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Giuseppe Lippoli

L’Adda offre diversi spaccati di paesaggio: tanti per-
corsi naturali intrisi di cultura con Leonardo da Vin-
ci, siti di archeologia industriale nonché palazzi sto-
rici. Adesso, con la riapertura alla cittadinanza dei 

suoi Archivi Storici, Fondazione Aem celebra l’anniversario 
dei cinquecento anni dalla morte di Leonardo da Vinci con 
la mostra fotografica nonché audiovisiva e dedicata al fiume 
Adda, dal titolo: “La voce dell’Adda. Leonardo e la civiltà 
dell’acqua. Milano, Cremona, Sondrio”, proposta a Milano 
presso la Casa dell’Energia e dell’Ambiente, a cura di Alberto 
Martinelli e Fabrizio Trisoglio, in programma dal 28 ottobre 
fino al 27 dicembre 2019. Il percorso espositivo composto da 
fotografie e filmati, tutti provenienti dagli Archivi Storici di 
Fondazione Aem, accompagna il visitatore lungo il corso flu-
viale, dalle sorgenti dell’Adda nelle Alpi Retiche, in Valtelli-
na, per giungere fino a Cremona, attraverso immagini delle 
grandi opere idroelettriche dell’ex municipalizzata milanese. 
In visione alcuni capolavori di archeologia industriale, inol-
tre vedute e scorci del terrirorio sia montano che naturalistico, 
tecnologico e agricolo nonché sociale attraversati dal fiume 
lombardo. L’itinerario fotografico presenta tra gli altri scatti di 
Antonio Paoletti, Guglielmo Chiolini, Gianni Berengo Gardin 
(Antico mulino ad acqua nei pressi di Abbadia), Francesco 
Radino, Luigi Bussolati (Cascata del torrente Morignone, 

La voce dell’Adda. Leonardo e la civiltà dell’acqua 
Milano, Cremona, Sondrio

Valle di Presura, Alta Valtellina), spazia dalle rare fotogra-
fie della seconda metà dell’Ottocento del Fondo Vismara, alle 
immagini degli Anni Trenta e Cinquanta, fino al ricco Fondo 
Contemporaneo degli Anni Ottanta nonché alle più recenti 
campagne fotografiche commissionate da Fondazione Aem. 
La mostra, propone inoltre una speciale installazione audio-
visiva con spezzoni di filmati storici dedicati al fiume Adda, 
recentemente restaurati e provenienti dall’Archivio filmico 
Aem. La rassegna ideata e promossa da Fondazione Aem - 
Gruppo A2A, si avvale del patrocinio  di Regione Lombar-
dia, Comune di Milano, Comune di Sondrio e di Cremona, 
Museimpresa, Rete Fotografia, Milano e Leonardo. La mostra 
presenta i seguenti orari: da lunedì a giovedì dalle ore 9 alle 
ore 17.30, venerdì dalle ore 9 alle ore 14.00. Ingresso libero. 
Per ulteriori informazioni: 
tel. 02 77203935 - www.fondazioneaem.it
Infine la mostra, dopo questa prima esposizione milanese, nel-
la prima metà del 2020, sarà esposta nelle città di Cremona e 
Sondrio, in collaborazione con enti e comuni locali.

iLa voce dell’Adda. Leonardo e la civiltà dell’acqua. 
Milano, Cremona, Sondrio
28 ottobre - 27 dicembre 2019
Casa dell’Energia e dell’Ambiente, Piazza Po 3, Milano

Gianni Berengo Gardin, Ponte di Paderno d’Adda - 1985 Archivio storico fotografico Fondazione Aem-Gruppo A2A Milano
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Alessandra Binetti

Impressioni d’Oriente 
Arte e collezionismo tra Europa e Giappone

Il MUDEC - Museo delle Culture 
di Milano presenta la mostra Im-
pressioni d’Oriente. Arte e colle-
zionismo tra Europa e Giappone, 

dal 1° ottobre 2019 al 2 febbraio 2020. 
Attraverso una selezione ampia e diver-
sificata di opere provenienti dall’Italia e 
dall’estero, l’esposizione ha l’intento di 
mostrare al grande pubblico lo sviluppo 
di quel gusto orientato verso il Giappo-
ne che contraddistinse la cultura artisti-
ca occidentale tra la fine del XIX e l’ini-
zio del XX secolo, in particolar modo 
in Francia e in Italia. Il critico d’arte 
francese Philippe Burty coniò il termine 
“Giapponismo” per descrivere l’influen-
za dell’estetica giapponese in Occiden-
te, termine soggetto a diverse interpre-
tazioni, riassumibile nella definizione 
dello storico d’arte Mabuchi Akiko in 
“Japonizumu - genso no nihon” (Giap-
ponismo - Il Giappone misterioso) del 
1997: “Giapponismo” si riferisce all’in-
fluenza giapponese sull’arte europea e 
americana nella seconda metà del XIX 
secolo, nella pittura, scultura, stampa, 
architettura, moda e fotografia; così 
come nei drammi, musica, letteratura e 
anche nella cucina. Il Giapponismo di-
venne quindi un modello “esotico” per i 
nascenti movimenti artistici modernisti 
in Europa. L’influenza del giapponismo 

hanno subito l’incanto del Giapponismo: 
da De Nittis a Rodin, da Chini a Induno, 
da Van Gogh a Gauguin a Fantin-Latour, 
da Toulouse-Lautrec a Monet. Saranno 
esposte anche opere di diverse scuole e 
movimenti artistici giapponesi tra 1890 e 
1930, raramente esposte o contestualizza-
te. Quattro le sezioni: il Giapponismo tra 
realtà e fantasia, ovvero le posizioni arti-
stiche, letterarie e filosofiche del XIX se-
colo; da Oriente a Occidente: le ispirazio-
ni giapponesi nell’arte italiana e francese 
tra il 1860 e il 1900; Import/Export: gli 
scambi globali; il Giapponismo italiano. 
All’interno delle sale videoinstallazioni, 
ideate e curate da Storyville, propongo-
no immagini e materiali filmici inediti 
dell’epoca, per consentire al visitatore 
un coinvolgimento quanto più possibile 
“completo” e multimediale. La mostra è a 
cura di Flemming Friborg, docente di sto-
ria dell’arte all’Università di Copenhagen 
e Paola Zatti, conservatore della Galleria 
d’Arte Moderna di Milano. L’esposizione 
è promossa dal Comune di Milano-Cultu-
ra e da 24 ORE Cultura-Gruppo 24 ORE.

iImpressioni d’Oriente. Arte e 
collezionismo tra Europa e Giappone 
MUDEC Museo delle Culture di Milano 
Via Tortona, 56 - Milano
1 ottobre 2019 - 2 febbraio 2020

sull’arte e sul design europeo è eviden-
te nei lavori dei membri del gruppo di 
avanguardia post-impressionista Les 
Nabis: dipinti, stampe, Art Noveau, 
ceramiche e architettura, rappresenta-
to nei motivi floreali, nei disegni di in-
setti, dall’artista del vetro Emile Gallè, 
nelle carpe e germogli, alla Hokusai, in 
elaborati recipienti di vetro dell’artista 
Francois Eugene Rousseau e nelle lam-
pade Tiffany, tipiche dell’Art Nouveau. 
Il Museo presenta per l’autunno 2019 
il progetto Oriente MUDEC, articolato 
in due mostre e in un ricco palinsesto di 
iniziative, che coinvolgeranno tutti gli 
spazi espositivi del Museo, raccontando 
dal punto di vista artistico, storico ed et-
nografico, i reciproci scambi tra Giap-
pone ed Europa tra il 1860 e il 1900, con 
particolare attenzione al contesto di re-
lazioni commerciali, avventure impren-
ditoriali e in generale la grande curiosità 
che ha connotato il fenomeno. Il Museo 
delle Culture conserva all’interno della 
collezione permanente uno dei nuclei 
collezionistici più preziosi. Saranno in 
mostra oltre 170 opere tra dipinti, stam-
pe, oggetti d’arredo, sculture e oggetti di 
arte applicata, provenienti da importanti 
musei italiani e europei e da collezioni-
sti privati, focalizzando l’attenzione sui 
maggiori artisti italiani ed europei che 

galileo Chini, Pannello con pesci (manifattura “L’Arte della Ceramica”) © studionoferini
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Lidia Silanos

In occasione dei 500 anni dalla morte di Leonardo da 
Vinci (1519-2019) Milano torna ad essere la città di 
Leonardo dedicando al genio del Maestro toscano una 
serie di mostre ed eventi. A Milano visse lungamente e 

felicemente e qui avvenne la sua maturazione come uomo e 
come artista, presso la Corte Sforzesca. Una corte splendida 
e ricca, con un duca, grande mecenate, Ludovico il Moro, 
potente e ambizioso che seppe stimolare l’ingegno di Leo-
nardo. Per il Moro e per il Ducato, Leonardo si applicò su 
più fronti, sperimentando i campi dell’arte e della scienza, 
creando opere immortali, inventando progetti avveniristici, 
tuttora studiati e applicati.
Dal 16 maggio 2019 al 12 gennaio 2020 la Sala torna ad 
essere visibile al pubblico per la mostra Sotto l’ombra del 
Moro. La Sala delle Asse, a cura di Francesca Tasso e Mi-
chela Palazzo, consentendo di ammirare il monocromo e 
scoprire le eccezionali tracce del disegno preparatorio rie-
merse durante i lavori di restauro.
La Sala delle Asse è l’ambiente più illustre del Castello e 
eccezionale testimonianza della presenza di Leonardo a Mi-
lano. Da ricordare che il Museo del Castello Sforzesco con-
serva milleduecento anni di scultura, lombarda e non, dal IV 
al XVI secolo, dove è possibile ammirare la Pietà Rondani-
ni di Michelangelo, il Monumento equestre di Bernabò Vi-
sconti, la Tomba di Gaston de Foix. Collocata al piano terra 
della torre angolare posta a nord-est, la Falconiera, la Sala 
delle Asse deve il suo nome al rivestimento ligneo che in 
età sforzesca veniva utilizzato per rendere gli ambienti meno 
freddi e più confortevoli. Ornata di affreschi a motivi aral-
dici per Galeazzo Maria Sforza, la Sala ha ricevuto proprio 
sotto Ludovico il Moro la celebre decorazione leonardesca, 
nel 1498, poco dopo aver terminato il Cenacolo. Nel 1893 
furono rinvenute grazie all’opera di ricerca dell’architetto 
Luca Beltrami, significative tracce di pittura nella volta, una 
straordinaria radice (detta Il Monocromo perché disegnata a 

Sotto l’ombra del Moro 
La Sala delle Asse - Castello Sforzesco

carboncino) alla base di un grande, illusionistico pergolato 
di diciotto alberi di gelso, legati con corde annodate che si 
intrecciano sulla volta della Sala sorreggendo uno stemma 
e le targhe sforzesche. Seguì un ampio restauro compiuto 
da Ernesto Rusca nel 1902, che reinterpretò la decorazione 
quattrocentesca ricreando un insieme a colori straordinaria-
mente vivaci. Le tracce di monocromo scoperte sulle pareti, 
invece, furono attribuite erroneamente all’epoca spagnola 
e vennero nascoste dall’allestimento di quegli anni. Negli 
anni Cinquanta il colore della volta venne attenuato, mentre i 
frammenti a monocromo con radici e rocce sulle pareti nord 
e nord-est della Sala furono attribuiti inconfutabilmente alla 
mano di Leonardo e lasciati visibili. Nel 2013 la Sala delle 
Asse fu oggetto di un nuovo restauro, che ha rivelato nuovi 
frammenti a monocromo sulle pareti, permettendone la ria-
pertura al pubblico da maggio.
Attraverso la scenografica installazione multimediale Sotto 
l’ombra del Moro, i visitatori verranno guidati nella lettura 
dello spazio integrale della Sala, spostando l’attenzione dal-
la volta alle pareti laterali. Avranno modo di scoprire come 
Leonardo da Vinci abbia sviluppato in quest’opera murale il 
suo concetto di imitazione della natura tanto da immaginare 
un sottobosco e, al di là degli alberi, case e colline all’oriz-
zonte che andava dalla stanza del duca Sforza al territorio da 
lui governato, trasformandola in un gigantesco trompe l’oeil.

i
Sotto l’ombra del Moro
Milano, Piazza Castello - Museo Castello Sforzesco - 
Museo d’Arte Antica - Sala delle Asse
16 maggio 2019 - 12 gennaio 2020
Info: tel. +39 02 8846 3700 | www.milanocastello.it

Rendering proiezione multimediale
Progetto di Culturanuova s.r.l. - Massimo Chimenti

Leonardo da Vinci, Monocromo, decorazione pittorica 
della Sala delle Asse, dipinto murale, 1498 circa
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L’abbazia di Fonteggio
Riccardo Tammaro

Ad est del Naviglio Pavese, all’al-
tezza di piazza Abbiategrasso, si 
trova il borgo di Fonteggio, costitu-
ito dal gruppo di edifici noto come 

Cascine Rosse, il cui nome corretto è Cascina 
Chiesa Rossa, e dall’edificio religioso da cui 
la cascina e la via adiacente prendono il nome: 
l’intitolazione corretta è però Santa Maria la 
Rossa, e una volta si chiamava Santa Maria 
ad Fonticulum, o Santa Maria di Fonteggio 
(nome derivato dall’abbondanza di risorgive e 
fontanili nella zona).
La storia delle cascine nasce quindi da quella 
dell’antichissima chiesa, che fu edificata nel 
corso di secoli, come dimostra la stratifica-
zione di stili architettonici differenti. Le prime 
pietre furono posate fra il IX e il X secolo, 
mentre l’aspetto attuale è quello che le ven-
ne dato dai rifacimenti voluti nel 1300 circa 
dall’allora badessa, suor Maria dei Robacarri. 
La chiesa fu costruita su un edificio sacro di 
epoca precristiana, una  “Cella memoriae” se-
polcrale che poteva forse essere collegata con 
una costruzione molto più grande, una ricca 
domus romana di cui si sono trovate tracce 
negli ultimi restauri anche all’esterno della 
chiesa attuale. Questo primo sacello può esse-
re datato attorno al II secolo d.C. almeno nella 
sua parte più antica, prima di venire sottoposto 
agli ampliamenti dei secoli successivi. Con-
sente questa datazione anche un resto di pavi-
mentazione presente nell’abside, un raffinato 
mosaico con tessere bianche e nere che viene 
appunto riconosciuto come un’opera romana 
d’epoca imperiale (fine II secolo). Presso il 
sacro edificio, al principio del XII secolo, si 
stabilirono alcune suore benedettine, e la loro 
prima Badessa, madre Bontà, chiese protezio-
ne all’Arcivescovo di Milano, Robaldo, nel 
1139. Il territorio fu poi luogo di uno scontro 
bellico tra il settembre e l’ottobre del 1239: 
l’Imperatore dei tedeschi, Federico II (nipote 
del Barbarossa, il quale nel 1162 aveva par-
zialmente distrutto la chiesa), muovendo da 
sud, sopraggiunse infatti con le sue truppe a 
Cassino Scanasio, tra Gratosoglio e Rozza-
no. I milanesi cercarono di mantenersi tra la 
città e il campo nemico, e si accamparono a 
Fonteggio, dove poterono deviare le acque dei 
fontanili di modo che l’esercito nemico fu co-
stretto a ritirarsi. Il piccolo monastero presto 
decadde: nel 1302 le suore furono aggregate, 
con decreto di Papa Bonifacio VIII, al mona-
stero delle ”signore bianche veteri”, cenobio 
di agostiniane che sorgeva a Porta Ticinese e 
che accoglieva di norma solo vedove. Alcu-
ne di queste si sarebbero così stabilite a Fon-
teggio e vi avrebbero fondato una comunità 

A cura della Fondazione Milano Policroma l Testo e fotografie di Riccardo Tammaro

Abbazia di Fonteggio, interno

agostiniana con le poche 
benedettine rimaste in 
loco. A questo periodo 
risale l’inizio dell’attività 
agricola nella zona, con 
la costruzione di alcuni 
edifici rurali intorno alla 
chiesa, dovuta al fatto 
già accennato che ivi 
era grande abbondanza 
d’acqua. Gli edifici visi-
bili attualmente risalgono 
probabilmente all’inizio 
del XIX secolo, e non è 
stato facile interpetarne la 
disposizione: alla fine si 
è giunti alla conclusione 
che, appoggiata al vec-
chio nucleo religioso, sia 
sorta una cascina con una 
grande corte (secondo il 
modello lombardo), su 
cui davano i portici, siti 
a nord-ovest, e la grande 
stalla, con portici sui due 
lati, sita a sud-est; pro-
babilmente posteriore è 
l’edificio abitativo posto 
a sud-ovest, che si trova 
in posizione parallela ri-
spetto alla chiesa, come 
pure l’ulteriore abitazione 
innestata su di essa. Dopo 
la soppressione del mona-
stero avvenuta nel 1782, 
la chiesa conobbe un mo-
mento di degrado, con-
clusosi solo con l’acqui-
sto da parte del Comune, avvenuto nel 1960, 
della cascina e dell’area circostante (70.000 
metri quadri). Fonteggio iniziò così a rivedere 
la luce, anche se si dovette attendere l’inizio 
del XXI secolo per vedere conclusa la trasfor-
mazione della stalla nella nuova sede della bi-
blioteca comunale che dalla cascina e dall’ab-
bazia prese il nome di “Chiesa Rossa”; venne 
inoltre lasciato a parco lo spazio circostante i 
vari edifici, onde valorizzarli, e qualche anno 
fa, dopo che furono terminati i lunghi lavori di 
restauro della chiesa, il rientro di una comuni-
tà religiosa di frati a celebrare funzioni sacre 
portò anche al recupero dell’edificio rurale 
che è divenuto loro abitazione; da poco tempo 
infine è stato completato il restauro degli edi-
fici rustici circonvicini. All’esterno la Chiesa 
si presenta in mattoni a vista, a singola navata 
con abside coperta da catino, di struttura lom-
barda, divisa in tre parti da lesene, coronate 

da archetti intrecciati e ciascuna con una fine-
strella a tutto sesto. La facciata è caratterizzata 
da un portale e una monofora sopra la quale si 
trovava l’affresco ora scomparso raffigurante 
una Maestà col Divino Figlio (XV secolo). La 
struttura ha caratteristico tetto a capanna sor-
montato da una piccola campana in luogo del 
campanile rimasto incompiuto. L’interno della 
chiesa era stato completamente affrescato nel-
la prima metà del XIV secolo: degli affreschi 
rimane qualcosa nell’unica navata e nella zona 
absidale, e sono stati attribuiti alla scuola giot-
tesca; in particolare l’affresco dell’abside con 
Cristo in Mandorla è attribuibile al XII secolo. 
Nel centro della chiesa infine alcune lastre tra-
sparenti permettono di vedere i resti del sacel-
lo a croce e dei mosaici romani.
Indicazioni: la chiesa può essere raggiunta 
con la M2 (Abbiategrasso) o con i tram 3 
oppure 15.
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FILIPPO DE PISIS
Lidia Silanos

A distanza di quasi trent’anni dell’ultima mostra 
milanese, il Museo del Novecento di Milano, 
dedica a Luigi Filippo Tibertelli de Pisis, sem-
plicemente conosciuto come Filippo de Pisis, 

(Ferrara 1896 - Brugherio 1956) una vasta retrospettiva 
che mette in risalto la grande sensibilità artistica dell’ar-
tista ferrarese e il suo ruolo di protagonista nella pittura 
italiana tra le due guerre. La mostra è promossa dal Co-
mune di Milano - Cultura, Museo del Novecento e del-
la casa editrice Electa con il sostegno dell’ Associazione 
Filippo de Pisis, aperta al pubblico dal 4 ottobre 2019 al 
1° marzo 2020. L’esposizione è curata da Pier Giovanni 
Castagnoli con Danka Giacon, conservatrice del Museo 
del Novecento. 
La mostra è suddivisa in dieci sale con oltre 90 dipinti, 
tra i più lirici della sua produzione e provenienti dai prin-
cipali Musei Italiani: Galleria d’Arte Moderna di Ferrara, 
Museo delle Regole Mario Rimoldi di Cortina d’Ampez-
zo, Galleria d’Arte Moderna di Torino, Mart di Trento e 
Rovereto, Ca’ Pesaro di Venezia e la Galleria Nazionale 
di Roma. Le opere sono esposte in ordine cronologico da-
gli esordi del 1919 sino al periodo drammatico dei lunghi 
ricoveri nella clinica psichiatrica di Villa Fiorita all’inizio 
degli anni Cinquanta. La rassegna presenta i temi cruciali 
della poetica di de Pisis attraverso accostamenti di vedute 
cittadine, nature morte e fantasie marine. La sua pittura è 
influenzata in un primo momento dall’incontro con Gior-
gio de Chirico, Alberto Savinio e Carlo Carrà, avvenuta 
a Ferrara intorno al 1915, affascinato dallo stile meta-
fisico; ulteriore ispirazione proviene da Manet e Renoir 
dai quali apprende la ricchezza dei colori intensi e delle 
atmosfere luminose. Milano, Roma, Venezia, il Cadore 
ma soprattutto Parigi, dove, nel 1925, non ha difficoltà a 

integrarsi negli ambienti dell’avanguardia artistica e let-
teraria, e Londra ove si trasferirà nel 1935; questi luoghi 
sono stati per l’artista ferrarese fucine di continue inven-
zioni che hanno fatto maturare l’artista nella narrazione 
pittorica, dai paesaggi lirici delle montagne, alle vivaci 
vedute cittadine, oltre agli intensi ritratti. Cambiamento 
di stile avviene durante il soggiorno londinese; il suo trat-
to pittorico diventa spezzato quasi sincopato, definito da 
Eugenio Montale “pittura a zampa di mosca”. Nel 1939, 
allo scoppiare della Seconda Guerra Mondiale, de Pisis 
rientra in Italia viaggiando tra Milano, Venezia, Bologna, 
Rimini, Vicenza, per risiedere infine nel capoluogo lom-
bardo fino al 1943. A Venezia, nel 1944, prende casa in 
San Sebastiano e ritrae la città nei suoi angoli più segreti 
e spettacolari: il Canal Grande, la Chiesa della Salute, il 
Ponte di Rialto, il Bacino di San Marco. 
Dopo il breve soggiorno a Parigi nel 1948, comincia 
il lungo e tormentato percorso attraverso il ricove-
ro fino alla fine dei suoi giorni, presso Villa Fiorita, 
che gli regalerà anche una nuova stagione artistica, 
attraverso una cifra stilistica nuova e innovativa e la 
semplificazione del segno e l’utilizzo di luci chiare 
e melanconiche. Dalla primavera del 2020 l’esposi-
zione sarà ospitata al Museo Nazionale Romano di 
Palazzo Altemps a Roma, nell’ambito del programma 
dedicato all’arte del Novecento italiano. 
In mostra un catalogo edito da Electa.

filippo de pisis, Uomo dal cappellone

filippo de pisis, Ponte di rialto

ifilippo de pisis
museo del novecento, piazza Duomo 8 - Milano 
4 ottobre 2019 - 1 marzo 2020
Info: c.museo900@comune.milano.it
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Mostra dedicata ai 50 anni dall’ allunaggio
dal 19 luglio al 30 novembre 2019 
Aeroporto Malpensa Eventi, Milano

Presso il Club SEA Lounges del Terminal 1 sono in espo-
sizione le opere dell’artista Rota, realizzate fra il 2015 e 
il 2019, che hanno come soggetto il satellite della Terra, 
in occasione del 50 anni dall’allunaggio, avvenuto il 20 
luglio1969.

Ologrammi, realtà virtuale e installazioni: 
la mostra di Steegmann Mangrané
dal 12 settembre 2019 al 19 gennaio 2020
Hangar Bicocca - via Chiese 2, Milano

Marina Abramović all’Ambrosiana
dal 18 ottobre al 31 dicembre 2019
Ambrosiana - Cripta di San Sepolcro, Milano

L’eclettica artista serba Marina Abramovic arriva nel com-
plesso della Pinacoteca Ambrosiana, nell’area sotterranea 
dell’antico foro romano di Milano, all’interno del percorso di 
visita della Cripta di San Sepolcro, con il ciclo di video “The 
Kitchen. Homage to Saint Therese”, opera molto significativa 
nella quale si relaziona con una delle più importanti figure del 
cattolicesimo, Santa Teresa d’Avila. 

Natura
dal 24 gennaio 2019 al 6 gennaio 2020
Muba Museo dei Bambini di Milano, Via E. Besana, 12

La mostra-gioco per i più piccoli da 2 a 6 anni, fornisce 
strumenti per facilitare l’esplorazione della natura e propo-
nendo attività ed esperienze extra-ordinarie, non possibili 
in una situazione naturalistica tradizionale. 

Wildlife Photographer of the Year 2019 
dal 4 ottobre al 22 dicembre 2019 
Fondazione Matalon - Foro Buonaparte 67, Milano

Torna l’amatissima mostra con gli scatti premiati all’omo-
nimo concorso di fotografia, indetto dal Natural History 
Museum di Londra. Cento immagini scelte tra i 45mila 
scatti naturalistici realizzati da fotografi di tutto il mondo, 
per raccontare la bellezza e la diversità della natura.

Da vedere a cura di Mafalda Bini

Luigi Lanaro

Fabio Ceschina - Marcello Vigoni

Scultura e fotografia, in un salot-
to di Milano con una scenogra-
fica piazzetta pedonale. Rinno-
vare anima e stile, emozionare, 

arredare e comunicare, è una filosofia 
che coinvolge l’arte della scultura e della 
fotografia. Piutrend si occupa di gestio-
ne e sviluppo di progetti d’arredamento, 
d’arte e di design su misura. Progetti esi-
stenti o avviati, vengono valorizzati con 
gusto estetico, dalla creatività artistica 
del Made in Italy, affiancata anche da 
una continua ricerca e selezione di artisti. 
Lo scultore Fabio Ceschina originario 
di Como ed il fotografo milanese Mar-
cello Vigoni, saranno con le loro opere, 
i protagonisti della mostra in corso fino 
a dicembre 2019 per un confronto su un 
argomento che li accomuna. Le sculture 
sono parte di una ricerca ed evoluzione 
del maestro Ceschina riconoscibili dal 
forte stile e dai materiali lavorati con 
un’impronta e una abilità inconfondibili. 
Come emerge in ceschinaarte.com, sono 

il risultato di una formazione artistica 
molto intensa, emotiva e tecnica, che ha 
portato l’artista a creare la propria visio-
ne di “L’uomo e la natura”. Le fotografie 
a tiratura limitata del fotografo Vigoni, 
sono scatti rigorosamente analogici che 
suscitano emozione come visibile in 
marcellovigoni.it Le sue opere sono arte 
e comunicazione con un attento studio e 
processo creativo che porta il bianco e 
nero a livelli di attenzione maniacale, con 
la luce e i soggetti che contaminano o si 
fanno contaminare dall’uomo e la natura. 
Suggestivi paesaggi naturali prendono 
vita fra i momenti del quotidiano urbano 
e viceversa. E’ l’uomo che rimodella la 
natura oppure è la natura che rimodella 
l’uomo? Un argomento da scoprire nel-
lo spazio espositivo di Piutrend, situato 
proprio a fianco del Mema’, cocktails 
bar di successo progettato dallo Staff di 
Piutrend, in una tranquilla e suggestiva 
piazzetta pedonale che ospita la Chiesa 
di San Carlo al Lazzaretto. La Chiesa, 

marcello vigoni, Superbia

iFabio Ceschina - Marcello Vigoni 
PIUTREND L.go Fra P. Bellintani, 2 - Milano 

Orari: lun - ven 10.00 - 18.00 su appuntamento
Info: +39 346 600 1274 | + 39 02 494 68 866 
info@piutrend.it

costruita nel Seicento su fondamenta 
del Quattrocento, è stata recentemente 
ristrutturata ed è visitabile dalle 09.00 
alle 12.00 grazie al contributo della Fon-
dazione Rocca che ha come obiettivo 
premiare l’impegno sociale finalizzato 
anche al miglioramento dell’ambiente in 
cui viviamo.

Film, ambientazioni in realtà virtuale, ologrammi 2D, scul-
ture e installazioni, sono questi gli elementi principali della 
prima esposizione italiana del lavoro dell’artista spagnolo 
Daniel Steegmann Mangrané. Ingresso gratuito.
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GUGGENHEIM. La Collezione Thannhauser
Da Van Gogh a Picasso

Lidia Silanos

In programma a Palazzo Reale di 
Milano, dal 17 ottobre 2019 all’8 
marzo 2020, si tiene la mostra 
della Fondazione Guggenheim di 

New York La collezione Thannhau-
ser, da Van Gogh a Picasso.
La straordinaria collezione, creata ne-
gli anni da Heinrich Thannhauser con 
il figlio Justin e la seconda moglie Hil-
de, fu donata nel 1963 alla Fondazio-
ne Solomon R. Guggenheim, che dal 
1965 la espone in modo permanente in 
una sezione ad hoc del grande museo 
di New York. Nel 1905 il capostipite 
Heinrich, imprenditore ebreo a Mo-
naco, abbandona gli affari nel campo 
dell’abbigliamento per diventare mer-
cante d’arte.  Solo tre anni dopo orga-
nizza nella sua galleria la prima gran-
de mostra su Van Gogh in Germania. 
Con l’aiuto del figlio Justin, organiz-
zeranno pionieristiche esposizioni sul 
gruppo Der Blaue Reiter (il Cavaliere 
Azzurro) e su Picasso. Nell’arco di un 
trentennio le gallerie Tannhauser apro-
no filiali a Berlino, Parigi e Lucerna 
presentando al pubblico capolavori 
di Degas, Gauguin, Matisse, Monet. 
Dopo la morte del padre nel 1935, la 
persecuzione nazista costringe Ju-
stin a spostarsi di paese in paese, fino 
al 1940, quando si trasferisce a New 
York, meta favorita della diaspora de-
gli artisti europei. In poco tempo la 
casa di Justin Thannhauser diventa 
ritrovo abituale dei protagonisti della 
cultura dell’epoca: alle sue serate è 
possibile incontrare Leonard Bernstein 
e Marcel Duchamp, Arturo Toscanini 
o Louise Bourgeois, Henri Cartier-
Bresson e Jean Renoir. È la prima 
volta che i più importanti capolavori 
della collezione Thannhauser del Gug-
genheim arrivano in Europa: dopo la 
prima tappa al Guggenheim di Bilbao 
e la seconda all’Hotel de Caumont di 
Aix-en-Provence in Francia, Palazzo 
Reale rappresenta la tappa conclusi-

va della mostra, dopo la quale queste 
splendide opere ritorneranno a New 
York. In esposizione circa cinquanta 
capolavori dei grandi maestri impres-
sionisti, post-impressionisti e delle 
avanguardie dei primi del Novecento, 
tra cui Paul Cézanne, Pierre-Auguste 
Renoir, Edgar Degas, Paul Gauguin, 
Edouard Manet, Claude Monet, Vin-
cent van Gogh e un nucleo importante 
di opere di Pablo Picasso. Il percorso 
cronologico parte dal 1871 di “Donna 
con il Pappagallino”, opera di Pierre-
Auguste Renoir, e si conclude negli 
anni ’20 del Novecento con le opere 
di Georges Braque. Tra le altre opere 
si potranno ammirare “Montagne a 
Saint-Remy” di Van Gogh, i “Gioca-
tori di football” di Henri Rousseau e 
“Moulin de la Galette” di Pablo Pi-
casso. Di Paul Cézanne sono esposte 
sei opere, i due paesaggi “Dintorni del 
Jas de Bouffan” (1885-1887) e “Bi-

bémus” (1894-1895), luoghi nei din-
torni della Montagna Sainte-Victoire, 
dove l’artista aveva affittato un capan-
no per dipingere in solitudine, usando 
i colori della Provenza e le due nature 
morte, “Fiasco,  bicchiere e vasella-
me” (c. 1877) e “Piatto di pesche” 
(1879-1880), messi a confronto con 
un altro paesaggio e al celebre “Uomo 
con le braccia incrociate” (c. 1899), 
prima opera di Cézanne acquisita dal 
Guggenheim nel 1954. Thannhauser 
aveva collezionato varie opere di Ed-
gar Degas, delle quali in mostra sono 
esposte tre splendide sculture in bron-
zo realizzate tra la fine dell’Ottocen-
to e il primo decennio del Novecento: 
“Ballerina che avanza con le braccia 
alzate”, “Danza spagnola” e “Donna 
seduta che si asciuga il lato sinistro”. 
Dei primi anni del Novecento è un al-
tro bellissimo bronzo: “Donna con 
granchio” di Aristide Maillol. 

paul Gauguin, Haere Mai
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Di Edouard Manet in esposizione: 
“Davanti allo specchio” (1876), 
“Donna col vestito a righe” (c. 1877-
1880), all’epoca lasciata incompiuta da 
Manet e pesantemente alterata: a Mila-
no è esposta dopo un accurato restau-
ro concluso nel 2018 che ha rivelato 
le rapide pennellate dell’artista e una 
splendida stoffa blu-viola. Di Claude 

Monet è esposto il bellissimo paesag-
gio italiano, “Il Palazzo Ducale, visto 
da San Giorgio Maggiore” (1908). Di 
Picasso, amico della famiglia Thann-
hauser troviamo in mostra ben tredici 
opere, “Paesaggio di Céret” (1911) 
“Le Moulin de la Galette” e “Il tore-
ro” (1900); “Al Caffè” e “Il quattor-
dici luglio” (1901), “Fernanda con la 

mantella nera” (c. 1905) di ispirazione 
fauvista; “Donna in poltrona” (1922) 
ispirata alla statuaria antica; “Don-
na con i capelli gialli” (1931), ritrat-
to di Marie-Thérèse Walter; “Natura 
morta: fruttiera e caraffa” (1937); 
“Natura morta: frutti e vaso” (1939); 
“Giardino a Vallauris” (1953); “Due 
piccioni dalle ali spiegate” (1960) e 
“L’aragosta e il gatto” (1965), che ri-
porta un’affettuosa dedica dell’artista 
al suo amico collezionista: l’opera fu 
infatti il regalo di nozze di Picasso ai 
coniugi Thannhauser.
Insieme alle magnifiche opere della 
collezione Thannhauser, la Guggen-
heim Foundation ha scelto, per arric-
chire maggiormente la mostra e dimo-
strare la profonda convergenza tra le 
due collezioni, di esporre alcuni altri 
prestigiosi lavori degli stessi celebri 
artisti o di altri grandi maestri: Henri 
Rousseau, Georges Seurat, Robert De-
launay, André Derain, Juan Gris, Paul 
Klee, Franz Marc, Henri Matisse.
Promossa e prodotta dal Comune di 
Milano Cultura, Palazzo Reale e Mon-
doMostre Skira, è curata da Megan 
Fontanella, conservatrice di arte mo-
derna al Guggenheim.

edouard Manet, Davanti allo specchio

vincent Van Gogh, Paesaggio innevato

henri Rousseau, I giocatori di football

i
Guggenheim: La Collezione Tannhauser
Da Van Gogh a Picasso 
Palazzo Reale, p.zza Duomo 12 - Milano
17 ottobre 2019 - 8 marzo 2020 
Info: www.palazzorealemilano.it
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iLeonardo e la MADONNA LITTA
Museo Poldi Pezzoli, Via Manzoni 12 - Milano
7 novembre 2019 - 10 febbraio 2020
Info: www.museopoldipezzoli.it

Il Museo Poldi Pezzoli di Milano presenta dal 7 
novembre 2019 al 10 febbraio 2020 la mostra Le-
onardo e la Madonna Litta, in cui sarà esposto 
eccezionalmente a Milano, per la prima volta dopo 

quasi trent’anni, il celebre dipinto dell’Ermitage di San 
Pietroburgo, considerato fra i massimi capolavori del 
museo nazionale russo.
Inclusa fra le celebrazioni nazionali dei 500 anni dalla 
morte di Leonardo da Vinci promosse dal MIBAC - Mi-
nistero dei beni e delle attività culturali, e in quelle pro-
mosse dal Comitato territoriale di Milano e della Lom-
bardia, l’esposizione Leonardo e la Madonna Litta è 
a cura di Pietro C. Marani e Andrea Di Lorenzo e orga-
nizzata grazie al sostegno di Fondazione Bracco a cui 
si affiancano Regione Lombardia e Comune di Milano. 
La città meneghina è strettamente legata a quest’opera, 
la Madonna Litta - dipinto a tempera su tavola (42x33 
cm), che fu infatti eseguita nel capoluogo lombardo nel 
1490 circa, durante il primo periodo di soggiorno del 
genio vinciano in Lombardia, alla corte degli Sforza. 
Nell’Ottocento, era l’opera più rinomata di una delle più 
importanti collezioni di opere d’arte milanesi, quella 
dei duchi Litta (da cui ne deriva il soprannome) ed era 
conservata nel palazzo di Corso Magenta. L’Ermitage 
l’acquistò nel 1865 dal duca Antonio Litta Visconti Are-
se. La Madonna Litta è affiancata a un altro capolavoro 
nato presumibilmente da studi preparatori di Leonardo, 
la Madonna con il Bambino. L’opera, eseguita verso il 
1485-1487 da Giovanni Antonio Boltraffio, considerato 
il migliore fra gli allievi del maestro a Milano, è stata 
venduta dai duchi Litta al Museo Poldi Pezzoli. 
Dopo oltre un secolo e mezzo il Museo Poldi Pezzoli 
sarà teatro di una reunion leonardesca, dei due capola-
vori raffiguranti la Madonna con il bambino. In esposi-
zione un altro quadro di proprietà del Museo: la Madon-
na allattante: riferito a un anonimo artista lombardo, 
rappresenta una delle derivazioni della Madonna Litta 
più interessanti e di migliore qualità.  In mostra saran-
no presentati altri dipinti raffiguranti la Madonna con il 
Bambino di Marco d’Oggiono, di Francesco Napoletano 
e del Maestro della Pala Sforzesca, che spesso hanno 
lavorato sulla base di progetti e composizioni del loro 
maestro. Grazie al sostegno di Fondazione Bracco, da 
sempre sensibile al rapporto tra scienza e arte, sono state 
eseguite, secondo un protocollo comune, analisi diagno-
stiche - radiografie, riflettografie ai raggi infrarossi, UV, 
infrarosso in falso colore - su alcune opere presenti in 
mostra, coordinata dall’Istituto di Bioimmagini e Fisio-
logia Molecolare del CNR. Le analisi hanno permesso 
di evidenziare i diversi modi di realizzare i disegni pre-

Mafalda Bini

leonardo e La Madonna Litta

paratori e i dipinti da parte degli artisti che operavano 
nella bottega di Leonardo nel tempo, per meglio com-
prendere il metodo di attribuzione di un’opera d’arte a 
un determinato pittore, in un arco cronologico preciso: 
dal 1482 al 1499, gli anni della permanenza di Leonardo 
a Milano. Saranno organizzate diverse attività didattiche 
collaterali: visite guidate gratuite su prenotazione per il 
pubblico e le famiglie, itinerari didattici per le scuole 
e per i bambini, un ciclo di conferenze sui temi della 
mostra affidate a specialisti degli argomenti affrontati e 
aperte a tutte le categorie di pubblico.

leonardo da vinci, La Madonna Litta



ottobre / novembre / dicembre 2019 11l

Alessandra Binetti

LEWIS W. HINE. American kids

In anteprima nazionale la Casa di Vetro 
di Milano apre al pubblico l’8 ottobre 
2019 sino al 25 gennaio 2020 l’esposi-
zione curata da Alessandro Luigi Per-

na e prodotta da Eff&Ci, Lewis W. Hine. 
American Kids, dedicata alle condizioni di 
vita e di lavoro dei figli delle classi sociali 
più povere e degli immigrati per lo più eu-
ropei, tra cui tantissimi italiani, negli Stati 
Uniti dei primi del ‘900. Sociologo e foto-
grafo, Lewis Wickes Hine (26 settembre 
1874 - 3 novembre 1940) usa la macchina 
fotografica come strumento di riforma so-
ciale. Le sue fotografie risulteranno fon-
damentali per cambiare le leggi sul lavoro 
minorile negli Stati Uniti. L’iniziativa fa 
parte di History & Photography - La Storia 
raccontata dalla Fotografia (www.history-
and-photography.com), un progetto rivolto 
al  pubblico, alle scuole e alle università, 
con l’obiettivo di valorizzare gli archivi fo-
tografici storici e i relativi autori, renden-
doli fruibili a tutti e utilizzare le immagini 
per supportare l’insegnamento della Storia 
Contemporanea sia dal vivo che tramite 
Internet, fruibile per la prima volta anche 
ai privati: attraverso slideshow manuale è 
possibile vedere la selezione di immagini 
esposte sugli schermi di casa propria, pa-
gando in base al numero di spettatori. La 
mostra è realizzata con le più belle fotogra-
fie di Lewis Wickes Hine, celebre maestro 
della fotografia sociale americana, di ritratto 
e di reportage, alcune quasi inedite, prove-
nienti dalla collezione della National Child 
Labour Committee, la principale organizza-
zione privata senza fini di lucro protagoni-
sta del movimento nazionale di riforma del 
lavoro minorile negli Stati Uniti a cavallo 

allievi) di utilizzare in classe le foto in mo-
stra per fare lezione (sia mentre è in corso 
che una volta terminata l’esposizione) vi-
sionandole in slide show sulle lavagne di-
gitali. Le modalità di accesso alle immagini 
prevedono l’utilizzo di un link riservato e 
di una password a tempo – una soluzione 
inedita per rendere concreto il concetto di 
scuola digitale e connessa. Per i suoi con-
tenuti e i suoi aspetti innovativi in campo 
educational Rai Scuola ha definito il pro-
getto History & Photography “un unicum 
in Italia (e forse nel mondo)”.

tra il XIX e il XX secolo e conservata negli 
archivi della Library of Congress. Lewis W. 
Hine realizza le immagini come fotografo 
investigativo per la NCLC tra il 1908 e il 
1924, che spesso lo rende vittima di minac-
ce di violenza e di morte da parte di vigi-
lantes, capisquadra delle fabbriche e datori 
di lavoro della manodopera agricola. Per 
entrare in miniere e fabbriche, Hine spesso 
si spaccia per vigile del fuoco, venditore di 
cartoline o fotografo industriale per ritrarre 
macchinari. I suoi reportage ci rimandano 
l’immagine dello sfruttamento del lavoro 
minorile, (il 18% della forza lavoro ameri-
cana ai primi del ‘900 è composto da mi-
nori sotto i 16 anni), togliendo opportuni-
tà di lavoro a padri e adulti, che spesso si 
trovano, disoccupati, a dipendere dai figli. 
Hine racconta tramite i 
suoi fotoreportage mo-
menti di vita lavorativa, 
nei campi e in fabbrica, 
la vita nelle strade, fatta 
spesso di furti, ma indaga 
anche i loro passatempi, 
i giochi sui marciapie-
di, il cinema, il biliardo. 
A scuole e università il 
progetto History & Pho-
tography propone visite 
guidate, foto-proiezioni 
dal vivo (sia presso la 
sede espositiva che negli 
spazi scolastici) e l’inno-
vativa possibilità offerta 
ai docenti di tutta Italia 
(per esempio a chi è im-
possibilitato a visitare 
l’esposizione con i propri 

iLEWIS W. HINE. American kids
La Casa di Vetro 
via Luisa Sanfelice, 3 - Milano
8 ottobre 2019 - 25 gennaio 2020

lewis w. hine, La piccola Julia si prende cura della bimba a casa. 
Tutti quelli più grandi sono in fabbrica. Fa anche la sgusciatrice di 
ostriche. Alabama Canning Co. Febbraio 1911
© Courtesy Library of Congress, Prints & Photographs Division, National Child 
Labor Committee collection

lewis w. hine, Una partita a Craps, un gioco d’azzardo con i dadi 
tipico degli Stati Uniti. Cincinnati, Ohio, USA. Agosto 1908
© Courtesy Library of Congress, Prints & Photographs Division, National Child 
Labor Committee collection

lewis w. hine, Ragazzi raccolgono la spazzatura a “le Disca-
riche”. Boston. Ottobre 1909 © Courtesy Library of Congress, Prints & 
Photographs Division, National ChildLabor Committee collection
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Giuseppe Lippoli

William Wegman. Being Human

william wegman, Constructivism 2014
Proprietà dell’artista © William Wegman

William Wegman, eclettico maestro 
dell’arte contemporanea ameri-
cana, è un rinomato e versatile 
artista, capace di destreggiarsi tra 

la pittura, il disegno, la fotografia, film, video, li-
bri e performance. E’diventato celebre nel pano-
rama artistico mondiale per le serie di immagini 
con protagonisti i suoi cani. Adesso una rassegna 

ospita i suoi lavori presso il Museo d’arte della 
Svizzera italiana, la mostra intitolata William 
Wegman. Being Human,  in programma fino al 6 
gennaio 2020. Il percorso espositivo si compone 
di novanta Polaroid e una decina di stampe ai pig-
menti selezionate da William A. Ewing, curatore 
della mostra. A partire dagli anni Settanta, dall’in-
contro con il suo primo cane Weimaraner - chia-
mato Man Ray, il fotografo ha fatto degli esem-
plari di questa razza il soggetto principale dei suoi 
scatti, rappresentando attraverso queste muse sui 
generis, personaggi, tendenze di moda. Le sue 
scenografie, i costumi, nonchè gli oggetti di scena 
rivelano il fascino che la storia dell’arte ha su di 
lui, dal cubismo alla pittura color-field, passan-
do attraverso il costruttivismo, l’espressionismo 
astratto, il concettualismo. Nelle opere dell’artista 
troviamo inoltre i diversi generi fotografici, cane, 
paesaggio, nudo, ritratto, reportage di moda. “Ma 
si tratta davvero di cani?” - si chiede il curatore 
William A. Ewing. “Questi soggetti siamo noi; 
noi siamo loro: la casalinga, l’astronauta, l’avvo-
cato, il prete, il contadino, persino un...dog-sitter! 
Alcuni posano con orgoglio e sicurezza, altri ma-
nifestano incertezza o vulnerabilità: si tratta in 
fondo di esseri umani!”. In visione le foto della 

serie Vogue, ripercorrono con la sezione intitolata 
Cubists dove i bracchi di Weimaraner sono im-
mortalati in equilibrio su cubi e parallelepipedi. 
Il pubblico potrà ammirare lavori come: Wolf , 
realizzato del 1994, polaroid a colori, On base 
del 2007, polaroid a colori; Costructivism, 2014, 
stampa ai pigmenti; Upside Downward, 2006, po-
laroid a colori; Oey del 2017, stampa ai pigmenti. 
Completa il percorso espositivo una selezione di 
film girati da Wegman a partire dagli anni Settan-
ta. Anch’essi interpretati da Weimaraner, sfruttano 
l’involontario talento comico dei cani per mirare 
ironicamente le performance filmate dagli artisti 
concettuali o mettere in scena i luoghi comuni 
sull’arte e gli artisti. L’esposizione Being Human 
è un progetto della Foundation for the Exhibition 
of Photography, Minneapolis / New York / Paris 
/ Lausanne in collaborazione con il Museo d’arte 
della Svizzera italiana. 

i
being human - LAC Lugano Arte 
e Cultura - P.zza B. Luini, 6 

Orari: mar - dom 10.00 - 18.00
giovedì fino alle 20.00 - Lunedì chiuso
Info: +41 (0)58 866 42 40
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EspEriEnza E qualita’ servizi personalizzati e assistenza

Progettazioni 
e realizzazioni esclusive 
per interni e negozi

ufficiotecnico.newgioarredi@gmail.com

Vantiamo una lunga esperienza artigianale nel 
settore della produzione e montaggio degli 
arredamenti in Italia. Personale altamente 
qualificato, attrezzature all’avanguardia, in grado 
di far fronte a qualsiasi esigenza.

Offriamo servizi integrati e personalizzati per ogni 
tipologia di progetto, studiati secondo le esigenze 
del cliente. Diversifichiamo i nostri servizi nella 
realizzazione completa oppure nella sola fornitura 
o montaggio dei materiali. 
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Lidia Silanos

FRAGILITY AND BEAUTY 
Uno sguardo alla terra con l’occhio dei satelliti

Dal 16 maggio 2019 al 6 
gennaio 2020, il Museo 
Nazionale della Scien-
za e della Tecnologia 

di Milano ospita la mostra “Fra-
gility and Beauty” - Taking the 
pulse of our planet from space”, 
promossa dall’Agenzia Spaziale 
Europea (ESA), con la collabora-
zione dell’Agenzia Spaziale Italiana 
(ASI). In un momento di particola-
re emergenza climatica, l’obiettivo 
della mostra è valorizzare il rappor-
to tra ricerca scientifica, tecnologia 
spaziale e divulgazione al pubblico, 
sul tema dei cambiamenti climatici 
e dello sviluppo sostenibile, del loro 
impatto sugli ecosistemi terrestri e le 
conseguenze sul futuro del pianeta. I 
satelliti con le loro fotografie, sono 
protagonisti indiscussi della mostra, 
un occhio vigile sui cambiamenti, 
capaci di raggiungere luoghi lontani 
e remoti, straordinari testimoni della 
fragilità della nostra Terra: fenome-
ni climatici sempre più estremi e im-
prevedibili, temperature in aumento 
con correlato scioglimento di ghiac-
ciai millenari, inaridimento e deser-
tificazione, sovraffollamento nelle 
megalopoli. L’esposizione si avvale 
di immagini e installazioni multime-
diali di grande impatto visivo, che 
sottolineano la necessità di un cam-
bio di rotta nei processi di sviluppo 
dell’uomo, per una crescita sosteni-
bile. Una video-installazione ispira-
ta alla serie televisiva “One Strange 
Rock”, firmata da Darrel Aronofsky 
per National Geographic, offre l’op-
portunità allo spettatore di riflettere 
sul futuro del nostro bel Pianeta. 
La mostra curata da Viviana Panac-
cia si articola in tre sezioni princi-
pali: Città; Ecosistemi terrestri: Fo-
reste - Atmosfera, Ghiaccio, Acqua 
- Deserti; Satelliti per uno sviluppo 

sostenibile. Ogni sezione consiste 
di una serie di immagini satellitari 
mostrate insieme ad altri elementi di 
supporto.
Lastre in plexiglas per la sezio-
ne foreste, tavolo interattivo con 
touch table nell’area ecosistemi 
terrestri, un’installazione di Mar-
co Vagnini, dal titolo  H2Omeno, 
presente nell’area Deserti, offrono 
al visitatore una fruibilità multime-
diale  originale e inconsueta. 
Conclude la mostra, l’area de-
dicata allo sviluppo sostenibile 
e alla tecnologia spaziale carat-
terizzata dalla presenza di quat-
tro modelli di satelliti di osser-
vazione della Terra, Sentinel 1 e 
Goce dell’Agenzia Spaziale Eu-
ropea e Cosmo SkyMed e Prisma 
dell’Agenzia Spaziale Italiana. 
Un grande pannello illustra gli 
obiettivi delle Nazioni Unite per 
uno sviluppo sostenibile e il con-
tributo che i satelliti offrono per 
monitorare e facilitarne il rag-
giungimento. i

Fragility and Beauty
Museo Nazionale della Scienza e della 
Tecnologia - Via San Vittore 21, Milano
16 maggio 2019 - 6 gennaio 2020
Orari: da martedì a venerdì  9.30 - 17.00
sabato e festivi  9.30 - 18.30

Il delta del Po in estate (© contains modified Copernicus Sentinel data, processed by ESA)
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In ricordo di raffaello sanzio da urbino
Silvia Guagliumi

Raffaello Sanzio (1483 - 1520), figlio del pittore Gio-
vanni de’ Santi, firma a soli 17 anni nel 1500 un 
contratto per una pala in Sant’Agostino a Città di 
Castello, in cui veniva già denominato “maestro”. 

Sempre della prima giovinezza è il celebre dipinto dello “Spo-
salizio della Vergine” che da Città di Castello, dopo varie pe-
regrinazioni, giunse alla Pinacoteca di Brera a Milano. In 
esso le figure in primo piano raggruppate con abile 
regia spaziale per partecipare al rito nuziale ri-
echeggiano l’armonia e la dolcezza di toni 
perugineschi. Sullo sfondo si evidenzia 
l’architettura sacra monocentrica con 
il punto di concorso dei raggi visuali 
del quadro posto al centro della por-
ta aperta dalla quale traspare la luce 
naturale. Dal 1504 egli si trasferi-
sce da Urbino a Perugia e a Firenze 
dove esegue la pala della Madonna 
Ansidei (National Gallery di Lon-
dra). Raffaello dal 1506 si stabilisce 
a Firenze e la sua attività risulta con-
trassegnata da opere di cavalletto 
(esemplari le sue delicate Madonne 
- madonna del Granduca - madon-
na del cardellino - e altre conserva-
te nei principali musei del mondo) 
ove reminiscenze pittoriche umbre 
vengono integrate dall’arte toscana 
dell’Angelico, Fra Bartolomeo, Le-
onardo e Michelangelo. Nel 1509 è 
chiamato a Roma da Papa Giulio II 
su suggerimento di Bramante che lo 
designerà come proprio successore 
nella progettazione della nuova Ba-
silica di San Pietro. Eseguì anche gli 
affreschi della Stanza della Segnatu-
ra e delle altre Stanze in Vaticano. L’apogeo raffaellesco è rap-
presentato dalla Scuola di Atene, ricerca razionale della verità 
attraverso la filosofia e la scienza dove le figure sono dipinte 
entro una grandiosa architettura che preannuncia l’ideazione 
progettuale della fabbrica di San Pietro, forse di ispirazione 
bramantesca. Nel vasto spazio architettonico in cui si delinea la 
concezione del tempio a croce latina sono raffigurati al centro 
Platone e Aristotele, nei primi piani vi sono Bramante fra i di-
scenti con lo stesso Raffaello, Michelangelo pensieroso ed altri. 
Da ricordare nei dipinti delle Stanze vaticane la “Cacciata di 
Eliodoro dal Tempio” in cui l’artista rievoca l’episodio biblico, 
la “Messa di Bolsena” e la “Liberazione di San Pietro”, dove 
lo spazio sembra contrarsi mediante i contrasti chiaroscurali 
che offrono un drammatico effetto notturno dei corpi permeati 
dalla luminosità nell’inquadratura scenografica (anticipazione 
caravaggesca). Di questo periodo la celebre “Madonna della 
seggiola”. In questa età aurea dell’arte italiana, Raffaello ar-
chitetto d’istinto anche nelle composizioni pittoriche, passando 
da Firenze a Roma, rivela il suo gravitare fra influenze peru-

ginesche e plasticismo bramantesco, iniziando con i disegni 
per la Chiesa di Sant’Eligio degli Orefici a pianta centrale nel 
1509 in collaborazione con Bramante, poi nel progetto per la 
Cappella Chigi in Santa Maria del Popolo tra il 1513/14, rea-
lizzata per il banchiere senese Agostino Chigi, dove vi è una 
ricchezza architettonica maggiore rispetto alle analoghe for-

me strutturali della Chiesa di Sant’Eligio degli Orefici. 
Da ricordare anche il suo contributo nelle Log-

ge di San Damaso. Nel Palazzo Branconio 
dell’Aquila, perduto per la realizzazione 

della Piazza del Vaticano, si evidenzia 
un’animazione pittoresca dell’archi-

tettura portata all’apice, preludio al 
Manierismo. In Palazzo Vidoni - 
Caffarelli di possibile attribuzione 
raffaellesca sono gli elementi ar-
chitettonici: basamento a bugnato 
rustico, piano nobile con colonne 
e l’attico non si discostano signi-
ficativamente dalla tipologia rap-
presentata dalla Casa di Raffaello 
(prima di Bramante e da questi 
progettata). Una versione sempli-
ficata di Palazzo Branconio, modi-
ficata secondo il gusto fiorentino, 
si evidenzia nel Palazzo Pandolfi-
ni (1516-20) a Firenze, progettato 
da Raffaello ed eseguito da Gian 
Francesco da San Gallo. L’edificio 
che doveva innalzarsi vicino alla 
Porta di San Gallo, alla periferia 
della città, riprende l’idea del pa-
lazzo cittadino adattato alla villa 
di campagna. Nel 1516 Raffaello 
iniziò la progettazione, con la col-
laborazione di Antonio da San Gal-

lo il Giovane e Giulio Romano, di una vasta villa per Giulio 
de’ Medici, futuro Papa Clemente VII, sulle pendici di Monte 
Mario a Roma. La costruzione, devastata nel 1527, fu ristrut-
turata da Madama figlia di Carlo V (da cui deriva il nome della 
Villa). La scomparsa precoce di Raffaello a soli 37 anni nel 
1520 interruppe la sua sovrintendenza alla progettazione della 
nuova basilica sanpietrina, rendendo di fatto l’importanza del 
suo apporto progettuale, proprio per la brevità temporale del 
suo impegno, poco incisivo rispetto alle aspettative. Si ricor-
da anche il dipinto mitologico della Galatea alla Farnesina. 
Dal Papa riceverà inoltre l’ambito incarico di “prefetto delle 
antichità di Roma”. L’ultima opera, la “Trasfigurazione”, fu 
collocata accanto alle sue spoglie che vennero definitivamente 
tumulate al Pantheon fra quelle possenti architetture dell’an-
tichità classica che egli aveva disegnato con passione appena 
giunto nella città eterna. “Laonde, si può dire sicuramente che 
coloro che sono possessori di tante rare doti, quante si videro 
in Raffaello da Urbino, sian non uomini, semplicemente, ma, 
se è lecito dire, dei mortali” (Vasari).

raffaello sanzio, Lo sposalizio della Vergine
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Alessandra Binetti

ELLIOTT ERWITT. Family

Dal 16 ottobre 2019 al 15 marzo 
2020 il MUDEC presenta l’ine-
dita mostra di fotografia del 
maestro Elliott Erwitt. Tema la 

famiglia, nella sua accezione più allargata, 
ironica e seriosa a tratti, attraverso 60 scatti 
da lui selezionati che raccontano trasversal-
mente 70 anni di storia della famiglia e del-
le sue infinite sfaccettature intime e sociali 
nel mondo. Elliott Erwitt nasce a Parigi nel 
1928, da genitori russi emigrati. Vive dap-
prima a Milano, poi a Parigi, New York e 
Los Angeles, lavorando presso un laborato-
rio di fotografia. Nel 1948 incontra Edward 
Steichen, Robert Capa e Roy Stryker, che 
diventeranno suoi mentori. Sarà proprio 
Capa fondatore di Magnum Photos a chie-
dergli di diventarne membro. Nel 1968 di-
venta presidente della prestigiosa agenzia e 
ricopre tale carica per tre nomine. Uno dei 
fotografi più eminenti dell’ultimo mezzo 
secolo, le sue pubblicazioni, i saggi gior-
nalistici, le illustrazioni e pubblicità, i suoi 
30 libri fotografici, compongono il corpus 
della sua immensa opera e del suo contri-
buto all’arte della fotografia. Il suo sguardo 
disincantato, sagace, a tratti comico e grot-

In effetti quale tema divide e unisce, anima 
e scalda se non il concetto di “famiglia”? 
Mutato nei secoli, forse indefinibile nella sua 
evoluzione futura, rappresenta un’iconogra-
fia classica. Erwitt si esprime con un ritmo 
esilarante e al tempo stesso profondo su un 
tema che ha avuto sicuramente un ruolo cen-
trale nella sua vita personale, con quattro ma-
trimoni, sei figli e un grande numero di nipoti 
e pronipoti. 
L’esposizione, promossa dal Comune di Mi-
lano-Cultura e da 24 ORE Cultura-Gruppo 
24 ORE, che ne è anche il produttore, è in 
collaborazione con SUDEST57 e vede il 
contributo di Lavazza, main sponsor dello 
spazio Mudec Photo.  Lavazza diventa parte 
attiva dell’esposizione, prestando due scat-
ti di Elliott Erwitt tratti dal suo Calendario 
2000, un’edizione speciale che si intitolava 
“Families. Ritratti intorno al caffè”.

tesco, l’ha reso un osservatore imparziale, 
interessato ai soggetti del quotidiano, scene 
di strada della vita di tutti i giorni, situazio-
ni che hanno per protagonisti sia uomini sia 
animali, in particolare i cani, soggetti prefe-
riti della sua ricerca fotografica (dedicherà 
a loro ben quattro libri). Poco interessato 
alla fama, altri soggetti preferiti sono sta-
ti alcuni personaggi famosi, dall’ambiente 
politico al cinema, dal generale Charles De 
Gaulle a Fidel Castro, passando per Star 
come Grace Kelly e Marilyn Monroe, Jac-
queline Kennedy, Nixon e Kruscev. Bebi 
Giacchetti, curatrice della Mostra, illustra 
l’attività di Erwitt con grande capacità 
descrittiva.“Erwitt conduce il suo raccon-
to per immagini senza tesi, in totale so-
spensione di giudizio. Ci racconta i grandi 
eventi che hanno fatto la Storia e i piccoli 
accidenti della quotidianità, ci ricorda che 
possiamo essere la famiglia che scegliamo: 
quella americana, ingessata e rigida che 
posa sul sofà negli anni Sessanta, o quel-
la che infrange la barriera della solitudine 
eleggendo a membro l’animale prediletto. 
Famiglie diverse, in cui riconoscersi, o da 
cui prendere le distanze con un sorriso.” iELLIOTT ERWITT. FAMILY

MUDEC Museo delle Culture di Milano 
Via Tortona, 56 - Milano
16 ottobre 2019 - 15 marzo 2020
Info: www.mudec.it

elliot erwitt, Usa, New York, 1974 Felix, Gladys and Rover
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Dal 12 ottobre al 01 dicembre 2019 lo spazio espo-
sitivo del Padiglione d’Arte Contemporanea di 
Milano dedica a un artista italiano in occasione 
della 15ª Giornata Nazionale del Contempora-

neo, promossa da AMACI - Associazione dei Musei d’Arte 
Contemporanea di cui il PAC è socio fondatore. Per l’inau-
gurazione Cesare Viel ha eseguito una nuova performance e 
altre precedenti. Nato a Chivasso nel ‘64, alla fine degli anni 
Ottanta orienta la sua ricerca stilistica intorno alle pratiche 
dell’installazione e della performance, intrecciando tecniche 
e mezzi espressivi diversi, come il video, la fotografia, il di-
segno, la scrittura, la voce e il movimento corporeo, prota-
gonisti delle sue opere. La poetica di Cesare Viel è incen-
trata sui temi della relazione e della comunicazione, della 
memoria e del ricordo, dell’identità di genere e del rapporto 
tra il linguaggio e le immagini. Fil rouge della sua opera 
artistica è la ricerca del coinvolgimento intimistico tra nar-
ratore e osservatore, tra performance e audience, in quanto 
scambio emozionale e immaginifico. Nei suoi lavori si trova-
no elementi interconnessi alla dimensione sociale e pubblica, 
come a quella più interiore e soggettiva. Viel ha realizza-
to disegni, performance, installazioni e opere audio legati a 
scrittori come Virginia Woolf, della quale ha vestito i panni 
nell’opera To the lighthouse nel 2004;  Emily Dickinson, 
Cesare Pavese, Italo Calvino, Natalia Ginzburg e molti al-
tri; oppure prendendo spunto di partenza da drammatici fatti 
di cronaca riletti, commentati o solamente estrapolati, come 
l’assedio al teatro Dubrovka a Mosca nel 2002, il G8 di Ge-
nova e gli attentati alle Torri Gemelle di New York nel 2001. 
In mostra al PAC una selezione di opere edite e passate e la 
nuova installazione Il giardino di mio padre (2019), perfor-
mance dedicata alla scomparsa del padre. L’installazione che 
apre l’esposizione è Lost in meditation del 1999, eseguita 
per la prima volta a Torino a Palazzo Nervi, performance 
sulla memoria, un richiamo alla sua infanzia in Veneto e alla 
realtà agricola di un passato italiano recente. Segue poi Al-
luvioni universali del 2010, legata alla dipartita della madre. 
E ancora: In seasonal affective disorder (1998), Progetto 
Bachman (2006), Aladino è stato catturato (2000).
Viel ha ideato un secondo lavoro espressamente per l’espo-
sizione al PAC: Nel cuore della relazione (2019), installa-
zione sonora sulla forza prorompente e rivoluzionaria della 
relazione amorosa, intreccio di voci con la sua compagna, in 
un discorso intimo ed energico, nella costante ricerca di un 
linguaggio comune “dell’amore”. Promossa dal Comune di 
Milano - Cultura e prodotta dal PAC con Silvana Editoriale, 
la mostra è curata da Diego Sileo.

Emily Pons

CESARE VIEL
Più nessuno da nessuna parte 
PAC - Milano

iCesare Viel. Più nessuno da nessuna parte
PAC Via Palestro, 14 - Milano
12 ottobre - 1 dicembre 2019 
Info: www.pacmilano.it - Lunedì chiuso

Sotto, Provare (1995 - stampa fotografica su alluminio
Courtesy Collezione Privata, Milano

In alto, Posizioni (1996 - stampa fotografica su alluminio)
Courtesy Collezione Privata


