
Con la cultura

non si mangia

Giulio Tremonti

(apocrifo)

Numero

483 55
0

11 marzo 2023

Maschietto Editore

Il nuovo Vangelo
de(a)lla Chiesa 



dall’archivio di Maurizio Berlincioni

immagine
La prima

2012, Firenze



Direttore editoriale

Michele Morrocchi

Direttore responsabile

Emiliano Bacci

Redazione

Mariangela Arnavas, Gianni Biagi, Sara Chiarello, 
Susanna Cressati, Aldo Frangioni, Francesca Merz, 
Sara Nocentini, Sandra Salvato, Barbara Setti, 
Simone Siliani

Progetto Grafico

Emiliano Bacci

redazioneculturacommestibile@gmail.com

www.culturacommestibile.com 

www.facebook.com/cultura.commestibile

Editore 

Maschietto Editore 
via del Rosso Fiorentino, 2/D - 50142 

Firenze tel/fax +39 055 701111

 

Registrazione del Tribunale di Firenze n. 5894 del 2/10/2012

issn 2611-884x   

Numero

483 55
0

11 marzo 2023

In questo numero

L’arte e la generazione Z di Mariangela Arnavas

L’eterno tema delle bagnanti di Francesco Lauretta di Spela Zidar 

Un Dante per tutte le stagioni di Susanna Cressati

Perle elementari fasciste a cura di Aldo Frangioni

Le occasioni di una città di Giuseppe Matulli

Dalla parte degli Indiani di Alessandro Michelucci 

I bambini soldati di Sarah Blesener di Danilo Cecchi

La monaca di Monza tra passato e presente di Patrizia Caporali

L’acciaio traforato del Molise di Cristina Pucci

Sguardi di Siliva Lelli

Danno un film bellissimo di Mechi Cena

L’arte moderna giuliano-veneta di Paolo Marini

Mario Preti racconta «La ricerca di È»/9 a cura di Giuseppe Alberto Centauro

Com’è facile inventar le mostre di Burchiello

La chiave della conoscenza di Jacques Grieu 

e le foto di Maurizio Berlincioni, Carlo Cantini e Marco Gabbuggiani 
e i disegni di Lido Contemori, Massimo Cavezzali e Paolo della Bella

http://www.culturacommestibile.com
http://www.facebook.com/cultura.commestibile


4
11 MARZO 2023

Un’intervista Vittorio Corsini, artista to-

scano di fama internazionale, che insegna 

all’Accademia di Brera dal 2010 sul rappor-

to con l’arte delle ultime generazioni.

La tua vita è intrecciata con l’arte almeno 

da quando avevi vent’anni, ma da una de-

cina a questa parte hai anche un rapporto 

mediato in cui sei responsabile della forma-

zione di giovani artisti nel tuo insegnamen-

to a Brera.

Come ti sembra il rapporto delle ultime ge-

nerazioni con l’arte contemporanea?

Certo Brera è un luogo privilegiato per 

capire i giovani che si avvicinano per fare 

arte, ho visto un cambiamento straordinario 

dai millennials alla cosiddetta generazione 

zeta.

Mi sono posto il problema di come insegna-

re a questi giovani perchè il loro rapporto 

con il mondo è più rarefatto, a parte la flui-

dità, molto meno materiale.

Noi eravamo abituati a considerare tutto 

come avente un corpo, nel digitale il corpo 

scompare; si tratta di un insieme di nume-

ri interconnessi che danno origine ad una 

visualizzazione. L’arte nella tradizione ha 

sempre avuto un corpo, una tela, un marmo, 

un bronzo con cui il nostro corpo faceva i 

conti. La generazione zeta ha un rapporto 

più astratto con l’arte quindi, ma non nel 

senso dell’astrattismo storico che aveva 

slegato l’immagine dalla rappresentazione; 

qui si tratta di un’altra rivoluzione, basata 

sulla rarefazione, anche quando questi ra-

gazzi producono oggetti artistici tridimen-

sionali si capisce che hanno un rapporto 

con il mondo materiale totalmente diverso: 

il loro è un mondo totalmente diverso, forse 

in sintonia con le ultime scoperte della fisi-

ca quantistica, un mondo fatto non tanto di 

cose e oggetti ma di eventi, situazioni, ap-

procci, interazioni.

Nel mondo digitale non ci si ferma più a 

cosa è ma a cosa può diventare.

In qualche modo ci si avvicina alla dimen-

sione musicale dell’arte, dove esiste un’uni-

cità dell’evento, unicità irripetibile. In ogni 

caso in questa fase l’interesse non è centra-

to su ciò che è ma su ciò che si apre.

E’ vero, come qualcuno dice, che l’arte con-

temporanea è vecchia e ha paura del nuovo?

Vecchia può anche essere però in questo 

momento si vedono talmente tante forme e 

modi di proporre delle cose in arte, tanti ap-

procci, metodologie, talmente tante che io 

neanche le conosco tutte, ma di sicuro non 

c’è paura. C’è stato anzi il superamento di 

alcune metodologie caratteristiche di tempi 

passati, come la provocazione per esempio.

Sono nuvole di un sapere, di un muoversi 

diverso che in alcuni casi trovo straordina-

rio; accanto a modalità più tradizionali, ci 

sono linguaggi nuovi che spostano il nostro 

modo di approcciarsi al mondo.

Il riscaldamento globale e la possibile fine 

del pianeta come influenzano le proposte 

artistiche delle nuove generazioni?

Le ultime generazioni stanno vivendo l’an-

L’arte  
e la generazione Z

di Mariangela Arnavas     

Hate me. 2022, neon-cavi elettrici-vernice fluorescente, 300x200x7
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goscia del riscaldamento globale e della pos-

sibile fine del pianeta in modo meno dram-

matico rispetto a quelle immediatamente 

precedenti; si tratta di un’angoscia che non 

ha un corpo, che è più un malessere.

Quello che è interessante è l’attenzione 

che si appunta sulle microcose, attenzione 

alle scarpe e a come mi muovo, non a gran-

di eventi e questo si vede nella modalità di 

organizzare l’oggetto artistico a prescindere 

dal tipo di supporto.

È interessante notare come sia aumentata la 

produzione di movies , video che non han-

no un inizio e una fine ma modalità sospese.

Quali sono i progetti di Corsini artista nel 

prossimo futuro? Sappiamo che hai una 

mostra aperta a Pistoia ma anche che hai in 

progetto una partecipazione alla prossima 

biennale di Venezia per l’architettura e altri 

progetti internazionali.

Raccontaci qualcosa.

La mostra di Pistoia, che è tuttora aperta 

s’intitola Non odiarmi  e per me è una sorta 

di evento, qualcosa che va aggiustato, messo 

a posto: il lavoro principale è una grande in-

stallazione che è la pianta di una casa in cui 

ci sono una serie di mobili smobilitati, da 

mettere a posto. Le persone proiettano nel-

la casa i loro sogni prima che la casa esista, 

il loro modo di organizzarsi la vita. La pian-

ta dell’installazione è in acciaio ma è tutta 

nera come i disegni degli architetti, i mobili 

aspettano di essere posizionati perchè sono 

volutamente fuori ordine.

Poi ci sono altre opere: due pentole di cri-

stallo su cui sono posizionate due farfalle 

colorate che sono QRcode che, decodificati, 

sono due ricette, una di una zuppa eritrea e 

una di una polenta italiana, due piatti che 

hanno sfamato delle popolazioni.

Nell’ultima stanza c’è un grande neon a ri-

ghe rosse che ogni tanto si spenge; entrando 

si rimane abbagliati, poi il neon si spenge e 

per quattro secondi compare la scritta Hate 

me, contraltare del titolo Non odiarmi per-

chè l’odio è un sentimento che esiste ma 

è bene che duri solopochi secondi. E’ una 

mostra in cui le opere chiedono di essere ca-

pite e soprattutto integrate, non solo viste.

Al momento sto lavorando alla prossima 

biennale di architettura a Venezia dove lo 

stato di San Marino mi ha chiesto di rea-

lizzare il padiglione insieme alla facoltà 

di architettura, biennale che si aprirà al 

pubblico il 20 di maggio, e per la quale ho 

sviluppato tre opere apposite incentrate 

sull’accoglienza, sul tema dell’ospitalità:

si tratta di tre opere che ci danno una misu-

ra architettonica di accoglienza, totalmente 

diverse l’una dall’altra, si va da alcuni video 

ad una scultura luminosa che trasforma in 

qualche modo chi vi entra, questo all’inter-

no del padiglione, mentre all’esterno vi sarà 

un classico elemento di accoglienza rivolto 

alle persone che arrivano.

Tra gli impegni di questo periodo ci sono 

anche delle sculture pubbliche per la fon-

dazione Peccioli per,  e una mostra perso-

nale per il museo di Spoleto in cui opere 

nuove si alternano a opere già esistenti

Per finire poi ci sarà la partecipazione alla 

Biennale di Chengdu in Cina nel mese di 

luglio, mentre a fine anno ci sarà un even-

to a New York dove allestirò un’opera sulla 

facciata dell’istituto Italiano di Cultura: sa-

ranno gli occhi dei pecciolesi che andranno 

a vedere New York, mentre contemporane-

amente ci saranno occhi di newyorkesi che 

andranno a vedere Peccioli: uno scambio di 

sguardi, che è uno scambiare le modalità di 

capire il mondo. 

Neither inside nor outside  2023, acciaio vernici, 880x490x95, 

Babette’s feast. 2022, cristallo acciaio mirar, 35x50x26
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Nel migliore
dei Lidi  
possibili

di Lido Contemori

Un Partito umile all’ascolto e utile alla comunità. Confronto 

su temi concreti. Democrazia, giustizia, libertà, solidarietà, 

umanità, antifascismo. La piazza fa scuola, riunire sotto la 

bandiera antifascista forze progressiste e di sinistra. Contro 

il sistema meritocratico. Primi passi di una lunga marcia. Lo 

SPI/CGIL. Una stagione nuova, difesa di scuola e sanità 

pubbliche. Lavorare per rafforzare forze progressiste. Lavo-

ro, salario minimo, contro autonomia differenziata. Espro-

prio case sfitte. Ucraina va difesa ma serve la pace. Ecc.ecc.

Cara Schlein ora che è stata vista dica, per favore, cosa vuol 

fare, concretamente e dettagliatamente, al di là del “viva la 

mamma”, non si nasconda dietro gli slogan.

“Non ci hanno visto arrivare” 
Levenstein –Schlein

Il nipote
di 
Astarotte

Della Bella 
gente

 di Paolo della Bella
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Francesco Lauretta è artista e pittore. Di-

pinge ogni singolo giorno come a voler di-

mostrare a coloro che nel passato hanno 

giudicato superato il mezzo che si sono 

sbagliati e che la pittura, nelle sue innume-

revoli declinazioni, continua e continuerà 

ad esistere. L’artista a volte sembra quasi 

voglia riscoprire o reinventare tutte queste 

innumerevoli declinazioni della pittura. Da 

un lato c’è un profondo riconoscimento dei 

maestri, dall’altro il piacere di essere ico-

noclasti. Alla Galleria Lorenzo de’ Medici 

Francesco (Via de’ Pucci, 4 Firenze)  Lau-

retta presenterà la sua serie di dipinti dedi-

cati a uno dei motivi più iconici della sto-

ria dell’arte, Le Bagnanti. Una ricerca che 

Lauretta porta avanti da qualche anno, un 

motivo simbolico e potente affrontato dai 

numerosi artisti nella storia dell’arte. L’ar-

tista è attratto dalla simbologia dell’acqua, 

elemento fondamentale in grado di dare e 

di mantenere la vita sulla terra, alla quale si 

affidano i corpi nudi cercando il benessere, 

la purificazione, il sollievo in un momen-

to intimo, quasi di fragilità, ma allo stesso 

tempo di estrema verità e naturalezza.  In 

tutte le culture l’acqua è un simbolo sacro 

in grado di purificare, guarire, o migliorare 

il bagnante e prepararlo per la vita miglio-

re, la vita eterna nell’al di là. L’acqua che 

dà forza, che protegge o come nel famoso 

mito d’Achille rende invulnerabili. L’acqua 

è anche simbolo di fertilità e della vita che 

continua, o più recentemente di benessere, 

libertà, leggerezza se la colleghiamo al tem-

po libero, immaginando le spiagge affollate, 

il bordo piscina, o può rappresentare anche 

l’occasione di mostrare la nudità senza pu-

dore. Forse è anche per questo che la storia 

dell’arte è piena di raffigurazioni del moti-

vo del bagnante. Dall’Afrodite o Artemide 

nell’antica Grecia, passando per motivi 

prevalentemente biblici del medioevo e 

rinascimento, alle sempre bibliche ma più 

naturalistiche rappresentazioni dell’epoca 

barocca fino ad arrivare al neoclassicismo 

e impressionismo dove il motivo del ba-

gnante non è più necessariamente legato 

alla religione. Francesco Lauretta quindi 

si tuffa nel mondo dell’immaginario delle 

bagnanti, immergendosi nella storia, nuo-

tando tra miti, leggende, riti purificatori, 

imbevendosi di ispirazioni che poi trasmet-

terà sulla tela e sulla carta, reinterpretando 

un racconto o dialogando con un maestro 

come nelle opere presentate nella mostra 

The Bathers. I capolavori di Ernst Ludwig 

Kirchner e Gustave Courbet vengono ridi-

pinti da Lauretta nella serie Soluzioni. Il 

risultato è una possibile soluzione che Lau-

retta propone nel rispetto dell’opus dell’ar-

tista al quale il quadro è dedicato che però è 

il frutto della mano, ricerca e interpretazio-

ne sia formale che iconografica di Lauretta, 

quasi come fosse un gioco in cui Lauretta 

si chiedesse: “E se fossi lui?”. I cartoni del-

la serie Bagnanti approcciano il motivo dal 

punto di vista più immediato, più somma-

rio. L’immagine frammentata emerge dal 

blu, ricomponendosi davanti ai nostri occhi 

grazie alla velocità dell’esecuzione che però 

richiede all’artista la massima concentrazio-

ne. L’utilizzo dell’oro accentua la preziosità 

dei blu, dell’acqua e la magia dei mondi di-

pinti. Per la mostra alla LdM Gallery Fran-

cesco Lauretta ha creato tre cartoni dipinti, 

due sono le figure delle bagnanti dipinte 

sul cartone rigido che l’artista dispone nello 

spazio sfruttando le sue connotazioni im-

portanti, le travi del soffitto e soprattutto la 

scacchiera del pavimento, mentre il cartone 

ondulato dipinto rappresenta l’autoritratto 

dell’artista bagnante. Con queste pitture 

installative Francesco Lauretta chiude il 

cerchio e aggiunge fluidità tra tutte le opere 

in mostra.

L’eterno tema delle bagnanti  
di Francesco Lauretta

di Spela Zidar
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Se, come ha scritto di recente Walter Siti, 

“l’ambizione della Destra è subentrare alla 

“egemonia culturale della Sinistra”, perché 

gramscianamente parlando “ una classe per 

diventare dominante deve impadronirsi di 

un bene più immateriale, cioè della capaci-

tà far apparire indiscutibili (anzi, naturali) 

le proprie idee e i propri valori agli occhi 

della maggioranza”, allora appellarsi a Dan-

te facendone il proprio paladino e la radice 

delle proprie idee è la mossa più semplice 

e scontata da fare nel nostro paese, ancora 

oggi. Infatti il ministro della Cultura Gen-

naro Sangiuliano non ha esitato a definire 

l’Alighieri “il fondatore del pensiero di de-

stra in Italia”. Parole che, come prevedibile, 

hanno suscitato sul terreno politico lo sde-

gno della sinistra per una appropriazione 

che ha tutto il sapore della strumentalità, 

l’ilarità (immaginiamo) degli italianisti vo-

tati allo studio severo e filologico dei testi 

danteschi e anche una certa qual soddisfa-

zione (di nuovo immaginiamo) nello storico 

toscano Fulvio Conti, che insegna Storia 

contemporanea all’Università di Firenze. 

Perchè tra i tanti effetti che la rozza “spa-

rata” di Sangiuliano ha sortito c’è anche 

quello di aver riacceso le luci su un suo bel 

lavoro, “Il Sommo italiano. Dante e l’iden-

tità della nazione”, uscito per Carocci nel 

2021, anno del centenario dantesco, e oggi 

di nuovo portato alla ribalta grazie anche a 

un interessante, recente incontro sul tema 

organizzato al Gabinetto Vieusseux.

Il libro, che pur essendo scorrevole e di-

vertente non sacrifica nulla in serietà e 

approfondimento, altro non è che una ri-

costruzione minuziosa del mito e dell’uso 

pubblico di Dante nel corso di oltre due 

secoli, Ottocento, Novecento e questo 

scampolo di Duemila, da cui si evince che 

il ministro non ha fatto altro che aggiungere 

un piccolo tassello a una storia già vista, la 

storia della schiera numerosissima di coloro 

che nella sfera pubblica si sono aggrappa-

ti e si aggrappano al “sommo” per farsi da 

lui “sponsorizzare”, tirandolo letteralmente 

per la giacchetta in ogni direzione. Ricor-

rendo, commenta Conti, ad “usi e abusi che 

nella maggior parte dei casi poco hanno a 

che fare con l’essenza più autentica della 

sua opera letteraria”. Studiarli può offrire, 

sostiene l’autore, un efficace “strumento 

per rileggere alcuni snodi e passaggi della 

storia politica italiana degli ultimi due o tre 

secoli”. “In particolare – prosegue Conti – 

ci aiuta a capire quale sia stata l’evoluzione 

del sentimento patriottico in Italia, come 

esso si sia formato a cavallo fra XVIII e XIX 

secolo, come si sia modificato nell’Italia li-

berale e poi in quella fascista  -  (ecco i pre-

decessori dell’attuale ministro ndr) – che 

cosa ne sia rimasto dopo la caduta del regi-

me mussoliniano” e ancora oggi, nell’epoca 

di internet che non ha affatto dimenticato 

il “sommo” ma l’ha fatto letteralmente suo, 

icona non più nazionale ma globale, “poli-

semica e trasversale rispetto alle generazio-

ni e agli schieramenti politici”.

Due secoli che hanno visto tutti per Dante 

e tutti con Dante, benchè tutti l’un contro 

l’altro armati: laici e cattolici, repubblicani 

e monarchici, socialisti internazionalisti e 

nazionalisti. Questione di identità nazio-

nale, ha detto il professor Luigi Mascilli 

Migliorini, dell’Università L’Orientale di 

Napoli intervenuto al Vieusseux, una iden-

tità inventata, per altro sempre contraddit-

toria, alla cui costruzione forzatamente ra-

pida hanno concorso due pietre miliari, la 

lingua (Dante e poi Manzoni) e la religione. 

Questa operazione che ha Firenze (il vol-

gare toscano, il Rinascimento) come punto 

di equilibrio e a cui altre linee della cultura 

e della storia italiane sono state sacrificate 

(Venezia, per dire) ha avuto un esito che 

non è mai riuscito a sanare del tutto conflit-

tualità e faziosità. Tanto che, ha aggiunto lo 

storico, questa identità è tutt’ora strattonata 

tra una vocazione universalistica profonda 

e le sirene centrifughe che ispirano la “scia-

gurata” autonomia differenziata.

di Susanna Cressati Un Dante per tutte le stagioni
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Ma dunque ecco, in storica successione, 

Dante laico ed eroico profeta della nascita 

dell’Italia forgiato da Alfieri, da Foscolo, da 

Mazzini, il “ghibellin fuggiasco” dei patrioti 

risorgimentali di fede democratica e libera-

le, ecco i pellegrinaggi a Ravenna come una 

delle tappe del grand tour da parte degli 

intellettuali d’oltralpe come Byron e Cha-

teaubriand. Ecco i trionfi del centenario del 

1865 e la “dantomania” dell’età liberale. 

Quindi i fasti ravennati, fiorentini e roma-

ni del secentenario del 1921, anno in cui si 

registrò il risveglio filo-dantesco del mondo 

cattolico, dovuto alla lettera enciclica che 

Benedetto XV inviò a docenti ed alunni di 

tutti gli istituti cattolici d’insegnamento let-

terario in cui definiva Dante “il cantore più 

eloquente del pensiero cristiano”. Segue il 

culto iper-nazionalistico nel periodo dell’I-

talia fascista che ha Mussolini in persona 

come promotore; lui che, come confìdò 

personalmente al giornalista del Popolo 

d’Italia Paolo Orano alla vigilia del fatidi-

co discorso della Camera del 3 gennaio del 

1925, ogni giorno leggeva un canto della 

Divina Commedia. Fino al Dante “icona 

globale” universale del secondo dopoguer-

ra, quando un altro ministro della Repub-

blica, Luigi Gui, in occasione di un altro 

anno del centenario, il 1965, ebbe a citare il 

“sommo” come profeta della nascita dell’O-

NU, mentre ufficialmente anche la parte 

cattolica si riappropriava nuovamente del 

poeta tramite la lettera apostolica di Paolo 

VI “Altissimi cantus”. Infine il Dante pop, 

dalla irresistibile parodia dell’Inferno con 

Topolino protagonista al manga di Gō Na-

gai; da Carmelo Bene che declama la Com-

media dall’alto della Torre degli Asinelli 

dedicando il suo canto ai feriti dell’orrenda 

strage della stazione di Bologna a Roberto 

Benigni, che dismette i panni grossolani del 

contadino di Televacca per indossare gli 

abiti “curiali” del lettore dell’Ultimo del Pa-

radiso. Ma insieme, ancora e sempre, Dante 

piegato ad uso pubblico, ora vessillo di de-

mocrazia e di progresso civile ora - risiamo a 

Sangiuliano -  padre della cultura di destra, 

ora progressista ora reazionario.

Ma qualcuno, in questa storia così ricca e 

variegata, si è opposto a questa specie di 

gioco illusionistico? Fulvio Conti ha cita-

to due illustri esempi in proposito. Uno fu 

Giosuè Carducci. Nel 1987 il filosofo Gio-

vanni Bovio, massone ed esponente della 

sinistra repubblicana e anticlericale, lo sol-

lecitò ad assumere l’incarico della cattedra 

universitaria dantesca appena istituita con 

lo scopo di illustrare il poeta come “divul-

gatore dello stato laico” in funzione antiva-

ticana. Carducci rispose picche: “Per me 

la grandezza di Dante – tagliò corto – non 

esce dal cerchio del medio-evo e dello stret-

to cattolicismo”. Un altro riottoso a piegarsi 

a logiche strumentali fu Benedetto Croce, 

che nel 1920, ministro della cultura invita-

to a Ravenna per inaugurare in forma uf-

ficiale i festeggiamenti danteschi, scrisse: 

“È probabile che, durante quest’anno dan-

tesco, molti celebreranno in Dante il più 

ispirato apostolo della nazionalità italiana, 

o il maestro della vita morale e politica; 

così come per il passato egli fu variamente 

adoperato a insegna e sussidio delle prati-

che lotte, ora per esaltare la grandezza del-

la religione cattolica, ora per combattere la 

chiesa di Roma e il cattivo clero, ora per fa-

vorir l’idea di una ghibellina unità d’Italia, 

or quella di una sua guelfa federazione, ora 

per asserire con ardente fermezza il dirit-

to all’indipendenza del popolo che aveva 

prodotto un tanto genio ed era in certo sen-

so suo figliuolo, da lui generato o rigenera-

to e provvisto da lui di un viatico nei secoli. 

Ma il Dante di cui si è così parlato e così 

ancora si parla e si parlerà in futuro, non 

è il Dante della realtà, sibbene il Dante 

simbolo...Dante, nella realtà, fu e resta un 

poeta”. Fedele al suo pensiero Croce fece 

di più: negò il finanziamento ad un proget-

to presentato da Sem Benelli, drammatur-

go, legionario fiumano e tra i fondatori del 

primo fascio di combattimento fiorentino. 

Benelli avrebbe voluto dar vita a Firenze 

a una vera e propria “baraccata dantesca”, 

completa di “spettacoli all’aperto; corteggi 

e maggiolate in costume, feste di fiori e lu-

minarie”, sfilate e cori,  il tutto condito con 

un gran suonare di campane a stormo. “Lo 

Stato non può promuovere queste cose – 

dichiarò asciutto Croce al Nuovo Corriere 

– come non può promuovere mascherate 

e carnevali. Le facciano, se mai, i privati e 

le loro associazioni”. Quindi nemmeno un 

soldo. Altri tempi.

a cura di Aldo Frangioni 

Perle elementari fasciste 
Da “il libro della V Classe elementari” – Li-

breria dello Stato – Roma A. XV

Brani tratti da un sussidiario del 1937

STORIA 

Un tristissimo periodo per la patria nostra 



10
11 MARZO 2023

L’intervento di Sandro Gioli sul nume-

ro 482 di Cultura Commestibile è stato il 

sasso gettato nelle acque stagnanti della di-

scussione pubblica sul futuro della città di 

Firenze e della sua area metropolitana.

Un intervento che pone molti interrogativi 

e poche risposte come si conviene ad un in-

tervento di apertura.

La redazione di Cultura Commestibile, 

partendo da questo scritto di Gioli, inten-

de proporsi come lo spazio sia fisico sia 

mentale per riaprire una discussione non 

convenzionale e non stereotipata, aperta 

ai contributi di chi avrà voglia di esporre le 

proprie idee, al servizio della ripresa di un 

indispensabile dibattito su cosa succede in 

città, quale siano i possibili scenari futuri 

e quali siano, se esistono, gli interventi ne-

cessari per “governare” un processo di tra-

sformazione sociale, culturale e economico 

che sembra sfuggire di mano ai decisori 

pubblici.

Abbiamo chiesto ad alcuni esponenti del 

mondo politico, sindacale, ad amministra-

tori e tecnici, a esponenti della cultura cit-

tadina e del mondo economico di darci un 

contributo sul tema.

Apriamo il dibattito con un intervento di 

Giuseppe Matulli.

Gianni Biagi

“Non le case dai bei tetti,

non le mura di case ben costruite,

non le banchine o i porti

fanno le città,

ma gli uomini capaci di cogliere le occasioni”

Così scriveva Alceo, poeta greco del III 

secolo a.C. e mi pare che introduca una 

distinzione vera fra la città delle “mura e 

delle case” e la “capacità degli uomini”, 

altrimenti non si comprenderebbe perché 

le città vivano momenti di gloria  e di suc-

cesso e momenti di decadenza. Il fatto che 

La Pira fosse riuscito a proiettare Firenze 

nel mondo, facendo leva sul Mediterraneo 

riunendo rappresentati del mondo in nu-

mero crescente durante tutto il suo manda-

to, come non si era verificato prima e come 

non si è più verificato dopo, la dice lunga 

sulla “capacità di cogliere le occasioni” 

come motore della vitalità di una città.

Ciò non significa negare il valore alla esi-

genza della programmazione urbanistica, 

ma significa leggere la realtà territoriale col 

pessimismo realistico di Alessandro Gioli, 

ma poi tentare di costruire una prospettiva 

di rilancio, e questa non può che avvenire 

partendo dalla constatazione che segue, 

non fondata su dati certi e documentanti 

ma su realtà abbastanza consolidate ed evi-

denti.

È anzitutto necessario dedicare un discor-

so specifico al centro storico e qui la diret-

trice è quella che una volta indicò Antonio 

Paolucci quando disse (cito a memoria): Fi-

renze deve rimanere una città di musei, ma 

non diventare una città museo.

La pedonalizzazione del Centro Storico, 

senza servizi pubblici ha invece trasfor-

mato il centro storico in una città museo, 

totalmente asservita al turismo e al com-

mercio, con la effettiva espulsione della 

popolazione residente dall’area pedonale 

e, credo, anche della stessa proprietà im-

mobiliare. L’impressione che il turismo 

sia la grande risorsa di Firenze è, appunto, 

una impressione non suffragata dai numeri 

perché il turismo apporta, credo, non più 

di un quinto del reddito dei fiorentini, ma 

in compenso ha snaturato il centro storico, 

la cui pedonalizzazione generalizzata, che 

un sindaco (Renzi) indicò come occasione 

per i fiorentini per incontrarsi a passeggia-

re attorno al Battistero, era un discorso pri-

vo di fondamento, e chi si avventuri oggi in 

piazza del Duomo non troverà un accento 

fiorentino che non sia quello dei fiaccherai.

Allora occorre innanzitutto prende atto 

che Firenze è una città industriale e di ser-

vizi (Università, Sanità pubblica e privata, 

ecc) e che forse una riflessione su un recu-

pero del centro storico, potrebbe avere un 

senso, ammesso che non sia già irrimedia-

bilmente pregiudicato.

Se Firenze deve essere la città dei Fiorenti-

ni e non solo dei turisti, occorrerebbe assu-

mere “finalmente” la consapevolezza che 

il soprammettersi di funzioni diverse sullo 

stesso spazio (residenza, commercio, turi-

smo, cultura, servizi pubblici, viabilità, so-

sta, ecc.) richiederebbe una sorta di “piano 

regolatore delle funzioni” che ne consenta 

l’esercizio senza il rischio di paralizzarsi re-

ciprocamente. Credo che sarebbe una ne-

cessità assoluta, non sono in grado di dire 

se sia ancora possibile da realizzare.

Molto più interessante è la valorizzazione 

dei quartieri periferici che, mi sembra con-

sentano ancora un equilibrio delle attività 

diverse che abbia una sua funzionalità.

Il vero teme attuale e del futuro, e più in li-

nea col tema che Alessandro Gioli affronta 

con riferimento al PIF di Edoardo Detti, e 

il tema della Città Metropolitana.

Ricordo di aver affrontato il tema nel 1990, 

all’indomani delle prima previsione legi-

slativa della città metropolitana, con Gian-

franco Bartolini, il quale individuò imme-

diatamente il nocciolo della questione: la 

conurbazione Firenze Prato Pistoia, che è 

tale perché ha sostanzialmente annullato 

ogni soluzione di continuità reciproca, ma 

costituisce anche l’area forte della Tosca-

na, tanto che Bartolini sosteneva che non 

avrebbe avuto senso che quell’area fosse 

programmata e governata da altri che non 

fosse la Regione, perché assolutamente 

determinante su tutto il resto del territorio 

regionale.

Non so se la valutazione di Bartolini di 33 

anni fa sia ancora presente agli ammini-

stratori attuali e se una attività di governo 

di quell’area sia in realtà attivata, ma resta 

il fatto che la constatazione di Bartolini re-

sta fondata sulla gerarchia territoriale che  

investe l’intera regione.

di Giuseppe Matulli

Le occasioni di una città
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I popoli indigeni sono generalmente estranei 

all’uomo della strada, ma esiste comunque 

un’eccezione: gli Indiani del Nordamerica, 

che gli sono diventati abbastanza familiari 

grazie a centinaia di film e romanzi. Loro, 

comunque, avrebbero fatto a meno molto 

volentieri di questa notorietà, perché hanno 

dovuta pagarla con un bagaglio nefasto di 

cliché. Un cumulo di stereotipi così potente 

che è riuscito a generare un paradosso spa-

ventoso: le prime generazioni del dopoguer-

ra, mentre toccavano con mano gli orrori del-

la Shoah, venivano educate a vedere nello 

sterminio degli Indiani una pagina eroica. Se 

non è negazionismo questo… 

La nona arte, invece, si è schierata spesso 

dalla parte dei “pellerossa”: basti pensare a 

Gianluigi Bonelli, creatore di Tex, che fin 

dall’inizio (Il patto di sangue, 1950) si è ca-

ratterizzato come amico dei Navajo. All’epo-

ca, come tutti sanno, il cinema si muoveva in 

direzione opposta, dipingendo gli indigeni 

nordamericani come selvaggi analfabeti e 

sanguinari, secondo una regola alla quale 

faceva eccezione soltanto L’amante india-

na  (Broken Arrow,  1950), primo film dove 

il mohawk Jay Silverheels è il primo attore 

indiano che interpreta un ruolo importante.

Da allora le storie vere o fittizie degli Indiani 

nordamericani hanno continuato a popo-

lare i fumetti, da Luís Garcia (La mort de 

l’indien, 1980) a Michel Faure (Camargue 

rouge, 2013), dai lavori di Paolo Eleuteri Ser-

pieri a Tutto ricominciò con un’estate india-

na (2009), realizzato da Hugo Pratt e Milo 

Manara. 

In questo filone si inserisce a pieno titolo 

Indians! L’ombre noire de l’homme blanc 

(Bamboo, 2022), una bella antologia ideata 

da Tiburce Oger insieme a Hervé Richez e 

disegnata da alcuni dei principali nomi del 

fumetto francofono. Dopo il notevole succes-

so di Go West Young Man (Bamboo, 2021), i 

due soggettisti francesi propongono un’ope-

ra che rende omaggio ai popoli amerindiani, 

anche se apertamente dedicata “a tutti i po-

poli e alle loro diversità”.  

Per realizzare qesta antologia sono stati 

coinvolti sedici artisti, ciascuno dei quali ha 

illustrato una delle storie scritte da Tiburce 

Oger. Alcuni di loro avevano già parteci-

pato al volume precedente, come Dimi-

tri Armand, Dominique Bertail, Michel 

Blanc-Dumont, Benjamin Blasco-Martinez, 

Paul Gastine, Hugues Labiano, Félix Mey-

net, Christian Rossi, Corentin Rouge e Ro-

nan Toulhoat. Questo nuovo volume vede 

l’arrivo di nomi altrettanto prestigiosi, fra i 

quali Laurent Astier, Laurent Hirn e Jef, già 

noti per i loro lavori ambientati nell’America 

coloniale dei secoli scorsi. Senza dimenticare 

lo svizzero Derib, autore della celebre serie 

western Buddy Longway. Gli album collet-

tanei ben riusciti sono rari, ma questo è un 

lavoro prezioso che merita di essere annove-

rato fra le poche eccezioni.

A prima vista un fumetto dedicato agli In-

diani non sembra una novità. Ma contraria-

mente alla maggior parte dei lavori analoghi, 

che si concentrano sulle guerre indiane del 

diciannovesimo secolo, Indians! possiede 

un respiro temporale che spazia dalla metà 

del Cinquecento alla fine dell’Ottocento. In 

questo modo viene apertamente rifiutata la 

consunta logica eurocentrica che considera 

gli Indiani soltanto come nemici di un paese 

teso all’espansione, in altre parole il disgusto-

so Far West magnificato da centinaia di film. 

L’ampiezza storica diluisce la vulgata del so-

gno americano fino a sbriciolarla. L’obiettivo 

è quello di archiviare le logore reliquie del 

sogno americano e ascoltare la voce di coloro 

che sono stati costretti a vivere nell’incubo 

americano. L’album ci permette quindi di 

cancellare i noti stereotipi e di sostituirli con 

una narrazione vera, viva, palpitante. 

Alla varietà storica fa riscontro quella stilisti-

ca, che spazia dal realismo di Félix Meynet 

al tratto accurato di Paul Gastine, che apre 

e chiude l’opera. Questa varietà, comunque, 

non compromette l’omogeneità dell’insieme.  

Ogni storia è preceduta da un breve testo 

dove ricorre l’aquila, animale simbolico 

centrale nelle culture amerindiane, che rap-

presenta il filo conduttore dell’antologia. I 

personaggi e le atmosfere sono crudi, reali-

stici, sempre lontani dagli stereotipi. Se qual-

cuno dubita ancora che il fumetto sia un’e-

spressione artistica degna di questo nome, 

Indians! lo aiuterà a cambiare idea.

Alternando fatti e personaggi reali ad altri 

immaginari, le sedici storie mettono in luce 

molti episodi legati alla colonizzazione: op-

pressione, massacri, guerre, malattie diffuse 

intenzionalmente. Un vero e proprio geno-

cidio, che nonostante la sua solare evidenza 

viene ancora minimizzato, quando non addi-

rittura negato. Oggi, anche se i paladini dei 

diritti umani si possono trovare ovunque, 

sono ben pochi coloro che reclamano giusti-

zia per loro. 

Dalla parte degli Indiani

di Alessandro Michelucci

Nuvole  
di carta
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L’anima ferita del mondoE mozionando di Marco Gabbuggiani 

E’ ormai trascorso un anno dalla missione che 

facemmo noi de La Compagnia di Babbo Natale 

insieme alla Misericordia ed alla compagnia di 

volo ITA, quando, vestiti da babbi natale andam-

mo, ad accogliere ed imbarcare mamme e bambini 

ucraini scappati da distruzione e disperazione. 

Ricordo come fosse oggi i tristi volti di quelle 

anime innocenti vittime inermi di fronte a quanto 

stavano subendo per ripicche e sete di potere di 

persone che avevano causato, forti di slogan e prin-

cipi, la disperazione che si leggeva nei loro volti. E 

mi domando se chi alimenta tutto questo abbia un 

minimo di coscienza nella sua assurda convinzio-

ne di essere nel giusto mentre la gente gli muore 

intorno, sicuri e tranquilli nei loro rifugi/abitazio-

ni superprotetti. Ragioni e principi sicuramente 

giusti secondo il loro punto di vista, ma tragici per 

la gente comune e innocente. Principi, principi, 

principi! Gli stessi che (come disse un mio amico 

avvocato anni fa) sono quelli che ci permettono 

di guadagnare perché… “se la gente smettesse di 

litigare per le questioni di principio, noi faremmo 

la fame”.  E allora viva i principi per le cause civili 

ma non quando gli stessi  causano la morte degli 

altri! Fosse anche e soltanto per non vedere quelle 

povere madri fuggire con il passato dentro una pic-

cola valigia ed il loro bimbo in collo e con gli occhi 

sgranati dalla paura. Credo di non essermi mai 

sentito un eroe come quel giorno perché, credete-

mi sulla parola, cercare di regalare e trasmettere 

un sorriso  a bimbi da troppo tempo piangenti e 

riuscire a non scoppiare in lacrime insieme a loro 

fu, fu davvero un atto eroico! Ma ci facemmo forza 

e riuscimmo a regalargli quel sorriso contagioso 

aiutati dalla loro sorpresa e dalle lunghe barbe e 

capelli che nascondevano le nostre lacrime. 

Il ricordo di quelle stressanti 48 ore per portare a 

termine quella missione mi è riapparso prorom-

pente dopo che Francesco Ruggeri (Babbo Natale 

anche lui e presente con me nella missione) mi ha 

mostrato le foto che saranno esposte alla mostra 

fotografica che si terrà nell’ambito del “Vinci Photo 

Festival” al Museo Leonardiano di Vinci dal 11 

marzo al 16 aprile dal titolo, appunto, “ L’Anima 

Ferita Del Mondo”. Una mostra  promossa e cura-

ta proprio dal Photo Club Vinci con foto realizzate 

da reporter internazionali di guerra che narrano le 

sofferenze vissute da persone inermi e incolpevoli 

che rendono sempre più attuale la famosa frase 

dello scrittore Olindo Guerrini “armiamoci e 

partite” . Una frase figlia di quell’atteggiamento 

furbesco di chi suole scaricare ogni responsabilità 

per i fatti che accadono intorno a lui nascondendo 

la testa vigliaccamente sotto terra come gli struzzi 

per non vedere che cosa gli succede intorno.
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I fotografi e le fotografe hanno, per definizione, 

la capacità di vedere quello che di solito la gente 

non vede. Non perché chi fotografa sia dotato 

di particolari doti di chiaroveggenza, ma sem-

plicemente perché essi sono più attenti a quello 

che succede attorno a loro, osservano quello che 

gli altri guardano solo distrattamente, e seguo-

no con gli occhi i movimenti delle persone, ve-

dendo cose e relazioni fra le cose e le persone, 

o fra persone e persone, che agli altri passano 

sotto al naso, del tutto inavvertite. Anche fra i 

fotografi, e fra i fotoreporter in particolare, ve 

ne sono alcuni più attenti degli altri, o forse 

solo più educati ed allenati, capaci non solo di 

vedere ciò che sfugge agli altri, ma anche di pre-

vedere, entro certi limiti, quello che sta per ac-

cadere. Ovvero, quello che potrebbe accadere e 

che molto probabilmente, prima o poi, accadrà. 

La fotografa americana Sarah Blesener, nata a 

Minneapolis nel 1991, si dedica alla fotografia 

già durante gli studi di linguistica, fotografando 

il terremoto di Haiti del 2010. Si diploma poi in 

arte nel 2012, per continuare gli studi alla Bo-

okvar Russian Academy di Minneapolis, dove, 

oltre al tedesco, impara il russo, e nel 2015 se-

gue un corso di giornalismo visivo e documen-

tario presso lo ICP di New York. Durante un 

soggiorno in Russia nella primavera del 2016 

si interessa al fenomeno della educazione mi-

litare impartita ai bambini, attività praticata in 

diversi centri indipendenti, sulla falsariga del 

programma governativo di “Educazione pa-

triottica dei cittadini russi nel 2016-2020”. Il 

progetto, che ruotava attorno ad organizzazioni 

non governative, come alcuni club patriottici 

militari, associazioni sportive militari e club 

patriottici, sotto l’egida della Chiesa ortodossa 

russa, coinvolgeva all’epoca 200.000 giovani di 

cui 10.000 a Mosca, e prevedeva un aumento 

dei giovani patrioti entro i successivi dieci anni 

ed un analogo aumento delle nuove reclute per 

le forze armate russe. Sarah fotografa le diver-

se fasi di addestramento degli adolescenti alla 

guerra, ma il suo lavoro “Toy Soldiers”, pubbli-

cato nel 2016, non suscita reazioni particolari, 

e negli USA viene addirittura snobbato, come 

un semplice rigurgito nazionalista, del tutto 

diverso dal sano patriottismo americano. Nel 

2018 Sarah rivolge allora il suo obiettivo verso 

le iniziative analoghe esistenti negli USA, dove 

circa 400.000 bambini e bambine ricevono ogni 

anno un simile addestramento militare, nei così 

detti “Campi Patriottici”, con la parola d’ordine 

“Ricordate sempre, siete soldati di Dio”. Nelle 

sue immagini, raccolte sotto il titolo “Beckon us 

from home - Chiamaci da casa”, Sarah sottoli-

nea le somiglianze e le affinità fra i due sistemi, 

identità sia di tipo strutturale che ideologico, 

di Danilo Cecchi

in una crescente ambiguità fra i due concetti 

paralleli di “nazionalismo” e “patriottismo”. Se 

l’addestramento militare, più o meno sofistica-

to e più o meno specializzato, è simile in tutte 

le parti del mondo, le immagini raccolte da 

Sarah mostrano un fenomeno particolarmen-

te inquietante essendo rivolto ad adolescenti 

giovanissimi, plasmati ed educati all’uso delle 

armi, all’obbedienza assoluta, alla omologazio-

ne del pensiero, al mito della forza fisica e della 

aggressività. Lontani, ma solo fino ad un certo 

punto, dai veri soldati bambini, effettivamente 

e largamente impiegati nelle guerre combattute 

in Africa ed in Medio Oriente, i soldati bam-

bini russi ed americani ricevono, in forme più 

sottili e sofisticate, lo stesso tipo di indottrina-

mento, allo stesso tempo religioso, patriottico 

e militare. Con i suoi due lavori, presentati in 

parallelo, Sarah vince nel 2019 il primo premio 

World Press Photo Long Term Project. Con 

una certa lungimiranza, nel 2016 Sarah dedica 

un servizio fotografico anche alle donne soldato 

in Ucraina. Riviste ad un anno esatto dall’inizio 

dell’invasione russa e della “operazione militare 

speciale”, le fotografie scattate da Sarah Blese-

ner fra Russia, Usa ed Ucraina assumono un 

significato ancora più pregnante e rivestono un 

valore quasi di tipo profetico, rendendo ancora 

più attuale la domanda che ella faceva seguire 

puntualmente alla presentazione delle sue foto-

grafie: “Perché siamo innamorati della fantasia 

della guerra?”

I bambini soldati di Sarah Blesener
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Misera, spavalda, scellerata, una donna, 

una storia toccante che analizza la vita del-

la figura forse più controversa e al tempo 

stesso moderna uscita dalla penna di Ales-

sandro Manzoni. La Monaca di Monza, è 

una donna forte e appassionata che ha vis-

suto un’esperienza durissima ma che, a suo 

modo, ha combattuto quella realtà spietata 

dei secoli XVI e XVII, in cui si imponeva 

l’obbligo del chiostro a molte giovani ragaz-

ze. Sono passati più di 400 anni da allora, 

ma tanti sono gli spunti che la rendono at-

tuale e ancora misteriosamente avvincente, 

perché Manzoni stesso, autore di indiscus-

sa modernità per il suo tempo, sembra quasi 

voler districare il groviglio di vizi, di intem-

peranze, non con il disprezzo, ma attraver-

so la narrazione delicata e spesso compas-

sionevole di una donna che non è riuscita 

a spegnere i suoi sogni, i suoi desideri più 

segreti. E, mentre tratteggia con singolare 

eleganza la drammatica vicenda della nobi-

le novizia dal grande potere seduttivo, l’au-

tore affronta la condizione femminile nella 

prima età moderna e cerca di dare voce alle 

numerose, malcapitate monache forzate 

nascoste dalla storia. Dietro Gertrude c’è lo 

scandalo che coinvolse realmente la suora 

Marianna de Leyva e il suo amante, il nobi-

le Gian Paolo Osio, colpevoli di un immo-

rale rapporto durato dal 1598 fino al 1608, 

fatto di incontri peccaminosi, lettere, rega-

li, una relazione apparentemente segreta 

ma in realtà di dominio pubblico, sempre 

taciuta poiché entrambi appartenevano a 

famiglie potentissime e sollevare uno scan-

dalo significava inimicarsi l’intera nobiltà 

lombarda. Manzoni cambiando i nomi dei 

protagonisti e spostando avanti nel tempo 

la vicenda, dedica molta attenzione e am-

piezza a questa tragedia quasi come fosse 

una sorta di romanzo nel romanzo, sempre 

strettamente collegato alla storia stessa. Ma-

rianna de Leyva, l’infelice figlia del più ric-

co feudatario della città, entra in convento 

come Suor Maria Virginia, per scongiurare 

la frammentazione del patrimonio familia-

re, diviene contessa di Monza ed è la Signo-

ra, rispettata e benvoluta dai suoi concitta-

dini fino all’incontro con Gian Paolo Osio, 

scellerato di professione, che diventa il suo 

amante, il padre dei suoi due figli e con il 

quale condividerà il segreto di efferati delit-

ti. A 32 anni l’arresto: metà della sua vita è 

trascorsa in un convento, quasi altrettanti li 

vive in una cella angusta, per compiere un 

percorso spirituale di vera redenzione, fino 

ai 75 anni, quando muore senza mai abban-

donare il luogo della condanna, nella solitu-

dine assoluta del ritiro di Santa Valeria di 

Milano, dove ai tempi venivano mandante 

le prostitute. Tuttavia è necessario dare la 

giusta dimensione a questo leggendario 

personaggio. Non dimentichiamo che la Si-

gnora o Suor Maria Virginia o Gertrude è 

una peccatrice feroce quanto “sventurata”, 

come la definisce lo scrittore, non possiede 

la stessa malvagità di Don Rodrigo, la sua 

perfidia è frutto della fragilità, lei stessa è 

vittima di una società alla quale non ha sa-

puto ribellarsi, ma è pur sempre una pec-

catrice. Superbo è il ritratto della Monaca 

delineato da Manzoni con quella bellezza 

altera, nonostante il misero destino, che sa 

assumere le sembianze di un’eroina, crimi-

nale e vanitosa, ma sempre intrepida nelle 

sue scelte, nel suo comportamento. Sono 

pochi i personaggi della letteratura italiana 

che rivelano un verificarsi così totalizzante 

di emozioni, stati d’animo, reazioni, gene-

rati dalla paura e insieme dalla voglia di ri-

scatto, come quello presente nella contrad-

ditoria razionalità della giovane Gertrude. 

Molti tratti di modernità non tanto per la 

vicenda, quanto per quel temperamento, 

per l’attitudine ribelle, per il rancore verso 

la sua condizione che tanto l’avvicina a mil-

le figure femminili dei giorni nostri, ugual-

mente artefici del proprio destino. La storia 

di Gertrude è molto attuale per diversi mo-

tivi. Il contesto dell’Italia spagnola è molto 

simile alla società dei giorni nostri: come 

allora troviamo corruzione e malgoverno, 

cattiva giustizia e interessi personali, pette-

golezzi, discriminazioni, ostentazioni di lus-

so, amori clandestini, contrasti tra potenti, 

atteggiamenti clientelari, piaggerie e disli-

velli sociali. Le azioni sempre sollecitate dai 

soliti impulsi che rimangono la passione, 

il denaro, il potere. La Monaca di Monza 

sorprende, attrae, stupisce perché, mentre 

i modelli positivi risplendono di una luce 

propria, intrinseca di valori e non hanno 

bisogno di comprensione né di pietà, con 

lei, come con ogni personaggio malvagio, ci 

sentiamo coinvolti, arriviamo quasi a iden-

tificarci, non per giustificarne i crimini, ma 

per percepire la sofferenza, per spiegarci il 

male e le sue origini che purtroppo tuttora 

sconvolge pesantemente la società attuale.

di Patrizia Caporali

La monaca di Monza  
tra passato e presente
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Teresa Carafa è una costumista curiosa che 

ama cose antiche e belle e colleziona vari og-

getti, oltre i “goti de fornasa” di cui ho già par-

lato. I suoi post su Facebook, è lì che si è av-

viata la nostra conoscenza, sono una miniera 

di notizie e meraviglia. Abiti, mostre e Musei 

sul tema, oggetti d’epoca, “stock, quelli belli” 

, li definisce, di tessuti o accessori di anni fa 

che le servono per la sua professione. “Gra-

zioso servizio da dolce del 1929, realizzato da 

Lanza a Frosolone”. Le lame, ancora taglien-

ti, sono decorate con delicati rami, la paletta, 

arricchita dalla incisione di un vaso di fiori, 

riporta la scritta “ricordo di Frosolone”, data 

e firma del suo artefice, i manici, apparente-

mente di avorio, hanno delicati ghirigori di 

piccoli punti traforati. Un oggetto bellissimo. 

Curiosa la chiamo. Teresa mi parla innanzi-

tutto del Molise, minuscola ed ignorata re-

gione italiana, ricca di cose buone e capace di 

mantenere vive tradizioni artistiche ed arti-

gianali, purtroppo misconosciute. Spicca fra 

queste l’arte della lavorazione dell’acciaio tra-

forato, pare risalga al Medio Evo il traforare 

metalli, aveva lo scopo di produrre spade, bel-

le ed efficaci, fino a che, nel 1750, Re Carlo III 

di Borbone proibì la produzione di armi al di 

fuori di Napoli. I molisani non si diedero per 

vinti e dispiegarono il loro estro nel traforo di 

altre lame: coltelli, forbici, rasoi, posate da pe-

sce e da frutta e altri bellissimi oggetti deco-

rativi. Giuseppe Lanza, (1896 -1967), visse a 

lungo a Frosolone prima di trasferirsi a Cam-

pobasso, fu uno dei più abili e raffinati arti-

giani nella decorazione dell’acciaio traforato, 

malgrado la impossibilità di usare il braccio 

sinistro gravemente mutilato nel corso della 

Grande Guerra. Incideva storie della tradi-

zione della sua città, come quella dell’infelice 

sorte di Delicata Civerra, drammi letterari e 

favole, Giulietta e Romeo, Cenerentola e an-

che temi religiosi. Inviò al Principe Umberto, 

in occasione delle sue nozze con Maria Josè, 

due coltelli a forma di colombi, un delizioso 

temperino alla Regina Elena ed una Vergine 

di Castelpetroso a Pio XI. Nel 1958 il Pre-

sidente della Provincia acquistò una pala da 

dolce raffigurante Delicata Civerra per farne 

omaggio a Giovanni XXIII. Vittorio Mancini 

ha dedicato all’acciaio traforato il libro “Forte 

e Gentile” ed ha raccolto un importante ar-

chivio e molti oggetti dei più grandi artigiani, 

peccato che manchi uno spazio espositivo ed 

una attenzione adeguata a questa forma di 

arte, se si esclude la ricerca di oggetti partico-

lari e preziosi da regalare a personaggi famosi 

e politici. Leo Terzano, discendente di Barto-

lomeo, è riuscito ad acquistare e riportare a 

Campobasso il bellissimo necessaire da barba 

e capelli creato da quest’ultimo, nel 1869, su 

commissione di Vittorio Emanuele II, doveva 

essere un dono per Napoleone III, ma non 

gli fu mai recapitato perché, questo, sconfit-

to, fuggì in Inghilterra. Oggetto bellissimo, 

comprende due rasoi, taglientissimi e forbici 

per capelli, vi compaiono stemmi, Sabaudo e 

del Regno d’Italia, la dedica in francese a Na-

poleone, la scritta “in te l’Europa attonita il 

liberator rimira” , corone reali e festoni, nella 

lama delle forbici Molise e Campobasso. Te-

resa possiede anche due forbici, una moderna 

ed una , bellissima, antica che porta la scritta 

“ricordo” leggibile da ambedue le parti.

di Cristina Pucci L’acciaio traforato del Molise
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Il cinema sonoro dice molte cose del rap-

porto tra visione e ascolto, anche quello 

di genere e non necessariamente d’autore. 

Prendiamo il western, quello all’italiana 

per esempio.

Non è raro che uno sparo si senta mentre 

in nessuna inquadratura sia presente qual-

cuno con un’arma da fuoco e solo dopo la 

macchina da presa inquadri la scena di un 

duello e di uno degli sfidanti che si accascia 

a terra.

È ciò che accade normalmente nella nostra 

esperienza quotidiana dove la maggior par-

te dei suoni che udiamo, e che magari non 

vorremmo ascoltare, sono prodotti al di fuo-

ri del nostro campo visivo.

È anche leggendaria la figura dell’indiano 

che appoggiando l’orecchio a terra o sui bi-

nari del treno sa dire se ci siano cavalieri o 

locomotive a vapore in arrivo a un’ora di di-

stanza. Nel caso dei cavalieri poi, il nativo 

saprebbe anche dirvi quanti sono e se caval-

cano cavalli ferrati o meno.

Si può fare, davvero. Io sconsiglierei di ri-

petere l’esperienza di appoggiare la testa 

sui binari se non altro perché i treni viag-

giano assai più veloci di un tempo e sarebbe 

rischioso. Ma so per certo che esistono dei 

microfoni laser  che trasformano le microvi-

brazioni di superfici rigide, come vetri e ce-

mento, in segnale audio in modo da rendere 

ascoltabili conversazioni che si svolgono a 

chilometri di distanza e al chiuso. Niente 

male, ma primitivo se si pensa che un “udi-

to normale registra escursioni della mem-

brana timpanica pari a circa un decimo del 

diametro della molecola di idrogeno”. (cit. 

in Aldo Sacchetti, L’uomo antibiologico, 

Feltrinelli, 1985)

Anche in teatro il “rumore fuori scena” ha 

una notevole importanza narrativa.

Ma, a proposito di treni, che ovviamente 

non ci stanno su di un palcoscenico, se non 

in modo parziale, c’è “C’era una volta il 

West” di Sergio Leone. È un film di conver-

sazioni rarefatte e tra i silenzi dei protago-

nisti emergono i rumori. Pure trascurando 

l’armonica a bocca che dà il nome ad uno 

dei personaggi interpretato da Charles 

Bronson, e spesso anticipa la sua entrata 

in scena, i suoni, nella narrazione assumo-

no grande rilevanza. Ci sono il tintinnare 

degli speroni ma anche i rumori del treno 

a vapore. La tesi del film in un certo senso, è 

che l’epopea del West sia finita con l’arrivo 

della ferrovia transcontinentale, una tec-

nologia intrinsecamente molto rumorosa, 

almeno per gli standard di allora. 

I suoni del treno però, in molte scene dove 

questo è fermo, sono davvero poetici. La co-

lonna effetti è realizzata in modo splendido.

In una scena Charles Bronson e Claudia 

Cardinale, la protagonista femminile, stan-

no per essere attaccati da dei cavalieri che 

stanno poco distante. Cito a memoria, per-

ché la scena mi ha colpito: «quando senti un 

rumore come questo, buttati a terra», dice 

l’uomo alla donna, che domanda «quale 

rumore, che tipo di rumore?» Subito dopo 

si sente un cavallo al galoppo e viene in-

quadrato il vicino orizzonte della collinetta 

dove si trovano, ma il cavaliere ancora non si 

vede perché è in una sorta di avvallamento. 

«Un rumore come questo!» urla Bronson.

Va da sé che la bella Claudia si butterà a 

terra e questo le salverà la vita. È un piccolo 

episodio di una narrazione organizzata in 

modo magistrale. 

Anche l’assenza di suono può diventare 

importante sia nella nostra quotidianità che 

nella finzione scenica. 

L’assenza di qualcosa che uno si attende e 

si manifesterebbe acusticamente assume 

un aspetto, e un valore, a volte inquietante 

nei racconti.

Nel film “I giganti del west” brutto tito-

lo italiano di un film che col West non ha 

nulla a che fare, viene raccontata la storia 

di alcuni “uomini della montagna”: Trap-

per - letteralmente uomo che caccia con 

le trappole -. Si parla del Grande Nord, 

quello raccontato anche da Jack London. 

Il film è piuttosto aspro ed il protagonista 

è Charlton Heston. Se non sapessimo che 

vite così sono davvero esistite penseremmo 

che si tratti di un fil di fantascienza, di quel-

li ai quali Heston ci aveva abituati, come Il 

pianeta delle scimmie o 1975 (giuro la data 

era questa) Occhi bianchi sul pianeta terra.

Lui ed un amico sono cacciatori di pellicce 

ai quali in un certo momento si unisce un 

terzo personaggio inesperto di montagna e 

boschi, una specie di pistolero più abitua-

to ai saloon di  Tucson che al freddo. Fatto 

sta che devono partecipare ad una specie di 

incontro annuale di uomini della montagna 

dove si commercia e si fa festa. 

Cavalcano in fila indiana nella boscaglia, 

dove l’orizzonte è precluso: «ascolta», dice 

uno dei due trapper, e ferma il suo cavallo. 

Il pistolero gli si affianca, ferma il cavallo e 

si mette ad ascoltare. «Non sento nulla.»

«Infatti. È strano, dovrebbero esserci urla, 

canti da ubriachi.» 

Inquietudine. Riprendono il cammino ed 

arrivano al luogo. Ci sono le tracce della 

riunione del precedente anno, ma nessun 

altro Trapper. Significa una cosa sola: guai 

grossi con gli indiani.

Infine il cinema suggerisce certe considera-

zioni illuminanti che qualcuno può fare e 

che non riguardano strettamente il film che 

si sta vedendo. Questa non so se sia mia o di 

Tarantino, o mia mentre guardo un film di 

Tarantino, dove spesso i personaggi parla-

no tantissimo e concitatamente. La butto lÌ 

comunque: “quando si parla non si ascolta”. 

Ma anche, e questa è sicuramente mia, “se 

non ascolti, poi, non sai dire”.

di Mechi Cena Danno un film bellissimo
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Circolo la Montanina di Montebeni 
 

 
 

Sabato 25 Marzo, ore 18,00 
 

“Marcel Proust e la Sera Fiesolana” 
di Giovanni Pianosi 

 
Tentativo di riassumere, con leggerezza,  in un’ora, la monumentale opera “Alla ricerca del tempo 
perduto” di Marcel Proust. Molte parole ed alcune immagini 

 
 
 
 
 
 
“ Mi chiamo Giovanni Pianosi e sono nato a Milano 
dove sono quasi sempre vissuto. 
Ho fatto per quasi cinquant’anni il medico del lavoro e 
il mio principale campo di attività è stato quello della 
prevenzione degli infortuni. Ho iniziato a leggere la 
Recherche attorno ai trent’anni, e ora che già da un po’ 
ho superato i settanta posso dire che, pur con qualche 
inevitabile e ragionevole pausa, non ho mai smesso di 
farlo. 

   Un giorno, verso la fine del 2015, ho iniziato, quasi per gioco, a tradurla, pur senza un piano preciso, 
sono andato avanti finché non mi sono accorto che quella traduzione era diventata per me una 
piacevolissima necessità. È solo allora che mi è venuta l’idea temeraria di arrivare fino in fondo. Non 
per dimostrare niente a nessuno, né perché  ambissi al Guinness dei primati. Era solo che ogni giorno di 
più, immerso in quel quotidiano esercizio di traduzione, come Monsieur de Charlus quando citava il 
motto dei “suoi cugini” La Rochefoucauld mi veniva da dire: “C’est mon plaisir”.  Con mia grande 
sorpresa, sono arrivato a portarla a termine, mettendo la parola “fine” nel dicembre 2022. 
...Non sono certo il primo a scoprire come la buona letteratura possa essere un balsamo prodigioso. 
 
 
 
Seguirà una Cena a cura dei volontari del Circolo. 15 Euro 
 
Prenotazioni telefonando a Iacopo del Circolo 3483348225 
 
 

Nelle scorse settimane questa rivista ha dedica-

to un articolo in due parti di Alessandro Borsot-

ti (numeri 478 e 479) sull’archivio di Romano 

Bilenchi. Mi è venuta dunque voglia di rilegge-

re il suo romanzo della maturità, il bottone di 

Stalingrado, un romanzo sulla Resistenza fuori 

tempo massimo.

Bilenchi che dell’esperienza resistenziale fu 

protagonista, prima come partigiano e poi, alla 

Liberazione, come direttore del Nuovo Cor-

riere di Firenze, fu per tutta la vita un uomo 

di dubbio o almeno così mi è sempre apparso. 

Giornalista de il Bargello, l’organo dei fascisti 

fiorentini, a La Stampa su raccomandazione di 

Ciano, poi redattore della Nazione del Popolo, 

l’organo del CLNT, e poi direttore del foglio 

“ufficioso” del PCI fiorentino il Nuovo Corrie-

re per l’appunto. Tuttavia anche nel rapporto 

col PCI Bilenchi fu uomo di dubbio; mai pie-

namente allineato. 

In questa vita che mai mi è apparsa da volta-

gabbana ma casomai più tormentata che furba, 

pubblica nel 1972, dopo un lunghissimo silen-

zio nella sua produzione narrativa, un libro 

sulla Resistenza. Un romanzo di formazione, 

la storia di un fanciullo della borghesia della 

provincia toscana che si fa uomo nella tem-

perie del fascismo prima, della guerra e della 

Resistenza. Impossibile non vedere nel prota-

gonista l’autore stesso, affascinato dal fascismo 

prima e poi capace di ritornare alla fede sociali-

sta della propria famiglia e riscattarsi attraverso 

la Resistenza. Tuttavia quello che colpisce nel 

romanzo non è tanto il percorso di salvazione 

del protagonista, ma il relativizzare il nemico, 

l’umanizzare il tedesco mostrandoci che anche 

nei feroci battaglioni nazisti, si nascondevano 

proletari e compagni e infine il disincanto, tra-

gico, della felicità impossibile del dopoguerra.

Una infelicità però non collettiva, come invece 

era apparsa quella della lotta di Liberazione, 

ma personale, solitaria, in cui né i compagni, né 

tantomeno il partito paiono essere di conforto e 

consolazione.

Impossibile non immaginare che nel romanzo 

Bilenchi non parli solo a sé stesso o alla sua 

generazione di “sconfitti” del dopoguerra ma 

voglia anche malinconicamente, indirizzarsi a 

quei giovani che dal 1968 riempiono di nuovo 

le piazze e in cui, qualcuno di questi, imbraccia 

di nuovo un’arma. Sono anni di retorica della 

“resistenza tradita” a cui Bilenchi pare rispon-

dere non moraleggiando o dando lezioni da 

vecchio saggio, ma raccontando una “piccola” 

storia di cambiamenti interiori.

Romano Bilenchi, Il Bottone di Stalingrado, 

Rizzoli, 1983

La lezione di BilenchiMicro
rece
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Gioco di specchi all’interno di un palco storico del 

Teatro alla Scala, della serie “La vertigine del teatro”. 

© Lelli & Masotti / Lelli e Masotti Archivio

Sguardi di Silvia Lelli

La magia del teatro non è soltanto 

ciò che accade, prima, durante, o 

dopo la scena, al suo interno: vi è 

uno spazio più vasto in cui il teatro 

respira. Si può entrare in questa 

dimensione pensando al teatro come 

una architettura in armonia con 

lo spazio circostante, in cui riposa, 

di cui si nutre, vicino a ciò che si è 

modificato intorno, nel tempo.

Un grande teatro di tradizione in 

attività e il teatro assopito, o chiuso, 

di un piccolo centro condividono 

questo modo caratteristico di stare 

nello spazio, di mutarne i lineamenti 

e i contorni e di essere a loro volta 

ridisegnati, si tratti di impercettibili 

come di più evidenti cambiamenti 

del paesaggio.
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E’ ragguardevole l’impegno della Fonda-

zione Cassa Risparmio di Trieste nel cam-

po delle arti figurative e merita che se ne 

parli, per la curiosità e l’interesse che può 

suscitare negli addetti ai lavori, negli ap-

passionati. Serena Pignataro, responsabile 

dell’ufficio attività istituzionale dell’ente, 

ci spiega che già a partire dai primi anni 

del secolo scorso la Cassa di Risparmio di 

Trieste aveva intrapreso una significati-

va attività volta all’acquisizione di opere 

d’arte, “non solo al fine di arredare i propri 

uffici e dipendenze, ma anche nell’ambito 

di un più ampio progetto di sostegno e va-

lorizzazione degli artisti locali”. E ancora: 

“Tale attività, proseguita fino al 1993, ha 

consentito di raccogliere circa 1.400 opere 

d’arte ed oggetti di arredo”; e così, “a segui-

to di un’attenta e approfondita analisi delle 

opere d’arte presenti nella Collezione della 

Banca, il 14 giugno 2005 la Fondazione ha 

perfezionato con UniCredito Italiano l’atto 

di compravendita delle 410 opere ritenu-

te di maggiore valore storico e artistico tra 

quelle facenti parte del patrimonio dell’ex 

Cassa di Risparmio di Trieste” e oggi “tale 

nucleo costituisce certamente una delle 

più importanti collezioni d’arte in ambito 

cittadino”. Una precisazione si rende a que-

sto punto opportuna: il patrimonio d’arte 

custodito nella sede della Fondazione, che 

non è un museo, è accessibile soltanto me-

diante l’organizzazione di visite guidate. 

In compenso il pubblico può prendere vi-

sione ed apprezzare opere e pubblicazioni 

navigando nel sito web ( www.fondazione-

crtrieste.it ), vetrina permanente, una gioia 

per gli occhi.     

Quali sono le opere/Artisti di spicco della 

Galleria?

“La raccolta comprende, in gran parte, ope-

re dei maestri più significativi dell’Ottocen-

to e del primo Novecento giuliano e veneto, 

tra i quali Eugenio Scomparini, Giuseppe 

Barison e Glauco Cambon (vincitori di un 

concorso bandito dalla Cassa di Risparmio 

nel 1912 per la decorazione dell’atrio della 

nuova sede), Carlo Sbisà, Bruno Croatto, 

Dyalma Stultus, Carlo Wostry, Vittorio 

Bergagna, Romano Rossini, Leonor Fini, 

Piero Lucano, Argio Orell, Edgardo Sam-

bo, Adolfo Levier, Dino Predonzani, Nino 

Perizi, Augusto Cernigoj e Luigi Spacal. 

Non mancano anche alcuni significativi 

esempi di artisti di diverso ambito territo-

riale, quali, ad esempio, Michele Cascella, 

Vincenzo Irolli, Giuseppe Zigaina e Arnal-

do Pomodoro”.

Vi sono incluse anche le opere di “Arte e 

Industria” Stock: quale è la peculiarità di 

questa collezione?  

“La Fondazione CRTrieste, nell’ottobre 

2008, ha acquisito le dodici tele della col-

lezione “Arte e Industria Stock” nonché 

“Pan”, un grande bassorilievo in bronzo di 

Marcello Mascherini, anch’esso facente 

parte della medesima collezione. La colle-

zione è composta da dodici opere che, alla 

fine degli anni Sessanta, la Stock, presie-

duta all’epoca da Alberto Casali erede del 

fondatore Lionello Stock, commissionò ad 

alcuni fra i più famosi pittori figurativi ita-

liani. Nello stile pittorico di ognuno, sulle 

tele è stato rappresentato il prodotto più 

conosciuto e amato della distilleria trie-

stina, il Brandy Stock 84, prodotto negli 

stabilimenti di Roiano a partire dal 1927. 

L’azione promozionale della Stock, uno 

dei primi esempi in Italia di rapporto fra il 

mondo dell’arte e dell’industria, coinvolse 

nel 1966 gli artisti Leonor Fini, Gregorio 

Sciltian, Orfeo Tamburi, Aligi Sassu, Bru-

no Cassinari, Ennio Morlotti, Franco Gen-

tilini, Virgilio Guidi, Giuseppe Ajmone, 

Renato Guttuso, Pietro Annigoni e Giorgio 

De Chirico”.

La Fondazione ha a sua volta acquisito e/o 

intendere acquisire ulteriori opere?

“La Collezione della Fondazione è stata ne-

gli anni implementata da lasciti, donazioni 

e nuove acquisizioni. Ad oggi annovera ol-

tre 500 opere d’arte (incluse le 410 acqui-

state nel 2005, ndr) che sono esposte per la 

maggior parte nel palazzo di Via Cassa di 

Risparmio n. 10. Tra le ultime acquisizioni: 

“L’erborista” di Carlo Sbisà, “Grande com-

posizione” di Miela Reina, “Caserma-Pra-

ga” di Giorgio Carmelich, “Follow” di Eron, 

“Bicicletta e oggetti” di Luigi Spacal, “Trie-

ste italiana che calpesta l’aquila austriaca” 

di Giuseppe Barison e “Fanny Tedeschi in 

poltrona con l’ombrellino” di Gino Parin”.

Sono una vera sorpresa i Volumi della Col-

lana d’Arte...

“Si tratta di un progetto, avviato nel 1998, 

volto alla pubblicazione di monografie de-

dicate ad artisti triestini scomparsi, inten-

dendo così idealmente proseguire la colla-

na sino a quel momento curata dalla Cassa 

di Risparmio di Trieste che, tra il 1971 e il 

1993, aveva pubblicato 8 volumi. I primi 

volumi della Collana sono stati redatti uti-

lizzando le tesi di laurea di studenti del lo-

cale Ateneo, con il passare degli anni sono 

stati incaricati giovani già laureati presso 

l’Università di Trieste, studiosi degli auto-

ri trattati. Ad oggi sono stati pubblicati n. 

23 volumi che vengono distribuiti gratui-

tamente ad enti, istituzioni, studiosi e ap-

passionati del settore, oltre a essere messi a 

disposizione in formato digitale sul sito web 

della Fondazione”.

Chi sarà l’artista cui verrà dedicato il volu-

me del 2023?  

“L’artista cui verrà dedicato il prossimo 

volume della Collana, che sarà pubblica-

to nel 2024, verrà annunciato il prossimo 

24 marzo in occasione della presentazione 

dell’ultimo volume della Collana dedicato 

ad Anita Pittoni”.

di Paolo Marini 

L’arte moderna 
giuliano-veneta
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Rivisitando gli scritti di Preti si trovano nelle 

misure archetipe sumeriche, come già acca-

duto per quelle egizie, molteplici spunti di at-

tualità riferibili all’etruscologia. Mario Preti 

ha dedicato gran parte dei suoi studi all’ana-

lisi matematica e geometrica, tracciando niti-

damente  l’evoluzione culturale del Progetto 

Antico fino agli Etruschi, fornendo  evidenze 

scientifiche inoppugnabili su come interpre-

tare i lasciti archeologici, indicando,  come un 

“novello” Strabone, le giuste connessioni to-

pografiche e filosofiche corroborato  in questo 

suo percorso diacronico, e al tempo stesso geo-

politico, dalle speculazioni linguistiche com-

parate sull’accadico versus l’indoeuropeo del 

prof. Giovanni Semerano, come lui maestro 

della storia di civiltà.  Relazionare i rilievi e le 

capillari considerazioni sui lasciti archeologi-

ci etruschi così come fa Preti, riconoscendone 

puntualmente le ascendenze  anatolico-me-

sopotamiche e coerentemente le influenze  io-

nico-egizie e punico-fenicie, anche attraverso 

le analisi etimologiche sulle origini dei topo-

nimi, degli oronimi, degli idronimi d’Etruria, 

ha una valore dirompente in grado – a mio 

modo di vedere - di scardinare molti luoghi 

comuni.  Questi stessi riscontri che passano 

dall’analisi delle misure archetipe dell’età 

protogeometrica (X e IX sec.) , risultano dun-

que verificati nella “transizione etrusca” che 

dura 10 secoli, semmai celati negli elementi 

fin qui sottaciuti che ci restituiscono la giusta 

prospettiva delle conoscenze da loro trasmes-

se, generazione dopo generazione, in una di-

mensione spazio-temporale senza confini ap-

parenti persino nel mondo greco. Nel Progetto 

Antico, da Sumer in avanti, l’emancipazione 

del pensiero matematico per la divisione spa-

ziale dei territori, in virtù di una “mai paga” 

ricerca dell’Armonia con la Natura, transita 

inequivocabilmente, dopo un lungo affina-

mento culturale, attraverso il “genio etrusco”, 

approdando dal Vicino Oriente al continente 

europeo: questo ci insegna l’autore, adducen-

do nuove e sempre decisive prove. Per dirla 

come i filosofi greci prearistotelici l’Idea-For-

ma del Progetto Antico passa dalla schema-

tica rappresentazione del tòpos dell’età pre-

arcaica (minoico-micenea) alla complessità 

analitica del lógos dei nuovi popoli, cioè dalle 

misure matematiche archetipe, pura astra-

zione dello “spazio fisico” (“luogo comune” 

nella percezione dell’Universo),  all’utilizzo 

“consapevole” di quelle stesse misure per 

corrispondere meglio allo “spazio mentale” 

di città da fondare ex novo, di  culti da ricon-

nettere a nuove terre, all’èthos eroico  della 

narrazione omerica che li aveva temprati. 

Tra gli artefici di questa evoluzione troviamo 

proprio i Pelasgi-Tirreni e i Fenici, eredi del-

le culture anatoliche ed interpreti delle tra-

scendenze egizie del “templum celeste”, che 

fecero, di generazione in generazione,  un uso 

“educato” delle risorse della Madre Terra, 

dopo aver toccato con mano gli effetti nefasti 

di immani cataclismi e di siccità da scongiu-

rare  nelle nuove terre d’approdo. Si tratta di 

una cultura che, pur intrisa di rituali legati 

a consuetudini lontane, costituirà agli esordi 

del I^ millennio un modello affatto nuovo 

che si diffonderà nel Mediterraneo, dalla Io-

nia e dalle coste egee,  che  verrà  “rielabora-

to” nell’Attica del VI/IV sec. e poi “assorbito” 

dalla potenza crescente, più o meno coeva, di 

Roma. Lo attesta inequivocalmente la crono-

logia dei fatti ordinati nelle giuste sequenze, 

in una corretta distribuzione geoculturale. 

Ce lo dimostra ancora una volta Mario Preti 

sulle tracce dell’evoluzione urbanistica  del 

Progetto Antico: si prenda, ad esempio, ciò 

che si  indica con il termine latino di “limi-

tatio”, cioè  il metodo  di divisione dei terreni 

affidato agli agrimensori o gromatici che per 

Roma fu  l’asse portante della centuriazione 

e della egemonia politica nelle terre di con-

quista. Ebbene, dobbiamo sapere come dice 

Preti che la “limitatio etrusca” precede ed 

orienta quella romana, e che entrambe de-

rivano  dalla divisione spaziale sumerica. 

Una procedura che per gli etruschi era, come 

ricorda Preti: «l‘atto del tracciare i confini 

(limites) di un terreno, cerimonia originaria-

mente sacrale analoga all’ideale limitazione 

del “Templum celeste” compiuta col lituo 

dall’àugure. La capacità di tracciamento dei 

confini da parte degli Etruschi deriva quindi 

da un’arte antica d’origine mesopotamica, 

intrisa di rituali esoterici nei modi degli egizi 

per ingraziarsi le divinità celesti»; ma che, in 

realtà, era funzionale ad un razionale uso del-

le risorse ambientali. «Ad esempio, l’orienta-

mento gnomico o solare, che è stata un’altra 

grande e rivoluzionaria scoperta, ci proviene 

da un passato ancor più remoto come pratica 

già consolidata nell’Egitto dell’Antico Regno, 

dalla piramide a gradoni di Zoser ai templi 

solari con obelisco, alle Piramidi che gli 

etruschi seppero ulteriormente perfezionare 

nell’attribuzione di un proprio “codice”. Se la 

scelta di orientare l’edificio sui quattro pun-

ti cardinali si sostanziava in un Rito fino ad 

assumere un forte valore simbolico, originato 

in Egitto dalla divinazione di Ra, il dio egizio 

del Sole, negli Etruschi veniva ad assumere 

connotati legati alla corrispondenza cosmica 

del luogo». L’autore ci dimostra, infatti, che 

nella Cultura del Progetto Antico, per stare 

in sintonia con l’Universo, l’orientamento di 

una architettura o di una città o di un terri-

torio non era solo quello solare N-S / E-W, 

come fin troppo superficialmente s’inten-

de oggi, perché esistono molti orientamenti 

“non canonici” che non coincidono con gli 

assi cardinali e che attengono comunque 

a cura di Giuseppe Alberto Centauro Mario Preti racconta «La ricerca di È» /9
Le misure archetipe sumeriche
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alle regole matematiche e geometriche: «Un 

orientamento non canonico è influenzato 

dalla natura terrestre e da quella divina: per 

natura terrestre – dice l’autore – intendo, ad 

esempio, la disposizione planimetrica natu-

rale di una valle, una collina, un pianoro, un 

fiume, la direzione della pendenza dei terreni 

per lo scolo delle acque. Per natura divina 

intendo i rapporti geometrico-aritmetici (che 

costituiscono l’Universo) che mettono in cor-

rispondenza un certo orientamento (rispet-

toso dei caratteri della terra) con la croce dei 

cardinali. Così facendo, l’orientamento effet-

tivo dell’opera dell’uomo soddisferà la natura 

terrestre e la natura divina, cioè l’Apparenza 

(Natura) e la Forma (la struttura matematica 

dell’Universo). Dunque l’orientamento che i 

Romani chiamavano “secondo Genius Loci” 

è propriamente etrusco e non deve essere in-

teso come un orientamento secondo una cer-

ta disposizione naturale perché doveva essere 

dedicato a un dio patrono (il genius) che era 

rappresentato dal valore dell’inclinazione 

dell’ipotenusa dove i cateti del triangolo era-

no orientati uno N-S e l’altro E-W. Ne sono 

una testimonianza i valori numerali degli 

orientamenti dei templi etruschi». [Da: “La 

Ricerca di É”, op. cit.]

Speaker: Mario Preti
Noi abbiamo la descrizione della geome-

tria dell’orientamento gnomonico nei libri 

agrimensori romani, dove come prima cosa 

c’era il tracciato dell’orientamento. Quindi 

il “Progetto Antico”, incluso l’orientamento, 

è ancora più complicato di quanto si possa 

pensare. Questa peculiarità è propria del 

progetto nato sulle rive dell’Eufrate: vedia-

mo dunque com’è in Mesopotamia perché il 

procedimento è diverso rispetto all’Egitto in 

quanto che la misura non è lineare, bensì è 

data da una figura geometrica che dovremo 

chiamare “cubito rettangolare o quadrato”. 

Nel palazzo di Murlo che è un edificio san-

turiale, abbiamo un diretto riferimento con 

la misura sumera. Nel grafico tra i due pe-

sci vedete in mezzo “il quadrato di Pegaso” 

che s’ispira al quadrato sumerico [cfr. grafico 

A]. Le misure fondamentali della “divisione 

spaziale” in Terra le troviamo qui. E queste 

divisioni degli spazi sono esattamente quelle 

degli Etruschi e delle centuriazioni roma-

ne, cioè quando si parla di iugeri si parla di 

“roba” che sta qui dentro, chiaro? Fondamen-

tale è la misura che si chiama Bur che è una 

misura sumera. E io ho riportato esattamente 

quella linea con quattro rettangoli che vede-

te in bianco e nero nel disegno [cfr. grafico 

B].  Ecco, questo è un pittogramma sumerico 

che compare a Uruk prima della scrittura 

cuneiforme, quindi affonda le origini anche 

oltre il 3500 a.C. E io ho fatto una lettura 

di circa un 400 pittogrammi per cercare fra 

questi quelli significativi per l’architettura e 

ho trovato questo chiamato proprio Bur. In 

realtà è una figura che rappresenta la tazza, 

che però rappresenta anche un canale, cioè, 

Bur significa letteralmente “acqua che scorre 

in un canale”. Voi pensate quanti toponimi 

ci sono in Toscana che derivano da Bur? Il 

lago di Burano, la Val di Bure, vicino a Pisto-

ia, ecc. Una quantità ‘pazzesca’ di toponimi 

che hanno la radice Bur. Probabilmente, per 

com’è fatto, vuol dire che nel pittogramma 

completo c’è un canale, ed infatti, vedete 

che c’è quella linea che oltrepassa i quattro 

rettangoli. Questa linea nel pittogramma 

rappresenta con ogni probabilità un canale e 

questi rettangoli rappresentano la divisione 

agraria. Infatti, in letteratura i sumeri par-

lano di “campi lunghi” che evidentemente 

sono certamente più rettangoli che quadrati, 

quindi il Bur in origine rappresenta questo, 

ed è una misura di 360x720 cubiti, che a 

voi non dicono nulla, ma significano pratica-

mente 180x360 mt. Tutta l’architettura me-

sopotamica è fatta, avendo come base questo 

Bur. Tutta la divisione spaziale etrusca e 

la divisione spaziale romana sono fatte con 

questo divisore, cioè addirittura il “cubito 

accadico” è all’incirca 50 cm., mediamen-

te 50 cm., come mediamente lo è il “cubito 

etrusco”. L’altra misura che è ‘pazzesca’ (io 

non avrei mai pensato di trovarla), è que-

sta, guardate: questo si chiama Shar che  è 

esattamente 1800x2160 mt. Pensate? Que-

sto significa un appezzamento di terreno di 

368 ettari. Ebbene, alla fine del mio studio, 

vi dico: questi pianificavano i territori con gli 

Shar. Allora, voi capite la grandezza mentale 

di maneggiare misure di questo genere! E vi 

farò vedere che le prime divisioni spaziali  in 

Etruria sono proprio fatte di Shar e li trovia-

mo anche nella nostra pianura tra Fiesole e 

Firenze, fatta di Shar [originata da una gri-

glia che fa perno a Gonfienti]. Questi Shar 

sono stati ritrovati nel lago Prile, nella divi-

sione spaziale di Vetulonia, nella piana gros-

setana. Li ho ritrovati nella pianificazione 

spaziale di Velzna, cioè di Orvieto. Quindi, 

certamente noi abbiamo almeno un primo 

periodo etrusco (tra l’Orientalizzante e l’Ar-

caico) che adotta esattamente questo tipo di 

pianificazione. In altre parole  vi sto dicendo 

delle cose che non possono essere interpre-

tazioni, ma piuttosto sono verità scientifiche, 

chiaro? Dopodiché ci sono tutti i paralleli e 

confronti che possiamo fare con il resto delle 

misure spaziali etrusche e romane. [conti-

nua/10]  
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Alla ‘main room’ Gallery, di Parigi, fino al 

25 marzo, Mostra collettiva (dopo Koyaa-

nisqatsi)

a cura di/curator Emile Ourounov

Patrick Bouchain / Dominique Mathieu / 

Gianni Pettena / Matthieu Saladino / la 

gente di Uterpan / Lois Weiberger / Za-

patisti

 La mostra si ispira al film sperimentale 

omonimo dei primi anni ’80, considerato 

un esempio di ‘ecocinema’ perché, per ol-

tre un’ora, mostra solo immagini e vedute,-

di environments diversi, naturali e urbani, 

con il solo commento di musica di Philip 

Glass.  Il tema del rapporto con l’ambien-

te è infatti ricorrente, pur in maniera di-

versa, nel lavoro degli artisti presentati. In 

particolare per Gianni Pettena, tra i molti 

esempi possibili, il curatore Emile Ourou-

nov ha scelto opere tra cui ‘Marea’ e ‘Clay 

house’ in cui il tema viene affrontato e 

presentato in rapporto con le problemati-

che del progetto.

 Il titolo della mostra si riferisce all’omo-

nimo film sperimentale dei primi anni 

1980, considerato come un esempio di 

‘eco-cinema’ perché mostra solo imma-

gini di ambienti diversi, sia naturali che 

urbani, per più di un’ora, accompagnate 

solo dalla musica di Philip Glass. Il rap-

porto con l’ambiente è infatti un soggetto 

presente nelle opere di tutti gli artisti in 

mostra. anche se affrontato in modi diver-

si.  Per Gianni Pettena, tra i tanti esempi 

possibili, il curatore ha selezionato opere 

come ‘ Thames tide ‘ e ‘ Clay house’ dove 

il soggetto è presentato come strategia 

progettuale.

La strategia progettuale di Pettena 

“Giacometti / Fon-

tana”. E’ l’ultima 

trovata di un museo 

fiorentino aperto 

alla modernità e alla 

contemporaneità. La 

drammatizzazione è 

affidata al sottotitolo: 

La ricerca dell’assoluto. Insomma, ba-

sta muovere il pedale dell’oppositivismo 

(vero o inventato) e il gioco è fatto, tanto 

la gente (compreso sindaco e assessore) 

beve tutto. Lo si è visto in altre occasio-

ni. In quella, ad esempio, in San Firenze, 

alcuni anni fa, “Leonardo / Warhol”. E 

come si argomentava sulla fondatezza del 

confronto!.. Ora, non v’è dubbio che or-

mai nel sistema dell’arte (artista, critico, 

amministratore, finanziatore, gallerista, 

collezionista, pubblicista, ed altro ancora) 

tutto fa brodo se saputo vender bene, ma 

ha da esserci un limite alla decenza. Pro-

blematizzare con confronti improbabili, 

è un giochetto facile e persino diverten-

te. Proviamoci insieme: “De Chirico e 

Chagall, il disambiguamento del simbo-

lo”, “Modigliani e Pontormo, la riconfi-

gurazione antropometrica”, “Donatello 

e Rodin, insieme nel bronzo”, “Fattori e 

Cézanne, tra macchia e impressione” e 

così via, potremmo continuare nel diver-

timento. Allora cosa si vuol dire? Che 

qui, nella bottega del Burchiello vorrem-

mo più chiarezza, maggior pulizia concet-

tuale nelle proposizioni critiche, più au-

tentica fondatezza propositiva, evitando, 

come dicono i connazionali di Mr Ma-

cron di “ épater les bourgeois”. Storica-

mente straparlando, potremmo spostarci 

nell’àmbito più strettamente letterario e 

ricordare, per esempio, lo strazio fatto in-

torno alla figura di Pinocchio: da “Pinoc-

chio aviatore” ai tanti Pinocchi di genere. 

Insomma, il giochetto non è poi così diffi-

cile. Ma ormai, la confusione nell’eserci-

zio della critica d’arte è davvero somma. 

Ognuno dice e fa quel che vuole, del re-

sto incoraggiato dallo strapotere e dall’in-

segnamento dell’attuale  sottosegretario 

alla cultura. 

di Burchiello 

Com’è facile  
inventar le mostre

di Jacques Grieu  

La chiave  
della conoscenza

Sapere che non sai è la chiave della conoscenza

Orientare la ricerca e aprire speranze.

Quindi, rivendico un diritto all’ignoranza,

Condizione assunta per la mia testa di pensa-

re...
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La chiave  
della conoscenza

Michelangelo 
dove... di Carlo Cantini 

Percorrendo il paesaggio fio-

rentino si arriva a Lucca, qui la 

porta Libertas che era l’entrata 

in città.
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