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Figure e partiti “mitici” hanno da sempre 

alimentato l’immaginazione e i sogni di 

libertà della sinistra internazionale. So-

prattutto negli anni Sessanta e Settanta, 

quando i processi di decolonizzazione in 

Africa da un lato, e di sganciamento da-

gli Stati Uniti in America Latina dall’al-

tro hanno preso piede, la speranza per un 

modello socialista, magari non del tutto in 

linea con quello sovietico era molto pre-

sente in una fetta consistente dell’opinione 

pubblica europea, e in particolare italiana. 

La mitizzazione iniziò nel 1959, quando 

i rivoluzionari cubani mandarono a casa 

Fulgencio Batista, instaurando un regime 

osteggiato sin dall’inizio dagli Stati Uniti. 

Poi il processo continuò in diversi paesi 

africani, Algeria in primo luogo, per pro-

seguire con esperienze che venivano rite-

nute di punta all’interno del progressismo 

internazionale: le Ujamaa di Julius Nye-

rere in Tanzania, la negritudine ammic-

cante al marxismo sartriano del senegalese 

Senghor, l’eroica resistenza di Mandela e 

dell’African National Congress, infine la 

lotta armata di liberazione nelle colonie 

portoghesi, le ultime a ottenere la loro in-

dipendenza politica. 

Proprio i leaders di quei movimenti, nel 

1970, furono ricevuti da Paolo VI, un epi-

sodio ampiamente riportato dalla stampa 

nazionale e internazionale, soprattutto di 

sinistra, che esaltò Amilcar Cabral (Gui-

nea-Bissau e Capo Verde), Agostinho Neto 

(Angola) e Marcelino dos Santos (Mozam-

bico).

Pochi anni dopo, intorno al 1975, quei pa-

esi ottennero finalmente le loro indipen-

denze, grazie alla rivoluzione del 25 aprile 

1974 (quella dei garofani...) che spinse il 

governo portoghese di unità nazionale a 

concedere alle ex-colonie le rispettive au-

tonomie politiche. 

I destini di quei paesi sono stati miolto si-

mili nei primi anni del loro cammino di 

indipendenza, per poi dividersi in modo 

probabilmente irreversibile. In un primo 

momento, tutti aderirono al marxismo e a 

un regime di partito unico. Poi, verso la fine 

degli anni Ottanta, tutti si convertirono al 

credo neo-liberale, accettando elezioni li-

bere e l’aiuto del Fondo Monetario Inter-

nazionale per ripristinare economie disa-

strate. Fu qui che i destini si separarono: 

Capo Verde divenne uno dei simboli del 

successo della democrazia africana, São 

Tomé e Príncipe continuò a vivere in estre-

ma povertà, ma con una democrazia piut-

tosto efficiente e che ha permesso vari cam-

biamenti di maggioranza, la Guinea-Bissau 

si trasformò in una sorta di narco-stato assai 

instabile, ma che comunque non ha impe-

dito l’alternanza alla guida del paese di for-

maizoni politiche diverse, mentre per i due 

giganti, Angola e Mozambico, i due partiti 

liberatori, MPLA e FRELIMO, sino a oggi 

continuano a governare i rispettivi paesi 

Il sinistro dilemma a cui ogni democrati-

co e progressista si trova di fronte, oggi, 

rispetto a questi due partiti (ma sarebbe 

possibile aggiungerne altri, in primis l’Afri-

can National Congress) è se continuare a 

considerarli degni eredi di una tradizione 

progressista, oppure iniziare un processo 

di critica e ripensamento. Il Partito Comu-

nista Portoghese non ha dubbi: in un suo 

recente comunicato, si è congratulato con 

la vittoria di João Lourenço e dell’MPLA 

nelle elezioni politiche angolane. Elezioni 

che hanno visto il partito dominante vince-

Sinistri dilemmi: 
riflessioni sui partiti 
ex-marxisti africani 

di Luca Bussotti
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re con un risicato 51%, e con meccanismi 

di frode elettorale evidenti e denunciati 

dalle opposizioni. In Mozambico, il FRE-

LIMO è ormai un partito neo-liberale, al-

tamente corrotto e che fa della povertà e 

dei poveri una condizione di colpa, e non 

un problema da risolvere con politiche so-

ciali inclusive. Due partiti che reprimono, 

spesso nel sangue, manifestazioni pacifiche 

di cittadini e che, nonostante costituzioni 

democratiche, non hanno voluto dare il là 

a serie riforme in senso pluralista dell’in-

formazione, dei rispetto dei cittadini, della 

tolleranza, del controllo dell’azione dello 

stato da parte di organizzazioni e stampa 

indipendente. 

Così come non si vede la ragione per cui il 

Partito Comunista Portoghese si sia congra-

tulato con l’ennesima elezione fraudolenta 

dell’MPLA in Angola, resta un mistero il 

motivo per il quale queste formazioni po-

litiche continuino a essere parte dell’Inter-

nazionale Socialista. Un’organizzazione, 

questa, che, in teoria, dovrebbe difendere 

la giustizia sociale, la lotta alla corruzione e 

il rispetto per i diritti umani di tutti i citta-

dini. Ossia l’esatto contrario di ciò che que-

ste formazioni politiche stanno praticando 

non da adesso, ma da almeno una trentina 

d’anni, con buona pace dei nostalgici di 

un’epoca gloriosa della sinistra internazio-

nale di cui, ormai, non si vedono neanche 

le più flebili tracce. 
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di Lido Contemori

Nel migliore
dei Lidi  
possibili

Consigli per gli acquisti

“L’Italia non ha avuto una grande Destra 

perché non ha avuto una cultura capace di 

esprimerla. Essa ha potuto esprimere solo 

quella rozza, ridicola, feroce destra che è 

il fascismo.”

“Noi, di fascismi ne conosciamo e ne ese-

criamo uno solo: quello di chi appiccica 

questa etichetta a qualunque idea o opi-

nione che non corrisponde alle sue. Di 

questo giuoco, la nostra sinistra è spesso 

maestra.”

 “Gente portata a correr dietro a chi alza la 

voce, a chi minaccia, al primo manganello 

che passa per la strada. Questo siamo: tutti 

fascisti sotto il fascismo, poi tutti antifasci-

sti fin dall’indomani.”

“La libertà economica è la condizione ne-

cessaria della libertà politica.”

“La maggior parte delle parole comune-

mente adoperate dagli uomini politici 

sono soprattutto notabili per la mancanza 

di contenuto. “

“Un politico guarda alle prossime elezio-

ni. Uno statista guarda alla prossima gene-

razione.”

“La libertà ha molte difficoltà e la demo-

crazia non è perfetta. Ma non abbiamo 

mai dovuto alzare un muro per tenere 

dentro la nostra gente o per evitare che ci 

lascino.”

Pasolini, Montanelli, Einaudi, DeGasperi, 

JFK

Il 25 settembre ricordiamoci- parafrasan-

do G.Guareschi - che: Nel segreto dell’ur-

na, Dio non ti vede, (e nemmeno) Stalin !

Il nipote
di 
Astarotte
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Carl Safina è un etologo che insegna alla 

Stony Brooklyn University di Long Island 

e il suo libro Animali non umani (Adelphi 

2022)  costituisce un armonico incontro tra 

ricerca sul campo e riflessioni filosofiche 

all’interno di una sapiente e piacevolissima 

trama narrativa formata dalle osservazioni 

scientifiche di lungo corso sviluppate da 

equipe di ricercatori su tre gruppi di anima-

li: i capodogli, le are (i grandi e coloratissimi 

pappagalli sudamericani) e gli scimpanzè.

Si tratta del secondo libro di Safina edito 

in Italia dopo Al di là delle parole (Adelphi 

2018), che aveva già riscosso notevole succes-

so di critica e di pubblico.

L’assunto principale di Animali non umani 

è che non sono solo gli uomini ad avere delle 

culture,  anche gli animali le hanno e sono 

fondamentali per la loro sopravvivenza, in-

somma non tutto il naturale viene naturale, 

nei comportamenti osservati dai ricercatori 

l’istinto e la genetica hanno la loro parte ma 

anche l’apprendimento sia dalla madre che 

dal gruppo sociale sono fondamentali.

In tutte le forme di vita animale presente sul-

la terra, conoscenze e informazioni apprese si 

sovrappongono all’arazzo dei geni in misu-

ra decisamente superiore a quanto gli esseri 

umani abbiano finora compreso; interi patri-

moni di conoscenza- abilità preferenze, canti, 

uso di strumenti e dialetti vengono trasmessi 

come una fiaccola da una generazione all’al-

tra.

Solo che per gli animali l’apprendimento 

sociale è un processo discreto, occorre un’os-

servazione attenta  e prolungata per coglierlo 

e proprio questo è quel che fanno Safina e i 

suoi colleghi ricercatori. 

La prima parte del libro è dedicata ai capo-

dogli e alla loro cultura che viene definita 

cultura della babysitter : questi gruppi di 

mammiferi tra i quali la gerarchia è femmini-

le si sono organizzati per proteggere i cuccioli 

quando la madre si immerge anche per più 

di 100 m sott’acqua per procacciarsi il cibo 

e il piccolo rimane esposto ai predatori; una 

zia o una nonna resta in superficie nei parag-

gi e avverte la madre e gli altri del gruppo se 

si profila un attacco nemico, per i capodogli 

vale l’adagio africano: per educare un bambi-

no ci vuole un villaggio.

Le madri cacciano in profondità, i cuccioli 

restano in superficie e sarebbero facile preda 

delle orche se non ci fossero le zie e le nonne 

che restano in costante contatto sonoro.

L’abilità di riconoscere perfetti sconosciuti 

come membri del proprio clan è caratteri-

stica dei capodogli come degli esseri umani; 

questo hanno appreso i ricercatori dopo mesi 

e mesi di pazienti osservazioni attaccati al 

sonar per captare e riconoscere i messaggi di 

questi animali.

Le scoperte che derivano dalle ricerche rac-

contate da Safina fanno spesso tornare alla 

mente la frase di Shakespeare che ricorda 

quante più cose ci siano in cielo e in terra ri-

spetto a quelle che sono previste dalla nostra 

filosofia; per esempio i canti delle megattere: 

ogni anno, in ciascun oceano, tutti i maschi 

adulti cantano la stessa canzone, però in 

ciascun oceano il canto è diverso e cambia 

ogni anno, i nuovi canti si diffondono come 

un’onda, una moda che attraversa gli azzurri 

infiniti.

Non sappiamo quale sia la funzione del can-

to, né le femmine né i maschi si avvicinano 

ai cantori.

Però il canto fece passare le balene da ingre-

dienti della margarina negli anni ’60 a icone 

spirituali del movimento ambientalista emer-

gente negli anni ’70.

La seconda parte del libro è dedicate alle are, 

i coloratissimi pappagalli sudamericani; i ri-

cercatori hanno scoperto che questi animali 

hanno il senso del tempo, tanto vero che i 

piccoli allevati in cattività nel centro di stu-

dio e poi rimessi in libertà, tornavano a farsi 

curare ogni volta che avevano un problema 

di salute oppure quando si ripresentava un 

ricercatore a cui si erano particolarmente 

affezionati. In questa parte del saggio Safi-

na cerca di dimostrare che la bellezza è una 

componente importante nell’evoluzione del-

la specie, partendo dalla considerazione che 

lo splendore dei maschi delle are è il risultato 

della selezione che le femmine hanno opera-

to per generazioni.

La bellezza dei viventi è in larga misura la 

manifestazione di anni di fantasie femminili 

tradotte in preferenze arbitrarie. La bellezza 

ci fa amare quello che ci serve per vivere.

L’ultima parte di Animali non umani è dedi-

cata allo studio di comunità di scimpanzè in 

Angola; sono animali con i quali abbiamo in 

comune circa il 98 % di DNA, più che con 

qualunque altra specie. Davvero affascinan-

te la narrazione della vita di questi animali, 

seguiti a distanza ravvicinata dai ricercatori 

che li conoscono uno per uno e sono a loro 

volta conosciuti, pur senza interferire nelle 

dinamiche dei loro gruppi.

Gli scimpanzè sono abili nell’usare strumenti 

e seguendo le vicende interne alle comunità 

si scopre come gli individui si differenzino in 

innovatori o specialisti e utilizzatori o confor-

misti; entrambe le categorie sono indispen-

sabili alla sopravvivenza del gruppo: se la 

specializzazione di un individuo si diffonde, 

così che altri finiscano per condividerne le ca-

pacità o l’abitudine, ecco che quella capacità 

e quella prassi diventa culturale. Gli animali 

possono essere biologicamente diversi per ra-

gioni genetiche, per specie o per habitat ma 

anche per cultura.

Nell’osservazione costante i ricercatori im-

parano a distinguere le fondamentali diffe-

renze tra gruppi di animali dove la gerarchia 

è maschile come gli scimpanzè e quelli dove 

la gerarchia è femminile come i bonobo ma 

anche capodogli, orche, elefanti: nelle comu-

nità guidate dal maschio alfa si vive in una 

costante tensione e spesso le femmine sono 

costrette ad allontanarsi per proteggere i 

piccoli dallo stesso branco, nelle altre, pro-

babilmente grazie ad un cervello più empa-

tico prevalgono la cooperazione e la pace; 

la preoccupazione empatica e l’altruismo 

conferiscono enormi vantaggi in termini di 

sopravvivenza.

Il libro si conclude con un appello alla pro-

tezione e all’amore per gli animali: occorre 

salvaguardare culture e habitat degli animali 

dall’attuale saccheggio.

È strano quanto ci ostiniamo a essere insod-

disfatti quando nel mondo c’è ancora così 

tanto da conoscere e da amare.

Un libro di grande valore e una bella avven-

tura.

Culture non umane
di Mariangela Arnavas     
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“Quelli strani” di Fabbrica Europa hanno col-

pito ancora! L’inaugurazione della XXIX edi-

zione del festival è stata affidata a Heine Avdal 

e Yukiko Shinozaki, del collettivo internazio-

nale Fieldworks, che al Teatro Studio di Scan-

dicci (che così ritrova, almeno per due serate, 

la sua vocazione naturale di spazio aperto di 

avanguardia che lo ha reso, decenni addietro, 

un punto di riferimento sicuro nella produzio-

ne culturale contemporanea grazie alla resi-

denza dei Krypton). Adval e Shinozaki hanno 

prodotto e messo in scena uno spettacolo di 

teatro/danza straordinario: “Gone here (yet) to 

come”. Andata e ritorno (ancora), ma più lette-

ralmente “Andato qui (ancora) da venire”. Per-

ché lo spettacolo è, come spiegano a Fabbrica 

Europa, “un’indagine sulla matericità del 

buio e del suo rapporto con lo spazio”. Vero, 

ma qui è in gioco il tempo, i confini inconce-

pibili dell’esistenza, anzi del venire ad esistere, 

ancora, ogni volta, qui, ma da sempre ciclica-

mente. Questa produzione, della piattaforma 

della danza scandinava (che l’Italia neppure si 

sogna, non avendo mai investito nell’arte ter-

sicorea, salvo che nel classicismo del divismo 

nostrano, dalla Fracci a Bolle, e poi finita lì), 

l’ho avvertita piuttosto come una rappresen-

tazione del ciclo della vita sul nostro piane-

ta: dalla morta materia, essenziale, immobile, 

minimalista, descritta quasi pedagogicamente 

nella sua fissità senza vita. Qualcosa di micro-

scopico, impercettibile nella dimensione spa-

ziale, perduta in quella temporale, innesta uno 

scostamento, tecnicamente un movimento. Il 

mondo immobile. eppure ordinato e logico 

nella sua inesistenza, si disarticola. Qualcosa, 

in sé, inizia a pensare. Sì, è il pensiero, anche 

inconsapevole, della diversità e della possibi-

lità, che genera disordine vitale. Esso cresce 

in intensità, potenza incontrollata e incon-

trollabile; il gigantismo si impone, domina lo 

spazio, rompe confini apparentemente definiti 

da e per sempre, travolge e sommerge. Fino a 

quando tutto si calma trovando un nuovo or-

dine... fragile, naturalmente instabile, ma fatto 

di semplici connessioni; forse un’armonia leg-

gera o, forse, il ritorno all’inizio: un’ombra, nel 

buio.

Così leggo le grandi tele scure che occupano 

inizialmente la scena, immobili (il tempo), che 

impediscono la visione della profondità (lo 

spazio), che vengono sfogliate da lontani e fle-

bili bagliori di luce. Da dove vengono quelle 

lingue di luce se lo spazio è annullato? Si per-

cepiscono deboli suoni, cinguettii di uccelli 

diversi. Ma cosa sono, se la pluralità scandita, 

creata, dal tempo non esiste? Qualche piccolo 

fiocco di neve attraversa la scena: lo scosta-

mento, il movimento impercettibile. Lentezza 

inesorabile: cadono, una ad una, le pesanti tele 

nere mettendo a nudo la scena che si svela 

nella luce. Ma in realtà è lo spazio che viene 

ad esistere. Quel mondo immobile e ordinato, 

morto ma in fondo rassicurante e squadrato, è 

disarticolato. Si tenta di ricostruire la scena, 

di darle un nuovo ordine, facendosi avvolgere 

dall’oscurità delle tele cadute. Ma l’impegno 

dei danzatori (Avdal e Shinozaki, insieme a 

Dolven, Sants e Soulimenko), uno sforzo ercu-

leo, ordinatore, razionale risulta inutile: tutto 

continua a cadere, a sfaldarsi... ad esistere. 

È nel movimento, nel perdere la posizione 

predefinita e statica, che nasce l’impetuosa e 

inarrestabile dinamica della vita. Che cresce 

su se stessa, diventa un’onda scura, gigantesca, 

che tutto travolge e sommerge, in un crescente 

spaventoso di suoni (Roeland Luyten). La vita 

che si manifesta è tempesta, imprevedibile, 

incontenibile, distruttiva, perché in fondo è 

proprio del vivere, apparire, crescere, giun-

gere all’apogeo, senza possibilità di essere re-

golata (l’umana mania di sviluppo ordinato è 

un’illusione che finalmente ci travolgerà come 

specie, lasciando Gaia di nuovo padrona di se 

stessa). Fino a quando l’onda si placa e si riti-

ra, lasciando che riemergano brandelli di vita, 

corpi ma... non più monadi a se stanti, per-

fettamente inserite nell’ordine senza vita del 

mondo, bensì ognuna legata, quasi costretta 

(testa-piedi-testa...) l’una all’altra, in una sorta 

di nuovo DNA del mondo. Ritorna la luce. 

Un organetto stentoreo lontano che suona: 

un accenno di armonia. Appunto un fragile, 

tenue legame nato dal caos. Durerà? Non sap-

piamo, ma intanto spazio e tempo, moloch im-

mobili ab origine sono stati infranti e rimessi 

in discussione. E però, infine, forse, si torna a 

quel che si era: sagome scure, nell’oscurità.

Un evento artistico straordinario: la vita, nien-

te meno.

La vita, niente menodi Simone Siliani
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molto dettagliato aspetti del paesaggio e luo-

ghi della sua terra natale. Per non disperdere 

questo attaccamento profondo alle proprie 

origini, Sally Gabori, verso la fine della sua 

carriera, incoraggiò anche le figlie a dedicarsi 

alla pittura e 3 delle più grandi tele presentate 

alla mostra sono dipinte a più mani con le so-

relle e i nipoti.

La Fondation Cartier, in collaborazione con la 

famiglia di Sally Gabori e la comunità Kaiadilt 

ha dedicato un sito web alla vita e alle opere 

dell’artista per rivelare, attraverso numerosi 

documenti e testimonianze, la ricchezza del 

suo lavoro e l’importante eredità culturale che 

ha lasciato al suo popolo per permettergli di 

continuare ad esistere.

Mirdidingkingathi Juwarnda Sally Gabori 

è nata intorno al 1924 a Bentinck, una delle 

dozzine di piccole e piccolissime isole nel Gol-

fo di Carpentaria al nord dell’Australia. Ha 

avuto il suo primo contatto con la pittura a cir-

ca ottant’anni nel 2005 creando oltre duemila 

tele di grandi dimensioni fino alla sua morte 

nel 2015. E’ considerata una delle più gran-

di artiste contemporanee australiane e i suoi 

quadri sono presenti in importanti collezioni 

e musei in Nuova Zelanda, Regno Unito, Stati 

Uniti, Corea, Olanda e Italia. A Parigi la Fon-

dation Cartier presenta 30 delle sue maggiori 

opere fino al 6 novembre.

Sally Gabori apparteneva al popolo di aborige-

ni kaiadilt completamente isolato dalla civiltà 

che nel 1940, quando dei missionari presbite-

riani provenienti da un’isola vicina riuscirono 

a mettersi in contatto, contava solo 125 mem-

bri. Nel 1948, a causa di un ciclone tropicale 

che aveva inondato gran parte delle loro terre 

e inquinato le riserve d’acqua dolce, anche gli 

ultimi 63 residenti, tra i quali Sally Gabori e 

la sua famiglia, furono costretti a evacuare 

nell’isola Mornington dove c’era la missione. 

Fino ad allora Mirdidingkingathi Juwarnda 

Sally Gabori aveva vissuto uno stile di vita tra-

dizionale: raccoglieva ciò che offriva la terra e 

si adoperava a mantenere i muri in pietra che 

formavano il complesso sistema di trappole 

per pesci che la sua gente aveva costruito nelle 

secche intorno all’isola. Come tutte le donne 

aborigene era un’esperta creatrice di dillybag, 

la tradizionale borsa tessuta con fibre vegetali 

utilizzata per raccogliere e trasportare cibo e 

di coolamons, un piatto fatto di corteccia con 

i lati ricurvi simile a una piccola canoa usato 

per trasportare acqua ma anche, in quelli più 

grandi, per cullare i bambini. All’arrivo nell’i-

sola Mornington, i Kaiadilt si installarono in 

un accampamento sulla spiaggia, come loro 

costume, ma i bambini, separati dai genitori, 

furono obbligati a vivere nella missione e a non 

parlare più la loro lingua d’origine allontanan-

doli dalla loro cultura e tradizioni. Solo dalla 

fine degli anni ‘80 alcuni Kaiadilt sono tornati 

a Bentinck e Gabori potè fare una visita occa-

sionale nella sua terra natale. Era rimasta una 

delle poche persone ancora in grado di parlare 

la lingua Kayardild. Indubbiamente questo 

isolamento linguistico è stato uno dei motivi 

per cui ha adottato la pittura come mezzo per 

esprimersi, per registrare e tramandare la sua 

conoscenza delle leggende e della storia tra-

dizionali. I suoi dipinti di un’impressionante 

libertà formale, con infinite variazioni di luce, 

combinazioni di colori, giochi di forme, sono 

in realtà mappe che documentano in modo 

di Simonetta Zanuccoli  Mirdidingkingathi 
la grande artista kaiadilt

di Massimo CavezzaliSCavez
zacollo



10
10 STTEMBRE 2022

I cipressi più belli del mondo!E mozionando
di Marco Gabbuggiani 

Tra i luoghi più amati dai fotografi c’è 

sicuramente il boschetto di cipressi della Val 

d’Orcia sulle colline di San Quirico d’Orcia 

e non vi nascondo che la prima mia meta, 

appena arrivato il drone, fu quella di andare 

a fotografarli da un punto di vista diverso 

dal solito. Credo che questi siano i cipressi 

più fotografati al mondo per la morbidezza 

d’insieme e per la quasi inspiegabile scelta 

di piantare nel mezzo ai campi lavorati 

questa meraviglia. Una scelta che va contro 

la tradizione corrente che vede questo albero 

come simbolo rappresentativo della morte 

essendo il segno distintivo del luogo dove 

riposano i defunti, quasi fungendo da sen-

tinella dell’eterno riposo, Questa tradizione 

nasce dalla leggenda di Ciparisso che uccise 

per errore il suo amato cervo con una freccia 

e, disperato, chiese al Dio del Sole Apollo di 

poterlo piangere in eterno. Fu a quel punto 

che Apollo per soddisfare la sua richiesta, gli 

appoggiò le mani sulla sua testa trasforman-

do il suo corpo in una chioma appuntita con 

aghi scuri mentre i suoi piedi si trasformaro-

no in robuste ed eterne radici che si piantaro-

no nel terreno così che lui fosse esaudito nel 

desiderio di poter piangere in eterno accanto 

al corpo del suo amato cervo. 

In Toscana questa tradizione legata alla 

longevità di questo albero ha avuto una 

sua libera interpretazione divenendo anche 

il simbolo ed il confine di una proprietà o 

di un’opera che il proprietario considera 

eterna. 

Molto più banalmente, ritornando ai 

cipressi della foto che nulla hanno a che 

vedere con cimiteri, con viali o con confini, 

pare che la loro storia sia legata al “roccolo” 

di caccia, ovvero un boschetto creato dai 

cacciatori per attirare gli uccelli e poterli 

uccidere.

Pur rappresentando una cosa meno nobile 

e sicuramente più terrena di tutto quan-

to sopra descritto, sta di fatto che questo 

gruppo di cipressi rappresentano il simbolo 

naturalistico e paesaggistico, non solo della 

Val d’Orcia ma anche dell’Intera Toscana 

in Italia e nel mondo.



11
10 STTEMBRE 2022

Fra i generi, o per meglio dire, i sottogeneri foto-

grafici, ve ne è uno particolarmente frequentato, 

che è quello della fotografia delle prostitute. Si 

tratta di un sottogenere che nasce insieme alla 

fotografia, ancora più esattamente, insieme al 

dagherrotipo. All’indomani della divulgazione 

del metodo messo a punto da Daguerre, men-

tre i bravi borghesi affollano i nascenti studi da-

gherrotipici di Parigi, Londra e New York, per 

farsi ritrarre in esemplare unico su di una lastri-

na argentata, mettendosi staticamente e pazien-

temente in posa, da soli, oppure con a fianco la 

moglie, ed eventualmente con al seguito di uno 

o più figli, alcuni intraprendenti dagherrotipisti 

noleggiano altrettante prostitute, realizzando, 

con il loro indispensabile aiuto, notevoli imma-

gini di nudo femminile, più o meno integrale, in 

pose più o meno esplicite. Immagini preziose, 

oggi più di allora, in quanto esemplari unici, 

vendute sottobanco a quegli stessi buoni bor-

ghesi che il giorno prima si erano fatti ritrarre 

con l’abito buono ed il cravattino annodato. 

Con le nuove tecniche fotografiche, dal collodio 

umido alla gelatina secca, e con la possibilità 

di trarre da ogni negativo un numero elevato 

di stampe, il mercato delle immagini di nudo 

progredisce di pari passo, fino ad evolversi nel 

nudo “artistico”, dove le modelle non sono per 

forza di cose delle prostitute. Con l’arrivo del-

la fotografia sociale, lo sguardo dei fotografi sul 

mondo della prostituzione, legalizzata o meno, 

cambia di tono e di contenuti, ma non cambia 

nella sostanza. Tutti i principali fotografi del 

Novecento praticano, almeno saltuariamente, 

e per scopi fotografici, i bordelli delle loro cit-

tà, da Atget a Brassai, fino a Cartier-Bresson e 

compagnia, fotografando le prostitute, vestite, 

seminude o nude. Una storia nota ed esemplare 

è quella dell’americano Bellocq, che nei primi 

due decenni del Novecento fotografa, non per 

lucro, ma per interesse (e forse per piacere) per-

sonale, alcune delle prostitute di Storyville, il 

famoso quartiere a luci rosse di New Orleans, 

demolito nei primi anni Venti. Le sue lastre, re-

cuperate casualmente a metà degli anni Sessan-

ta, dopo vent’anni dalla morte del loro autore, 

sono state restaurate e rese pubbliche, e costi-

tuiscono a tutt’oggi una testimonianza preziosa 

di un mondo scomparso. I suoi ritratti, a mezzo 

busto o a persona intera, di donne vestite, semi-

nude o nude, sedute, in piedi o sdraiate, mostra-

no una complicità con il fotografo che va oltre 

un semplice rapporto commerciale. Allo scopo 

di nascondere la loro identità, alcune di queste 

donne, magari desiderose di cambiare vita e 

professione, portano sul volto una mascherina 

nera. In altre lastre, invece, il volto viene gratta-

to via completamente, mentre il resto del corpo 

di Danilo Cecchi

nudo rimane intatto. Poiché la storia spesso si 

ripete, ad un secolo di distanza da Bellocq il fo-

tografo polacco Bartek Sadowsky ne imita le ge-

sta, in una Polonia dove la prostituzione è legale 

e tollerata, ma dove i bordelli sono fuori legge. 

Per fotografare le sue prostitute Bartek si reca 

quindi nelle foreste che costeggiano le strade 

più frequentate, dove le professioniste del sesso 

sono solite sostare in attesa dei clienti occasio-

nali, convincendole a lasciarsi fotografare negli 

intervalli di lavoro e nei punti in cui portano i 

clienti. Con lo stesso spirito di Bellocq, Bartek 

fotografa i corpi che le donne offrono al suo 

sguardo, stando in piedi e denudandosi del tut-

to o in parte, ma nascondendo prudentemente 

e pudicamente il volto. Lo coprono con ambe-

due le mani, lo celano dietro ai lunghi capelli, 

o semplicemente lo fasciano con le camicie o 

le magliette che sollevano per mostrare il seno. 

Bartek proclama la sua autonomia espressiva e 

la sua volontà di rinnovamento del linguaggio, 

sottolineando così le sue immagini della serie 

“The Forest”: “Nonostante il fatto che l’umani-

tà abbia compiuto enormi progressi, i nostri de-

sideri primordiali sono sopravvissuti. Al centro 

dell’Europa, le prostitute lavorano nelle foreste 

e lungo le strade, al servizio di clienti che, spinti 

da istinti atavici, cercano qualcosa che la civiltà 

moderna non dà loro.” Molto più realistiche, vi-

gorose e sfacciate delle immagini di prostitute 

realizzate da noti fotografi contemporanei, eu-

ropei, americani e giapponesi, quelle di Bartek 

sono lontane anche dalla eleganza e dalla deli-

catezza di quelle di Bellocq, oltre che dalla pre-

ziosità dei dagherrotipi erotici degli anni Qua-

ranta e Cinquanta dell’Ottocento.

Il Bellocq della Polonia
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Per tutti gli appassionati dell’artista sarà 

certamente una bella sorpresa la pubblica-

zione del Catalogo generale dei dipinti di 

Oscar Ghiglia (Silvana Editoriale), frutto 

della ricerca e dello studio di Leonardo 

Ghiglia e Stefano Zampieri, i curatori, cui 

nell’occasione ab-biamo rivolto le nostre 

curiosità (le rispettive iniziali a precedere 

le risposte dell’uno o dell’altro).   

Il Catalogo è il punto di arrivo di uno sforzo 

molto impegnativo...

(SZ) “Questo catalogo ragionato è il risulta-

to di un lavoro di ricerca e studio compiuto 

da me assieme e in sinergia con Leonardo 

Ghiglia. Una ricerca presso gli archivi di 

fami-glia, di istituzioni pubbliche (penso 

alla GNAM di Roma, alla Fondazione Pri-

mo Conti di Fiesole, al Mart di Rovereto, 

al Gabinetto Vieusseux di Firenze e ad al-

tri), di gallerie (ad esempio, la Parronchi di 

Firenze), di altre istituzioni (fondamentale 

l’apporto dell’Istituto Matteucci di Viareg-

gio) e fonti di varia natura, che ha compor-

tato quasi nove anni di lavo-ro”.

Delle 793 opere quante erano ‘inedite’, 

cioè mai viste e godute dal pubblico?

(SZ) “Possiamo contare circa 120 opere 

inedite, ma anche molte recuperate in pub-

blica-zioni di rara reperibilità, e un infinito 

numero di dipinti che compaiono a colori 

per la pri-ma volta”.

I dipinti sono equamente distribuiti tra le 

diverse fasi dell’evoluzione artistica e for-

male di Oscar Ghiglia, oppure ce n’è una 

che lo ha visto particolarmente ispirato e 

prolifico?

(LG) “Ogni artista attraversa fasi o mo-

menti maggiormente produttivi e ‘ispirati’ 

di altri e Ghiglia non fa eccezione. Gli anni 

tra il 1908 e il 1911, il periodo trascorso a 

Castiglion-cello (1914-1919) e il decennio 

‘20-‘30 possono essere considerate tre fasi 

nodali per l’evoluzione dello stile, anche se 

dal punto d vista numerico la produzione 

si è mantenu-ta relativamente costante sino 

all’inizio degli anni ‘30, riducendosi molto 

soltanto dal 1935 in poi, anche a causa 

dell’aggravarsi delle condizioni di salute 

del pittore”.

Proviamo ad assegnare una caratterizzazio-

ne e un riferimento temporale a ciascuna 

fa-se...

(SZ) “Il catalogo dei dipinti è stato conce-

pito senza alcuna divisione interna, per 

eviden-ziare la straordinaria coerenza po-

etica dell’artista. Non è diviso in capitoli, 

per date, pe-riodi o soggetti. Esso si svilup-

pa ‘naturalmente’ dal primo dipinto (1895) 

sino all’ultimo conosciuto (1945 ca.), cosa 

infrequente fra i cataloghi generali di ar-

tisti del Novecento. Ciò non toglie che la 

poetica di Ghiglia sia caratterizzata da 

differenti stagioni creative che si snodano 

nell’arco temporale di mezzo secolo. Fasi 

che si alternano e che talora si intrecciano 

e si fondono, perciò difficili da scandire 

cronologicamente: la fase primitiva, ancora 

livornese, di apprendimento presso lo stu-

dio di Guglielmo Micheli e Ugo Mana-resi 

(1895-1900); il giovanile periodo dei ritrat-

ti (1901-1905); il periodo di via Boccaccio 

(1904-1907); il periodo “ottico luminoso” 

(1908-1911); la scoperta di Cézanne (dal 

1911); la stagione di Castiglioncello (1913-

1919); il periodo “indeciso” (1918-1923); 

la fase del “ritorno all’ordine” (1924-1926); 

il periodo di via Andrea del Castagno, fra 

Realismo ma-gico e Nuova oggettività 

(1926-1930); il periodo “oggettuale” di 

via Chiarugi (1930-1943); gli ultimi anni 

fra Firenze e le Cascine del Riccio (1943-

1945)”.

Ogni dipinto è corredato da una didasca-

lia...

(LG) “La scheda ‘tecnica’, che riporta mi-

sure, tecnica di realizzazione, supporto e 

infor-mazioni relative alla bibliografia nota 

e alle esposizioni, correda ogni dipinto; per 

i più noti e, comunque, ogni qual volta sia-

mo stati in grado di arricchirne la ‘storia’, 

abbiamo aggiunto un commento: talvolta 

esclusivamente stilistico, per la particola-

re rilevanza dell’opera rispetto alla produ-

zione coeva, talaltra perché in possesso di 

informazioni, aneddoti e curiosità riguardo 

alla sua ideazione e realizzazione”.

Nel mercato dell’arte c’è un periodo in cui 

si è concentrato un particolare interesse e 

di-namismo sulle opere di Ghiglia?

(LG) “A partire dall’inizio degli anni 70, 

quando Ghiglia ha vissuto un primo mo-

mento di rivalutazione, il ritorno di interes-

di Paolo Marini Tutto Ghiglia in catalogo
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se è progressivamente cresciuto sino a stabi-

lizzarsi alla fine degli anni 90, dopo le due 

importanti mostre monografiche tenutesi 

a Livorno e a Prato nel 1996. Il mercato, 

tuttavia, ha sempre privilegiato le opere del 

primo periodo, di-ciamo dal 1906 al 1920, 

e più marcatamente quelle precedenti alla 

congiuntura delle avanguardie storiche 

(1911-12), quasi che il non avervi aderito 

fosse il sintomo di una colpevole mancanza 

di aggiornamento culturale. Ciò ha spesso 

indotto gli operatori del settore a retrodata-

re praticamente l’intero corpus delle opere 

agli anni precedenti al 1920, rendendone 

spesso problematica e incoerente la lettura 

critica e disconoscendo, di fatto, quasi tutta 

la sua attività negli anni (importantissimi 

per l’arte italiana) di Nove-cento”.

Quanti dipinti sono di proprietà di singoli 

privati e quanti di istituzioni pubbliche e 

private e dunque fruibili dal vivo da chiun-

que?

(SZ) “Quasi tutte le opere appartengono ai 

privati. Possiamo contare solo una ventina 

di oli appartenenti alle collezioni di musei 

pubblici nazionali e internazionali. Perciò 

le esposizioni – come quella di Palazzo 

Medici Riccardi, ricca di inediti e tele mai 

accostate fra loro in una parete di museo 

– sono una straordinaria occasione per os-

servare dal ve-ro l’opera di questo grande 

pittore”.

Pur apprezzato, se non amato, Ghiglia non 

è però così immediatamente accessibile. Il 

catalogo renderà più comprensibile la sua 

cifra eccellente?

(LG) “Ci auguriamo che il catalogo rappre-

senti anche una coerente chiave di lettura 

per interpretare le ragioni poetiche della 

pittura di Ghiglia. L’apparente ‘facilità’ 

con cui i suoi dipinti catturano l’attenzio-

ne ha indotto spesso a considerare Ghiglia 

un artista piace-volmente equilibrato, gra-

devole, elegante ma tutto sommato sterile 

dal punto di vista dei contenuti. A nostro 

avviso, invece, l’originalità del suo ‘compor-

re’ per immagini nasce da coerenti esigenze 

espressive che lo accomunano ad altri gran-

di artisti europei, talvolta da lui apparen-

temente lontanissimi, come alcuni maestri 

dell’astrattismo internazionale, nonostante 

egli non abbia mai abbandonato il vocabo-

lario figurativo”.

Si rintracceranno in futuro altri dipinti del 

Maestro? È stimabile questo fenomeno, an-

che in base alle notizie biografiche?

(SZ) “Il catalogo generale non è mai ‘defini-

tivo’. È bensì uno strumento utile ad aprire 

nuove strade di ricerca e studi. Porta con sé 

l’àncora dell’anno di pubblicazione: agosto 

2022. Potranno emergere senz’altro altri 

dipinti. Difficile stimare il fenomeno, ma in 

base a quanto recuperato fin qui possiamo 

dire così che molta, moltissima, forse quasi 

tutta l’opera di Ghiglia sia raccolta nel nuo-

vo catalogo generale”.

Chi tra i critici d’arte ha meglio interpre-

tato/lanciato le opere di Ghiglia, uomo di 

per sé schivo e alieno all’auto-promozione?

(LG) “Nel corso della vita Ugo Ojetti è 

stato il critico che ne ha maggiormente 

apprezzato il talento, sostenendolo anche 

economicamente per mezzo di numerose 

acquisizioni, ma direi che siano stati gli 

amici scrittori e letterati - primo tra tutti 

Giovanni Papini, e poi Giu-seppe Prezzo-

lini, Bruno Cicognani e Delfino Cinelli - i 

più capaci nell’evidenziare gli aspetti vera-

mente originali della sua personalità, con 

un’acutezza di visione spesso ignorata dalla 

critica, sia contemporanea sia successiva. 

In epoca ‘moderna’ (seconda parte del seco-

lo scorso) va reso merito a Raffaele Monti, 

Mario Borgiotti, Giuliano Mat-teucci, Vit-

torio Quercioli e Alessandro Marabottini 

per aver riscoperto il pittore dopo anni di 

oblio, gettando solide basi per una corretta 

rivalutazione critica. In tempi più recen-

ti Margherita D’Ayala Valva e Vincenzo 

Farinella hanno contribuito a definire me-

glio alcuni tratti della difficile personalità 

dell’artista, delineandone i contorni con 

sempre maggior precisione”.
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Dal tornante della crisi economica del 2008 

assistiamo ad una ripresa d’interesse per gli 

studi di storia del lavoro e la Labour history 

continua a produrre nel mondo risultati di 

assoluto rilievo, anzi si diffonde nei contesti 

di nuova industrializzazione e accompagna 

le nuove ondate del conflitto. In Italia una 

nuova generazione di ricercatori e ricerca-

trici, cresciuta e maturata nel trentennio 

della “crisi” della storia e dell’affermazione 

della precarietà come nuovo paradigma, 

ha continuato a percorrere i sentieri della 

storia del lavoro. Lungi dall’attraversare 

un’eclissi, la storia del lavoro sta quindi as-

sumendo i tratti di un’”area di interesse” di 

crescente rilievo.

Un’area che ha sempre più bisogno della 

costruzione di spazi e momenti di confron-

to tra studiosi e studiose afferenti all’ampio 

settore delle scienze umane e sociali e di 

questi con il pubblico, con la popolazione, 

gli enti locali, le associazioni economiche, i 

sindacati, le istituzioni, gli operatori cultu-

rali, gli studenti e gli insegnanti, nel tenta-

tivo di praticare una ricerca che sia anche 

storia del tempo presente, individuando 

e discutendo le caratteristiche del mondo 

attuale in una dimensione temporale non 

schiacciata sull’attualità ma con uno sguar-

do lungo, che del presente sappia però co-

gliere le domande

In questa direzione va il Festival di storia 

del lavoro. Fedele al suo spirito partecipa-

tivo e diffuso, il programma del Festival è 

stato costruito attraverso una Call for pro-

posals aperta e in dialogo con le associazio-

ni storico-culturali del territorio, mettendo 

insieme ben 29 eventi tra seminari, confe-

renze, presentazioni, mostre e spettacoli, 

articolati su 11 percorsi (arte, genere, in-

dustria, lavoro e non lavoro, migrazioni, 

mostre, partiti e movimenti, public history, 

sindacati, spettacoli e territori) che tocche-

ranno numerosi luoghi cittadini, dalle due 

biblioteche comunali (Forteguerriana e San 

Giorgio) alle librerie passando per la Ca-

mera del lavoro, l’UNISER, la Fondazione 

Tronci fino ad un luogo di ritrovo giovanile 

come il parco di Monteuliveto.

Il programma è disponibile sul sito della So-

cietà www.storialavoro.it

di Stefano Bartolini A Pistoia il Festival della storia del lavoro
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PRECARIATO DIGITALE: 

CONFLITTUALITÀ ORGANIZZATA E TENTATIVI DI 
REGOLAZIONE NEL LAVORO DI PIATTAFORMA 

SEMINARIO 
Andrea Borghesi (NIDIL CGIL); 
Andrea Pratovecchi (RLS Just Eat Firenze); 
Marco Barbieri (Università di Bari); 
Eloisa Betti (Università di Bologna) 

“LAVORO DA COPERTINA
GABRIELE GALANTARA. SATIRA, EDITORIA E GRAFICA 
(1892-1937)”  

PRESENTAZIONE LIBRO  
Emanuela Morganti (Università di Urbino Carlo Bo); 
Paola Puglisi (Direzione generale Biblioteche e Diritto d'autore) 

IL NUOVO RIFIUTO DEL LAVORO 

PENSANDO ALLE GRANDI DIMISSIONI DI OGGI 
SEMINARIO 
Gianfranco Francese (IRES Toscana);
Sandra Burchi (IRES Toscana);
dialogano con Francesca Coin (Università Lancaster)  

DONNE DI MINIERA, 
DONNE DI MINATORI
REALTÀ EUROPEE A CONFRONTO  

TAVOLA ROTONDA 
Sonia Salsi (Università di Bologna); 
Barbara Solari (Istituto Storico Grossetano della Resistenza); 
Anna Caprarelli (Docente Scuola Superiore Istituto 
Comprensivo Besta, Viterbo); 
Lilith Verdini (Ricercatrice Indipendente maestra scuola 
materna Montessori Arcevia, Ancona)  

“IL FUTURO ALTROVE  LAVORO E TRANSIZIONI 
NOVECENTESCHE: CASI STUDIO IN TOSCANA”  

PRESENTAZIONE LIBRO
Giorgio Sacchetti (Università di Firenze) 

DAL NERO AL ROSSO 

REGGIO ’72. UNA STORIA SINDACALE E ANTIFASCISTA 

READING TEATRALE 
scritto e interpretato da Fabio Cuzzola e Filippo Nicosia 

GENERE LAVORO E CULTURA TECNICA 
TRA RICERCA, PUBLIC HISTORY E FONTI ORALI (CON 
PROIEZIONE DEL DOCUMENTARIO "MOSCHE BIANCHE" DI 
ANDREA BACCI) RICERCHE IN CORSO 
Eloisa Betti (Università di Bologna - archivio UDI Bologna); 
Carlo De Maria (Università di Bologna); 
Stefano Bartolini (Fondazione Valore Lavoro); 
Chiara Martinelli (Università di Firenze)  

GLI ISTITUTI STORICI DELLA 
RESISTENZA TOSCANI E LA STORIA 
DEL LAVORO SEMINARIO 
Interventi di rappresentanti di: 
Istituto storico toscano della Resistenza; 
Istituto storico della Resistenza Pistoia; 
Biblioteca Franco Serantini; 
Istituto storico grossetano della Resistenza; 
Istituto storico della Resistenza Livorno;  

"NONOSTANTE TUTTO LA 
RIVOLUZIONE AVANZA...": 
COMUNICAZIONI DALLE LOTTE OPERAIE MOSTRA
A cura del Centro di Documentazione Pistoia

LA SCIENZA, IL POTERE, LA VITA 
QUOTIDIANA E ALTRE COSE 

MATERIALI SULLE "150 ORE"  MOSTRA
A cura del Centro di Documentazione Pistoia

UN ALTRO SESSANTOTTO? 
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in  par ternar iato  con

Da secoli la regione dell’asia centrale 

e del Caucaso è il terreno di scontro di 

grande potenze mondiali. Lo fu nel gran-

de gioco tra Russia e Inghilterra, lo è oggi 

tra Europa Cina e Russia e lo è stato, du-

rante la prima guerra mondiale tra Ger-

mania e Turchia da un lato e Inghilterra 

e Russia dall’altro.

Peter Hopkirk è stato uno dei maggiori 

studiosi dei conflitti che hanno interes-

sato quell’area nel XIX e XX secolo, il 

suo “il grande Gioco” (edizione italiana 

Adelphi) oltre ad essere un long seller 

rimane uno dei testi non specialistici 

più approfonditi ed interessanti usciti 

sull’argomento e uno dei pochi tradotto 

in italiano.

Oggi la benemerita casa editrice Sette-

colori (il cui catalogo è una vera delizia 

da biblofili) propone Servizi Segreti a 

Oriente di Costantinopoli, che tratta per 

l’appunto gli avvenimenti che durante la 

prima guerra mondiale videro il Kaiser 

tedesco allearsi col Sultano Turco per 

far destabilizzare Persia e Afghanistan e 

colpire l’impero britannico e quello russo 

rispettivamente in India e Caucaso.

E’ la storia, narrata come in un romanzo, 

con quello stile che solo gli storici inglesi 

sanno tenere, dei Lawrence d’Arabia teu-

tonici, meno fortunati negli esiti, meno 

glorificati perché sconfitti, ma non certo 

meno audaci o visionari. Storie di intrighi, 

traversate tragiche in deserti ostili, predo-

ni, sovrani astuti ma fedeli. Una storia di 

gloriosi insuccessi accompagnati quasi 

sempre però da cavalleria e coraggio.

Un capitolo che a torto si ritiene minore 

nella storia della Grande Guerra ma che 

invece mostra da un lato, la continuità 

del confronto che in quelle terre si per-

petua da sempre e dall’altro la centralità 

di un territorio e di equilibri che ancora 

oggi sono determinanti e ci angosciano.

Un libro davvero prezioso, con una edi-

zione elegante che mostra la cura di una 

casa editrice attenta, curiosa e davvero da 

seguire e leggere con attenzione.

Peter Hopkirk, Servizi Segreti a oriente 

di Costantinopoli, Edizioni Settecolori, 

2022. Traduzione di Fabrizio Bagatti.

Micro
rece

Come prosegue il grande gioco
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zione con i suoi modelli di cui sa cogliere alcuni 

dei loro aspetti più intimi. Il suo talento di fo-

tografa è ampiamente riconosciuto anche fuori 

dagli Stati Uniti: in Italia ha avuto commissioni 

importanti dalla Lavazza e dalla Pirelli realiz-

zando calendari di cui il più famoso è quello 

del 2016 per la famosa fabbrica di pneumatici, 

calendario dedicato a dodici magnifiche figure 

femminili che si impongono davanti all’obietti-

vo di Annie con la loro prorompente personali-

tà. Per renderle onore ricordiamo che è stata la 

prima donna fotografa ad esporre alla National 

Portrait Gallery di Washington.

Sul finire del 1988 la trentanovenne fotografa 

statunitense, Annie Liebovitz, incontrò la fa-

mosa scrittrice Susan Sontag, considerata un 

“simbolo della sinistra americana” e fu subito 

amore: un amore che le condurrà ad una rela-

zione di quindici anni, fino alla morte di Susan 

per cancro nel 2004. Annie ama le provocazio-

ni e non mostra alcuno scrupolo nel mostrare 

le immagini agghiaccianti della sua compagna 

sdraiata sul letto, consumata dalla malattia e 

dalla terapie, ritraendola anche subito dopo 

la morte adagiata nel feretro. Anche in questi 

giorni il suo ultimo lavoro fa parlare di sé, at-

tirando elogi, ma anche forti critiche. La foto-

grafa si  è recata in Ucraina e, su commissione 

della famosa rivista di moda Vogue, ha ritratto 

il Presidente e la moglie Olena che campeggia 

sulla copertina patinata con i suoi pantaloni 

neri e camicia bianca, mentre siede sugli scalini 

del palazzo presidenziale attrezzato a rifugio. 

In altri scatti gli sfondi parlano direttamente 

della  guerra, dei soldati armati, delle rovine: 

le immagini della Liebowitz sono magnifiche, 

curate nella composizione, nel taglio e nei par-

ticolari, ma il cappotto azzurro indossato dalla 

giovane donna con atteggiamento disinvolto da 

modella navigata, ha fatto il giro del mondo, su-

scitando aspre critiche e reazioni sull’opportu-

nità di occhieggiare alla moda in un momento 

tragico come quello che sta vivendo l’Ucraina e 

di conseguenza anche l’Europa. Ma Annie non 

si scompone, è molto coraggiosa e sa gestire an-

che le sfide più difficili. In una serie di video sul 

web, la vediamo ad esempio camminare  per ore 

sopra lande ghiacciate in condizioni climatiche 

assai complicate, alla ricerca della giusta inqua-

dratura. Eccellente ritrattista, ha seguito i Rol-

ling Stones nel loro importante tour del 1975 

attraverso gli Stati Uniti, realizzando splendide 

fotografie dei back stage e degli spettacoli in 

cui musicisti della celebre band vengono im-

mortalati in tutta la loro prorompente vitalità. 

Rimanendo in ambito musicale non si può non 

ricordare uno scatto ormai diventato iconico, 

dedicato a John Lennon e sua moglie Oko Ono 

sdraiati abbracciati sul loro letto, foto realiz-

zata cinque ore prima che il musicista venisse 

ucciso l’8 dicembre 1980. Molti personaggi 

famosi sono stati da lei immortalati e tra questi 

ne ricordiamo solo alcuni, come Merlyn Stre-

ep, Angiolina Jolie, Demi Moore, Hoko Ono, 

Patty Smith, il Presidente Obama e famiglia e 

la regina Elisabetta II nell’occasione della sua 

visita del 2007 negli Stati Uniti. Per un lungo 

periodo ha avuto l’incarico di ritrattista ufficiale 

della celebre rivista Vanity Fair, distinguendosi 

per lo stile asciutto, le inquadrature originali , le 

ricercate sfumature tonali e la stretta collabora-

di Giovanna Sparapani

Liebowitz, la fotografa che  
non si scompone di fronte a nulla

Della Bella 
gente

 di Paolo della Bella
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Come una candela al vento

Fra la seconda metà dell’Ottocento e la prima 

metà del secolo successivo si affermano a Praga 

alcune compositrici che infrangono il domi-

nio maschile incarnato da musicisti come Be-

dřich Smetana (1824–1884), Antonín Dvořák 

(1841–1904) e Leoš Janáček (1854–1928). 

Fra queste occupa un posto particolare Vítězsl-

ava Kaprálová, che viene considerata la princi-

pale compositrice ceca del ventesimo secolo. 

 La musicista nasce a Brno, capoluogo della 

Moravia, nel 1915. 

Tre anni dopo, in seguito alla caduta dell’im-

pero austro-ungarico, la regione si unisce alla 

Boemia ed altri territori mitteleuropei, dando 

vita alla Cecoslovacchia. La nuova repubblica 

è ricca di talenti culturali: il celebre RUR (Ros-

sumovi univerzální roboti), dove Karel Capek 

concepisce per primo la figura del robot, esce 

nel 1920; nel 1925 Franz Kafka pubblica Il 

processo;  alla fine del 1926 debutta l’opera 

L’affare Makropoulos, uno dei capolavori di 

Leoš Janáček. In questo contesto si inserisce la 

giovane Vítězslava, detta Vita, figlia di un com-

positore e di un’insegnante di canto. Attratta 

dalla musica fin dall’infanzia, inizia a compor-

re a nove anni. Quindi entra al Conservatorio 

della città natale, dove studia composizione e 

direzione orchestrale. Dopo aver perfezionato 

gli studi a Praga e a Parigi, prosegue studiando 

composizione con Bohuslav Martinů, uno dei 

massimi musicisti cecoslovacchi. Col tempo i 

due sviluppano un legame sentimentale inten-

so ma difficile, dato che il musicista, molto più 

vecchio di lei, è sposato.

Negli ultimi anni, quando ormai viene con-

siderata più di una semplice promessa, Vita 

si impone in un ambiente dominato da figure 

maschili. Nel 1937 è la prima donna a dirige-

re la Czech Philharmonic Orchestra. L’anno 

successivo, quando la sua Vojenska symfonieta 

(Sinfonietta militare) apre il festival dell’ISCM 

(International Society for Contemporary Mu-

sic) a Londra, dirige la prestigiosa BBC Orche-

stra.  Gravemente malata, la compositrice muo-

re a soli 25 anni, nel pieno della sua creatività. 

L’Accademia delle Scienze e delle Arti della 

Repubblica Ceca, la massima istituzione acca-

demica del suo paese, le conferisce lo status di 

membro nel 1946. 

Nonostante la scomparsa prematura Vítězsl-

ava Kaprálová ci ha lasciato una sessantina di 

composizioni molto varie: cameristiche, corali, 

orchestrali, pianistiche, etc. La maggior parte è 

stata composta negli ultimi anni (1935-1940). 

In questo corpus compositivo domina il piano, 

tanto è vero che quasi metà dei suoi lavori è 

stata scritta per questo strumento, che compare 

spesso anche insieme ad altri.

All’opera pianistica della musicista è dedicato 

La Vita (EuroArts, 2021), il CD che segna l’e-

sordio della pianista tedesca Leonie Karatas. Il 

disco inaugura una collana dedicata alle com-

positrici.

I venticinque brani coprono un arco tempo-

rale che va dal 1932 al 1940. Dubnová pre-

ludia (Preludi di aprile, 1937), una delle sue 

composizioni più note, è dedicata a Rudolf 

Firkušnýkusny (1912-1994), l’importante pia-

nista ceco che fu il primo a eseguirla. Sonata 

appassionata (1933) presenta una struttura in-

solita, con il primo movimento (Maestoso – Ap-

passionato) seguito da Tema e Variazioni, molto 

più leggero e  articolato.    

Variations sur le carillon de l’eglise St-Etienne-

du-Mont (1938) è un piccolo gioiello, semplice 

ma ricco di variazioni, dal quale traspaiono cer-

te influenze stravinskiane.

Chiude il CD Dve kytičky (Due bouquet di 

fiori, 1935), dove la compositrice conferma il 

proprio linguaggio personale e poliedrico.  

Il fascicolo che accompagna il disco contiene 

un breve saggio di Karla Hartl, fondatrice e 

presidente della Kaprálová Society, nata nel 

1988 a Toronto (Canada).

Leonie Karatas, apprezzata interprete di Liszt 

e Schubert, manifesta una gamma espressiva 

molto varia, forte del lungo studio appassionato 

che ha dedicato alla musicista ceca.

Quando un artista di valore muore giovane vie-

ne da chiedersi dove sarebbe potuto arrivare se 

avesse vissuto a lungo. Questo è particolarmen-

te vero per la compositrice in questione, carat-

terizzata da un approccio insolito alla melodia, 

complesso ma non dissonante, radicato nella 

tradizione romantica ma già proiettato verso le 

avangurdie del ventesimo secolo.

di Alessandro Michelucci

Musica  
maestro
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Eventi che sembravano accadere più per essere 

raccontati che per l’impatto reale su situazioni 

reali. Perfino le epidemie diventarono eventi di 

cui diffidare. I complotti si moltiplicarono. Tut-

to poteva non essere altro che un complotto: il 

grande complotto della realtà virtuale contro 

quella reale. 

Ormai il mondo dell’esperienza quotidiana, 

sempre più interferito, assorbito, dipendente 

dallo schermo, raccontava l’insignificante, cioè 

un’esperienza diretta, il misero mondo vitale di 

ciascuno: povero, scialbo, limitato, staccato da 

quella vita vera, importante, significativa, bril-

lante e drammatica che è la vita sugli schermi. 

L’immagine non era più veicolo di comunica-

zione, segno al servizio di un significato, realtà 

simbolica modellata su di una esperienza di 

vita, ma simulacro (Jean Baudrillard), traccia 

testimoniale di una realtà non esistente. La po-

litica, migrata in questo mondo virtuale, è dive-

nuta un film. Berlusconi promette l’ennesima 

diminuzione delle tasse? Nessuno ci crede ma, 

come in un videogioco, scegliamo un’opzione, 

come se Berlusconi, il suo matrimonio, le sue 

promesse, la sua stessa esistenza fossero ancora 

reali. 

Il simulacro di politica è l’unica politica esi-

stente. Tutto avviene in uno spazio più vero 

del vero, cioè finto, che non avrà mai nessun 

rapporto con il mio mondo vitale, il quale, di 

conseguenza, diventa irreale. Non mi fido più 

di quello che vedo sui teleschermi ma come 

fidarmi di quella verità privata che tocco con 

mano o sperimento direttamente nel mio pic-

colo mondo reale? La vita vera viene erosa dal 

dubbio e dall’insignificanza. Al più posso vir-

tualizzarla, trasmetterla con un selfie, con un 

post, bestemmiando la mia impotenza contro 

un nemico che non esiste, e così farla entrare in 

quel dominio che ormai l’ha sostituita. 

“I politici sono tutti uguali”, è l’ipotesi finale. E 

quel che è peggio, è che questa evidente falsi-

tà è l’affermazione più vicina alla verità di cui 

disponiamo. Come personaggi di un reality 

recitano ruoli apparentemente diversi, e tutto 

questo non è reale. E non perché ci sia qual-

cos’altro di reale oltre la mia limitata esperien-

za di cui dubito e che non produce politica, ma 

perché una realtà condivisa non è più possibile. 

Come non sono possibili la verità, la causa, la 

spiegazione, la lealtà, l’appartenenza, l’ideale, 

la responsabilità, la partecipazione a una vita 

politica che non esiste.

Mancano pochi giorni al voto e fuori, per le stra-

de, della campagna elettorale neanche l’ombra. 

Le lunghe pannellature predisposte, secondo 

legge, per accogliere i manifesti di propaganda, 

sono spettralmente vuote, ruderi di un passato 

sepolto. Dalle piazze e dalla vita fisica della 

gente la lotta politica si è trasferita sugli scher-

mi: dei computer, della tv, dei telefonini; luoghi 

irreali di una realtà che ha smarrito se stessa. E 

anche la lotta, non ha più lo stesso sapore.

In una generale schizofrenia, viviamo due 

mondi separati. 

Da una parte la vita quotidiana, i luoghi di la-

voro o domestici, le amicizie, le cene, le letture, 

le vacanze. Momenti dominati dalla materiali-

tà, dallo spazio e dal tempo. Qui può accadere 

realmente di pensare, di provare amore o do-

lore, di imbattersi in un incidente stradale, di 

partecipare a un matrimonio o a un funerale, 

venire a contatto con un amico in carne e ossa, 

vivo, morto o malato. In questa sfera, il corpo e 

i sensi, l’esperienza, guidano la mente. L’imma-

ginazione si sviluppa a partire da una base con-

creta. Le emozioni sono intense, faticose, rare, 

vere. Questo spazio vitale viene dimensionato 

sulla categoria di un possibile ancorato al reale. 

E le pretese di verità dei discorsi che popolano 

questo spazio possono nascondere sì inganni, 

false promesse, ma si può sempre avanzare ri-

chieste dimostrative, dubbi critici, obiezioni, 

esprimere il proprio punto di vista di cui l’altro, 

fisicamente presente, è, più o meno, obbligato 

a tenere conto. Si può persino, in casi estremi, 

menar le mani.

Un tempo la politica si manifestava principal-

mente in questo spazio fisico: il comizio, la riu-

nione, la militanza, la partecipazione. Persone 

che parlavano con persone. La Tribuna Politica 

televisiva era solo l’acme trattenuto di un lun-

go corpo a corpo con la realtà: sudore, sangue 

e merda. Il mondo televisivo e mediatico era, 

all’inizio, poca cosa. Una superfetazione ampli-

ficante il mondo reale: la realtà veniva filmata 

o registrata per essere riprodotta in milioni di 

atti di “visione”. Strumento di comunicazione 

potentissimo ma legato a terra.  Lo spazio dei 

notiziari e della politica era religiosamente e 

pedantemente separato da quello ludico e spet-

tacolare. Lo stacco tra i diversi format era visi-

bile, netto. I buffoni erano buffoni e le persone 

serie persone serie. I buffoni in politica erano 

rari e la qualifica risultava infamante.

Poi venne il dubbio. Esso concerneva la ri-

spondenza dell’immagine a fatti realmente 

accaduti. “È, quella che ci viene data, una 

rappresentazione fedele?” ci si domandava. Il 

dubbio riguardò in principio l’interpretazione. 

L’immagine-copia del reale poteva costituire 

di Paolo Cocchi  Chi ha ucciso  
la campagna elettorale?

una manipolazione del reale, non ancora una 

sua invenzione. Un servizio televisivo sulla 

guerra non era la guerra ma la presupponeva. Il 

servizio televisivo poteva tutt’al più selezionare 

fatti e riprodurre solo quelli funzionali a una 

certa lettura dell’evento. Tuttavia, attraverso la 

facilità di interpretazione, la potenza dei media 

diventò invasiva, mise in questione la realtà. La 

fame indotta, manipolata, di realtà sotto forma 

di notizie, ingigantì questa potenza distorsiva. 

La notizia diventò definitivamente una merce 

da vendere e da consumare. Quella dei media 

diventò un’industria influente, strategica. Finì 

ogni deontologia giornalistica. Si inizio a di-

storcere la realtà allo scopo di vendere notizie e 

manipolare l’opinione pubblica e non ci si pre-

occupò più se le notizie fossero vere o in quale 

misura lo fossero. Il “pluralismo delle opinioni” 

fornì un comodo rifugio etico alle falsificazioni 

consapevoli. Nella politica invalse il teorema: 

«Non importa di come parlano di me, l’impor-

tante è che ne parlino.» La linea divisoria tra 

buffoni e persone serie non fu più percepibile 

e Berlusconi divenne il leader più amato (e, na-

turalmente, odiato al tempo stesso).

Infine il dubbio non investì più l’interpretazio-

ne ma la cosa stessa. “Sarà poi vero che siamo 

andati sulla luna?” “Quella famiglia che nel 

reality racconta le sue disgrazie, è una famiglia 

vera o sta solo recitando una parte? Insomma, 

quella famiglia, esiste?” Nessuno poteva più 

assicurarci che quello che stavamo vedendo 

sullo schermo stesse accadendo in una realtà 

che non fosse solo simulazione. I confini tra i 

diversi format vennero sfumati fino a scompa-

rire. Quelli tra realtà e simulazione divennero 

illeggibili. Le guerre potevano diventare grandi 

spettacoli pirotecnici senza soldati, senza morti. 
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tura di colei che per prima ha aperto il lungo 

processo di liberazione delle donne. La recente 

pubblicazione di scritti intimi e degli epistolari 

sia con Sartre – l’amore «necessario» – che con 

gli amori «contingenti» Jacques-Laurent Bost e 

Nelson Algren (autore de L’uomo dal braccio 

d’oro) aiuta a coglierne la vitale attualità in una 

nuova prospettiva, fin dalla bandella di coper-

tina e dalle straordinarie fotografie che sono 

all’interno. 

La propria vita come opera di scrittura per 

essere letta e amata: un’avventura che non ha 

perso niente della sua forza creatrice, e che ha 

molto da insegnare anche alle generazioni futu-

re. Imperativo categorico, per tutti gli umani, e 

più per le donne, svantaggiate in partenza, è co-

struire se stessi:  rifiutare i ruoli affrontando la 

perdita, il dolore, la mancanza. Si legge in una 

lettera all’amore americano, lo scrittore Nelson 

Algren: “Voglio tutto dalla vita, essere una don-

na e anche un uomo”.

La donna è l’Altro, è l’oggetto, si domanda la 

Teroni: «come diventare soggetto? Ovvero, per-

ché le donne non contestano davvero la sovra-

nità maschile? … Da dove viene una passività 

così alienante?»      A tali domande Il secondo 

sesso aveva  risposto  «con un’altra radicale e 

impietosa analisi», questa volta sull’ambivalen-

za femminile.  “Donne non si nasce, lo si diven-

ta. Nessun destino biologico, psichico, econo-

mico definisce l’aspetto che riveste in seno alla 

società la femmina dell’uomo; è l’insieme della 

storia e della civiltà a elaborare quel prodotto 

intermedio tra il maschio e il castrato che chia-

miamo donna.”

Secondo de Beauvoir, le donne non sono sotto-

messe per natura, la loro subordinazione è il ri-

sultato di una serie di condizionamenti dati dal 

contesto storico e culturale, nonché dalla loro 

abitudine ad adeguarvisi. Il primo volume del 

Secondo sesso, dedicato a I fatti e i miti, compie 

un’approfondita incursione critica tra diverse 

discipline – come biologia, psicoanalisi, mate-

rialismo dialettico, senza trascurare la letteratu-

ra e la poesia – accusate di aver partecipato alla 

costruzione di un sistema concettuale che ha 

escluso o marginalizzato la donna. Ma il libro 

è anche un invito rivolto alle donne, ad agire e 

a ribellarsi. Non c’è un destino comune a tutte, 

non c’è, come voleva la psicoanalisi, un “eter-

no femminino” insuperabile, alla stregua di 

un marchio impresso a fuoco. Per de Beauvoir 

le donne sono oppresse anche per loro scelta: 

hanno preferito la via dell’immanenza e non 

hanno avuto il coraggio di intraprendere quella 

della trascendenza.

Il secondo volume, L’esistenza vissuta, analiz-

za gli aspetti principali, capovolge il significato 

millenario: non più destino, ma scelta libera 

e consapevole. Celebre la sua affermazione 

secondo cui le donne devono decidere libera-

mente se fare figli o fare libri, di cui lei stessa è 

testimone vivente, oggetto controverso di con-

senso e critiche.

Si chiede la Teroni: oggi che cosa resta di que-

sto libro, testo sacro del femminismo, un punto 

di riferimento fondamentale nella storia delle 

donne?

Una specie di incarnazione di quel “personale 

è politico”, che è stata una delle scoperte impor-

tanti del femminismo.

De Beauvoir aveva ripreso le tematiche femmi-

niste di orientamento marxista considerate da 

lei più adatte rispetto alle posizioni più liberali. 

Si schierò sempre contro il sistema dello stato 

capitalista, ritenendo che una politica di tipo 

socialista avrebbe potuto eliminare ogni tipo 

di sfruttamento. Le donne lavorando in un 

contesto paritario avrebbero potuto finalmen-

te conquistare la loro dignità di essere umano, 

eliminando così la mediazione dell’uomo con la 

realtà sociale.

L’unica via possibile per l’emancipazione fem-

minile, secondo l’autrice, è quella della “donna 

indipendente” , perché “una donna libera è 

l’assoluto contrario di una donna leggera”, che 

doveva  avvenire in due momenti fondamen-

tali:  prenderei consapevolezza della propria 

condizione e in un secondo momento far parte 

di un movimento collettivo. Le donne devono 

unirsi tra loro e anche con gli uomini per com-

battere tutti assieme contro le disuguaglianze 

affinché tutti gli individui possano avere pari 

diritti, dignità e opportunità sociali, politiche 

ed economiche. 

Sono  passati più di sessanta anni da che “Il 

secondo sesso” di Simone de Beauvoir è stato 

tradotto in italiano:  è stato pubblicato infatti 

nel 1961 da Il Saggiatore,  mentre era uscito 

nel 1949 in Francia, edizioni Gallimard, susci-

tando un grande clamore e moltissime vendite, 

un successo commerciale  che continua ancora 

oggi.  

Definito “Testo sacro del femminismo” fu mes-

so all’indice nel 1956 con un editto Vaticano. 

“Quando oggi si critica Simone de Beauvoir lo 

si fa perché non si sa o non ci si rende conto di 

come sia stata importante per cambiare la testa 

e la vita delle donne della mia generazione” 

osserva la storica e scrittrice Eva Cantarella.                                                                                                    

Simone, nata a Parigi  il 9 gennaio del 1908 

da una famiglia borghese, durante il periodo 

universitario incontrò il filosofo esistenzialista 

Jean-Paul Sartre, che diventò successivamente, 

pur senza matrimonio né convivenza, il compa-

gno della sua vita e di pensiero, con cui ha  con-

diviso la prospettiva filosofica esistenzialista.                                                                                                                   

Si laureò in Filosofia con una tesi su Leibniz 

presso la Sorbona a Parigi e, dopo una breve 

parentesi destinata all’insegnamento, si  de-

dicò completamente alla scrittura. La vita e il 

suo racconto sono legati nella sua produzione, 

ricca di tanti generi: il diario, la finzione, l’auto-

biografia o memorialistica a cui corrisponde un 

intreccio dei saperi sempre più allargato, dalla 

filosofia alla sociologia, dalla politica all’antro-

pologia, tutto calato nella vivace Parigi del ven-

tennio dopo la guerra.   Il racconto della sua vita 

inizia con “Memorie di una ragazza per bene” 

del ‘58, segue  “L’età forte” del ‘60, “La forza 

delle cose” del ‘63 , “Una morte dolcissima” 

del ‘64, “A conti fatti” del ‘72,  “La cerimonia 

degli addii” del 1981. Con il romanzo  “I Man-

darini”, uscito nel 1954, vinse il premio Gon-

court.   Scriveva Simone de Beauvoir  in “La 

forza delle cose” che di lei sono state create due 

immagini: quella di una mezza pazza, un’ec-

centrica con abitudini dissolute, che aveva pra-

ticato con assiduità tutti i vizi; dall’altra parte si 

descriveva al contrario come un’istitutrice  una 

caposquadra dei boy-scout, che aveva passato 

l’ esistenza fra i libri a tavolino, tutta cervello. 

L’essenziale era comunque presentarla come 

un’anormale. Il fatto è che non si accettava  una 

donna scrittrice, che  non è una donna di casa 

che scrive, ma qualcuno la cui intera esistenza è 

condizionata dallo scrivere. “ È una vita che ne 

vale un’altra: che ha i suoi motivi, il suo ordine, 

i suoi fini che si possono giudicare stravaganti 

solo se di essa non si capisce niente.” 

E’ uscito nel 2021 da Donzelli il libretto Simo-

ne de Beauvoir – Percorsi di vita e di scrittura di 

Sandra Teroni, l’intreccio di vita, amori e scrit-

di Maria Mariotti 60 anni da Il secondo sesso
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canti d’arte che sempre più frequentemen-

te propongono repliche di opere antiche 

generalmente ritenute dei capolavori, sui 

quali appongono un piccolo oggetto pre-

sentato come frutto del loro pensiero. Un 

volta una sfera di vetro un’altra degli stracci 

un’altra ancora un piccolo tatuaggio, facen-

do lievitare il prezzo ancora di più. L’Arrin-

gatore in questione, firmato da Pistoletto 

che a Casole d’Elsa accarezza un ulivo, tro-

verà probabilmente nel prossimo futuro ad 

attenderlo in qualche Open Air Museum 

del mondo, un fico, un eucalipto oppure un 

boschetto di palme magari su uno sfondo di 

un paesaggio tropicale, all’interno di giar-

dini di alberghi lussuosi o residenze priva-

te. Quanta strada si potrebbe pensare per 

il nostro capolavoro etrusco/romano che 

aumenta nel mondo la sua notorietà. In re-

altà all’aumento di valore economico della 

nostra replica non corrisponderà pari noto-

rietà, perché nel frattempo come per ogni 

altro capolavoro utilizzato dai brillanti arti-

sti nessuno vi scorgerà più il capolavoro di 

una civiltà lontana e non solo nel tempo e 

nello spazio, ma l’opera dell’artista di fama 

internazionale che come in questo caso ha 

brillantemente collocato la “sua opera” in 

dialogo con l’albero di turno.

Percorrendo in bicicletta Lungarno Corsi-

ni, ho intravisto nella vetrina di una storica 

galleria d’arte il bronzo de “L’Arringatore”. 

Rallentando pericolosamente sul tratto di 

pista ciclabile considerato l’autopista della 

città, ho superato sollevando la bici il cor-

dolo di cemento guadagnando il marcia-

piede opposto. Memore dall’aver visitato 

recentemente l’installazione “Accarezzare 

gli alberi” di Michelangelo Pistoletto che a 

Casole d’Elsa utilizzava lo stesso soggetto 

come unico elemento oltre la natura che 

circondava l’installazione, mi è nato il de-

siderio di conoscere il prezzo di vendita di 

una buona replica di bronzo che firmata poi 

dall’autore, non l’etrusco, ma il piemontese, 

avrebbe certamente raggiunto cifre come si 

dice ora, molto importanti. Sono entrato nel 

negozio ed ho chiesto il prezzo dell’opera e 

la sua spedizione in America (d’altra parte 

chi lo potrebbe comperare). Mi sono stati 

chiesti 55.000 euro (trattabili) per la sua 

fusione, sia ben chiaro esclusi di I.V.A.,(in-

somma conoscendo la pratica di questa gal-

leria-fonderia d’arte a decuplicare il prezzo 

delle fusioni si può acquistare una replica 

dell’Arringatore per una cifra inferiore ai 

10.000 euro I.V.A. compresa questa volta, 

in un’altra fonderia d’arte meno blasonata). 

Mi sono “mentalmente complimentato con 

certi artisti e meglio ancora con i loro mer-

di Valentino Moradei Gabbrielli Arte Contemporanea a tutti i costi

La Galleria Il Ponte  (Via di Mezzo, 42/b, 

50121 Firenze) presenta dal 16 settembre dal 

30 dicembre: Michel Parmentier. Opere e do-

cumenti, a cura di Guy Massaux,)

E’ la prima mostra in Italia dedicata a Michel 

Parmentier. Nonostante l’artista facesse parte 

del Gruppo avanguardistico BMPT (Buren, 

Mosset, Parmentier, Toroni) che ebbe grande 

risonanza internazionale, non solo in quel pe-

riodo, ma anche dopo, per rappresentare un 

momento di rottura verso la pittura tradiziona-

le…., egli  - per il suo carattere e atteggiamento, 

l’aver lavorato pochi anni ed essere riapparso 

poi sulle scene dopo quindici, senza giustifica-

zioni - è sempre rimasto fuori dal coro, senza 

ricevere invece l’attenzione comunque dovuta, 

soprattutto in Italia. Dunque, un artista da ri-

scoprire e rivalutare come merita. L’evento ri-

entra nell’iniziativa promossa dal Comune di 

Firenze della “Florence Art Week”, che si svol-

gerà dal 16 al 24 settembre.

Parmentier  
alla Galleria Il Ponte 
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e patto dell’identità comunitaria, ponendo la 

necessità di nuovi modelli che, nella condivi-

sione di valori e progetti comuni, coniughino 

dimensione urbana, ambientale, economica 

e sociale. Con Gianfranco Franz, Giordana 

Ferri, Simone Gheri, Francesco Alberti, Ales-

sandro Melis e l’Assessore all’Urbanistica del 

Comune di Firenze, coordina Iacopo Zetti.

Domenica 11 settembre: “Il mondo: reti, 

interconnessioni, la comunità globale” inda-

gherà la dimensione delle interconnessioni re-

lazionali, tecnologiche e identitarie del vivere 

urbano, dove il ruolo dell’accessibilità ai servi-

zi, della trasmissione dei saperi e della condi-

visione delle competenze, apre opportunità di 

emancipazione dei territori con progettualità 

transdisciplinari atte a consolidare la coesione 

sociale. Con Luca Garavaglia, Silvia Botti, 

Erminia Sciacchitano, Ruedi Baur, Raffael-

la Florio, Simone Siliani, coordina Camilla 

Perrone. Inoltre sabato 10 settembre sera, al 

Teatro Romano, la presidente della Fonda-

zione Michelucci, Silvia Botti, condurrà una 

conversazione dal titolo “Costruire la Nuova 

Città. Il coraggio di Giovanni Michelucci, 

Gino Strada e Pier Paolo Pasolini”. Tre perso-

naggi diversi, che appartengono a tre genera-

zioni diverse e hanno fatto scelte personali e 

professionali molto diverse, ma in fondo con 

alcuni tratti fondamentali che li accomunano: 

sono stati tre grandi visionari, irrequieti e irri-

verenti, hanno messo in discussione il sistema, 

hanno posto le persone al centro di tutte le 

loro azioni. Parteciperanno Guendalina Sa-

limei, Gianni Biondillo e Raul Pantaleo che 

da punti di vista diversi su queste tre figure 

hanno fondato il loro approccio alla ricerca, 

hanno studiato e approfondito le loro visioni, 

hanno in alcuni casi condiviso sul campo il 

loro lavoro.

Il Festival trae il suo nome da «La Nuova 

Città», la rivista fondata da Giovanni Miche-

lucci nel 1945. Gli incontri sono ad ingresso 

gratuiti sino ad esaurimento posti, convegni e 

conferenze saranno trasmessi in diretta strea-

ming e accreditati dalla Fondazione Architetti 

Firenze.

Per informazioni sul programma completo 

https://www.michelucci.it/festivaldellanuo-

vacitta/ 

Fino all’11 settembre 2022,  Fiesole ospita il 

Festival della Nuova Città, un progetto della 

Fondazione Giovanni Michelucci e promos-

so con il Comune di Fiesole nell’ambito delle 

iniziative per i quarant’anni della costituzione 

della Fondazione Giovanni Michelucci, con 

il patrocinio di Regione Toscana, Comune di 

Firenze e Comune di Pistoia, realizzato in col-

laborazione con Ordine Architetti Firenze/

Fondazione Architetti Firenze, ADI Associa-

zione per il Disegno Industriale, Delegazione 

Toscana e con il sostegno di Publiacqua SpA 

e Città Metropolitana di Firenze. Il Festival 

indaga il tema dell’impatto della cultura archi-

tettonica sulle nuove trasformazioni sociali e 

ambientali attraverso tre giornate di incontri 

nelle quali avviare un confronto multidisci-

plinare sulla necessità di effettuare un bi-

lancio sul “fare architettonico”, in termini di 

responsabilità, misurabilità, sostenibilità ed 

etica, da declinarsi sui temi della casa e del 

diritto all’abitare, della rigenerazione e della 

coesione sociale nelle città e delle intercon-

nessioni nella comunità globale. Tanti gli ap-

puntamenti aperti al pubblico: la conferenza 

dell’architetto e scrittore Gianni Biondillo, 

che parlerà della psicogeografia degli spazi 

urbani. L’architetto Matteo Robiglio, affron-

terà il tema del nuovo abitare sociale in Italia 

e in Europa. L’architetta Guendalina Salimei, 

fondatrice di T-Studio parlerà del processo di 

rigenerazione del complesso del Corviale a 

Roma. Raul Pantaleo, architetto co-fondatore 

dello studio TAMassociati, che racconterà le 

esperienze di progettazione per Emergency e 

delle strutture sociali, e infine l’architetto e ur-

banista Luca Zevi, che affronterà il tema della 

città delle reti tra infrastrutture, ambiente ed 

energia. Il festival propone inoltre un’ampia 

riflessione articolata secondo i temi dei tre 

convegni dedicati all’analisi di contesti socia-

li e ambientali a scale diverse: Casa, Città e 

Mondo.

Il primo appuntamento di venerdì 9 settem-

bre: “La casa: accesso e diritto all’abitare” si 

propone di mantenere l’attenzione sul tema 

del diritto all’abitare, anche nelle sue acce-

zioni di esclusione o disagio, offrendo un’oc-

casione di approfondimento su quel tipo di 

welfare che le politiche abitative non riesco-

no ancora a risolvere. Con Agostino Petrillo, 

Marco Guerzoni, Marzio Mori, Carlo Stasol-

la, Marcello Canovaro e l’Assessora all’Edili-

zia residenziale pubblica di Regione Toscana, 

coordina Massimo Colombo.

Sabato 10 settembre: “La città: sostenibilità 

e coesione sociale” indaga il tema del diritto 

alla città, come base della convivenza civile 

a cura della Fondazione Michelucci Dialoghi sull’architettura 
responsabile, solidale e sostenibile

Promotori con il patrocinio di in collaborazione concon il sostegno di
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Fondazione Giovanni Michelucci e Comune di Fiesole
presentano

Festival della Nuova Città 
Dialoghi sull’architettura 

responsabile, solidale e sostenibile

Fiesole, 
9-11 settembre 2022

www.michelucci.it | #festivalnuovacitta

Un progetto nell’ambito di #FM40, 
Iniziative per i quarant’anni della costituzione della Fondazione Giovanni Michelucci.

INFO, PROGRAMMI E AGGIORNAMENTI
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Sulla via
Francigena di Carlo Cantini 

Valdorcia

Percorrendo la via Francigena si giunge ad 

uno dei paesaggi più suggestivi e belli della 

Toscana, la Valdorcia, con i suoi colori e le sue 

dolci colline.
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