificatrice. Un 
trasporto lirico è alla base della sua 
narrazione pittorica, intrisa, a volte, 
di dolce malinconia che le ombre 
della sera accentuano. Supportate 
da una tavolozza viva, a volte cre-
puscolare, le sue opere trasmettono 
messaggi carichi di suggestione e 
immediatezza. Con un felice equi-
librio tra sicurezza tecnica e sensi-
bilità cromatica giocata con colori 
che ricordano l’estate e l’autunno, 
c’è la contemplazione del reale, del 
bello nella pace silente della natura.
Numerose le mostre e rassegne alle 
quali le tre artiste hanno preso parte, 
sempre sotto l’egida del “Gruppo 
Atmosfere”, che quest’anno festeg-
gia il decennale  della sua nascita 
(2003). L’Arte con l’A maiuscola 
è seduzione, grande invito per lo 
sguardo, fascinazione ed estetica.
Lidia Silanos
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Correnti e stili storici

Secessione e innovazione
Da Monaco a Vienna, la “rivoluzione” degli anni ’80 del XIX secolo

Il primo movimento d’avanguardia che ha dato una scossa alla monotonia 
dell’arte accademica, per “mostrare all’uomo moderno il suo vero volto” 

Monaco 1892. Un folto grup-
po di giovani artisti capita-

nati dai galleristi Wilhelm Uhde 
e Franz von Stuck abbandonano 
l’Accademia per creare un’asso-
ciazione indipendente a favore 
di un’arte innovativa, scevra dai 
condizionamenti dettati dal gusto 
dell’epoca. Forti del sostegno mo-
rale e materiale di artisti e colle-
zionisti, dichiarano la Secessione 
ed inaugurano una serie di mostre 
itineranti, scatenando una reazio-
ne a catena in tutta l’Europa. Tre anni 
dopo, nella vicina Vienna, diciannove 
artisti formano un gruppo indipendente, 
inaugurando come loro sede espositiva 
il Palazzo della Secessione Viennese 
realizzato dal giovane architetto Joseph 
Maria Olbrich, allievo del già famoso 
Otto Wagner. Gustav Klimt, portavoce 
del gruppo, informerà la direzione del-
la Künstlerhaus di voler “portare la vita 
artistica viennese in un rapporto vitale 
con l’evoluzione dell’arte estera e pro-
porre esposizioni dal puro carattere arti-
stico, libero dalle esigenze di mercato”. 
Ma per quale motivo si è causata questa 
frattura? Quali sono le basi sulle quali si 

fonda questa nuova concezione dell’ar-
te? Tutto nasce come reazione alla deca-
denza del gusto che i nuovi processi in-
dustriali avevano provocato con la loro 
banale e ormai antiquata imitazione di 
stili storici del passato; si erge inoltre la 
necessità di superare la gerarchizzazione 
delle arti in favore di una totalità artistica 
mai provata prima, con il massimo sco-
po di diffondere valori estetici in ogni 
tipo di prodotto, dalla carta da parati al 
gioiello, dall’illustrazione all’arreda-
mento. Non più un’arte meccanicistica 
con scopi didattici, celebrativi o propa-
gandistici, bensì un’arte pura, nata per il 
piacere di fare arte (art for art’s sake). 
E’ una concezione totalmente nuova: i 
protagonisti di questa Secessione - nel 
significato proprio del termine - pro-
muovono un’Arte con la A maiuscola, 
vista come unione e connubio tra tutte 
le discipline conosciute (architettura, 
disegno, pittura, scultura, arredamento 
e design) e che ha come massimo punto 
di arrivo l’opera d’arte totale (Gesam-
tkunstwerk). Tutto ciò favorì la nascita 
di un nuovo stile artistico, che assunse 
una denominazione specifica in ogni Pa-
ese: Sezession in Austria, Jugendstil in 
Germania, Modern Style in Inghilterra, 
Art Nouveau in Francia e Stile Liberty 
in Italia. Tanti nomi diversi per indicare 

un’unica rivoluzione nata da esi-
genze comuni, ma indagata e re-
alizzata secondo la capacità e la 
sensibilità dei singoli artisti.  Nel 
campo della pittura, coloro che 
meglio interpretarono la nuova 
tendenza furono Gustav Klimt e 
il suo allievo Egon Schiele: il pri-
mo con il suo linguaggio estetiz-
zante, ricercato e raffinato, l’altro 
dall’animo ribelle, mosso da una 
vena espressionista dirompente, 
talvolta inquietante e foriera di 

messaggi ambigui. Ciò che li differenziò 
maggiormente fu l’uso del colore, che in 
Klimt risulta quasi sottomesso alla for-
za del segno che lo contorna, vincolato 
a una linea dalla flessuosità sensuale e 
conturbante ma al tempo stesso elegan-
te, mentre in Schiele assume tonalità 
forti e decise, esaltato da una materici-
tà inusuale per l’epoca. Anche le altre 
discipline artistiche cavalcano l’onda 
dell’innovazione: l’architettura acco-
glie delle forme diametralmente oppo-
ste, dalle decorazioni dorate e fitomorfe 
di Van de Velde alla geometria pura e 
semplice di Otto Wagner; le riviste che 
promuovono le nuove teoriche estetiche 
(Ver Sacrum, Jugend, Pan, per citarne 
alcune) si arricchiscono delle eleganti 
illustrazioni dell’inglese Bradley;  i nuo-
vi complementi d’arredo vengono creati 
con entusiasmo nella Wiener Werkstät-
ten, innovativa ditta viennese, che lasce-
rà un’impronta indelebile nella storia del 
design. L’Art Nouveau, tuttavia, si esaurì 
con la morte dei suoi creatori, sebbene 
molte delle teorie nate dal genio degli 
artisti secessionisti furono terreno fertile 
per la futura scuola modernista, soprat-
tutto per la nuova figura di un artista che 
non deve rendere conto a nessuno del 
suo operato, solo a se stesso.
Chiara Anna Delmiglio

Visita il nuovo sito di InArte all’indirizzo:

Troverai l’archivio con tutti i numeri della rivista, come abbonarsi e dove trovare InArte 
www.inarte-rivista-com.webnode.it
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Gustav Klimt, L’albero della vita

Manifesto della 
Secessione Viennese
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Il cielo mi fa osservare,
il mare mi fa respirare, un gabbiano 
mi fa volare,
una vela mi fa sognare.
La sabbia mi fa camminare in mezzo 
a conchiglie di mare.
La spiaggia mi fa incontrare persone 
da amare.
Il mio futuro è qui, 
in questo posto speciale.
Grazie Creatore, grazie Dio! 

Maria Luisa Arienti

Alla fine di un giorno afoso d’estate,
ho lasciato la stanchezza alle fresche 
acque del mare,
ho pulito la mente all’aria tersa e 
avvertito i consigli del fuoco,
che sale improvviso e inarrestabile
lungo i pendii ricoperti di arbusti 
riarsi e sparsi olivi
e a tratti sembra spegnersi 
per riprendere subito vigore.
Dopo aver ascoltato lungo lo Iato 
l’armonia diffusa verso sera
dai densi canneti che affollano 
il fiume,
oscillanti allo spirare della 
brezza marina,
ho immaginato in un sonno affannoso
le turbinose antiche vicende 
di queste terre
a lungo contese fra Elimi e Greci
 dove sorsero le mura e i templi 
di Selinunte, Segesta  ed Erice
spesso diruti, talvolta quasi integri,
che narrano racconti fra il mito 
e la storia
e riverberano dal marmo la luce 
e il colore caldo
di un sole lungamente assorbito 
nei tempi.
Giancarlo Bressan

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

Un sogno

Vagando in Sicilia, verso occidente
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Lodovico Cardi detto il Cigoli  
nel 400° anniversario della scomparsa

Lodovico Cardi detto Il Cigoli
Annunciazione

Nasce nel 1559 nel Castello di Cigo-
li da cui il soprannome, presso San 

Miniato in Toscana. Giovinetto studia 
pittura presso la “bottega” di Alessandro 
Allori, ma dopo quattro anni, ammalato-
si, si ritira dalla scuola continuando però 
a disegnare. Guarito, esegue un “ex-
voto”, la “Madonna dello spasimo”, 
poi collocata nella cappella del castello 
natio. Nel 1579 il Buontalenti lo chiama 
a Firenze per dipingere alcune opere ri-
maste incompiute per la morte del Croci-
no fra cui San Francesco di Paola per la 
chiesa di San Giuseppe. In questo perio-
do appare significativamente influenzato 
dal Pontomo. Fondamentali per la for-
mazione le esperienze acquisite presso 
il Buontalenti. L’amicizia giovanile con 
il Pagani corrispose al periodo di avvi-
cinamento al “naturale” 
sotto la guida di Santi di 
Tito. Con il Pagani svilup-
pa anche l’interesse per la 
pittura del Barocci di cui 
analizzano la “Madonna 
del Popolo” ad Arezzo e 
altri suoi capolavori. L’ef-
fetto dispersivo e insie-
me propulsivo della luce 
sul colore, l’elaborazio-
ne intellettualistica dello 
spazio ed i rapporti luce/
colore, caratteristici di 
questo maestro, influen-
zano senz’altro il Cigoli. 
Dopo un probabile viaggio nel Nord Ita-
lia resta profondamente impressionato 
dal Correggio trasmettendone la poetica 
per tutto il ‘600. Egli sottopone infatti ad 
un attento studio la composizione pittori-
ca traducendo la disposizione del chiaro-
scuro in un subentrare mutevole di colori 
e richiamandosi alla “grazia” formale 
del Correggio. Il genere storico-religioso 
con una prosa severa del Cardi aggiorna 
con elementi correggeschi e luministici 
una struttura morfologica tardo-manieri-
stica. Nel 1584 dipinge in Santa Croce la 
pala con la “Santissima Trinità” collo-
cata poi nel Refettorio. Nel 1590 esegue 
una “Resurrezione” ora a Palazzo Pitti 
e nel 1591 una seconda in Arezzo (Pina-
coteca). Nel 1593 compone a Empoli il 
“San Pietro che cammina sulle acque” 
(Galleria dell’Accademia di Firenze). 
Nel 1596, in qualità di architetto, lavora 
al cortile del “Palazzo non finito” e poi 

alla Loggia dei Tornaquinci sempre in 
Firenze. Nel 1597 dipinge la “Deposi-
zione” già a Santo Stefano di Empoli e 
poi a Palazzo Pitti; nel 1598 la “Circon-
cisione” (Ermitage di Pietroburgo). Nel 
1600 Maria de Medici sposa Enrico IV 
di Francia e il Cigoli disegna gli abiti e le 
maschere della “Commedia” approntata 
per l’evento. Nel 1603 viene eletto Ac-
cademico della Crusca e un anno dopo 
giunge a Roma dove esegue un disegno 
per la facciata di San Pietro e dipinge la 
grande pala di “San Pietro che guari-
sce lo storpio” per la Basilica Vaticana. 
Rientrato a Firenze compone “Il Mar-
tirio di San Giacomo” e l’ammiratissi-
ma “Adorazione dei Magi”. Tornato a 
Roma elabora progetti di ampliamento 
della Basilica di San Pietro e dipinge al-

cuni suoi capolavori quali 
“Il Sacrificio di Isacco” 
e l’”Ecce Homo”. Nel 
1608, per le nozze di Co-
simo II con Maddalena 
d’Austria viene richia-
mato a Firenze dove al-
lestisce tre archi trionfali. 
L’ultimo soggiorno nella 
città papale nel 1608-
1609 lo vede impegnato 
nella grande tela con il 
“Seppellimento di San 
Paolo”, purtroppo perdu-
ta, e nei disegni degli ap-

parati funebri in onore del 
Granduca Ferdinado in San Giovanni dei 
Fiorentini; nella Loggia di Psiche nella 
Villa del Cardinale Scipione Borghese 
e nella cupola della Cappella Paolina 
in Santa Maria Maggiore. Del 1610 le 
pale con la “Vocazione di San Pietro” 
(Galleria Pitti a Firenze) ed il quadro a 
tema biblico “Giuseppe e la moglie di 
Putifarre” (Galleria Borghese a Roma). 
Nell’aprile del 1613 su richiesta del Car-
dinale Borghese, suo estimatore, il Cigo-
li viene ammesso nell’Ordine dei Cava-
lieri di Malta. 
L’8 giugno successivo si spegne a Roma, 
sepolto dapprima in San Giovanni dei 
Fiorentini e in seguito traslato nella 
Chiesa di Santa Felicita in Firenze. 
Da ricordare il ruolo di caposcuola as-
sunto dal Cigoli e altresì da sottolineare 
l’impressione suscitata dalle sue opere 
sul giovane Rubens.
Silvia Guagliumi
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Milano tra le due guerre.
Alla scoperta  della città dei Navigli

Retrospettiva dedicata ad Arnaldo Chierichetti

Dal 13 dicembre al 13 febbraio 
2014 Palazzo Morando - Costu-

me Moda Immagine, in via Sant’An-
drea a Milano ospita una retrospetti-
va dedicata alle fotografie di Arnaldo 
Chierichetti dal titolo “Milano tra le 
due guerre. Alla scoperta della  città 
dei Navigli”.
La mostra, promossa da Comune di 
Milano-Cultura, Polo Raccolte Stori-
che e Case Museo, a cura di Stefano 
Galli, organizzata dall’Associazio-
ne “no profit” Spirale d’Idee, con il 
contributo di Regione Lombardia e 
il patrocinio di Provincia di Milano 
e Camera di Commercio di Milano, è 
un omaggio al capoluogo lombardo e 
ai suoi Navigli, attraverso gli scatti di 
Arnaldo Chierichetti (Milano 1887-
1975), famoso in città oltre che per 
il suo negozio di ottica in Porta Ro-
mana, anche per essere stato uno dei 
primi fotoreporter milanesi che con 
la sua macchina fotografica ha im-
mortalato la vita quotidiana e i mu-
tamenti della città a partire dai primi 
anni del secolo scorso.
140 opere esposte ripropongono al-
cuni degli scorci più significativi ed 

emozionanti di Milano, la maggior 
parte andati ormai perduti a seguito 
della copertura dei Navigli completa-
ta nel 1930, nel periodo compreso tra 
le due guerre, quali testimonianze dei 
numerosi e importanti interventi urba-
nistici e architettonici subiti nella pri-
ma metà del XX secolo. L’immagine 
affascinante di una Milano “che fu”, 

Palazzo Morando
Costume Moda Immagine
Via Sant’Andrea, 6 Milano

Orari: 
mar - dom 9.00 - 13.00 / 14.00 - 17.30

Lunedì chiuso
Ingresso libero

www.mostramilanotraledueguerre.com

attraverso le sue vie d’acqua, che un 
tempo percorrevano la città, dal ponte 
di Porta Romana a quello delle Sire-
nette di via San Damiano, dall’antico 
corso di San Celso, oggi corso Italia, 
alla conca di via Senato, o le immagi-
ni di via Arena dove un tempo c’era la 
più antica conca del mondo.  
Milano e Arnaldo Chierichetti, un so-
dalizio che durerà tutta la vita e che 
vedrà sviluppare, in parallelo alla 
passione per la fotografia, quella per 
l’ottica, tanto da creare nel 1914, in 
corso di Porta Romana 76, il negozio 
di Ottica Chierichetti che questa mo-
stra celebra nel suo 100 anniversario 
di attività. 
La fotografia, una passione che non 
lo abbandonerà per tutta la vita e 
l’amore per la sua natia Milano, ci 
hanno consegnato una raccolta unica 
nel suo genere, l’archivio fotografi-
co Arnaldo Chierichetti, oltre 1800 
fototipi – scattati dagli anni ‘10 fino 
al secondo dopoguerra – nei qua-
li ha immortalato scrupolosamente 
la vita milanese attraverso un’at-
tenta analisi dei cambiamenti socia-
li e delle evoluzioni urbanistiche.  
Accompagna l’esposizione un cata-
logo Silvana Editoriale a cura di 
Stefano Galli.

Alessandra Binetti

Arnaldo Chierichetti
La Darsena di Porta Ticinese

Arnaldo Chierichetti
Il Ponte delle Sirenette 

in via San Damiano
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Lavori? Studi? Lotti ogni giorno
per difendere il Tuo spazio sul mercato e magari svilupparlo?

Vieni a trovarci sul sito
www.caffebio.net
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