
Giovanni Bellini 
e la pittura devozionale umanistica

Giovanni Bellini, Pietà

Presenti in mostra alla Pinacoteca di Brera le celebri “Pietà” e rarissimi 
e preziosi disegni di Mantegna e di Giovanni Bellini

Alla Pinacoteca di Brera, dal 2 aprile 
sino al 6 luglio,  è in corso  la mostra 

dedicata a Giovanni Bellini e alla pittura 
devozionale  umanistica, a cura  di San-
drina  Bandiera, Matteo Ceriana,  Keith 
Christiansen, Emanuele Daffra, Andrea 
de Marchi e Mariolina Olivari. Il restauro 
della celebre Pietà  di Giovanni Bellini 
della Pinacoteca di Brera è l’occasione 
per percorrere la sua  carriera di pittore  

attraverso il suo  modo di affrontare  
il tema  del “Cristo in pietà”. Sono 
presenti in mostra alcune celebri 
“Pietà”: quella marmorea della Chie-
sa di San Gaetano a Padova attribu-
ita a Donatello e quella di Andrea 
Mantegna  dalla cimasa del Polittico 
padovano di san Luca, la lunetta con 
la “Pietà”  di uno dei trittici di Santa 
Maria della Carità a Venezia e quella 
dell’Accademia Carrara di Bergamo. 
Dalla National  Gallery di Londra due 
altre versioni del soggetto di Marco 
Zoppo e Giorgio Schiavone. Alla se-
zione centrale della mostra si trova la 
“Pietà di Brera” di recente e complesso 
restauro. Accanto a questa  viene posta 
per la prima volta la grande versione del 
soggetto del Palazzo Ducale di Venezia. 
Seguono  la “Pietà” del Museo Civico 
di Rimini e quella già alla sommità della 
Pala di Pesaro di  Giovanni Bellini, ora 
conservata nei Musei Vaticani. Questi 
due capisaldi furono punto di riferimen-
to per molta pittura dell’epoca e anche 
per Carlo Crivelli nella lunetta che so-
vrasta l’Inconorazione della Vergine 
conservata a Brera. Rarissimi e preziosi 
disegni, alcuni attribuibili con certez-
za a Mantegna e a Giovanni Bellini, le 
due Pietà  del British Museum di Londra 
e del Musée des Beaux-Arts di Rennes, 
illustrano il lavoro concettuale che sta 
alla base di queste opere. Chiude questa 
rassegna che  presenta 26 opere  la cru-
ciale Madonna del magistrato de Mar di 
Giovanni Bellini che fonde in un unico 
dipinto il tema della Madonna e quello 
della Pietà”. Al centro della Madonna 
braidense proprio sotto la figura di Cristo 

v’è la celebre iscrizione sul cartiglio della 
baluastra marmorea che riprende un ver-
so delle Elegie del poeta latino Properzio 
e con la quale il poeta si firma. Tra i temi 
dominanti  che come un fil rouge unisce 
tutte le opere della mostra  vi è il legame 
dell’artista  con gli ambienti umanistici di 
Venezia attraverso i quali egli sviluppò 
gradualmente la propensione per la rap-
presentazione degli affetti, del sentimen-
to, della natura, della devozione e della 
commozione. Il catalogo edito da Skira 
con saggi di Marco Collareta, Andrea 
de Marchi e Mariolina Olivari, presenta 
alcune novità sulla storia della “Pietà” 
braidense di Giovanni Bellini alla quale è 
dedicata  anche una sezione sul restauro.

Lidia Silanos
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GIOVANNI BELLINI e la pittura devozionale umanistica

impressionismo: nascita di una rivoluzione

Tris di assi a Palazzo Grassi e Punta della Dogana a Venezia

DA D’ANNUNZIO ALL’ AEROPITTURA                         

klimt all’ origine del mito                         

figure imagiste di giuseppe viola                         

Pissarro, l’anima dell’impressionismo

DA VEDERE di Luigi Lanaro

Amore e Psiche al Serrone

La chiesa di Sant’Eugenio 

in ricordo di donato bramante

ugo mulas a merano e a brescia

Giuliano Giuliani. Le emozioni, i colori e la forma

ANtonino landolina. L’ essenzialità dell’immagine

CHI DOVE QUANDO

ysa patuzzo. Il sottile senso e la dinamicità del movimento

profili d’artista: Gaetano Vari
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Claude Monet, Impression. Soleil Levant

Impressionismo: nascita di una rivoluzione
Il volto nuovo della Francia di fine ‘800, tra tocchi di luce e nuove provocazioni

Un viaggio alla scoperta dei nomi che hanno cambiato il mondo dell’arte, 
lasciandosi incantare dal ritmo dei colori

Ogni epoca ha la sua 
rivoluzione. Il XIX 

secolo ha l’Impressioni-
smo. Storicamente e ac-
cademicamente parlando 
l’Impressionismo è un 
movimento artistico nato 
in Francia verso la metà 
del 1800, per volere di 
alcuni artisti progressisti 
che fanno tesoro delle in-
novative opere realiste di 
Courbet – maestro fran-
cese interessato alla rap-
presentazione del “reale” 
inteso come vissuto del 
quotidiano assunto come 
vera e propria denuncia 
sociale – e si allontanano 
da questa visione “politi-
camente scorretta” e ri-
belle per ritirarsi nelle campagne fran-
cesi a dipingere paesaggi, il riverbero 
della luce  sulla superficie dell’acqua e 
campi di papaveri. Sono molti - e so-
prattutto diversi - i fattori che hanno 
permesso e favorito la nascita di questo 
movimento: la scoperta scientifica dei 
nuovi colori in tubetto e il conseguente 

sviluppo della tecnica en plein air, un 
maggiore interesse per gli effetti cro-
matici che la luce provoca sui soggetti 
naturali, l’influenza delle stampe giap-
ponesi ritraenti scene di vita quotidiana 
e, ultima ma non meno importante, la 
scoperta della fotografia.  E fu proprio 
lo studio del fotografo Felix Nadar la 
location della prima Mostra Impres-
sionista della storia. Siamo a Parigi nel 
1874, immaginate un via vai di artisti, 
giornalisti, critici e soprattutto curiosi 
che accorrono per vedere le tele rifiuta-
te dal Salon - l’istituzione accademica 
francese per eccellenza: non si danno 
nome e preferiscono definirsi “Société 
Anonyme des Artistes”. Non sono 
figli d’arte né studenti di Accademia: 
sono un figlio di un magistrato (Manet), 
di un sarto (Renoir), di un banchiere 
(Degas) e di un commerciante (Mo-
net); sono tutti accomunati dalla stessa 
passione per l’arte e dalla visione di un 
nuovo approccio alla stessa. Non sono 
un gruppo omogeneo in quanto ognuno 
segue un’evoluzione autonoma, spe-
cializzandosi chi nei ritratti e chi nei 
paesaggi. Tuttavia sono tutti innovato-
ri: non concentrano la loro attenzione 
nell’esaltazione dei soggetti mitologici 
o nella grandezza del sovrano, ma si 
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adoperano per ripor-
tare sulla tela gli ef-
fetti mutevoli della 
luce e dei colori in 
natura, picchiettando 
veloci virgolettate di 
colore, donando una 
dinamicità mai vista 
prima. Ovviamente il 
pubblico non è pronto 
a questa aria di no-
vità, non è pronto al 
ritmo incalzante delle 
pennellate e ai colori 
vividi e contrastanti 
delle loro tavolozze. 
Gli stessi critici guar-
darono inorriditi alle 
opere esposte e Louis 
Leroy conia  il termi-
ne dispregiativo “Im-

pressionismo” dopo aver visto la tela 
di Monet Impression. Soleil Levant, 
per sottolineare il suo disgusto di fron-
te a un’opera diametralmente opposta 
a quelle che era solito ammirare nelle 
stucchevoli sale del Salon Carré del 
Louvre. Gli artisti non cedettero agli 
attacchi di pubblico e critica ed espo-
sero le loro opere in altre occasioni; 
le mostre impressioniste continuarono 
fino al 1886, anno in cui, tuttavia, Mo-
net, Renoir e Sisley non parteciparono, 
scalzati dagli esponenti di un nuovo 
movimento artistico nascente: i Neo-
impressionisti o Puntinisti, tra le loro 
opere fece molto discutere l’immensa 
tela Grande Jatte di George Seurat.
L’epoca dell’innovazione era appena ini-
ziata e l’eredità artistica, sensibile e te-
orica degli Impressionisti verrà recepita 
in forme diverse a seconda delle singole 
correnti Post-impressioniste: Puntinisti, 
Macchiaioli, Divisionisti, Nabis e per-
sino Cubisti che dovranno sempre con-
frontarsi con i ribelli del passato e volge-
ranno continuamente lo sguardo verso le 
campagne lucenti e le Ninfee di Monet, i 
movimenti aggraziati delle Ballerine di 
Degas e i morbidi ritratti di Renoir. 

Chiara Anna Delmiglio
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Tris di assi espositivi tra Palazzo Grassi 
e Punta della Dogana a Venezia

La Fondazione François Pinault apre 
la stagione espositiva 2014, a Vene-

zia, con due mostre a Palazzo Grassi e una 
all’interno dell’area denominata Cubo di 
Punta della Dogana, nell’attuale percorso di 
“Prima Materia”. Fino al 31/12 è possibile 
apprezzare diversi percorsi artistici contem-
poranei ricchi di riflessioni. Partendo da Pa-
lazzo Grassi si è immediatamente immersi, 
fin dall’ingresso per continuare al primo 
piano, dall’esposizione “L’Illusione della 
luce”. Tutto l’atrio è interamente dedicato 
all’opera realizzata dall’artista california-
no Doug Wheeler dove la luce assume la 
valenza di materia, in quanto le percezioni 
del visitatore sono azzerate al fine di creare 
effetti contrapposti quali il pieno e il vuoto, 
la realtà e il miraggio, l’istante e la durata. 
Una ricerca espositiva che pone il filo rosso 
esplicativo nel concetto di luce che, in tre 
fasi distinte, rileva, nasconde ed evidenzia 
particolari non visibili. Il termine latino lux 
è la base di partenza filosofica per un con-
cetto di luce che consente di distinguere e 
vedere le forme, indagando la profondità 
della realtà. Il significato che ne deriva di 
“illuminare” e “far vedere” differisce dal 
termine greco la cui radice, presa dal verbo 

Wade Guyton, Zeichnungen fur ein kleines Zimmer L’illusione della luce

Bruce Conner, Crossroads

Gilbert&George, Dead Boards N°11

Dahn Vo
Autoerotic 

Asphyxiation

Irving Penn, Poppy Showgirl
phainō, significa “mostrare” e “rendere ma-
nifesto”. Fin dall’antichità si è indagato nel 
significato di luce partendo dal culto del dio 
solare Mitra considerato la forma più anti-
ca inerente alla fonte luminosa, passando 
per Aristotele che gli attribuì la qualità di 
quinto elemento, composto di materia flu-
ida e sottile, denominato etere. Invece con 
il cristianesimo gli opposti di luce e tene-
bre, presenti già nella Genesi, si riferisco-
no all’opera di Cristo che mostrò la verità 
evangelica all’uomo. Dalla filosofia arriva-
re all’arte il passo fu piccolo perché fin dal 
Rinascimento, a livello figurativo, la luce 
è stata utilizzata per rappresentare diversi 
piani prospettici dimensionali. In seguito le 
Avanguardie del ‘900, attraverso il succes-
sivo passaggio tra arte moderna e contem-
poranea, delineano un approccio diverso 
allo studio dell’irradiamento. Con questa 
prospettiva si sviluppa la mostra con lavo-
ri di Julio Le Parc, Dan Flavin, Sturtevant, 
Claire Tabouret, Antoni Muntadas, Danh 
Vo e molti altri. Una collettiva di qualità che 
esplora nella luce valenze simboliche, este-
tiche, filosofiche, fisiche e politiche. Prose-
guendo al secondo piano di Palazzo Grassi 
si giunge alla prima importante esposizione 
in Italia dedicata al fotografo americano 
Irving Penn (1917 – 2009): “Irving Penn, 
Resonance”. Come si nota dai lavori espo-
sti, la caratteristica principale dell’artista 
consisteva nel possedere un’alta capacità 
di sintesi, che gli permise di avvicinarsi alla 
verità degli esseri viventi e delle cose stando 

sempre in costante relazione sui significati 
di vita, tempo e relativa debolezza. Venti-
nove stampe ai sali d’argento, diciassette 
internegativi, ottantadue stampe al platino 
e cinque stampe dye-transfer a colori per 
un totale di 130 fotografie rappresentano 
un percorso di quarant’anni di produzione 
artistica. Persone in abiti di lavoro nei loro 
mestieri, personaggi della pittura, della let-
teratura e del cinema quali Duchamp, Pi-
casso, Truman Capote e Marlene Dietrich, 
popolazioni indigene autoctone, unite a 
soggetti quali composizioni di Architectu-
re, assemblaggi di crani, ossa, teschi di ani-
mali e altro, sono i principali scatti che Penn 
ha sempre cercato di porre all’attenzione 
attraverso la fragilità e la labilità dell’esi-
stenza dell’essere umano del nostro mon-
do. Il viaggio espositivo si conclude a Punta 
della Dogana, con l’installazione di Wade 
Guyton al così chiamato “Cubo” intitolata 
“Zeichnungen für ein kleines Zimmer”. 
L’opera è costituita da pagine strappate da 
libri d’arte o riviste alle quali si creano nuovi 
disegni astrat-
ti applicati in 
sovraimpres-
sione. 
Due luoghi 
esposi t iv i 
per un tris di 
mostre che 
la Fondazio-
ne François 
Pinault pro-
pone agli 
appassionati 
d’arte e non 
solo, duran-
te l’anno 
della Bien-
nale di Ar-
chitettura a 
Venezia.

Alain Chivilò
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MUBA, primo centro permanente in Italia 
interamente dedicato a progetti culturali 
e artistici per l’infanzia, è il nuovo ospite 
della Rotonda della Besana. Si tratta di 
un “Museo dei Bambini” dove hanno 
luogo importanti e originali iniziative 
educative. Le attività in programma, sono 
appositamente studiate per i più piccoli 
ma, grazie all’atmosfera di coinvolgimento 
e di spirito di aggregazione, si corre il 
rischio che anche i genitori si divertano, 
imparando e stimolando creatività e 
conoscenze. MUBA, Museo dei Bambini 
Milano via Enrico Besana, 12 Milano.  
(lunedì: 9.30-15.30 martedì e venerdì: 
9.30-18.30 sabato e festivi 10.00-19.00)

Lambretta che passione ma anche 
che storia! Sono le prime spontanee 
affermazioni dei visitatori del Museo 
Scooters e Lambretta. La passione della 
guida, il senso di libertà e del benessere, 
scaturito subito dopo le guerre, hanno 
portato meccanici e ingegneri a 
perfezionare  un prodotto utilizzato da 
generazione in generazione non solo 
per necessità di trasporto ma per un 
puro piacere. Non rimane che ammirare 
l’evoluzione del design e la cura di tale 
straordinaria collezione che raduna in 

modo sobrio e ammirevole, oltre 160 pezzi 
fra scooters e lambrette, esposti presso 
la sede del museo, in Via Kennedy, 38 a 
Rodano (MI) www.museoscooters.it con 
comunicazione e pubblicità d’epoca.

In  Corso Vercelli 22 a Milano si impara 
senza annoiarsi. Sede della Fondazione 
Giovanni e Irene Cova, è luogo ideale 
per la formazione professionale nel 
settore tecnico-artistico per le attività 
artigianali in lingua volgare chiamate 
“mestieri”. L’obiettivo è la qualificazione 
e il perfezionamento delle professioni 
svolgendo delle attività di cultura 
artistica nel settore della modellazione 
e decorazione ceramica e di formazione 
specifica su richieste del mercato del 
lavoro e del settore artistico,  oltre 
disegno, arredamento, pubblicità artistica 
e serigrafia. La Fondazione, ha assunto 
la gestione del Centro di Formazione 
Professionale -Scuola Cova- erogando 
corsi autorizzati riconosciuti dal Ministero 
della Pubblica Istruzione, dal Ministero 
del Lavoro e dalla CEE. 

Sono “Nati nei ‘30. Milano e la 
generazione di Piero Manzoni” ed è 
anche il titolo di una mostra presso “La 

Permanente” di Via Turati, 34 fino al 
15 Giugno 2014. Vivendo le durezze 
del periodo storico caratterizzato dal 
fascismo, alcuni artisti milanesi di nascita 
o di adozione, hanno svolto le loro attività 
accompagnando galleristi e collezionisti 
al boom economico. Sessanta artisti 
nati fra gli anni ‘30 e ‘40, segnano la 
storia dell’arte moderna con il realismo, 
l’informale, il realismo esistenziale, stili 
che porteranno poco alla volta alla pop art 
e alla pittura analitica. Una vera e propria 
enciclopedia dell’arte, documentata 
anche da un catalogo Skira, arricchito da 
biografie ragionate. 

In merito al successo ottenuto con una 
notevole affluenza di visitatori; La mostra 
Leonardo3, il Mondo di Leonardo, è 
stata prorogata fino al 31 ottobre 2015 
con apertura ogni giorno dalle 10.00 
alle 23.00. Da maggio sarà pronta una 
sessione dedicata agli strumenti,  da 
giugno: Leonardo Virtuale, con un 
progetto speciale relativo all’Ultima 
Cena e da luglio l’esposizione di ricerche 
riguardanti l’ingegneria meccanica, sui 
lavori di Leonardo da Vinci. Galleria 
Vittorio Emanuele II, ingresso da Piazza 
alla Scala - Milano. 

Pissarro, l’anima dell’Impressionismo
Dal 21 febbraio al 2 giugno 2014 a Pavia

Scuderie del Castello Visconteo, 
Piazza Castello, Pavia

Orari: 
da lunedì al venerdì: 9.00 - 19.00

 sabato, domenica e festivi: 9.00 - 20.00
Info: tel. 0382/309879

www.scuderiepavia.com

Camille Pissarro, L’oise à Pontoise, temps gris
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Continua nelle scuderie 
del Castello Viscon-

teo di Pavia il ciclo di mo-
stre dedicate all’Impres-
sionismo: dopo Degas, 
Toulouse-Lautrec, Zando-
meneghi, Renoir e Monet 
ora è la volta di Pissarro 
con una selezione di ope-
re provenienti da musei di 
tutto il mondo. Ma la ras-
segna presenta un aspetto 
particolare per una serie 
di proiezioni immersive 
arricchite da suoni d’am-
biente e profumi campestri 
in sintonia alla predilezio-
ne di Pissarro per i campi 
coltivati dal lavoro degli 
umili contadini senza alcun abbelli-
mento del paesaggio. Così la mostra 
da “spettacolo visivo” si trasforma in 
“spettacolo sensoriale” e coinvolge lo 
spettatore in un viaggio che dai primi 
dipinti (con evidenti influssi di Corot) 
come Un jardin de roses (1862) e Li-
sière du bois (1867) passa alle opere 

ispirate dalla campagna 
vicino Louveciennes (Pay-
sages près de Louvecien-
nes - 1870). Seguono quin-
di le tante vedute en plein 
air fra cui Verger en fleur 
(1871), L’oise à Pontoise, 
temps gris (1876), La ver-
ger à Eragny (1896) quan-
do l’artista schiarisce sem-
pre di più la sua tavolozza. 
Il percorso espositivo ter-
mina con gli ultimi lavo-
ri di Pissarro che a causa 
di un’infezione agli occhi 
non potè più dipingere  en 
plain air  ma riprendeva da 
stanze di alberghi parigini 
(Hotel Ristorante Rome, 

Grand Hotel de Russie…) i celebri 
boulevards: sono di questo periodo 
alcune  delle opere più significative 
quali Boulevard Montmartre, Marte-
dì grasso (1897), Place du Théâtre-
Francais, effet du soleil (1898).

Angelora Brunella Di Risio
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Bertel Thorvaldsen, Ebe

“Amore e Psiche” al Serrone: 
una favola millenaria

Un viaggio nel tempo attraverso l’arte 
per indagare il percorso dell’anima per raggiungere l’Amore

Oltre 40 opere divise in 10 sezio-
ni per intraprendere un viaggio 

nella storia d’amore più antica di 
sempre : quella tra la mortale Psiche 
e il dio Eros contrastati dalla poten-
te e invidiosa Afrodite, che cercherà 
in tutti i modi di allontanare i due 
amanti obbligando la bella ad af-
frontare ardue e difficili prove. La 
mostra “Amore e Psiche. La favola 
dell’anima” approda al Serrone del-
la Villa Reale di Monza, dopo il suc-
cesso di pubblico e critica riscontrato 
a Palazzo Te a Mantova e vi rimarrà 
fino al 2 giugno 2014.
L’iniziativa, curata da Elena Fonta-
nella e organizzata dalla Fondazione 
DNArt in collaborazione con il Con-
sorzio Villa Reale e Parco di Monza, 
è un ottimo “ biglietto da visita per 
la città e per la Villa Reale - afferma 
con fierezza il Sindaco monzese Ro-
berto Scanagatti - soprattutto in vista 
della fine dei lavori di restauro e di 
Expo 2015”. Il percorso espositivo si 
snoda tra le sale del Serrone favoren-
do il dialogo tra alcune opere di arte 
classica e quelle dei più grandi ma-
estri del ‘700 e ‘800, per terminare 

nella splendida Rotonda dell’Appia-
ni, affrescata dal maestro lombardo 
con scene tratte dalla storia di Amore 
e Psiche. E’ un viaggio attraverso le 
diverse fasi del racconto di Apuleio, 

che indaga gli impulsi, le passioni, le 
riflessioni e il tormento della prota-
gonista che, solo dopo aver superato 

prove iniziatiche che la avvicinano 
ai quattro elementi, si ricongiun-
gerà al suo amato nel mondo degli 
Immortali. In un susseguirsi di sale 
dalla luce soffusa, il visitatore reste-
rà ammaliato dalle più disparate for-
me d’arte presentate, che raccontano 
e interpretano in modo differente il 
tema del viaggio dell’anima spinta 
dal desiderio d’amore/d’amare, una 
forza che da sempre muove le fila 
della vita degli uomini. 
Tintoretto, Salvador Dalì, Lucio 
Fontana, Auguste Rodin, Tamara de 
Lempicka, sono solo alcuni dei nomi 
degli artisti le cui opere popolano e 
animano la mostra. 
Il curioso visitatore potrà poi riflette-
re sul messaggio stesso di questa sto-
ria  millenaria fermandosi ad ammi-
rare il pezzo forte dell’esposizione: 
il gesso di “Amore e Psiche stanti” 
di Antonio Canova. Il gruppo sculto-
reo emerge delicato e imperturbabile 
dalla penombra e l’attenzione è subi-
to catturata dalla farfalla - rappresen-
tazione classica dell’anima - che vie-
ne offerta a Eros dall’amata Psiche; 
questo dono spirituale è esaltato dal 
dolce sguardo della fanciulla, com-
pletamente assopita dalla contempla-
zione dell’anima stessa, perdendosi 
in un limbo di pace e riflessione filo-
sofica e spirituale. 
La curatrice ha voluto proporre sotto 
una veste nuova il concetto archeti-
pico dell’amore, indagandolo sotto 
vari aspetti: mitologico, filosofico, 
psicologico e storico; ha voluto dif-
fondere il messaggio che “la capacità 
di amare è una scintilla divina e la 
trasformazione dell’anima attraver-
so l’amore è un mistero che avvicina 
a Dio”. La mostra si inserisce in un 
percorso espositivo avviato per dare 
vita nuova alla Reggia, con lo scopo 
di renderla un punto di riferimento 
importante per le manifestazioni ar-
tistiche del territorio e non solo.

Chiara Anna Delmiglio

r
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La chiesa di Sant’Eugenio
A cura della Fondazione Milano Policroma

Testo e fotografie di Riccardo Tammaro

r

La vetrata della chiesa di Sant’Eugenio

Poco discosto dal Parco Alessandrini, 
nella zona sud-est di Milano, si trova, 
in una via tranquilla, una moderna 
chiesa che contiene numerose opere 
d’arte di epoche lontane e 
recenti. Si tratta della chiesa 
di Sant’Eugenio al mercato 
ortofrutticolo di Milano, 
denominazione presto 
semplificata nel solo nome 
del santo, che si trova in 
via del Turchino all’angolo 
con via Paolo Maspero. La 
denominazione le viene 
dalla estrema vicinanza con 
l’Ortomercato tuttora presente 
in via Varsavia, che separa il 
quartiere di case popolari in cui 
sorge la chiesa dalla ferrovia.
Costruzione poetica del 
più puro razionalismo 
lecorbusieriano e lariano, essa 
disegna un prisma esagonale 
con un avancorpo poligonale 
di accoglienza, con ampia 
scalinata, portico e nartece.
La chiesa, che rientrava nell’ambito 
del progetto “Nuove chiese” voluto 
dall’allora arcivescovo Cardinal 
Montini, venne eretta negli anni ‘50 
del ventesimo secolo su disegno 
dell’architetto Galesio, progettista, tra 
l’altro, anche della chiesa di San Gaetano 
ad Abbiategrasso. L’architetto fin dal 
bozzetto dimostrò molta attenzione 
alla gestione degli spazi e predispose 
i dettagli per la nuova liturgia adottata 
poco dopo dalla chiesa ambrosiana. 
Anche l’interno ribadisce questi 
concetti: priva di elementi decorativi, 
ma pure di monumentalità, la statica 
di Sant’Eugenio si gioca con elementi 
tradizionali antichissimi e sempre in uso, 
come il montante, la trave e la capriata, 
così riprendendo la tradizione milanese 
delle grandi aule senza colonne delle 
basiliche del quarto secolo. La luce 
che piove dall’imposta sulle capriate si 
incontra con la luce colorata che penetra 
dall’ampio finestrone della facciata e 
la luce che piove dal tiburio tramite 
una torretta, unita alla luce velata del 
finestrone, dà risalto all’altar maggiore 

di serizzo. Questo si trova sul presbiterio, 
ove sono pure il leggio e la grata, tutte 
opere di Costantino Ruggeri; alle spalle 
dell’altare, sull’abside, è presente 

un affresco, pittura celebrativa della 
Chiesa Universale Militante, Trionfante 
e Parrocchiale, opera del pittore 
Glauco Baruzzi, già titolare di cattedra 
all’Accademia di Brera, cui venne tra 
l’altro affidato l’incarico di decorare 
la Basilica della Natività a Nazareth. 
Nel transetto invece si trovano due 
anditi: a destra del presbiterio, con cui 
comunica attraverso un passaggio, c’è la 
Cappella Eucaristica, nicchia poligonale 
ricavata nel lato di fondo della navata, 
in cui si trova l’altare del Santissimo 
Sacramento con un tabernacolo cubico 
dalla facciata policroma, sopra il quale è 
sistemata una scultura lignea del Cristo; 
a sinistra la cappella, caratterizzata da 
una statua della Vergine, dove si trova il 
battistero, costruito con un unico blocco 
di serizzo, la cui vaschetta per l’acqua è 
stata ricoperta da un artistico coperchio 
bronzeo. Tornando verso l’ingresso, a 
metà della navata, alla nostra destra, si 
trova la Cappella della Madonna, opera 
del pittore Baruzzi che vi ha realizzato 
un dipinto e graffiti murari. Essa svolge 
funzione di cappella invernale, oltre 

che di cappella votiva alla Madonna, 
e vi si trovano un tabernacolo cubico, 
opera dello scultore Nicola Sebastio 
(autore tra l’altro della statua di San 

Giovanni Battista de la Salle 
su una guglia del Duomo), 
che ha la caratteristica di 
ospitare una “Ultima cena” 
sbalzata senza soluzione di 
continuità sulle quattro facce 
del cubo ortogonali al piano, 
e un piccolo crocifisso del 
Cinquecento proveniente, pare, 
da una chiesina sconsacrata 
e poi adibita a deposito di 
vini sita sul Monte Orfano a 
Cologne, nel Bresciano.
Poco oltre, quasi all’ingresso, 
in posizione defilata si trova 
la “Nicchia del Crocifisso”, 
così detta per via del crocifisso 
Seicentesco che ospita: si 
tratta di un vano poligonale di 
mattoni con finestrelle a blocchi 
policromi di vetrocemento, 
opera di Padre Costantino 

Ruggeri, che li ha trasformati in 
“vetrata informale”;  da notarsi anche 
il pavimento abbassato, la mensola di 
pietra serena e l’originale cancelletto 
(anch’esso opera di Ruggeri), di 
pregevole invenzione e fattura.
Dopo aver menzionato la via crucis 
in bronzo, sita sulla parete opposta 
della navata, e costituita da quattordici 
formelle a bassorilievo, concludiamo il 
nostro excursus con la grande vetrata 
posta sulla controfacciata nel 2002 ed 
eseguita dalla Vetreria Eugenio Cerioli 
su disegno di Benedetto Pietrogrande. 
Cuore della vetrata e centro di tutta la 
composizione figurativa è l’agnello, 
sbalzato dalla morte ed entrato nella 
luce. Intorno all’agnello si trovano 
la croce, che si viene a comporre 
attraverso l’incontro di due fasci di luce, 
e una serie di cerchi, in cui affiorano i 
simboli dei quattro evangelisti, sfumati 
nell’immagine.
La chiesa può essere raggiunta con il 
tram 16 in direzione Monte Velino.

Riccardo Tammaro
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Gaetano Vari: 
Profili d’Artista

dirompenti forme multicolori 
in labirinti enigmatici  

Gaetano Vari nasce a Manziana 
(Roma) nel 1959. Poeta e docen-

te di storia dell’arte, nel 1973 inizia a 
intraprendere il suo percorso artistico 
nella pittura partecipando a diver-
se esposizioni in Italia e all’estero. 
La sua pittura, contraddistinta ini-
zialmente da uno stampo classico e 
figurativo, si avvicina in un secondo 
momento all’astrattismo, conquistan-
dosi in breve tem-
po un importante 
spazio nell’ambito 
del movimento in-
formale italiano. 
Le sue tele si ca-
ratterizzano per 
un’intensa tessitu-
ra cromatica,  una 
pittura che rievoca 
erudite e arcaiche 
memorie ancestra-
li, in particolar 
modo quella degli 
Etruschi. Nei suoi quadri le dirompen-
ti forme multicolori si racchiudono in 
labirinti enigmatici e mitologici che 
catturano le anime degli osservatori 
e li accompagnano in fantastiche at-
mosfere e fabulistici sogni dove il co-
lore incanta e magnetizza gli sguardi 
delle persone. Durante la sua carriera 
l’artista si confronta con numerosi 
pittori con i quali instaura una pro-
fonda amicizia tra cui Gino Righetto, 
Mario Coppola, Renzo Vespignani, 
Pericle Fazzini, Alberto Burri e Luce 
Balla, la figlia di Giacomo Balla. Con 
Vespignani l’amicizia sarà forte, se-
guirà da vicino l’evoluzione astratta 
di Vari. Il catalogo della mostra di 
Ferrara del 2000, presentato nella 
Galleria “Il secondo rinascimento”, è 
un esempio di lavoro curato dai due. 
L’artista diventa il protagonista in-
discusso di numerose e prestigiose 
mostre tra le quali ricordiamo: quella 
organizzata nel 1979 nell’incantevo-
le Palazzo Grassi a Venezia e quella 
allestita nel 1989 nella Galleria La 

Spirale di   Roma, dove riscuote un 
grandissimo apprezzamento da parte 
della critica con uno studio sull’aqui-
la reale. La città di Milano lo celebra 
nel 1999 con una   mostra personale 
organizzata nella Galleria Modiglia-
ni che suscita un notevole interesse e 
gradimento da parte di pubblico e cri-
tica. L’artista intraprende subito dopo 
un lungo rapporto con la Galleria Lo 

Spazio Visivo di 
Roma e con il criti-
co Anselmetti che 
seguirà a lungo la 
sua pittura. Nello 
scenario interna-
zionale alcune im-
portanti rassegne 
collettive che lo 
vedono partecipe 
sono quelle svol-
te a Berlino nel 
2007, a Barcellona 
nel 2010 e a Pa-

rigi in occasione di “Colori d’Italia” 
nella Galleria Espace Arsinoè. Attual-
mente l’artista organizza e presiede 
le giurie di prestigiosi corsi di pittura 
nazionali e internazionali, mansioni 
che porta avanti da diversi anni e, dal 
1993, è Presidente di “Il Mascheri-
no”, Associazione culturale dedita a 
sostenere e promuove progetti socio 
culturali di livello regionale destinati 
alla valorizzazione delle tradizioni 
e la tutela del patrimonio storico e 
artistico laziale, attività svolta in 
collaborazione con la Provincia di 
Roma  e l’Università La Sapienza di 
Roma. Le sue opere sono esposte per-
manentemente a Manziana, nell’ate-
lier dell’artista e presso la Galleria 
d’arte “Il Mascherino”, a Viterbo 
presso la sede della Mercedes, a Tri-
case in provincia di Lecce, collezione 
Pina Scarcella. Sei importanti opere 
del maestro Vari sono attualmente in 
mostra nella Galleria “Il Collezioni-
sta” di Roma.
Christian Flammia

Gaetano Vari, Icaro Volo d’amore

r

(L.S.)
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Le emozioni, i colori e la forma tra sogno 
e realtà nelle opere di Giuliano Giuliani

r

Giuliano Giuliani con le sue ope-
re racconta in modo esauriente 

il suo percorso creativo influenzato 
da un espressionismo italiano. Il suo  
intento è quello di interpretare quan-
to egli stesso ha avvertito attraver-
so l’emozione, i colori e la forma. 
Non segue regole o richiami esteti-
ci, ma  la tradizione figurativa è di 
importanza primaria. L’artista trae 
ispirazione dalla figura femminile, 
una figura dolce ma superba nel-
la sua bellezza e nelle sue posture. 
L’espressività e le vibrazioni delle 
sue protagoniste sono alla base della 
sua ricerca.
I suoi personaggi, sempre femmi-
nili, sono alla base della sua ricerca 
artistica che si identifica anche in un 
simbolismo ricco di apporti cultura-
li. L’artista ne analizza i sentimenti, 
scava interiormente nei loro volti 
enigmatici e seri, in un contesto di 
pacata serenità. La sua analisi met-

te in risalto la forza evo-
cativa e psicologica del 
personaggio. La straordi-
naria perizia nell’uso del 
colore crea un’atmosfera 
particolarmente lirica. Le 
nitide e precise scansioni 
degli spazi e della luce 
rivelano una padronan-
za tecnica che lo distin-
gue. Nell’opera “Al cafè 
de Mar” la figura della 
giovane donna rappre-
sentata, dai tratti marcati 
e dolci alla stesso tempo, 
è il simbolo  inquieto e 
conturbante del nostro 
tempo. Rapisce la conte-
nuta potenza espressiva  e 
la vibrazione interiore del 
personaggio. L’atmosfera 
dell’ambientazione espri-
me serenità, occasione 
di incontri e momenti di 
gioiosa pausa. La pen-
nellata sicura  e ricca di 
colore presenta una at-
mosfera di pacata  attesa. 
Nella produzione artistica 
di Giuliano Giuliani al-
cune opere si distaccano 
completamente dalla fi-
gura umana per presenta-
re ora un mondo floreale 
ora astratti paesaggi, dai 
colori brillanti in una se-
quenza  di forme e colori 
(Tramonto sul porto). 
Floral carpet, un insie-
me di fiori stilizzati dai 
contorni marcati e dai 
colori forti ma delicati 
allo stesso tempo, è opera  
espressionista di grande 
fascino. 
La sua modernità  si in-
terseca tra l’astrazione e 
la realtà in un crescente 
incanto emozionale.

Lidia Silanos

Giuliano Giuliani, Al cafè de Mar

Giuliano Giuliani, Tramonto sul porto

Giuliano Giuliani, Floral carpet
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Antonino Landolina: l’ essenzialità dell’immagine 

Ysa Patuzzo: il sottile senso 
interpretativo e la dinamicità del 

movimento diventano poesia e sogno 

Nelle opere di Antonino Landolina  
la donna è rappresentata con una 

impostazione coloristica e segnica, frut-
to di sintesi elaborate e sicure. L’abilità 
dell’artista e la sua capacità di creare 
valori plastici sta nel rappresentare nelle 
sue tele una verità visuale e intimistica. 
Romanticismo, sensibilità, padronanza  

Ysa Patuzzo scultrice, nei suoi 
lavori impiega una straordina-

ria qualità tecnica e il senso della 
bellezza. Crea l’armonia, il fascino, 
il movimento e la gioia di vivere. 
Inoltre i suoi lavori presentano, ol-
tre una intrinseca poetica bellezza, 
l’estetica che asseconda la musi-
calità. Nella scultura Donna caffè, 
opera ben modellata di una giovane 
dalla carnagione scura, si riscontra 
l’attenzione ai particolari. La po-
stura, la dinamicità del movimento 

virtuale danno in pieno la visio-
ne di un mondo fatto di sole, 

gioia di vivere e musica. 
Il sottile senso inter-

pretativo, con un 
pizzico di poetica, 

l’espressività e 

del disegno perfetto e reale danno all’es-
senzialità dell’immagine una valenza di 
grande lirismo. Il fascino delle opere di 
Landolina sta anche nella sua capacità 
di interpretarne il soggetto, studiarne la 
femminilità e di  esprimere quell’istin-
tiva ricerca di eleganza e di armonia. Il 
suo repertorio pittorico, realisticamente 
intimista, fedele al metodo e alla rap-
presentazione verista, riassume anche le 
caratteristiche fisionomiche del soggetto. 
Attento ai tratti psicologici, ai valori dei 
sentimenti che traspaiono da un viso, da 
una postura, l’artista nei nudi di donna 
crea una rappresentazione particolar-

mente vigorosa  
nel pieno rispetto 
dell’anatomia. Le 
sue opere  diventa-
no veicolo di emo-
zioni. La lontana 
origine della pit-
tura di Landolina 
è riscontrabile in 
quel tardo roman-
ticismo lombardo, 
ma scevro di im-
pacci accademici. 
Egli traduce i valo-
ri tonali dei grandi 
maestri del passato 
con una morbidez-
za di tinte: le im-
magini vengono 
così proposte in 
termini di vera ele-
ganza, di grazia e 
di musicalità.

Lidia Silanos

r

r

la plasticità dell’atteggiamento dan-
no all’opera un valore artistico e di 
assoluta libertà interpretativa. 
Gli effetti dell’uso  dei colori sono 
suggestivi e il rapporto tra forma e 
luce è di marcata estrazione espres-
sionista. 
Gli agili concetti, il dinamismo e la 
ristrutturazione dello spazio assu-
mono una dimensione plastica e quel 
pizzico di ironia che la distingue di-
viene il fulcro della  poetica della 
scultura. 
Nell’agilità della forma e nel movi-
mento della danza è racchiuso l’anti-
co segreto di una volontà fatta d’arte 
e di passione. Un significato ideale 
oltre che estetico.

Lidia Silanos

Antonino Landolina, L’attesa

Antonino Landolina
Danzatrice spagnola

Antonino Landolina
Nudo

Ysa Patuzzo
Donna caffè
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Il manuale 
dei viticoltori 

per la sostenibilità 
con Magis

Terrecotte nel Ducato di Milano
Artisti e cantieri del primo Rinascimento

r

Il 14 novembre scorso nella cripta 
dell’Aula Magna dell’Università Catto-

lica è stato presentato il volume Terrecot-
te nel Ducato di Milano. Artisti e can-
tieri del primo Rinascimento, curato da 
Maria Grazia Albertini Ottolenghi (edizio-
ni ET, Milano 2013), 
che raccoglie gli atti 
dell’importante  con-
vegno organizzato a 
Milano e alla Certosa 
di Pavia il 17-18 ot-
tobre 2011. Si tratta 
di ben 27 contributi 
affidati a studiosi af-
ferenti a università 
italiane e straniere, 
specialisti nella trat-
tazione di  una materia tanto affascinante 
quanto ‘difficile’ − la scultura in terracotta 
all’epoca degli Sforza − che, nel campo 
della scultura rinascimentale lombarda, 
assume una rilevanza davvero assai no-
tevole. Presupposto della pubblicazione 
è stata la catalogazione delle terrecotte 
decorative rinascimentali conservate nei 
depositi del Museo del Castello Sforzesco 
di Milano, frutto della collaborazione tra i 
musei civici milanesi e l’Università Catto-
lica. Il materiale è costituito da un migliaio 
di pezzi provenienti in larga misura dalle 
demolizioni e ristrutturazioni di edifici 
milanesi avvenute tra gli anni sessanta 
dell’Ottocento e gli anni quaranta del seco-
lo scorso. Notevole importanza rivestono, 
infatti,  gli apparati decorativi fittili creati 

a complemento di architetture pubbliche e 
private  in quanto la loro peculiare tecni-
ca esecutiva, basata sulla riproducibilità e 
sulla serialità, li rende veicolo efficace per 
la diffusione e la volgarizzazione di mo-
delli elaborati in ambito colto. Muovendo 

da questo esemplare 
lavoro di cataloga-
zione, avviato dalla 
conservatrice Laura 
Basso con il sostan-
ziale contributo di 
Alessandro Barbieri 
e Paola Bosio, nel 
volume sono conflui-
ti gli approfondimen-
ti sulla produzione in 
terracotta relativa al 

territorio dell’antico ducato sforzesco tra 
Milano, Varese, Pavia, Cremona, Brescia. 
Significative puntualizzazioni su alcuni 
aspetti della cultura figurativa dell’epoca 
sono, inoltre, derivate dall’analisi delle 
fonti, dei documenti, delle opere e dell’at-
tività di alcuni dei principali artisti che si 
sono avvalsi del medium plastico, da Fi-
larete alla dinastia dei Solari, a Giovanni 
Antonio Amadeo, a Leonardo. Non sono 
neppure mancate, nonostante l’ottica fosse 
prettamente storico-artistica, significative 
aperture ai problemi della conservazione e 
del restauro, il cui approfondimento è stato 
sempre considerato dalla curatrice un pre-
supposto indispensabile per la conoscenza 
dell’opera d’arte.     
Giovanna Virgilio

Particolare della decorazione fittile (Milano, 
Chiostro di Sant’Antonio abate, lato nord)

Si è conclusa la 111a° edi-
zione di Fieragricola in 

programma  a Veronafiere, la 
manifestazione internaziona-
le in Italia che affronta tutte 
le tematiche legate al mondo 
dell’agricoltura. 
La copertina di Vita in Cam-
pagna, il mensile di agricoltu-
ra, supplemento n°1 presente 
in Fieragricola, è stato cura-
to dal pittore contemporaneo 
Giuliano Paladini, rappre-
senta un paesaggio agreste 
con i monti innevati in lonta-
nanza, con l’aiuto delle donne 
i potatori preparano le vigne 
alla nuova produzione. Nato a 
Vicchio di Mugello (Firenze) 
il 20 maggio 1946, inizia a di-
pingere come autodidatta nel 
1973, oltre 50 mostre all’atti-
vo: Toscana, Emilia Romagna 
e Liguria. 
Tra le novità dell’edizione 
2014 i Tour giornalieri or-
ganizzati alla scoperta del 
territorio veronese. Per l’oc-
casione si è tenuto il conve-
gno organizzato da Bayer 
Cropscienze in collaborazio-
ne con Magis e l’Informatore 
Agrario, la presentazione del 
primo manuale di sosteni-
bilità Magis uno strumento 
a disposizione della viticol-
tura italiana e di chi vorrà 
compiere un primo passo 
verso la certificazione del 
prodotto.L’Amministratore 
Delegato di Bayer CropScien-
ze in Italia, Karina von Det-
ten, ha consegnato il premio 
“Nova Agricoltura award” 
all’azienda “Il Monticino” di 
Zola Pedrosa (BO).

Giuseppe Lippoli

r

Giovane artista siciliano, trasferitosi a Milano da qualche 
anno, ha esordito nel capoluogo lombardo con una 
personale di assoluto successo presso Spazioporpora. 
Altri 3 appuntamenti espositivi lo vedranno protagonista 
entro la fine del 2014.

Per maggiori informazioni:  www.spazioporpora.it  -  you@spazioporpora.it

“I soggetti, figurativi e iconico-segnici, sono immersi in un universo cromatico con proprie intrinseche leggi che ne 
regolano le disposizioni, gli accostamenti, i contrasti e le sfumature”.   Sara Alessandrello - Critica d’ arte 

“Pannacotta”
olio su tela cm 100x93

“Mulini a pensieri”
olio su tela cm 100x93
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La poesia di Giuseppe Ungaretti 

r

r

Frammenti di dolore e libertà. Cosmopolitismo e fascino mediterraneo

Molti studiosi della poesia ungaret-
tiana hanno messo in evidenza  

anche le percezioni più intime del poeta 
che sono connotate da una lieve melan-
conia e inadeguatezza del vivere propria 
di chi non ha radici. Quel dolce-amaro 
sentimento del déraciné che il poeta 
stesso,  fin dal suo noviziato poetico, ha 
cantato. Giuseppe Ungaretti nasce il 10 
febbraio 1888 da genitori italiani a Ales-
sandria d’Egitto nella piena e calda luce 
mediterranea. E’ infatti nell’affascinante 
natura desertica che percepisce sin dal-
la più giovane età la sua vena poetica. 
Nell’autunno del 1912 lascia l’Egitto 
per raggiungere Parigi. Durante il viag-
gio vede per la prima volta anche l’Ita-
lia. Nella capitale francese, dove inizial-
mente si stabilizza, frequenta il Collège 
de France e la Sorbonne. Conosce Guil-
laume Apollinaire e molti altri esponen-
ti del mondo artistico-letterario europeo 
tra i quali Pablo Picasso, Max Jacob, 
Georges Braque,  Giorgio De Chirico, 
Amedeo Modigliani, Alberto Savinio. E 
nel 1914, in concomitanza con la mo-
stra futurista di Bernheim Jeune, incon-
tra Giovanni Papini, Ardengo Soffici, 
Aldo Palazzeschi che gli propongono di 

collaborare  a “Lacerba”. Proprio tra le 
pagine della rivista toscana, non anco-
ra ventisettenne, il 7 febbraio del 1915,  
Ungaretti pubblica le sue due prime 
poesie. Nel corso del 1915 da Parigi si 
trasferisce a Milano. In questa metropo-
li conosce altre personalità del mondo 
intellettuale e artistico fra i quali Carlo 
Carrà, che diverrà l’amico delle passeg-
giate in Galleria. Ma non fa in tempo a 
ambientarsi al clima milanese  che già 
viene chiamato alle armi. Dallo scena-
rio tragico delle trincee del Carso, du-
rante la prima guerra mondiale, ferma 
su brandelli di carta i suoi versi carichi 
di dolore de Il Porto Sepolto. Ungaretti, 
poeticamente, si sentirà sempre affine 
a Mallarmé e a Leopardi, il poeta reca-
natese che celebra anche in un articolo 
pubblicato l’11 maggio 1941 in “Fan-
fulla”  durante il suo soggiorno a São 
Paulo do Brasil. Gli anni brasiliani sono 
quelli del grande dolore per la scompar-
sa (1939) del piccolo figlio Antonietto 
che gli ispira molti versi de Il Dolore.  
Le sue radici poetiche si estendono dai 
crepuscolari ai futuristi, fino alla lirica 
giapponese e spaziano da Baudelaire a 
Petrarca e da Petrarca a Leopardi gene-

rando un nuovo linguaggio che interpre-
ta l’angoscia e l’inquietudine dell’uo-
mo contemporaneo. Poeta nomade o se 
vogliano cittadino del mondo, che fin 
dall’Africa, sua prima terra, ha sempre 
respirato l’atmosfera della commistio-
ne di popoli. Nella  Baracca rossa, una 
sorta di casupola verniciata di rosso 
dell’amico, futuro scrittore, Enrico Pea, 
conosciuto nel 1896, affluivano, scrive 
il poeta stesso, un’infinità di persone 
provenienti dai più lontani luoghi geo-
grafici: Una volta, dopo il terremoto di 
Messina, [1908], ci vidi arrivare tutta 
una compagnia di marinai russi[…]. In 
quella baracca venivano Armeni, Bul-
gari, era un’arca di Noé. (“Il Tevere”, 
Roma, 29-30 gennaio 1929). Del senti-
mento disarmonico verso il mondo, lui 
viaggiatore instancabile, cosmopolita 
inquieto, bene ha scritto in qualsiasi 
continente si trovasse: In nessuna / par-
te/ di terra / Mi posso / accasare / A ogni 
/ nuovo / clima / che incontro / mi trovo / 
languente/ […] E me ne stacco sempre / 
straniero / (Girovago. Campo di Mailly 
maggio 1918).  

Ilde Porcu

Nido di Rondini
Rondini e uova multicolori invadono il Castello Sforzesco

Dopo le chiocciole tra le guglie del 
Duomo e le rane nella Darsena di 

Milano il Gruppo Cracking Art presen-
ta, sino al 30 giugno, al Castello Sfor-
zesco rondini e uova multicolori, per la 
raccolta fondi  per il restauro del mo-
numento equestre di Bernabò Visconti, 

custodito  nei musei civici del Castello. 
Ancora un’invasione  di arte  contempo-
ranea: uova e rondini giganti multicolor 
invadono  i cortili e i fossati del Castel-
lo Sforzesco nel corso della “Primavera 
milanese”, rassegna culturale promossa 
dall’Assessorato alla Cultura del Comune 
di Milano. Il progetto “Rigeneramento 
Cracking Art” è realizzato con la colla-
borazione di Italia nostra, che curerà la 
raccolta dei fondi destinati al restauro del 
monumento equestre. Oggi la corrente ar-
tistica nata vent’anni or sono, assume in-
fatti l’impegno sociale e culturale di por-
tare l’arte contemporanea a un confronto 
attivo con l’arte antica e monumentale, 
ovvero con il “Paesaggio artistico” na-
zionale. I visitatori nel periodo dell’in-

stallazione potranno acquistare i multipli 
di uova ricevendo in cambio una scultura 
multipla di rondine piccola e depositare 
le uova di rondine nel fossato firmandole 
con  il proprio nome. Il monumento eque-
stre in marmo è stato realizzato da Boni-
no da Campione nel 1363.

Emily Pons
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Da D’Annunzio all’Aeropittura
Alla Wolfsoniana di Genova dal 16 novembre 2013 al 2 giugno 2014

Arte e aviazione in Italia dalla Grande Guerra agli anni Trenta

r

Sede: Wolfsoniana
Via Serra Gropallo 4, Genova - Nervi

Orari: da mer. a dom. h. 10.00 - 18.00  
Lunedì e martedì chiuso 

info: Tel. 010/3231329

dieci anni del Fascismo al potere. Alcu-
ni gadget (orologi, souvenir, calamai, 
fotografie, giochi per bambini, spartiti 
musicali) oltre a manifesti  commemo-
rativi realizzati da importanti cartello-
nisti dell’epoca (Marcello Dudovich, 
Umberto Di Lazzaro, Luigi Marti-
nati) arricchiscono l’esposizione. Né 
manca il dipinto Autoritratto simulta-
neo di Italo Balbo realizzato da Enrico 
Prampolini dopo la morte del protagoni-
sta delle spettacolari imprese aviatorie. 
Nell’ambito della sezione Aeropittura  
vengono visualizzati indirizzi e vicen-
de dell’aeropittura di cui il manifesto 
del 1929 espone i canoni. Fra i dipinti 
e i disegni opere degli artisti Uberto  
Bonetti, Alessandro Bruschetti, Tul-
lio Crali, Mino Delle Site, Giovanni 
Korompay, Tato e il grande bozzetto 
dell’architetto Virgilio Marchi per un 
Palazzo dell’aria (1929) da edificarsi 
a Roma sulle rive del Tevere.

Angelora Brunella Di Risio

Alessandro Bruschetti, Volo di aerei

Umberto Di Lazzaro
Crociera Aerea Transatlantica

La mostra, organizzata in collabo-
razione con la collezione Zanon 

di Valgiurata di Torino, nell’intento di 
puntualizzare i rapporti fra lo sviluppo 
dell’aviazione e l’aereopittura, si artico-
la in quattro sezioni: 1) D’Annunzio e il 
volo. 2) L’industria aeronautica italiana 
e l’aviazione civile. 3) Le trasvolate at-
lantiche di Italo Balbo. 4) Aeropittura.
La rassegna, che si pone con il patroci-
nio della Fondazione il Vittoriale degli 
Italiani nell’ambito delle iniziative per 
la celebrazione del 150° anniversario 
della nascita di Gabriele D’Annunzio,  
dedica una cura particolare nel docu-
mentare la presenza di D’Annunzio nel-
le prime sperimentazioni di volo. Ven-
gono esposti il modello dell’aereo del 
Vate, il bozzetto di Silvio Bicchi per le 
decorazioni allegoriche della villa Ma-
gni a Canzo (Como) e la lettera del poe-
ta all’ing. Giuseppe Brezzi per la morte 
del capitano Bourlot. Si ricorda che era 
stato proprio l’ingegner Brezzi a dise-
gnare il famoso biplano SVA  con cui 
D’Annuzio  compì il 9 agosto 1918 il 
raid su Vienna. L’impresa dannunziana 
coprì una distanza di circa mille chilo-
metri trasvolando le Alpi ad altitudini 
mai raggiunte fino ad allora: gli aerei ri-
masero in volo per dieci ore di fila senza 
la possibilità di fare rifornimenti. De-

gli undici monoplani 
che decollarono da 
Treviso tre dovettero 
tornare indietro qua-
si subito, un quarto 
precipitò in territo-
rio austriaco e sette 
sorvolarono Vienna: 
D’Annunzio era in-
sieme al pilota Natale 
Palli su un aereo co-
struito appositamente 
per ospitare un pas-
seggero: il biplano 
SVA. La squadriglia 
lanciò sugli abitanti 
della capitale austria-
ca non bombe ma cin-
quantamila volantini 
in carta bianca rossa 
e verde su cui si leggeva: Sul vento di 
vittoria che si leva dai fiumi della liber-
tà, non siamo venuti se non per la gioia 
dell’arditezza, non siamo venuti se non 
per la prova di quel che potremo osare e 
fare quando vorremo, nell’ora che sce-
glieremo. Su altri centomila volantini si 
leggeva un invito al popolo di Vienna ad 
arrendersi e chiedere la pace per salvare 
se stessi e la città. Nel viaggio di ritorno 
in Italia il motore del biplano si spen-
se tre volte: D’Annunzio prese in mano 
la scatolina che conteneva il veleno da 
ingoiare nel caso venisse catturato dai 
nemici, ma Natale Palli riuscì sempre a 
riprendere il controllo del veivolo e alla 
fine atterrarono nel campo di aviazione  
vicino Venezia fra gli applausi e il giu-
bilo di una folla entusiasta. L’impresa 
venne ammirata non solo dalle poten-
ze alleate (la Francia conferì al poeta 
la Croix de guerre) ma anche dalle po-
tenze nemiche. Nella mostra della Wol-
fsoniana ampio spazio è riservato poi 
all’industria aeronautica italiana con la 
presenza di vari modelli di aerei fra cui 
l’idrovolante Savoia Marchetti S55 con 
cui Italo Balbo nel 1931 compì la pri-
ma trasvolata  atlantica raggiungendo il 
Brasile. Nel 1933 Italo Balbo trasvolò 
nuovamente l’Atlantico fino a Chica-
go e New York nella famosa Crociera 
del Decennale  volta a celebrare i primi 
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Klimt all’origine del mito
Dal 12 marzo al 13 luglio a Palazzo Reale di Milano

Gustav Klimt nasce a Abaumgar-
ten vicino a Vienna nel 1862. E 

muore prematuramente a 56 anni nel 
1918. Fu artista che operò tra due se-
coli ricchi di fermenti innovativi e ri-
voluzionari. Dove inizia ad affermarsi 
una nuova corrente pittorica trasver-
sale che mette al centro dell’opera 
“l’espressione”, talvolta fortemente 
scomposta dalla visione, dalla sensa-
zione e dal sentimento individuale. 
Nella maggior parte dei paesi europei 
dei primi del novecento prese il nome 
di espressionismo. Tendenza difficile 
da circoscrivere, ricca di molteplici 
apporti culturali e stili differenti; che 
s’intreccia con il simbolismo e inno-
vative istanze realistiche, ma anche 
con la scomposizione della forma. Na-
sce l’Avanguardia.
La mostra di Milano a Palazzo Reale 
organizzata in collaborazione col Bel-
vedere di Vienna, dal 12 marzo sino 
al 13 luglio guiderà i visitatori alla 
visione di un Klimt inedito, esempli-
ficato nel titolo “Klimt all’origine 
del mito”. 
In passato i musei e gli studiosi ri-
volsero la loro attenzione prevalente-
mente sull’opera di Klimt a partire dal 
1898. La sua fase giovanile, gli anni 
di formazione, rimasero, tranne po-
che eccezioni, ampiamente trascurate. 
L’esposizione milanese si concentra 

su tale periodo e offre una visione sti-
molante della vita artistica di Vienna, 
città universale del 900. La visione 
curatoriale indaga nel dettaglio gli 
anni formativi e gli elementi fondanti 
della sua arte. 
Nel primo periodo di formazione, 
Klimt si esercita ritraendo le sue so-
relle. Grande spazio viene, quindi, 
concesso ai ritratti femminili, ai lavo-
ri simbolisti ai documenti della vita 
pubblica e privata. Alla sua attività 
di decoratore di edifici pubblici che 
riscossero grande successo conqui-
stando incarichi prestigiosi. La visio-
ne, quindi, di un artista globale sin dal 
suo nascere.  Nel 1897 a Vienna viene 
fondata la “Secessione” associazione 
di artisti che ha il fine di internazio-
nalizzare l’arte antica, per superare lo 
storicismo accademico e creare una 
nuova estetica capace di racchiudere 
architettura e arti applicate. Quest’ar-
te totale, di cui l’artista viennese fu il 
fondatore, riuscì a formulare un pro-
prio linguaggio. Una pittura costru-
ita sull’eleganza della linea, di gusto 
decorativo e ornamentale, largamente 
basato sull’uso di materiali “astrat-
ti”. Il Klimt secessionista è quello 
maggiormente conosciuto al grande 
pubblico, quello che la cultura post-
contemporanea è riuscita a trasforma-
re in “cartello commerciale” e quin-

di riconoscibilissimo. 
Quello su cui la critica si 
è maggiormente soffer-
mata, staccandolo quasi 
dai suoi valori fondanti. 
Che invece questa mostra 
vuole sfatare. Esibendo 
al pubblico nella giusta 
luce composita i dipinti 
più celebri del periodo 
“Aureo” e “Fiorito”; tra i 
quali emerge  Salomè in 
lungo formato, omaggio 
al giapponesismo che dif-
fuse il tipo della bellezza 
moderna, anticlassicista, 
sottile e nervosa che pone 
in secondo piano la testa 
del Battista calata quasi 

in una fossa. Infine, per compiacere il 
pubblico più affezionato, l’itinerario si 
sofferma sull’immaginifico “Fregio di 
Beethoven” integralmente ricostruito 
e fedelmente rispondente all’originale 
del Belvedere; immerso nell’atmosfe-
ra sinfonica della nona, dove musica e 
pittura si fondano e l’Arte Totale trova 
il proprio compimento.
Dopo il trionfo dell’oro e delle pie-
tre, la mostra fa riposare il proprio 
pubblico con un Klimt maturo, co-
lui che per allontanarsi dall’orrore 
della guerra difese se stesso e il suo 
mondo attraverso i “giardini incan-
tati”, la pittura di paesaggio, dipinta 
en plein air. Sono gli ultimi anni di 
un Klimt che come nel Candido di 
Voltaire, si appresta alla cura auten-
tica del proprio giardino. L’essenza 
ultima di se stessi. 

Flora Tumminello  

r

Gustav Klimt, La famiglia

Gustav Klimt, Salomè
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Figure Imagiste di Giuseppe Viola 
in un’antologica a Mantova 

La prima grande mostra dedicata 
all’artista Giuseppe Viola (Milano 

1933 - Basiglio 2010). A quasi quat-
tro anni dalla scomparsa, adesso, una 
rassegna antologica a Mantova rende 
omaggio al maestro milanese, capo-
scuola dell’Imagismo. Nella suggesti-
va cornice, nell’ala “Le Fruttiere” di 
Palazzo Te  viene ospita una grande 
rassegna intitolata: “Giuseppe Viola. 
Nell’Energia della Pittura - Imagi-
smo”, a cura di Carlo Micheli. Oggi è 
considerato uno dei maggiori Maestri 
dell’Arte Contemporanea: pittore, scul-
tore, ceramista e grafico. Evento ideato 
e realizzato da Centro Diffusione Arte 
in collaborazione con Enciclopedia 
d’Arte Italiana. Rilevante evento di im-
portanza storica, artistica culturale, che 
vede nelle figure di Giuseppe Viola e 
Dino Buzzati i principali artefici di un 
movimento artistico degli ultimi anni 
Sessanta – primi anni Settanta. La mo-
stra patrocinata dall’Assessorato Cultu-
ra del Comune di Mantova, prevede un 
ampio percorso espositivo finalizzato a 
chiarire le motivazioni che hanno con-
dotto l’artista Viola e lo scrittore arti-
sta Buzzati alla ideazione e al succes-
sivo raggiungimento della stesura del 
Manifesto della pittura Imagista, i cui 

principi fondamentali sono stati ispirati 
dall’Imagismo poetico del poeta Ezra 
Pound (Hailey, 30 ottobre 1885 – Ve-
nezia, 1° novembre 1972). Le tipiche 
forme geometrizzanti che caratterizza-
no l’Imagismo sono state riprese per la 
realizzazione di design d’arredo della 
prestigiosa firma del gruppo Habita-
re, ed esposte nel percorso espositivo. 
Fino al 25 maggio 2014, in rassegna ol-
tre 60 opere, alcune inedite ed esposte 
per la prima volta, diverse ceramiche 
imagiste e alcune sculture. La mostra 
rappresenta pertanto una fondamen-
tale occasione per approfondire la co-
noscenza di questo eccelso interprete 
della pittura Imagista. Un’opera video 
in 3D realizzata da Andrea Tarroni, 
porterà i visitatori alla scoperta e alla 
divulgazione della conoscenza di que-
sta importante corrente pittorica come 
nuova forma espressiva della seconda 
metà del Novecento. Oggi, nello scena-
rio dell’arte contemporanea, l’opera di 
Viola si pone come un unicum per qua-
lità e ragioni poetiche, riproponendoci 
quegli eterni valori della pittura, che 
qui vediamo incontrare le magie del 
suo percorso. Per la mostra sono sta-
ti selezionati pezzi significativi, dagli 
inizi degli anni Cinquanta, Sessanta e 
Settanta, alla produzione sperimentale 
fino all’ultimo ciclo di opere denomi-
nato “Collezione del ‘900”. Tra le opere 
esposte sono da segnalare: Figura con 
maglia, 1950; Composizione materica, 
1950-51; Uomo che fuma, 1959, Nudo 
sdraiato, 1961; Pensieri al Bar, 1963; 
Ritratto di Ezra Pound, 1967; La lot-
ta della vita, 1970 (Manifesto); Donne 
al mercato di Rimini, 1972. Amanti 
Imagisti, 1974; Personaggio con pipa, 
1983; Paesaggio Imagista, 1997. Altri 
dipinti importanti: L’Attentato - S.O.S., 
realizzato nel 2001: Tsunami, 2009. Al 
pari di Pablo Picasso, Henri Matisse, 
Viola si è ispirato al più antico dei temi 
artistici, quello della figura, in visione 

due dipinti straordinari come Conta-
dina con gallina, realizzato nel 1978 
e Ritratto di Giuseppe Lippoli esegui-
to nel 1982, nello studio milanese Via 
Cosseria. Un tema che l’ha affascinato 
al punto da impegnarlo per l’intero arco 
della sua carriera in una ricerca inces-
sante attraverso tutte le tecniche. Nella 
sua lunga esistenza Viola fu un assiduo 
e appassionato lavoratore: colorista, 
ricercatore e sperimentatore. Il suo ul-
timo lavoro, è un autoritratto (tecnica 
mista su cartoncino, cm 50 x 35), dalla 
corporatura “trasparente” al fianco di 
un cavalletto appena abbozzato. In oc-
casione della mostra verrà presentato il 
1° volume del Catalogo Generale delle 
opere di Giuseppe Viola (pagg.360 Ed. 
Publ. Paolini). La mostra nell’autunno 
2014 sarà a Milano presso lo spazio 
espositivo di Palazzo Pirelli. 
Orari della mostra: da martedì a dome-
nica tutti i giorni: 9.00 - 18.00; lunedì: 
13.00 - 18.00. Ingresso libero. Per ul-
teriori informazioni: Centro Diffusione 
Arte snc - 02/ 90427685 - 333/8073108 - 
347/1658194  Comune di Mantova info: 
Palazzo Te: 0376/32326  Assessorato 
alla Cultura: 0376/338645.                                  
Giuseppe Lippoli

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

Giuseppe Viola, Amanti

Giuseppe Viola con Mary De Rachewiltz 
Pound, figlia del poeta Ezra Pound
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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

Poesie seconde classificate ex aequo al 
Concorso Internazione di Poesia promosso 
dall’Associazione Culturale “Arte Barocco” 
2014 Milano:

Stordita, frastornata
col cuore straziato dal dolore 
ti guardo dormire 
gli occhi chiusi ed un sorriso
appena accennato.
Quale mondo ovattato
ti accoglie questa notte
in cui luna e stelle
vivono il mio dolore.
Simona Maggiore

Insonnia

Vorrei regalarti le stelle
e incorniciare la tua bellezza.
Vorrei regalarti un mare di rose
e inebriarmi nel tuo profumo.
Vorrei regalarti il mondo,
perché tu possa danzare
libera come una farfalla.
Vorrei che tu fossi qua 
vicino a me in questo sogno
che spero non finisca mai
Sereno Chillau 

A te

In mezzo agli schiamazzi
e alle corse dei pazzi
cammino lentamente con te
mia deliziosa compagna di viaggio
su un crinale ìnsidiato dal tempo
che un giorno so già
infilzerà tutti i nostri sogni
tra i trofei di una guerra
mai dichiarata.
Salvatore Pisani

Cammino lentamente

Erano attimi silenti
affidati a chi sapeva ascoltare
tesori di verità.
Erano piccoli embrioni di pensiero
che sapevano arricchire il cuore
e liberare la mente.
Erano silenzi
più eloquenti di tante parole.
Sonia Maria Roberta Guagliardelli

Silenzi
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In ricordo di Donato Bramante  
nel 500° anniversario della scomparsa

Santa Maria delle Grazie a Milano

Donato di Pascuccio detto il Bramante 
nacque nel 1444 a Monte Asdruvaldo 
presso Urbino e morì a Roma nel 1514. 
Egli si formò artisticamente alla corte 
dei Montefeltro d’Urbino, in un ambien-
te influenzato dalla pittura di Piero della 
Francesca, dalla progettazione di Lucia-
no Laurana e dalle spettacolari prospetti-
ve di Melozzo da Forlì.
Giunto in terra lombarda iniziava la sua 
attività come pittore a Bergamo con gli 
affreschi dei Filosofi della facciata del 
Palazzo del Podestà, oggi perduti tranne 
pochi frammenti. In seguito a Milano, 
dipingeva gli Uomini d’arme di palazzo 
Panigarola (ora a Brera) con figure de-
rivate da Melozzo 
e l’unico dipinto su 
tavola di sicura at-
tribuzione il Cristo 
alla Colonna (ora a 
Brera) dove il vol-
to dolente di Gesù 
pare esprimere la 
sofferenza univer-
sale dell’umanità. 
Uno dei suoi primi 
capolavori architet-
tonici è la riedifica-
zione della chiesa di 
Santa Maria presso 
San Satiro a Milano 
(1478) a tre nava-
te coperte da volte 
a botte, con un vasto transetto, un finto 
coro e la cupola. Un’esigenza di illusio-
ne spaziale porta Bramante a progetta-
re una prospettiva virtuale a cassettoni 
per simulare il coro dietro l’altare, che 
non poteva essere realizzato con la re-
ale e necessaria profondità spaziale per 
la presenza della strada retrostante. Il 
Battistero con pianta a croce greca in un 
quadrato inscritto in un cerchio è una de-
rivazione della tipologia paleocristiana. 
Certamente del Bramante sono: la Cripta 
del Duomo di Pavia e il complesso ab-
sidale della chiesa di Santa Maria delle 
Grazie risolto come una serie di volumi 
geometrici “incastrati” alternativamente. 
Il progetto originale era costituito da un 
vasto cubo da cui si originano tre absidi. 
Il nuovo coro era destinato a divenire il 
mausoleo del Duca, signore di Milano.
Delle altre opere lombarde occorre ri-
cordare la canonica e i progettati chiostri 

conventuali di Sant’Ambrogio dove la 
semplificazione lineare nelle arcate e nei 
pulvini rivela l’influenza dell’architettu-
ra fiorentina di Brunelleschi e anche la 
celebre Ponticella al Castello Sforzesco 
di Milano. Nel 1499, in seguito al de-
clino delle fortune di Ludovico il Moro, 
Donato Bramante si reca a Roma. Nel 
chiostro di Santa Maria della Pace ap-
pare già evidente l’influenza dell’archi-
tettura classica e monumentale romana. 
Nel Tempietto di San Pietro in Montorio, 
commissionato dai reali di Spagna come 
monumento da elevare nel luogo dove si 
credeva fosse stato crocifisso l’apostolo 
Pietro, il colonnato e la cupola derivano 

dal tempio della Si-
billa di Tivoli. I suoi 
progetti per la siste-
mazione dell’ala del 
cortile di San Da-
maso e il cortile del 
Belvedere rimasero 
in parte incompiuti 
e in parte subirono 
modifiche. L’unico 
elemento architetto-
nico del complesso 
vaticano brigante-
sco rimasto integro 
è la scala a chioc-
ciola del Belvedere 
compresa dentro 
una torre e rappre-

senta una delle più geniali e raffinate 
costruzioni romane. Nel 1505 Giulio II 
incaricò Bramante della ricostruzione 
della basilica di San Pietro in Vaticano. 
La pianta ideata da Donato è una croce 
greca inscritta in un quadrato, con un’ab-
side all’estremità di ogni lato e quattro 
cappelle quadrate con cupule minori tra 
i bracci della croce. Il progetto richiama 
la tipologia classica a pianta centrale del 
Pantheon. Prima della sua morte egli riu-
scì a edificare i quattro piloni della cupo-
la e i grossi archi di raccordo, ma in se-
guito il suo progetto subì alterazioni che 
modificarono profondamente il disegno 
originale. La sua personalità denota un 
rapporto dialettico tra coscienziosità arti-
gianale e interesse culturale per la classi-
cità riconoscibile nelle sue realizzazioni 
artistiche che ne fanno uno dei massimi 
esponenti della sua generazione.
Silvia Guagliumi



Ugo Mulas a Merano e a Brescia.
Due mostre del geniale fotografo

r

Merano Arte ospita la mostra “Ugo 
Mulas. Circus Calder”. L’espo-

sizione è curata da Valerio Dehò e orga-
nizzata in collaborazione con l’Archivio 
Ugo Mulas di Milano. In esposizione una 
selezione di 36 immagini originali, scattate 
tra il 1963 e il 1964 dal fotografo italiano 
al Circus Calder, una delle opere giova-
nili più particolari di Alexander Calder, 
realizzata tra il 1926 e il 1931 e ora con-
servata al Whitney Museum di New York. 
Scultore tra i piu’ importanti ed eclettici 
del XX secolo e pittore americano (Phila-
delfia 1898 -New York 1976), Alexander 
Calder è tra i più originali artisti contem-
poranei. Il Circus Calder è la meravigliosa 
ricostruzione di uno chapiteau, un circo 
dinamico ma non meccanico, mosso dalla 
sola perizia manuale, all’interno del qua-
le si esibiscono artisti e animali costruiti 
con materiali di scarto. Legno, stoffa, filo 
di ferro, carta, gomma, sughero, bottoni, 
tappi di bottiglia, piccole sculture, figure 
umane, animaletti, per dar vita a spettacoli 
improvvisati. La pista e il tendone furono i 
primi a esser creati, i personaggi videro la 
luce uno dopo l’altro in una stanza parigi-
na del 1926. Nella Parigi degli anni Trenta 
il circo di Calder divenne un’attrazione da 
non perdere, uno di quegli eventi che ogni 
artista o presunto tale doveva aver visto 
almeno una volta, meglio se nell’intimità 
di uno studio. Ogni componente era stato 
ideato per essere contenuto e trasportato 
in valigie, così da consentire a Calder di 
viaggiare e tenere spettacoli in posti di-
versi degli Stati Uniti, ricreando numeri 
ispirati a quello reale. Le sculture circen-
si e fiabesche di Circus si sono rivelate di 
grande ispirazione per Mulas; questa serie 
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fotografica di enorme delicatezza e ironia 
lascia emergere il suo lato più fanciullesco 
e fiabesco. “Per lui volevo fare qualcosa 
di molto bello, volevo delle fotografie che 
fossero significative del suo atteggiamen-
to - dell’aspetto giocoso della sua opera.” 
Un progetto, questo, nato dal legame di 
grande amicizia tra Ugo Mulas e Alexan-
der Calder. Si sono conosciuti al Festival 
dei Due Mondi di Spoleto nel 1962, dove 
il grande fotografo era stato invitato per 
ritrarre gli artisti presenti. In primo piano 
o lontano,  i personaggi circensi prendono 
vita nelle fotografie di Mulas: non docu-
mentazione critica del lavoro di un altro 
creativo, ma assumono un ruolo indipen-
dente, profilandosi come opere compiute, 
dotate di un’autonomia stilistica.

  
Brescia dedica al grande fotografo  Ugo 
Mulas un importante tributo, che è anche 
una riflessione sul suo imprescindibile 
lavoro di sintesi,  La fotografia  (Einaudi 
1973). Promossa dal  Comune di Bre-
scia e organizzata da Fondazione Brescia 
Musei, la mostra che si apre il  16 apri-
le fino al 13 luglio 2014 nello splendido 
complesso del  Museo di Santa Giulia, 
patrimonio UNESCO, è il frutto di una 
condivisione di intenti con l’Archivio Ugo 
Mulas - nelle persone di Valentina e Meli-
na Mulas - che con la courtesy di Galleria 
Lia Rumma ha accolto l’invito della città 
e del fotografo Renato Corsini a parteci-
pare a questo progetto. Valore aggiunto di 
questa occasione bresciana, la curatela cri-
tica e attenta di Jean-François Chevrier, 
storico dell’arte e della fotografia, docente 
all’Ecole nationale superieure des Beaux-
Arts di Parigi, autore di numerose pubbli-
cazioni e curatore di importanti rassegne. Il 

percorso, attraverso una ricca selezione di 
fotografie tra quelle che lo stesso Mulas 
aveva scelto di riprodurre nel 1973, mette 
in relazione i tre principali filoni in cui si è 
espressa la sua opera: i reportages sull’ar-
te e sugli artisti, le indagini documentarie 
sul contesto urbano e, infine, l’analisi degli 
elementi costitutivi del procedimento foto-
grafico.
UGO MULAS (Pozzolengo, BS, 1928 - 
Milano, 1973) è una delle figure più im-
portanti della fotografia internazionale del 
secondo dopoguerra. Debutta nel fotogior-
nalismo nel 1954 per Domus, Rivista Pi-
relli, Vogue e altre testate. Dopo una serie 
di reportage in Europa “incontra” la Pop 
Art alla Biennale di Venezia, per la qua-
le collabora dal ‘54 al ’72. Partito per gli 
Stati Uniti incontra tra gli altri Warhol, il 
fotografo Robert Frank, che lo stimolano a 
superare il concetto classico di reportage. I 
grandi formati, le proiezioni, l’uso dell’ico-
nografia del provino, sono presupposti che 
Mulas recupera dalle sperimentazioni pop 
e new dada. Alla fine degli anni Sessanta 
partecipa al rinnovamento concettuale del-
le neoavanguardie collaborando a catalo-
ghi e libri-documento.  La crisi del repor-
tage, ormai superato dal mezzo televisivo, 
porta poi Mulas a uno straordinario lavoro 
di rielaborazione del concetto di  fotografia 
che conduce al portfolio Marcel Duchamp 
(1972) e al progetto Archivio per Milano 
(1969-72) e vedono anche la nascita delle 
Verifiche (1968-1972), una serie fotografi-
ca che sintetizza in dodici opere l’esperien-
za di Mulas e il suo dialogo continuo con il 
mondo dell’arte. 
Alessandra Binetti

Dal 31 gennaio al 18 maggio 2014
“Ugo Mulas. Circus Calder” 

Merano Arte
Edificio Cassa di  Risparmio

Portici 163 - Merano
Orari: tutti i giorni 10.00 - 18.00

Info: tel. 0039 0473 212643 

Dal 16 Aprile al 13 Luglio 2014
“La fotografia” 
Museo di Santa Giulia

Via Musei 81/b - Brescia
Info: tel. 0039 030 2977834 

Ugo Mulas, Bar Jamaica, Milano, 1953

Ugo Mulas, Alexander Calder, Circus, Sachè, 1964
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