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Giuseppe Lippoli

Picasso, capolavori incisori e litografici

Pablo Ruiz  Picasso sempli-
cemente noto come Pablo 
Picasso (nato il 25 ottobre 
1881, a Malaga, Spagna, 

morto l’8 aprile del 1973 a Mougins, 
Francia), è stato un pittore, scultore e 
litografo di fama mondiale, considera-
to uno dei maestri della pittura del XX 
secolo. Usava dire agli amici di consi-
derarsi  “anche un poeta”. Pablo Picas-
so arriva a Parigi nel 1900 dove speri-
menta la modernità. Ispirato da opere di 
artisti come Degas e Toulouse Lautrec, 
getta le basi per creare il suo linguag-
gio creativo. A testimonianza di una 
genialità eclettica, di un’assoluta mo-
dernità artistica, di versatilità e di una 
costante evoluzione stilistica da parte 
di una delle più grandi menti del No-
vecento. Grande sperimentatore, Pablo 
Picasso, dimostra in tutto il corso della 
sua carriera uno spiccato interesse per 
la grafica, dall’incisione all’acquaforte, 
dall’acquatinta alla litografia, realizzan-
do opere esemplari sia dal punto di vi-

sta tecnico, che icono-
grafico per esprimere 
una grande varietà di 
contenuti. Il corpus 
di opere grafiche in 
mostra presso la Gal-
leria Deodato Arte 
di Milano si intitola: 
“Picasso, capolavo-
ri incisori e litogra-
fici”. Un incessante 
desiderio di esplora-
zione, appropriazione 
e innovazione con-
traddistingue questi 
lavori, nei quali non 
mancano componenti 
autobiografiche che si 
uniscono a temi letterari, classici, mito-
logici, erotici. In visione numerose ope-
re litografiche, a partire dagli Anni Ven-
ti per arrivare agli Anni Settanta, oltre a 
una selezione di incisioni appartenenti 
alle serie Suite Voillard (1930 – 1937) 
e La Celestine (1968 – 1971). Le 100 
acqueforti raccolte nella Suite Voillard, 
commissionate dall’editore Ambrosie 
Voillard, non fanno riferimento ad un 
unico testo, ma trattano cinque tema-
tiche differenti: la battaglia amorosa, 
Rembrandt, il Minotauro e il Mino-
tauro Cieco, lo Studio dello scultore  e 
Ritratti di Voillard. Rientrano in questa 
suddivisione 73 tavole, mentre le rima-
nenti 27 sono a tema libero, colpisce la 
semplicità delle forme e la linearità del 
disegno. In mostra Femmes entre el-
les avec voyeur sculpté. Clin d’oeil au 
bain turc del 1934. Non mancano rife-
rimenti autobiografici, legati alle rap-
presentazioni del Minotauro nella cui 
figura di creatura leggendaria l’artista 
si immedesima. La serie di sessantasei 
lastre incise all’acquaforte e all’acqua-

tinta, nota come La Celestine, illustra 
il testo della Tragicomedia de Calisto 
y Melibea, capolavoro della letteratura 
spagnola, scritto da Fernando de Rojas 
nel 1499. Nel percorso espositivo una 
sezione viene dedicata alla tecnica li-
tografica, già sperimentata dagli Anni 
Venti e che raggiunge l’apice a partire 
dal 1944. Una delle opere più rappre-
sentative di questo periodo è Centau-
re et bacchante avec un faune, 1947 
dal tratto morbido e veloce. Per quanto 
concerne l’arte incisoria, essa emerge 
dai lavori eseguiti su linoleum, mate-
riale più morbido e leggero da lavorare 
rispetto al legno, con tempi di realizza-
zione molto rapidi e con tonalità croma-
tiche più vive come si ammira in Jeune 
homme couronné de fuillage, 1962 e 
in Le vieux roi del 1963. Deodato Arte 
è una galleria d’arte contemporanea 
con sedi a Milano, a Hong Kong e in 
Svizzera a Brusino Arsizio. Fondata 
nel 2010, vanta una grande collezione 
di opere di artisti contemporanei e sto-
ricizzati.

picasso
Jeune homme couronné de feuillage

picasso, Femmes entre elles avec voyeur sculpté. Clin 
d’oeil au bain turc
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Henri Cartier-Bresson
Alessandra Binetti

La Fondazione Cassa di Risparmio di Biella e la 
Fondazione Pierre Gianadda, a cura di Jean-Henry 
Papilloud e Sophia Cantinotti, presentano la mo-
stra “Henri Cartier-Bresson. Collezione Sam, 

Lilette e Sébastien Szafran. La Fondazione Pierre Gia-
nadda a Biella”. La mostra è aperta al pubblico da sabato 
19 marzo a domenica 15 maggio 2016 nei suggestivi spazi di 
Palazzo Gromo Losa a Biella, dimora storica del Tardo Me-
dioevo, collocata nel centro storico della città, circondata da 
un ampio giardino all’italiana e recentemente restaurata dalla 
Fondazione con l’obiettivo di farne un centro di riferimento 
per  attività culturali e sociali. La mostra è composta da un 
insieme eccezionale di fotografie, la più consistente di opere  
di Cartier-Bresson in mani private. Si tratta di 226 stampe ai 
sali d’argento donate nel corso degli anni da Cartier-Bresson 
all’artista suo trentennale amico Sam Szafran, entrambi amici 
di Léonard Gianadda, alla cui Fondazione Szafran e la moglie 
decisero di donare la collezione dopo la scomparsa del foto-
grafo. Per la prima volta in Italia oltre 200 stampe originali di 
immagini in bianco e nero. Considerato un pioniere del foto-
giornalismo, tanto da meritare l’appellativo di “occhio del 
secolo”, Henri Cartier-Bresson è stato un artista fondamen-
tale per la storia della fotografia. Tra i fondatori dell’Agenzia 
Magnum, fu inventore del reportage contemporaneo e dello 
stile fotografico detto candid, caratterizzato dalla mancanza di 
messa in posa dei soggetti. Le sue opere catturano la realtà nel 
momento decisivo.
La collezione riflette pressochè fedelmente l’intera opera di 
Henri Cartier-Bresson, attraverso il suo sguardo disincantato, 
vivo e penetrante. Tra le fotografie scelte per l’amico nel corso 
degli anni si ritrovano infatti le tracce dei suoi viaggi, i suoi 
numerosi incontri con gli artisti, come Giacometti, Matisse, 

Bonnard, ma anche Edith Piaf, Picasso, Jeanne Moreau, non-
chè immagini tratte dalla sua gioventù, di momenti storici e 
paesi amati lontani, attraverso un approccio documentario, per 
nulla studiato ma anzi istintivo e partecipato. Gli scatti rigoro-
samente in bianco e nero di Cartier-Bresson ritraggono spesso 
scene quotidiane, rivelando la sua ossessione per la rappre-
sentazione della vita e il suo desiderio di non influenzare in 
alcun modo il soggetto con la sua presenza. Sceglie obiettivi 
naturali, simili alla percezione visiva umana, non ama il flash 
o le didascalie, stampa integralmente il negativo senza alcuna 
manipolazione nella camera oscura non esitando a usare im-
magini mosse o sfocate. 
Nasce il 22 agosto 1908 a Chanteloup, non molto lontano da 
Parigi, da una famiglia della ricca borghesia. Di spirito curio-
so, si interessa di pittura e di letteratura. Frequenta i surrealisti, 
poi parte per un lungo viaggio, un anno in Costa d’Avorio, nel 
1931. Di Cartier-Bresson e della sua inseparabile Leica si è 
detto e scritto molto. Forse meno della più importante: la sua 
insaziabile curiosità per il mondo, per le arti in genere, pittura, 
cinema, letteratura. Comincia a girovagare per la Francia, la 
Spagna, l’Italia e il Messico.  L’artista partecipa alla Resisten-
za francese. Finita la guerra, nel ‘47 fonda, con Robert Capa e 
David Seymour, l’agenzia Magnum. La sua visione è ben rias-
sunta nel reportage realizzato in occasione dell’incoronazione 
di Re Giorgio VI e della Regina Elisabetta per il settimanale 
francese Regards, nel ’37, che gli valse la pubblicazione della 
sua prima foto giornalistica: Cartier-Bresson in quell’occa-
sione non scattò alcuna foto alla coppia reale o al corteo. Si 
concentrò invece sugli spettatori, regalandoci una galleria di 
immagini capace di rendere alla perfezione lo spirito di quella 
giornata storica. Cartier-Bresson muore a Parigi, a 95 anni, il 
2 agosto 2004.

henri cartier-bresson
Derrière la gare Saint-Lazare

henri cartier-bresson
Henri Cartier-Bresson fotografa Léonard Gianadda
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Il portale giornalistico internazionale Lombardinelmondo insieme all’Associazione Culturale Flangini in collabora-
zione con la nostra rivista “in Arte” avvieranno a breve una rubrica culturale denominata “Artisti sulle vie del 
Giubileo”. I giovani artisti, i talenti emergenti e coloro che operano nel campo artistico e religioso avranno la 
possibilità di partecipare a questo nuovo progetto culturale. I pittori e gli attori che intendono farsi intervistare per 
l’occasione possono segnalare alla nostra redazione la loro volontà di aderire.

VAN CONIGUIM - CONRAD ROSE - GUIM TIO 1

Cubo by night

MHA 078

L’appuntamento artistico più “cool” 
dell’anno è a Parma dal 2 apri-
le al 15 maggio, in diversi spazi 
della città, con Parma 360 Fe-

stival della creatività contemporanea. 
Un evento culturale senza precedenti per 
Parma, uno sguardo a 360° sul sistema 
della creatività contemporanea italiana e 
un focus sulla creatività emergente: 45 
giorni di mostre, installazioni, fotografia, 
architettura e design, video arte, realtà vir-
tuale, food design, musica, ovvero l’Arte 
come motore di crescita e trasformazione 
sociale. L’iniziativa - alla sua prima edi-
zione - è organizzata dalle Associazioni 
360° CreativityEvents, Art Company, 
Made in Art, Kontainer, con il contributo 
del Comune di Parma, la direzione arti-
stica di Camilla Mineo, Chiara Canali, 
Simona Manfredi, Federica Bianconi 
e un’ampia rete di partner pubblici e pri-
vati. Un progetto che si fa metafora di 
un viaggio artistico multidisciplinare allo 
scopo di recuperare la naturale vocazio-
ne culturale della città, facendo vivere in 
modo nuovo e sinergico gli spazi esposi-
tivi, valorizzando la comunità creativa sul 
territorio e coinvolgendo in maniera attiva 
la cittadinanza. Tra gli eventi e le mostre 
da non perdere: Piazzale della Pace dove 
verrà realizzato il simbolo del Terzo Pa-
radiso di MICHELANGELO PISTOLET-

TO, mentre Palazzetto Eucherio Sanvitale 
ospiterà MAURIZIO GALIMBERTI, con 
una serie inedita intitolata AriDadaKali 
2012-2015, mentre Palazzo Pigorini rivivrà 
l’archivio del designer e architetto VICO 
MAGISTRETTI con la mostra Archivio in 
viaggio, tra schizzi, appunti, fotografie e 
oggetti d’arredo che illustreranno gli stori-
ci sodalizi professionali di Magistretti con 
alcune delle più importanti aziende italia-
ne di design. Sempre a Palazzo Pigorini 
THE ART OF FOOD VALLEY: 23 artisti 
rifletteranno su venti prodotti tipici DOP e 
IGP nel territorio, utilizzando tutte le forme 
e le tecniche espressive, dalla pittura alla 
scultura, dall’installazione alla fotografia. 
La Chiesa sconsacrata di San Ludovico 
ospiterà la video-installazione OPUS del 
visualartistC999 e le fotografie di ERRE-
SULLALUNA. Negli spazi dell’Ex-Man-
zini-WoPA, The Strange Days – cose 
dell’altro mondo: 72 ore di creatività di-
rompente, irregolare e fuori dal coro, che 
coinvolgerà cittadini e non, artisti, scrittori, 
attori. Ma Parma 360 è anche un Festival 
virale, disseminato in tutta la città: la sezio-
ne 360 VIRAL coinvolgerà il pubblico in un 

percorso artistico diffuso nel centro storico. 
All’appello tutti gli spazi creativi di Parma: 
gallerie, studi professionali, coworking, 
enolibrerie, negozi per una ricca e curio-
sa offerta espositiva. In programma anche 
corsi e workshop di Fotografia, Food De-
sign, Food Stylist, un Forum sulla “Rigene-
razione Urbana” con la partecipazione di 
Michelangelo Pistoletto e Corsi per giovani 
aspiranti Curatori.

iPARMA 360 FESTIVAL DELLA CREATIVITÀ CONTEMPORANEA, parma (sedi varie)
INgresso mostrE gratuitE
2 aprile 2016 - 15 maggio 2016
Info e programma completo su: www.parma360festival.it 

Sonia Dametto

PARMA 360 FESTIVAL DELLA CREATIVITÀ CONTEMPORANEA
Mostre, installazioni, conferenze, incontri, workshop
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Per la rubrica culturale “Artisti sulle vie del Giubileo”, alla sco-
perta degli angoli più nascosti e suggestivi del Belpaese, 
siamo andati a Borgomaro, nella Valle del Maro, in Provincia 
di Imperia, per incontrare i Monaci Benedettini ai quali è affi-

data la Pieve Matrice dei Santi Nazario e Celso.
Il nostro proposito è stato quello di scoprire un capolavoro del 1400 
del celebre pittore piemontese Matteo Biasacci da Busca. La Pieve, 
di origine paleocristiana, sorge al centro della Valle del Maro, poco 
sopra il paese di Borgomaro ed ha avuto nei secoli una funzione 
di preminenza su tutte le chiese della Valle. Fino a pochi anni fa 
versava in stato di completo degrado. Nel gennaio 2004 sono sta-
ti insediati dal Vescovo di Albenga i Monaci Benedettini che hanno 
dato un grande impulso e completato l’opera di restauro iniziata negli 
anni ‘70, sia con opere strutturali che con interventi di recupero delle 
opere artistiche. Occorre ricordare che la Valle del Maro, dopo aver 
fatto parte fin dal Medioevo della Signoria dei Conti di Ventimiglia, 
dal secolo XVI al XVIII fu territorio dei Savoia e pertanto legata alle 
vicende storiche del Piemonte. All’interno dell’antichissima chiesa 
sono conservati importanti reperti artistici ed archeologici. Tra i nu-
merosi capitelli, tabernacoli e dipinti, ci ha particolarmente colpiti un 
affresco del tardo medioevo situato a sinistra dell’Altare. L’opera del 
pittore Matteo Biasacci da Busca, raffigura la Vergine con il bambino 
e gli Apostoli. Matteo Biasacci, come tanti artisti di fine ‘400, oltre che 
pittore era predicatore itinerante e questo affresco si inserisce nel 
suo continuo “pellegrinare” tra il Piemonte e la Liguria. La Vergine, 
nell’atto di allattare il bambino, si caratterizza nell’incantata dolcezza 
del viso e in una eleganza degli abiti, mentre gli Apostoli sono te-
stimoni di una stagione culturale che cambia, la fine del Medioevo, 
dove l’arte si trasforma in teatro e didattica per insegnare il Cristia-
nesimo ed illuminare la via della fede e della salvezza. In un’epoca 
dove la maggioranza della popolazione era pressochè ignorante, si 
diffonde l’uso di dipingere nelle chiese e nelle cappelle e i numerosi 
decori religiosi sparsi su muri delle città altro non erano che la Bibbia 
del popolo. Questo “catechismo dipinto”, tuttavia, nella rappresenta-
zione iconografica dei soggetti e nel loro gusto un po’ gotico, rivela 
ancora la sua anima e il suo impianto stilistico medievale. Per una 
migliore interpretazione, chiediamo ai Monaci di raccontarci la storia 
di questo pregevole affresco e in generale della Pieve. “L’affresco 
di cui stiamo parlando, per secoli è stato attribuito alla Scuola dei 
Ranzo ed è sempre stato chiamato “Madonna con i Santi Nazario e 
Celso”. Negli ultimi interventi di restauro della Pieve, però, si smontò 
l’ancona lignea che conteneva il dipinto e si scoprì che l’affresco non 
finiva con i due Santi, ma continuava su entrambi i lati. Si scoprirono 
così altri quattro Santi e nuove ricerche di studiosi locali portaro-
no ad attribuire la rappresentazione, non ai Ranzo, ma alla Bottega 
piemontese dei Biasacci da Busca che in quel periodo decorarono 
varie chiese della Riviera ligure e tra queste la Madonna dei Piani 
ad Imperia. In particolar modo, proprio un’ attenta analisi di questo 
affresco, permise di rilevare forti analogie con la Madonna dipinta 
nella nostra chiesa. Ad oggi l’affresco è diventato un po’ il simbolo 
e l’identità della Chiesa, tanto è vero che ai nostri visitatori doniamo 
delle immaginette con impressa la foto della Madonna con gli Apo-
stoli. Precisiamo che stiamo parlando di un’opera sacra e pertanto 
va guardata ed interpretata con venerazione e non con “occhio mu-
seale”. La Vergine, dipinta con grande maestria, ci guarda con uno 
sguardo di tenerezza, è la nostra Madre che ama tutti i suoi figli ed 
insieme agli Apostoli ci difende, anche dalle forze del male. Il ritratto 
della Vergine con gli Apostoli è lo specchio di un’epoca di fede che 
oggi non troviamo più, dove nelle chiese si usava fare il meglio, con-
tattando gli artisti migliori e usando le tecniche più costose, senza 
badare a spese. Per il Signore non si doveva fare economia, ma 
si dava tutto quello che di più prezioso c’era. Oltre a tutto questo, 
vorrei infine precisare che la rappresentazione della Madonna che 

La Pieve Matrice di San Nazario e Celso
Christian Flammia

artisti sulle vie del Giubileo

allatta non è frequente. Per senso del pudore, nei secoli succes-
sivi queste tipo di raffigurazioni sono state cancellate o modificate. 
Tuttavia l’opera la “ Madonna con bambino e Apostoli” non è l’unico 
scrigno conservato nella Pieve. I visitatori che vorranno farci visita, 
scopriranno, per esempio, sparsi lungo la Chiesa numerosi capitelli 
del 1000-1100 scolpiti con figure misteriose, una pregevole tela set-
tecentesca della famosa Scuola Genovese dei Carrega e in fondo 
alla navata destra un Tabernacolo in ardesia del 1500. Particolare 
importante di quest’ultimo è il fatto che rimase in uso, ma come cu-
stodia degli Oli Santi, dopo le norme del Concilio di Trento del 1545 
che prevedevano lo spostamento del Tabernacolo sull’Altare Mag-
giore. Nelle facciate all’interno e all’esterno della chiesa, inoltre, di 
estremo interesse sono i portali in pietra nera incisi e sbalzati con 
i simboli dei Savoia, risalenti ai tempi della dominazione dei Pie-
montesi nella Valle Impero. Infine vorrei ricordare che oltre a tutti gli 
interventi di restauro della chiesa, abbiamo sistemato un particolare 
manufatto, posto all’esterno della Pieve, che non ha riscontri in al-
tre zone d’Italia: un cimitero per bambini non battezzati risalente al 
medioevo. Con estrema cura, ma anche gioia, abbiamo portato a 
termine il lavoro per ridare dignità a queste anime innocenti e pure. 
Nei secoli passati, la funzione della Pieve Matrice era quella di acco-
gliere le persone anche dopo la morte, ma si potevano accettare al 
suo interno solo battezzati.  Per questo motivo i nostri avi decisero 
di costruire all’esterno della chiesa un cimitero per bambini che, per 
una qualche ragione, non erano riusciti a cogliere la grazia del San-
to Battesimo. In occasione dell’anno del Giubileo, stiamo vivendo 
il particolare momento sapendo che, come tutti i cristiani, abbiamo 
missione di misericordia. Nella nostra posizione di monaci e sacer-
doti cerchiamo di essere il più possibile attenti ed accoglienti per 
le persone che cercano il Signore. Abbiamo proposto in Quaresima 
delle catechesi proprio sull’argomento del Giubileo. Per settembre è 
in programma un pellegrinaggio a Roma e in questa occasione vi-
siteremo anche diversi monasteri, dove altri confratelli vivono come 
noi una vita di testimonianza, di operosità e di preghiera.
Ringraziamo Christian Flammia che, grazie alla sua rubrica culturale 
per il Giubileo, ci permette di “parlare” a tantissime persone altri-
menti irraggiungibili e speriamo che, con questo apporto, il nostro 
“piccolo grande paradiso” possa essere sempre più conosciuto al 
grande pubblico. La chiesa è aperta al pubblico tutti i giorni della set-
timana. Per informazioni e visite guidate si può contattare il numero 
348.0680886”.

La Pieve Matrice dei Santi Nazario e Celso
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Il borgo di Monluè
Riccardo Tammaro

L’antico Borgo di Monluè è un 
sito medievale, che ha cristalliz-
zato il tempo fermandolo al XIII 
secolo, un luogo che, per nostra 

fortuna, ha resistito alla pesante urbanizza-
zione dell’ultimo secolo.
Fondato secondo la tradizione in epoca 
longobarda, Monluè prende il nome dal-
la contrazione dell’originario “Mons Lu-
parius”, cioè il monte dei lupi. Questo fa 
presupporre che in origine qui si trovasse 
un rilievo collinoso sovrastante il fiume 
Lambro, a cui è tuttora adiacente, mentre 
tutt’attorno era un intrico di boschi e fore-
ste, probabilmente infestate da lupi e bri-
ganti, che separavano il sito dalle mura di 
cinta della citta’, distanti all’epoca parec-
chie miglia.  In seguito la collina sparì, il 
nome si mutò in Mons Lovarius, Monvo-
letto, Monlovè (queste sono alcune etimo-
logie attendibili) ed infine in Monluè, nome 
che conserva tuttora. Lo stato selvaggio ed 
inesplorato del luogo circostante non sco-
raggiò i fondatori dell’attuale complesso, i 
frati Umiliati, che qui ebbero una delle loro 
più fiorenti comunità agricole. Da una lapi-
de in latino pressochè illeggibile, sita sulla 
facciata della chiesa di San Lorenzo, di cui 
poi diremo, risulta che il fondo sia venuto 
in dono agli Umiliati di Brera il 12 marzo 
1267 da parte di Bonifacio di Monterico e 
Alberto da Bescapè, con un annesso cimite-
ro, affinchè potessero ricostruirvi una chie-
sa in onore di San Lorenzo appunto, che 
oggi domina quanto rimane del complesso.  
Secondo l’impianto tipico delle comunità 
degli Umiliati, anche questa si sviluppa 
attorno ad un’ampia corte, in cui ancora 
rimane un mulino, in discreto stato di con-
servazione, sebben bisongoso, come gli al-
tri edifici, di un restauro, ormai prossimo. 
In seguito al contrasto tra l’ordine degli 
Umiliati e San Carlo Borromeo, che pure 
passò di qui, pare, durante la peste di Mila-
no, l’ordine stesso venne soppresso, e tutte 
le proprietà, Monluè incluso, passarono in 
varie mani; tra gli ordini che ricevettero le 
proprietà redistribuite, la fece da padrone 
quello dei Gesuiti, che si dice San Carlo 
prediligesse. All’inizio del Novecento, il 
complesso passò in proprietà al Pio Alber-
go Trivulzio, come casa agricola, mentre la 
parrocchia continuava a fare la sua funzio-
ne per gli abitanti del borgo, i quali però, 
nei primi anni ’70 del XX secolo, in conco-

A cura della Fondazione Milano Policroma l Testo di Riccardo Tammaro l Fotografie di Roberto Visigalli

mitanza con la costruzione della Tangen-
ziale Est, che di fatto li separava dalla città, 
iniziarono ad andarsene, ed il borgo rischiò 
il degrado; in effetti, se non è stato del tutto 
abbandonato, un po’ di merito va indub-
biamente alla trattoria omonima, di antica 
origine, specializzata nel pesce fresco e nei 
“bei gamber del Lamber”. Dall’altra par-
te, l’isolamento di cui ha sofferto a causa 
della tangenziale est ha paradossalmente 
favorito il mantenimento dello stato del 
borgo stesso, in quanto non e’ stato interes-
sato da colate di cemento massicce come 
quelle che in passato, ma purtroppo anche 
recentemente, venivano e vengono versa-
te a fianco e a dispetto di borghi in cui le 
tracce del passato sono tuttora evidenti. Il 
gioiello architettonico del complesso e del 
borgo è senza dubbio la chiesa di San Lo-
renzo in Monluè. Questa parrocchiale, già 
esistente nel 1244, fu ri-
fatta in forme romanico-
gotiche intorno al 1267 
dagli Umiliati di Santa 
Maria di Brera, come si 
diceva, e fu consacra-
ta da Ottone Visconti, 
allora Arcivescovo di 
Milano; modificata nel 
1584, fu ancora restau-
rata nel 1877. Nonostan-
te i gusti del tempo, il 
restauro rispettò lo stile 
dell’imponente campa-
nile scandito da cornici 
ed archetti con bifore e 
cuspide.  Già importante 
al tempo dei frati agri-
coltori, che nel 1290 vi 
tennero uno dei Capito-
li Generali dell’Ordine 
(cioè una sorta di elezio-
ni alle cariche dell’Or-
dine stesso), l’abbazia è 
oggi un monumento na-
zionale.  La navata con-
serva un soffitto a cas-
settoni del Cinquecento; 
cinta da arcate in cotto, 
alternate a colonnine in 
marmo rosa, si conclude 
con un’abside con volta 
a crociera. L’ingresso 
dalla porta laterale dà 
una prospettiva un po’ 

falsata, perciò per vedere meglio l’inter-
no conviene andare sul fondo, ove sta il 
portone principale, sopra il quale è sito un 
organo di pregevole fattura; contribuisce 
all’ambientazione suggestiva il pavimento 
in laterizio. Nel cortile, posto davanti alla 
facciata principale, si trova una statua di 
Maria Bambina. Dal 1964 l’abbazia è di 
proprietà del Comune di Milano, che l’ha 
fatta restaurare all’inizio del XXI  secolo. 
Nell’edificio accanto alla chiesa, che pro-
babilmente era la sala capitolare ddegli 
Umiliati, nel 1988 sono stati riscoperti pre-
gevoli affreschi di epoca medioevale. At-
tualmente gli edifici rurali che si affacciano 
sulla corte sono stati assegnati a seguito di 
un bando ad una rete di enti del terzo set-
tore, che li faranno tornare al loro antico 
splendore: la cascina diventrà un luogo po-
lifunzionale che ospiterà attività socio-cul-
turali e strutture di accoglienza e ristoro, 
in modo da favorire l’aggregazione multi-
culturale e valorizzare il tessuto sociale e 
d’impresa esistente sul territorio. Saranno 
presenti anche laboratori di artigianato, 
arte e cultura. Una parte del terreno della 
cascina verrà destinato a orti, alla cura dei 
quali potranno dedicarsi anche i cittadini 
del quartiere e gli ospiti della struttura. Tut-
ta la cascina sarà sistemata per accogliere 
anche famiglie con bambini.”.

Il borgo di Monluè può essere raggiunto 
con il tram 27 scendendo in via Mecenate 
e percorrendo un breve tratto a piedi.

La chiesa di S. Lorenzo in Monlué
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the last last supper: 
Leonardo e la visione ritrovata

Emily Pons

La mostra propone una visione moderna e di-
namica della produzione artistica di Leonar-
do che prende spunto dalla sua grande opera 
”L’ultima cena”. E’ una delle immagini più 

affascinanti della storia dell’arte e grandemente popo-
lare. Rappresenta anche  creatività e innovazione con 
un risultato  originale e  coinvolgente. Gli artisti da 
sempre si sono relazionati a questa immagine e icona a 
testimonianza di una realtà che non è solamente  comu-
nione ma  anche comunicazione, immagine e simbolo. 
La mostra, dopo una prima edizione al Grattacielo Pirel-
li di Milano, è ospitata sino al 24 aprile 2016  nei grandi 
spazi di Villa Burba a Rho (Milano). Curata da Antonio 
D’Avossa e organizzata dall’Associazione Flangini, la 
mostra presenta quattro sezioni: incisioni sette-ottocen-
teschi dell’Accademia di Brera e dei Padri Oblati di 
Rho, opere di grandi dimensioni di artisti contempora-
nei, filmati, un’opera di cioccolato, una ricca oggettisti-
ca e una cinquantina di foto di cenacoli tatuati su corpi 
umani. Coniugando passato e presente la mostra porta 
alla riscoperta della grande opera di Leonardo da parte 
di grandi artisti internazionali tra cui Beuys, Conner, 
Henry, Tomoko. Sono inoltre presenti opere realizzate  
da Nicola Pankoff, Antonio di Biase, Franco Marrocco, 
Federico  Bozzano e altri ancora. Realizzazioni origi-
nali e affascinanti che danno vita a nuove interpreta-
zioni, attraverso alcune visioni laiche che paiono, ma 
solo apparentemente, dissacranti. Naturalmente questa 
grandiosa opera vuole essere una riflessione sulla morte 
e sulla vita, sulla fedeltà e sul tradimento, sull’arte e 
sull’estetica. Opere d’arte si intersecano con l’esposi-
zione di curiosi oggetti pop provenienti dalla Cina, Usa 

e Russia: magliette, skateboard, orologi, che testimo-
niano la popolarità di questa immagine religiosa. Tra le 
opere esposte una gigantografia scattata da Uli Weber 
in occasione del trentennale di Radio Deejay “La vi-
sione ritrovata” di Federico Bozzano Alliney che, con 
l’ausilio dell’arte  digitale, ha realizzato un affresco in 
scala reale, ricostruendo in modo scientifico l’affresco 
vinciano e ripristinando il colore  originale dell’opera. 
Una parte degli ingressi della mostra sarà destinato al 
restauro di alcune statue dello scultore rhodense Fran-
co Fossa, donate al Comune e ospitate in Villa.

nicola pankoff, A difesa dell’Ultima Cena

elisabetta lattanzio, Un funerale in Cina brigitte niedermair, The last supper
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Chiara Maria Rossetti
“Un caffè... grazie!”

Lidia Silanos

I vincitori del concorso il caffè e l’arte 2016: Primo classificato

La realtà del paesaggio nelle opere di Chiara 
Maria Rossetti esprime una certa verità sola-
mente quando tale realtà è vista non semplice-
mente col pensiero ma anche con uno sguar-

do critico e sempre alla ricerca della poesia, mentre la 
forza del linguaggio cromatico, affascinante e brillante, 
assume non solo un valore di pura apparenza, ma anche 
di intensi riflessi luminosi. Gli scenari sono sempre ben 
rappresentati nel loro naturalismo e nella loro configura-
zione, pongono in rilievo la relazione tra forma e natura 
e tra realismo e astrazione. Nelle sue opere lo spazio non 
è un astratto problema prospettico, ma manifesta  la sug-
gestione che la raffigurazione non sia soltanto una strut-
tura ma la presentazione  di  atmosfere e ricordi. La luce  
sempre  presente nelle sue opere e  la tecnica sciolta  gio-
cano un ruolo importante quasi che tra pensiero e forma 
non esistano confini.

L’opera “Un caffè… grazie!” presentata al concorso “Il 
caffè e l’Arte 2016” si aggiudica il primo premio, per 
l’originalità del materiale usato, i colori e la sua dina-
micità che rafforza il sentire dell’immaginario. L’opera 
ha una valenza concettuale nella variopinta e materica  
geometria e nella sua  stilizzazione che rende ben visibile 
l’immagine di una tazzina da caffè.

“L’opera di Chiara Maria Rossetti - scrive Sonia Da-
metto, giornalista e critico d’arte - esprime un’impronta 

Chiara maria rossetti, Un caffè... grazie!
tecnica mista

Chiara maria rossetti
Notte d’estate
olio su tela

Chiara maria rossetti
Città
olio su tela

Chiara maria rossetti
Bosco allo specchio
olio su tela

artistica  vicina al linguaggio e alle tecniche della Pop-
Art. Ciò che contraddistingue il suo lavoro originale e 
creativo è l’effetto armonioso ottenuto dall’insieme di 
interventi pittorici di diversa matrice stilistica.. La ge-
niale ricerca dell’artista mette in relazione gli elementi 
portanti dell’opera – ovvero capsule di caffè di differenti 
colori – con lo spazio esterno, in una dinamica tra fuori 
e dentro la tela che rafforza il senso dell’immagine cre-
ando una potenza espressiva tridimensionale che indaga 
fino ai margini del ready-made, nella più ampia accezio-
ne del termine”. 

La motivazione della Giuria: “L’opera di Rossetti si di-
stingue per l’originalità del materiale usato, i colori e la 
dinamicità  che rafforzano il sentire dell’immaginario”.                                                                           
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Maria Grazia Bassani

Paola Beretta

“Il conforto del clochard”

“Il dubbio”

Lidia Silanos

Lidia Silanos

I vincitori del concorso il caffè e l’arte 2016: secondo classificato

I vincitori del concorso il caffè e l’arte 2016: terzo classificato

Una figurazione modulata nei toni cromatici incisivi e, nella pla-
sticità dei particolari,  influenzata da un forte realismo di so-
litudine, abbandono e povertà: la vita disperata dei clochards. 
L’immagine del personaggio presenta una forte dinamica 

tonale e subisce l’influenza di grande realismo e, per la sua predisposi-
zione marcatamente espressionista, ci porta a osservare la realtà del suo 
vivere, con le sue contraddizioni e  e i suoi valori, che rivestono l’opera 
di un’interiorità profonda che sviluppa un’analisi del personaggio. Una 
ricerca attenta in sintonia con lo spazio e la personalità del clochard e un 
linguaggio pittorico di intimità psicologica interpretano, nell’espressio-
ne del volto e dello sguardo, in particolare la difficile scelta di una vita 
vagabonda e senza radici. La pittura corposa, l’equilibrio della scelta 
dei colori, della luce e delle ombre favoriscono i contrasti simultanei, 
mentre l’espressione pittorica, attraverso il realismo figurativo espres-
sionista, presenta una severa ricerca e ne consegue l’estetica che nobilita 
il personaggio. 
La motivazione della Giuria: “L’opera è apprezzabile  per la sua incisività e, allo stesso tempo, per la forza morale della 
figurazione che si destreggia in un mondo di “ignoti”e di privazioni”.                                                                           

L’artista tecnicamente attenta, basata su uno squisito 
senso del disegno, nell’opera “Il dubbio” presenta una 
giovane donna  in un lirico momento di attesa e di ri-
flessione. Una pittura corposa e poetica che, nella for-

ma e nella plasticità dell’ambientazione, coglie la tensione dei 
sentimenti. Sembra quasi che la pittrice voglia mettere in risalto 
un certo tormento e un’alternarsi di speranza e di paura, che lascia 
intravedere la natura intima della sua solitudine. Vi è nell’opera 
una ricerca moderna che pone in relazione la figura di donna con 
l’ambiente e pare che il tempo si sia fermato nell’attesa. “….Sulle 
linee di una figurazione simbolista dai tratti espressionisti - scri-
ve Sonia Dametto, giornalista e critico d’arte -  nasce il contesto 
dell’opera contemporanea di Paola Beretta. Ponendo al centro 
della composizione un dialogo di ricerca e di sperimentazione di grande effetto tra giochi stilistici e interventi estetici 
di collage,  l’artista sa condurre sapientemente l’attenzione nel vortice della composizione  espressionista”. 
La motivazione della Giuria: “L’opera si distingue per l’atmosfera di trepida attesa  della protagonista e, al tempo 
stesso, percepisce  la realtà della vita che affiora dalla  solitudine”.                                                                          

maria grazia bassani, Il conforto del clochard
olio su tela

paola beretta, Il dubbio
olio su tela
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giuliano giuliani, Al caffè Amalfi
olio su tela

Giuliano Giuliani

Hayat Saidi

“Al caffè Amalfi”

“Frazione di un chicco di caffè”

Lidia Silanos

Lidia Silanos

I vincitori del concorso il caffè e l’arte 2016: terzo classificato (ex aequo)

I vincitori del concorso il caffè e l’arte 2016: primo classificato (estero)

Un paesaggio silente visto dal balcone di un Bar dove 
una giovane donna, sorseggiando un caffè, vive la 
sua  solitudine. Alla base della  rappresentazione vi è 
un abile uso del colore e una grande padronanza del 

disegno che rende dinamica l’atmosfera. Emerge con eviden-
za l’urgenza del possedere la realtà attraverso le immagini che 
escono in parte dagli schemi, degli stereotipi, per cui la figura 
umana è  una realtà interiore e di alta potenzialità comunicati-
va. Nel dipingere l’artista pone una attenta analisi psicologica  
al contesto, e le vigorose  cromie di stampo impressioniste - 
espressioniste, elaborano il vero elemento della forza creativa. Scrive di Giuliani Sonia Dametto, giornalista e critico d’arte, 
“L’immagine simbolica che si stempera in un’ambientazione artistica suggestiva, è giocata tra interno ed esterno, proba-
bile memoria del proprio vissuto.  La figura femminile è comunque il punto focale da dove parte  la forza della percezione 
pittorica dello spazio. Il caffè si fa metafora nella quale verte la rappresentazione di taglio espressionista, esaltata dalla 
valenza estetica emozionale che mette in relazione il linguaggio artistico di dimensioni oniriche, che si rifanno alla poe-
tica Metafisica”. 

La motivazione della Giuria: “L’opera ha la capacità di interagire in modo partecipativo e coinvolgente tra speranza e 
realtà nel presente e nel futuro.                                                                           

L’apparente spontaneità dell’opera astratta di Hayat Saidi “Frazione 
di un chicco di caffè al microscopio” mette in risalto il suo pensiero 
metafisico alla ricerca di valori che vanno oltre le apparenze. Dopo 
le esperienze di un linguaggio realista e iconografico Hayat Saidi si 

cimenta in  questa forma strutturalmente astratta. E’ come dire: il nostro sentire 
si districa in un ambiente non visibile e se tale divenisse ne faremmo parte in-
tegrante. Una pittura che svela gli stati d’animo dell’artista nel momento stesso 
della creatività, che vuole realizzare la sua dimensione espressiva e cognitiva 
con spirito di ricerca. L’artista marocchina instaura un dialogo nello spazio e 
per lo spazio, dove le lunghe pennellate verticali e orizzontali danno corpo alla 
fantasia e vivono nella loro astrazione. Sature di cromatismi, in una ricerca con-
tinua di un equilibrio coloristico, permettono all’artista e al fruitore di entrare 
nel quadro e oltre. In quanto strumento per creare una realtà, l’opera restituisce 
alle immagini la loro complessa identità emblematica, fatta di stati d’animo, e 
riesce a comunicare quel senso di complicità intrinseco nell’opera stessa. 

La motivazione della Giuria: “L’opera si distingue per la qualità e contenuti 
in un ambito culturale che, dall’origine apparente,  approda  all’immaginario del presente e anche oltre.                                                                        

hayat saidi, Frazione di un chicco di caffè
al microscopio, olio su tela
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Lidia Silanos

umberto boccioni: 
genio e memoria

N ella ricorrenza  del primo centenario della 
morte di Umberto Boccioni, Palazzo Reale 
di Milano celebra, dal 23 marzo al 10 luglio 
2016, con una grande mostra l’artista del 

Futurismo. Il percorso espositivo comprende quasi 300 
opere tra disegni, dipinti, sculture, incisioni e fotografie 
d’epoca, libri, riviste e documenti: un’occasione unica 
per scoprire il suo percorso artistico. La mostra,  pro-
dotta e organizzata  dal Castello Sforzesco, Museo 
del Novecento, Palazzo Reale e la Casa Editrice 
Electa, si sviluppa in ordine cronologico e permette 
di ripercorrere tutte le fasi  del  percorso artistico e 
creativo del grande artista.  Un’occasione  unica  per 
scoprire i suoi più importanti lavori. E’ la prima volta 
che Milano gli dedica una grande mostra, realizzata 
grazie ai prestiti museali, di collezioni private italia-
ne e straniere, la Pinacoteca di Brera, le Gallerie d’Ita-
lia di Milano, la Camera di Commercio di Milano, la 
Galleria Nazionale d’Arte Moderna di Roma, il Metro-
politan Museum of Art di New York ed altri. La mostra, 
che si sviluppa in un ordine cronologico e nuclei temati-
ci disegna il percorso dell’artista in tutte le fasi della sua 
maturazione artistica che parte  da quella divisionista, 
simbolista ed espressionista e altre correnti figu-
rative europee fino all’affermazione del Futuri-
smo. Cuore della mostra l’eccezionale corpus 
di disegni di Boccioni provenienti dal Ca-
stello Sforzesco. I disegni preparatori e 
i documenti  esposti sono affiancati alle 
opere pittoriche e plastiche di Boccioni e 
ad alcuni modelli  che li hanno influenzati, 
da Giovanni Ambrogio De Preis a Giacomo 
Balla, da Albrecht Dürer a Giovanni Seganti-
ni, Gaetano Previati e altri ancora. La mostra, 
simbolicamente  si apre  con il suo celebre 
Autoritratto proveniente dalla Pinacote-
ca di Brera, esposto al centro della prima 
sala per rendere visibile anche l’Au-

toritratto presente sul retro. Umberto Boccioni, nato 
a Reggio Calabria, si trasferisce a Roma all’età di 18 
anni. Qui inizia il suo apprendistato artistico ed entra 
in contatto con Severini e Sironi e assieme ai due fre-
quenta lo studio di Giacomo Balla, rientrato da Parigi.  

Nel 1907 si trasferisce a Venezia e dopo 
alcuni viaggi all’estero si stabilisce a 
Milano. Il suo interesse per la scel-
ta  della vibrazione del colore e della 
luce  portano le sue opere molto vici-
ne  all’ambiente divisionista del Nord 

Italia. A Milano Boccioni conosce 
la pittura simbolista di Previati, 

della Secessione viennese e la 
pittura espressionista tedesca. 
Ma il suo interesse si concen-
trerà sulle suggestioni del Fu-
turismo.  

umberto boccioni, Forme uniche 
della continuità nello spazio

umberto boccioni, Dinamica di un ciclista
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iArengario di Monza - piazza roma, monza
19 marzo 2016 - 3 luglio 2016 
Orari: mar, mer, ven 10 - 13 / 14 - 19 / giovedì 10 - 13 / 14 - 22.30 
sabato, domenica e festivi 10 - 20 / lunedì chiuso
Info e prenotazioni: 02.36638600 | www.arengariomonzafoto.com 

Giuseppe Lippoli

Dopo McCurry, Nomachi, 
solo per citare un paio di 
nomi, Monza continua ad 
ospitare mostre fotografi-

che di grande prestigio, adesso è il tur-
no del fotografo Robert Doisneau, “Le 
merveilleux quotidien”, una mostra 
dedicata ad uno dei più importanti foto-
grafi del Novecento, a cura dell’Atelier 
Robert Doisneau, Francine Deroudille, 
Annette Doisneau, è realizzata da Fra-
telli Alinari, Fondazione per la Storia 
della Fotografia e ViDi in collabora-
zione con il Comune di Monza e con la 
consulenza scientifica di Piero Pozzi. A 
fare da cornice all’evento sarà l’Aren-
gario dal 19 marzo fino al 3 luglio 2016. 
In visione oltre cinquanta scatti stam-
pati direttamente dall’autore ed esposti 
per la prima volta in Italia insieme ad 
un percorso cronologico pensato per 
far scoprire non solo l’opera del mae-
stro ma anche l’uomo Robert Doisneau 

(1912 – 1994). Il percorso espositivo 
presenta una selezione di ottanta foto-
grafie originali che ripercorrono i pri-
mi quarantaquattro anni della carriera 
del maestro francese, a partire dalla 
sua prima fotografia scattata nel 1929 
all’età di diciassette anni, fino ad arri-
vare alla sua opera realizzata nel 1973, 
periodo storico in cui i protagonisti dei 
suoi lavori  diventano non solo soggetti 
ma luoghi a lui molto cari come quelli 
delle banlieues parigine. I visitatori po-
tranno immergersi nei luoghi affasci-
nanti della Ville Lumière tra le botte-
ghe di un tempo, i bambini che giocano 
per strada, gli animali, e poi gli inna-
morati, i momenti di festa e lo scorrere 
di una semplice, ma emozionante quo-
tidianità. Un vero e proprio narratore 
della realtà che ha saputo, in maniera 
sublime, immortalare e trasmettere la 
vera vita di tutti i giorni della capita-
le francese. “Quello che io cercavo di 

Le merveilleux quotidien di Robert Doisneau a Monza

robert doisneau
La diagonale des marches, Paris

robert doisneau, L’information scolaire, Paris

mostrare era un mondo dove mi sarei 
sentito bene, dove le persone sarebbero 
state gentili, dove avrei trovato la tene-
rezza che speravo di ricevere. Le mie 
foto erano come una prova che questo 
mondo può esistere”, affermò Doisne-
au in una delle sue più celebri dichia-
razioni. In mostra l’Autoportrait au 
Rolleiflex, 1947; Le baiser de l’hotel 
de Ville, Paris, 1950.  I suoi scatti sono 
dominati da una forte carica emotiva 
che non si può non apprezzare. Negli 
ultimi anni diverse esposizioni in tutto 
il mondo hanno reso omaggio all’opera 
di questo illustre fotografo che, durante 
la sua carriera fruttuosa, ha realizzato 
oltre 450.000 fotografie. La rassegna, 
è inoltre arricchita dalla presenza dello 
stesso modello della macchina fotogra-
fica – Rolleiflex Standard Alt – uti-
lizzata da Doisneau per molti dei suoi 
lavori, proveniente dalle Raccolte Mu-
seali Fratelli Alinari di Firenze. 
Un interessante video e le parole del fo-
tografo francese guideranno il pubblico 
lungo lo spazio espositivo alla scoperta 
del mondo che si nasconde dietro i suoi 
straordinari scatti. Per tutta la durata 
della mostra una serie di incontri ed 
eventi gratuiti, a cura di Piero Pozzi – 
fotografo e docente di fotografia pres-
so il Politecnico di Milano, Facoltà del 
Design, permetteranno ai visitatori di 
approfondire l’opera di Doisneau e la 
storia della fotografia. La mostra è ac-
compagnata da un bel catalogo Fratelli 
Alinari Idea Spa. 
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Lidia Silanos

Uno di fronte all’altro i due capolavori dei due maestri del Rinascimen-
to, Raffaello e Perugino: Lo sposalizio della Vergine, si confrontano 
nell’esposizione  che si svolge nella Pinacoteca di Brera sino al 27 
giugno 2016. Accanto alle due opere c’è un terzo “Sposalizio” quello 

realizzato da Jean Baptiste Wicar, quest’ultimo del 1825.
Pietro Vannucci, detto il Perugino dipinse  la Pala per il Duomo di Perugia tra il 
1499 e il 1504 commissionatagli  dalla Confraternita di San Giuseppe. Raffaello, 
allievo del Perugino,  si cimentò  sullo stesso soggetto e lo realizzò più tardi per la 
Chiesa di San Francesco di Città di Castello. Nella sua versione de “Lo sposalizio 
della Vergine” che viene celebrato in una grande piazza con molte persone pre-
senti e un imponente edificio alle loro spalle, le differenze stilistiche sono evidenti. 
Raffaello modifica radicalmente la struttura del disegno più moderna di quella 
di Perugino. L’elemento determinante è il tempio che Perugino immagina è ot-
tagono e ne taglia la cupola al limite della tavola, mentre quello di Raffaello ha 
sedici lati, quasi una pianta circolare, gli archi sostenuti da colonne e la cupola che 
riprende la forma della cornice, stagliandosi contro il cielo terso e trasparente ci da 
la percezione  non come fondale ma centro di uno spazio che gli si estende intorno. 
Molte le  somiglianze  iniziando dalla forma della tavola, verticale e arcuata.  Il 
sacerdote è al centro e sostiene i polsi degli sposi mentre Giuseppe infila l’anello  
al dito di Maria. La piazza ha il pavimento a scacchi, si sale al tempio con la sca-
linata. Nella versione di Perugino le figure in primo piano si dispongono in due 
semicerchi uno rivolto verso il tempio l’altro verso le spettatore, mentre le persone 
nell’opera di Raffaello sono subito più vere e meno convenzionali e posizionate in 
semicerchio. Il suo tempio sopraelevato con un numero superiore di gradini rende 
più marcata la “fuga” prospettica sua forma. Due opere grandiose dominate dalla 
luce alle quali conferisce un senso di serena meditazione sul sacro. 

Raffaello e Perugino

Il premio «Panettone d’oro» 2016 a Riccardo Tammaro

In alto, raffaello, Lo sposalizio della Vergine
In basso, perugino, Lo sposalizio della Vergine

Lo scorso sabato 6 febbraio 2016, al Teatro Franco Parenti di Milano, 
si è svolta la cerimonia ufficiale di conferimento del Premio alla 
Virtù Civica «Panettone d’Oro».
Il premio, nato a metà degli anni ‘90 per iniziativa del Coordina-

mento Comitati Milanesi come riconoscimento alle persone che si erano di-
stinte per le loro virtù civiche, è giunto quest’anno alla XVII edizione, ed ha 
interessato l’intera area della città metropolitana di Milano. Tra coloro che 
hanno ricevuto il Premio «Panettone d’Oro» 2016 figura il nostro collabora-
tore Riccardo Tammaro. Ecco la motivazione della giuria per l’assegnazione 
dell’ambito riconoscimento: “Per l’impegno che da sempre, volontariamente 
e gratuitamente, pone nella valorizzazione e nella riscoperta «della milanesità 
e della sua storia», di cui trasmette e preserva la memoria attraverso conve-
gni, libri ed eventi. Dal 1982, con alcuni amici, ha dato vita alla Fondazione 
Milano Policroma per far conoscere meglio Milano.”
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l’arte rinascimentale nel contesto
Giovanna Virgilio

Gli studiosi e gli appas-
sionati dell’arte rinasci-
mentale dispongono  di 
un nuovo strumento bi-

bliografico per soddisfare il proprio 
desiderio di conoscenza. Si tratta del 
libro L’arte rinascimentale nel con-
testo (Jaca Book, 2015), curato da 
Edoardo Villata e formato dai saggi di 
diciotto esperti che vantano un ampio 
ventaglio di competenze nel campo 
della storia dell’arte, della critica, del-
la storiografia, delle ideologie, delle 
tecniche, dell’iconografia, degli inter-
scambi culturali e dell’architettura. I 
vari contributi concorrono a deline-
are un quadro d’insieme coerente e 
omogeneo, grazie alla scelta comune 
degli autori di privilegiare un approc-
cio di tipo metodologico. Ne deriva 
un indubbio vantaggio per il lettore 
che, in tal modo, ha l’opportunità di 
comprendere la vastità e la comples-
sità delle questioni affrontate, nonché 
di avviare in modo autonomo even-
tuali approfondimenti, grazie anche 
alla ricchissima bibliografia suggerita 
dagli studiosi. Questi sono L. Aldo-
vini (Da Mantegna ai Carracci: la 
maniera italiana vulgata dalle stam-
pe), A. M. Ambrosini Massari (Per 
la «Fortuna» del Rinascimento «dal 
Vasari ai neoclassici»), R. Argenzia-
no (Nuovi santi, nuove iconografie e 
nuovi committenti nell’Italia del Ri-
nascimento: un Medioevo ininterrot-
to), R. Cassanelli («Una rivoluzione 
delle arti del disegno»:storia dell’arte 
e fotografia delle origini), C. Cavalca 
(La pala d’altare), da P. Davies (La 
chiesa a pianta centrale il suo succes-
so nell’Italia del Rinascimento), F. De 
Carolis (Il Rinascimento tra Goethe e 
Berenson), G. Donato (La riscoperta 
della terracotta nel Quattrocento e le 
tecniche di riproduzione seriale: un 
binomio dialettico), L. Fagnart (Gli 
scambi artistici tra l’Italia e la Fran-
cia e vice versa nei secoli XV e XVI. 
Qualche esempio), B. O. Gabrieli 
(Dallo stilo al pastello. Innovazioni ed 

evoluzioni tecniche dei media grafici), 
da C. Z. Laskaris (Trattati tecnici per 
le arti), P. L. Mulas (La miniatura in 
Italia dopo l’introduzione della stam-
pa), V. Natale (Rotte mediterranee), F. 
Repishti (L’Antico e l’architettura mi-
lanese tra Quattrocento e Cinquecen-
to), A. Ruffino (Arte e artisti visti dai 
letterati), M. Viganò (L’architettura 
militare e la nuova arte della guerra) 
e S. Zuffi (Il Rinascimento nel mondo 
germanico). 
Non potendo rendere ragione di cia-
scun saggio in queste poche righe, si 
accenna brevemente all’intervento del 
curatore: «Oltre la prospettiva». Villa-
ta, procedendo con acume critico, ri-
costruisce l’approccio visivo all’opera 
d’arte dell’uomo medievale attraverso 
l’operazione del restauro percettivo, 
cioè attraverso il «tentativo di avvici-
narsi quanto possibile 
al livello di percezio-
ne visiva dei fruitori 
di una opera d’arte in 
epoche precedenti la 
nostra»; metodo con 
il quale lo studioso 
giunge ad assegnare 
a Giotto il merito di 
avere per primo intuito 
e fatto intuire la tridi-
mensionalità. In un al-
tro passaggio cruciale 
del suo saggio, Villata 
sottolinea come Leo-
nardo, attraverso la vi-
sione binoculare, attui 
il superamento della 
resa monofocale della 
prospettiva classica. A 
tale proposito richia-
ma l’attenzione su di-
verse opere vinciane, 
come, ad esempio, la 
decorazione della Sala 
delle Asse al Castello 
Sforzesco di Milano 
(1497-1499), dove  il 
finto pergolato di gelsi 
prescinde dal concetto 

di prospettiva e dona allo spettatore  
l’impressione di una spazio continuo 
e avvolgente. Tale conquista è il punto 
di partenza di un illusionismo pittori-
co che viene ripreso a Roma da Mi-
chelangelo sulla volta della Cappella 
Sistina, dove le scene della Genesi 
sono presentate in sequenza paratatti-
ca, e da Raffaello nella Loggia della 
Farnesina. Il Sanzio, tuttavia, proce-
de oltre. Nella Cappella Chigi (1512-
1516) in Santa Maria del Popolo pie-
ga la finta decorazione architettonica, 
ispirata a quella reale del Pantheon, 
a un fine dinamico e illusivo di stra-
ordinaria forza emotiva.  Invenzione, 
questa, destinata a esercitare un pro-
fondo impatto sul seguito della storia 
dell’arte italiana.

raffaello, Estasi di Santa Cecilia 
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giuliano da sangallo
Silvia Guagliumi

Giuliano da Sangallo, il mem-
bro più anziano dell’impor-
tante dinastia di architet-
ti fiorentini della fine del 

Quattrocento, nacque intorno al 1443 e 
morì nel 1516. Egli fu un tardo segua-
ce della tradizione architettonica del 
Brunelleschi e del Michelozzo. Studiò 
gli antichi monumenti e le rovine archi-
tettoniche di Roma attraverso numerosi 
rilievi e schizzi documentati nell’inte-
ressante Codex Barberinus (Biblioteca 
Vaticana). Il Sangallo utilizza nelle sue 
costruzioni le tecnologie delle “volte 
gettate a stampo” ad imitazione dell’an-
tica architettura romana giungendo ad un 
linguaggio colto esemplificato nella Vil-
la Medici di Poggio a Caiano commis-
sionata da Lorenzo il Magnifico, che sor-
ge in una zona sopraelevata tra Firenze e 
Prato, anticipando per alcuni caratteri ed 
elementi stilistici le ville che poi realiz-
zerà il Palladio. L’edificio presenta una 
pianta quadrata rigorosamente simme-
trica con una base porticata al di sopra 
della quale si eleva un parallelepipedo 
la cui facciata evidenzia una loggia con-
clusa da un fregio in terracotta con un 
sovrastante frontone. La Chiesa di Santa 
Maria delle carceri a croce greca ricor-
da le piante centrali dei luoghi di culto 
disegnati da Leonardo e Bramante e ri-
chiama soprattutto nella purezza classica 
dell’interno delle opere del Brunelleschi. 
Da menzionare il Palazzo Gondi e quel-
lo Strozzi (di quest’ultimo pare aver rea-
lizzato solo il modello ligneo); la tomba 
Sassetti a Santa Trinità sempre a Firen-
ze; il progetto per un palazzo reale, non 
realizzato, per il re di Napoli; la ideazio-
ne progettuale (per la sacrestia di Santo 
Spirito) del capoluogo toscano in colla-
borazione con il Cronaca; ed il suo ap-
porto architettonico nella costruzione del 
Santuario della Madonna di Loreto nelle 
Marche dove si cimentarono alcuni tra i 
maggiori artisti del Rinascimento quali: 
Giuliano da Maiano, Antonio da Sangal-
lo, Francesco di Giorgio Martini, Donato 
Bramante, Andrea Sansovino e Baccio 
Pontelli. Nel campo dell’architettura mi-
litare egli abbandona il consueto schema 
delle torri rotonde per realizzare il ba-

stione a forma poligonale che permet-
te una maggiore resistenza all’impatto 
dei proiettili come per esempio nella 
Fortezza di Poggio Imperiale (Poggi-
bonsi). In seguito concepisce una mor-
fologia a cuore nella fortezza di Borgo 
San Sepolcro, nel Fortino di Nettuno ed 
in quello coevo di Arezzo. Dopo l’ele-
zione di Giuliano della Rovere al soglio 
pontificio col nome di Giulio II, il San-
gallo si reca a Roma con l’auspicio di 
ottenere importanti committenze grazie 
all’antica amicizia, ma la concomitan-
te presenza nell’Urbe dei massimi geni 
rinascimentali quali Bramante, Miche-
langelo e Raffaello gli impediscono di 
assurgere alle elevate vette architetto-
niche a cui legittimamente aspirava. 
Nel 1513 si recò nuovamente nella città 
eterna sotto il pontificato di Leone X, 
figlio di Lorenzo il Magnifico, rima-
nendo nuovamente deluso nelle sue 
aspettative. I disegni per la ricostruzio-
ne della costantiniana Basilica di San 
Pietro adottano il lessico e la sintassi 
architettonica bramanteschi ma privi di 
un’ampia visione e con un linguaggio 
ripetitivo. Nel concorso del 1515 indet-
to per la progettazione della facciata di 
san Lorenzo a Firenze egli dà prova di 
una notevole vitalità ideativa e immagi-
nifica influenzando addirittura le prime 
esperienze architettoniche di Michelan-
gelo Buonarroti che lo riconosce come 
proprio “maestro” in questa disciplina.      

Luce e colore 
nella percezione 
della realtà

FIAMMETTA
MORA

Giuliano da sangallo
Santa Maria delle Carceri (Prato)

fiammetta mora, Terra
olio su tela, 50 x 70

fiammetta mora
Dove trovano rifugio le volpi
olio su tela, 50 x 70

Le opere di Fiammetta Mora 
presentano una tecnica pittori-
ca basata su una attenta ricer-
ca della luce e dei colori. La 
tavolozza ricca di cromatismi 
e l’equilibrio compositivo ri-
chiamano atmosfere di me-
ditata intimità con la natura. 
L’artista approfondisce  e cap-
ta la luminosa realtà dei luo-
ghi e, con chiarezza, riporta 
sulla tela  il giusto equilibrio 
di un metafisico silenzio. Un 
disegno preciso, un innato 
senso della costruzione sono 
le doti peculiari dell’artista: 
rivestono le sue opere  di un 
naturalismo che la voce del 
sentimento trasfigura.
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Emily Pons

Simbolisti italiani e stranieri 
a confronto nella mostra “Il 
Simbolismo. Arte in Euro-
pa dalla Belle Epoque alla 

Grande Guerra” a Palazzo Reale di 
Milano sino al 5 giugno 2016. Venti-
quattro le sale allestite al piano nobile 
con circa 150 dipinti, oltre alle scultu-
re  e una eccezionale  selezione di gra-
fica, provenienti da musei italiani ed 
europei e anche da collezioni private. 
Dall’Inghilterra alla Francia, dal Belgio  
all’Austria e Italia, la corrente Simbo-
lista ha sempre dato molta importanza 
e rilievo ai miti e ai tempi  della vita 
e della morte, dell’amore e del peccato 
e alla ricerca dei misteri della natura e 
dell’esistenza umana. Molti i capola-
vori per la prima volta in Italia: icone 
dell’idea simbolista  quali “Carezze” 
(l’Arte) la straordinaria “Donna ghe-
pardo” di Fernand Khnopff; la testa 
di “Orfeo”  che galleggia sull’acqua 
di Jean Delville, entrambi  provenienti 
dal  Musèes Royaux des Beaux-Arts de 
Belgique di Bruxelles. L’enorme  opera 
di Ferdinand Hodler “L’Eletto” prove-
niente dall’Osthaus Museum di Hagen 
e il “Silenzio  della foresta” di Arnold 
Bocklin della Galleria Nazionale di 
Poznan. Grandi  opere mai viste in Ita-

il simbolismo
Arte in Europa dalla Belle Epoque alla Grande Guerra

lia che rievocano l’ideale aspirazione 
del “Simbolismo” di poter raggiunge-
re un effetto unitario per creare un’arte 
totale. La mostra propone quindi una 
selezione di opere  importanti, attraver-
so 21  sezioni tematiche. Nel  percorso 
espositivo il visitatore   passa dalle rap-
presentazioni demoniache di Odillon 
Redon ai miti di Gustav Moreau, dal vi-
talismo di Fernand Hodler  al colorismo 
dei Nabis. Seguono le interpretazioni di 
amore di Giovanni Segantini, l’imma-
ginario  divisionista di Gaetano Previati 
e la magia delle decorazioni di Galileo 
Chini. Chiude il percorso espositivo 

Fernand khnopff, Donna ghepardo

Vigentino, Lorenteggio, Dergano, Trenno, Musocco, Niguarda. E ce ne sono molti altri: sono infatti più di 
30 i Comuni che nel corso di quasi tre secoli sono passati sotto la giurisdizione di Palazzo Marino, se 
ne sono poi distaccati, per poi ritornare “milanesi”. A questi si aggiungono i numerosi borghi e villaggi 
agricoli sorti intorno a una cascina, come Bovisa o Gratosoglio, che attraverso annessioni e scorpori 

hanno avuto destino analogo. Alcune di queste antiche comunità hanno ancora una propria identità (Trenno e 
Chiaravalle, per esempio), altre hanno lasciato in eredità il nome a quartieri cittadini (Calvairate), altre ancora 
non hanno lasciato traccia nella toponomastica, come Boldinasco o Segnano, ma ne conservano antiche te-
stimonianze. Di tutti questi borghi, però, tolte alcune lodevoli eccezioni, si sa poco, talora molto poco. “Antichi 
Borghi della periferia milanese”, l’ultima opera di Riccardo Tammaro, prova a colmare questa lacuna di me-
moria storica collettiva. Con la consueta precisione, ma anche originalità e leggerezza che lo contraddistinguo-
no (Tammaro ha scritto negli ultimi anni diversi libri, tra cui i bellissimi “Borghi e cascine della Zona 4” e il gemello 
“Borghi e cascine della Zona 5”), l’autore ripercorre, costeggiando la cerchia dei Bastioni da nord, passo dopo 
passo la storia della nostra città. In 14 capitoli racconta le vicende degli 11 borghi incorporati nel 1923 (con le 
rispettive frazioni, villaggi e cascine), più Turro, le frazioni foranee (Morsenchio, Ponte Lambro, Lorenteggio, Ronchetto sul Naviglio) e, natural-
mente, i Corpi Santi. A completamento dell’opera, un ricco repertorio fotografico, realizzato da Roberto Visigalli, documenta in immagini quanto 
degli antichi insediamenti sia oggi ancora presente. “Antichi Borghi della periferia milanese” (edizioni Associazione culturale Quattro, 15 euro) 
è stato presentato il 19 febbraio, alle ore 18, presso la Biblioteca Calvairate di via Ciceri Visconti 1, nei pressi di viale Molise. È possibile acqui-
stare il nuovo libro di Tammaro presso la libreria Hoepli e presso le sedi dei giornali Milanosud (via S. Teresa 2/A) e Quattro (via Tito Livio 31).

Stefano Ferri, Direttore Responsabile di Milanosud

l’atmosfera  fantastica da Mille e una 
notte e il ciclo decorativo realizzato da 
Zecchin alla vigilia della Grande Guer-
ra. Sviluppatosi alla fine dell’Ottocen-
to, il Simbolismo indaga i misteri e gli 
aspetti emotivi della realtà e trova ma-
nifestazioni, oltre che nei dipinti, nella 
scultura e nella musica, nella letteratura 
e nella poesia: capolavoro importante “I 
fiori del male” di Baudelaire. Attraverso 
le opere proposte, che indagano l’essen-
za della natura con atmosfere sognanti, 
incubi e visioni spaventose, sensazioni 
queste che l’animo umano prova quando 
vuole indagare oltre il visibile.

ipalazzo reale - milano
3 febbraio 2016 - 5 giugno 2016 
Orari: lunedì 14.30 - 19.30 / mar, mer, ven, dom 09.30 / 19.30 
giovedì e sabato 09.30 - 22.30
Info e prenotazioni: www.mostrasimbolismo.it 


