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“Fashion is more art

than art iS” diceva I'iconico in-

ventore della Pop Art, Andy Warhol. In

poche parole Warhol & riuscito a racchiu-

dere l'essenza della moda. Ed e per

questo motivo che ho coinvolto il Prof. Vit-

torio Maria De Bonis, storico dell’arte, nel

progetto FNM Art Book. In redazione di-
I ciamo sempre che non € possibile com-
prendere la moda se prima non si com-
prende I'arte. Sono due universi ormai fusi
fra loro, che si influenzano, si citano e si
narrano vicendevolmente. Anche Vivienne
Westwood, eroina della moda punk, una
volta disse “Se vuoi lavorare nella moda,
prima corri al museo”. |l legame fra arte e
moda si e rafforzato e consolidato definiti-
vamente nel 1965, quando Yves Saint
Laurent ebbe I'idea di dar vita ad una col-
lezione ispirata alle opere del pittore olan-
dese Piet Mondrian. | suoi famosi quadri
minimalisti a griglia, erano diventati un
segno distintivo dell’artista negli anni ’20.
“Mondrian & purezza. Non credo esista
qualcosa di piu puro nel mondo dell’arte”,
aveva detto Saint Laurent. Quella geome-
tria essenziale divenne I'emblema della
moda anni '60, quella degli shift dress e
del color-blocking. Anche Gianni Versace,
uno dei pionieri della moda degli anni "90,
aveva scosso il fashion system con la sua
collezione ispirata ad Andy Warhol del
1991. Messo da parte il mondo greco-ro-
mano, Versace aveva portato in passerella
lo scoppiettante ed irriverente mondo
della Pop Art. L’'Haute Couture si € cosi li-



berata di quel tono serioso ed un po’
snob, lasciando spazio ad una nuova vi-
sione creativa piu esuberante ed ironica. E
parlando di ironia, come non citare I’ecce-
ntrico Jeremy Scott che ha rivisitato lo
stile cubista di Picasso per Moschino con
la collezione primavera/estate 2020 pre-
sentata a Milano. Una vera e propria opera
d’arte che narra I'arte stessa e che riesce
in modo tridimensionale ad esprimere la
bidimensionalita delle opere di Picasso at-
traverso un’elaborata illusione. FNM Art
Book & un percorso di ispirazione, attra-
verso opere pittoriche iconiche come La
Gioconda di Leonardo Da Vinci; audaci
come Giuditta | di Klimit o avanguardisti-
che come Concetto Spaziale di Lucio Fon-
tana. Uno sguardo analitico dietro il conte-
sto storico, le rivoluzioni stilistiche ed i
cambiamenti della societa, letto attraverso
le pennellate degli artisti piu influenti degli
ultimi cinquecento anni.

Barbara Molinario
Direttore di Fashion News Magazine

%“\,\
i

PIRG=
oi

"\\\\\W )l! : ;r 7
w é'}. -







Primavera

Sandro Botticelli 1480 circa

Una primavera e mille enigmi: ipotesi d’arte
sul quadro piu enigmatico del rinascimento

Autentico e preziosissimo enigma pittorico del Rinascimento, sul
quale si sono misurati invano i piu celebri esegeti della cultura e
dell’arte fra Quattro e Cinquecento, e che continua a sfidare ancor
0ggi un’univoca interpretazione, la cosiddetta Primavera di Ales-
sandro di Mariano di Sandro Filipepi — in arte Botticelli — non cessa
di sedurre con imperterrita potenza le menti dei contemporanei. In
un secolo ossessionato dal complottismo, dai misteri presunti inso-
lubili e dalle teorie distopiche, la tavola di Botticelli — al di la della
sconcertante e manifesta sublimita esecutiva — non pud non incar-
nare un mito eterno di Bellezza e d’arcana suggestivita che sembra
esser il perfetto distillato di una perduta eta dell’Oro sempre rim-
pianta e ormai irraggiungibile. Commissionata con grande probabi-
lita dal Magnifico in occasione delle nozze del cugino Lorenzo di
Pierfrancesco de’ Medici con Semiramide Appiani intorno al 1482,
I’opera iconica cela un’evidente celebrazione della nuova stagione
di pace e prosperita propiziata dalla famiglia dei nuovi Signori e me-
cenati di Firenze. In un fitto bosco che evoca il mitico Giardino delle
Esperidi, dove l'albero d’Alloro in primo piano, sulla destra
dell’osservatore, rinvia con trasparente allusione al nome di Loren-
zo, committente dell’opera per 'omonimo cugino, assieme agli
aranci il cui frutto & I'evidente rimando allo stemma araldico dei
Medici, Zefiro, vento di Primavera, ghermisce la ninfa Cloris € la fe-
conda con il suo soffio, e mentre dalla bocca di lei gia fuoriescono
fiori si trasforma nella Dea Flora che — come Primavera — dalla sen-
suale veste ricamata con motivi floreali va spargendo corolle attor-
no a sé.Al centro della complessa composizione, Venere, che ac-
cenna un gesto d’aggraziato benvenuto, si staglia con regale dol-
cezza, sovrastata dal figlio Cupido - tradizionalmente bendato — e



pronto a scoccar la sua freccia su una delle tre Grazie, la Castita per
I'esattezza che € posta al centro del loro movimento di danza, as-
sieme alla Volutta alla sua sinistra ed alla Bellezza alla sua destra,
mentre — coperto solo da una clamide scarlatta — Mercurio con |l
suo emblematico Caduceéo si impegna a scacciare dal rarefatto
giardino di delizie i nembi ed i venti di tempesta — trasparente meta-
fora delle avversita che potrebbero insidiare la dinastia Medici nel
governo della Repubblica Fiorentina. Fin qui i dati piu evidenti e piu
immediati, che vanno doverosamente integrati con I’evidenza del
trasparente messaggio politico d’una famiglia egemone che utilizza
il talento dei suoi piu valenti artisti cittadini — da Botticelli a Polizia-
no, dal filosofo Marsilio Ficino all’intellettuale Pico della Mirandola —
per veicolare la sua ambizione d’aver inaugurato e sostenuto -
contro i troppi nemici della Repubblica — un’agognata stagione di
prosperita e di concordia cittadina. Di quest’ambizione che trasfor-
ma un sogno politico a tratti spietato e portato avanti con cinica de-
terminazione in purissimo ideale estetico: il sogno d’una Bellezza
atemporale ed astorica che & Luce intellettuale e somma Sapienza,
Sandro Botticelli € il piu convinto e perfetto interprete, ma — al di la
degli altri interconnessi ed ancor oscuri significanti che tramano lo
spettacolare capolavoro — un inatteso segreto fra tutti, da scoprire
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insieme. Guardando con attenzione I'arbusto di mirto alle spalle di
Venere, sua pianta sacra e suo emblema tradizionale, non potrete
non riconoscere la silhouette chiarissima dei polmoni umani con le
ramificazioni bronchiali rese graficamente dai ramoscelli della
pianta, esattamente come nelle piu consuete immagini da atlante
anatomico. Una metafora del respiro divino, dell’afflato puro e vivifi-
cante che il nuovo Regno del’Amore e della Concordia, della
Grazia e della Bellezza - naturalmente propiziato e difeso dai
Medici — portera nell’ambiziosa Capitale dell’autentico Rinascimen-
to del Mondo.







Gioconda

[Leonardo Da Vinci 1503 - 1506 circa

L’enigma della bellezza: Monna Lisa alla
conquista del mondo

Icona incontestata della miglior Arte del Rinascimento e dell’imma-
ginario Pop d’ogni tempo e paese, idolatrata e beffeggiata con
eguale trasporto e senza rispetto dagli uni e dagli altri, amata dalle
stesse avanguardie storiche e talora incompresa da quei passatisti
che dovrebbero difenderla ad oltranza, la celeberrima tavola di Leo-
nardo da Vinci che noi reputiamo convenzionalmente ritragga la no-
bildonna Monna Lisa Gherardini, andata in sposa al ricco mercante
Piero Francesco del Giocondo, continua ad offrirci piu dubbi e in-
certezze di quanto la nostra sete di Verita possa accettare. Dopo i
proverbiali e mai prosciugati oceani d’inchiostro versati per cele-
brarla o interpretarla, quasi mai risolutivi o davvero attendibili — fra
fantasie New Age alla Dan Brown o discutibili serie televisive sulle
reti nazionali che trasformano I'artista toscano in un negromante
omicida, visionario e cabalista, in una sconcertante deriva anacro-
nistico-complottista destituita d’ogni credibilita, & forse finalmente
il caso di considerare col sostegno dei documenti e d’una visione
storica corretta che guardi all’opera di Leonardo con gli occhi dei
contemporanei, il controverso capolavoro del Maestro. Anzitutto &
indubbiamente sorprendente che un ritratto commissionato da un
futuro marito in onore d’una promessa sposa non sia mai stato con-
cluso, ma soprattutto consegnato per tempo al committente e de-
stinatario — che indubbiamente aveva tutti i mezzi economici neces-
sari per far fronte al'impegno dell’artista — e che I’opera sia rimasta
nella proprieta e nei beni personali del pittore fino alla sua morte.
Altra considerazione singolare € che l'identificazione della gentil-
donna come Monna Lisa Gherardini sia proposta sostanzialmente
da Giorgio Vasari, che non poté conoscere personalmente Leonar-
do e che pure descrive genericamente il ritratto senza mai averlo



visto, poiché non menziona le celeberrime Velature di Colore -
quasi una cifra stilistica del Maestro da Vinci e che avrebbero
dovuto meritare almeno una menzione esplicativa da parte d’un va-
lente storico e conoscitore d’arte come Vasari — anche in conside-
razione del fatto che I'opera si trovava allora presso la collezione di
Francesco | di Valois, ad Amboise, e non era dunque visibile se non
tramite riproduzioni o incisioni in bianco e nero. E dunque probabile
che la donna ritratta possa esser Pacifica Brandani, amante del
Duca Giuliano de’ Medici, figlio di Lorenzo il Magnifico e fratello del
papa allora regnante Leone X, morta di parto nel dar alla luce I'uni-
co figlio legittimo del duca, ma la prematura morte a Roma, nel
1516 del committente avrebbe obbligato Leonardo, giunto
nell’Urbe in sua compagnia, a tener presso di sé il ritratto, divenuto
ormai una sorta di testamento ideale d’Arte d’un titano del Rinasci-
mento.
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Giulio |l

Raffaello Sanzio TaT]

Il giovane prodigioso: Raffaello Sanzio e il
ritratto di Giulio Il della Rovere

Autentico Dio fra i Mortali secondo 'ammirata definizione di Giorgio
Vasari, alla cui prematura scomparsa — a soli trentasette anni d’eta
— il mondo dell’Arte europea comprese essersi definitivamente con-
cluso un ciclo d’aurea e irripetibile Bellezza, o meglio di ricerca e
conquista d’una compiuta fusione fra canone estetico del Passato
e nuove istanze del prossimo Futuro, Raffaello Sanzio da Urbino
ritrae durante la sua breve esistenza i protagonisti — letteralmente -
di quell’irripetibile stagione della Cultura che continuiamo a definire
Rinascimento: dai pontefici ai mecenati, dai porporati agli intellet-
tuali, dai teorici d’arte ai grandi talenti contemporanei, in una sor-
prendente galleria di celebrita che non ha eguali per qualita, vivezza
e persuasivita. Ma la palma spetta — senz’ombra di dubbio - alla
spettacolare e dolente effige del bellicoso Giulio Il della Rovere, ri-
tratto in un frangente assai dolente e complesso per sé e per I'ltalia
tutta. Alleatosi con i francesi di Luigi XII per estromettere i veneziani
dai domini della Chiesa che questi avevano abusivamente occupa-
to alla morte dell’odiato predecessore Alessandro VI Borgia, li
aveva si sconfitti, grazie ai potenti alleati stranieri, ma si era ritrova-
to in compagnia di pericolosi compagni d’avventura ingolositi da
possibili conquiste italiane, per tal motivo s’era nuovamente alleato
con i veneziani in una Lega Santa che stava tentando — con alterne
vicende - di riprender possesso dei territori contesi. Amareggiato
dalle sconfitte subite, e preoccupato per l'indipendenza della
Chiesa, Giulio Il aveva deciso di farsi crescere la barba come voto
e di farsela radere soltanto quando la campagna militare avesse co-
nosciuto una svolta definitivamente positiva per le armate pontifice.
Il capo e lo sguardo insolitamente volti verso il basso e ormai svuo-
tati d’orgoglio, il volto impietosamente segnato dalle sofferenze



dell’eta e di quegli anni avversi, la bocca piegata in una smorfia
d’amara rassegnazione e rappresentata spietatamente come eden-
tula, il rosso squillante del camauro e della sontuosa mozzetta bor-
data d’ermellino in contrasto con il pallore malinconico dell’incarna-
to delluomo che aveva dominato per quasi dieci anni le sorti politi-
che e religiose della penisola, ne fanno un’immagine di sconcertan-
te verita psicologia e di profonda introspezione, del tutto inedita per
i tradizionali ritratti retoricamente ufficiali. Davvero degna di quello
che contemporanei e posteri avrebbero celebrato come il piu Divino
degli artisti d’ogni tempo.






Eleonora di Toledo

Agnolo Bronzino 1545 circa

La Dea rinascimentale dell’eleganza:
Agnolo Bronzino e il ritratto di Eleonora di
Toledo col figlio Giovanni

Gemma incontestata della galleria di ritratti medicei del Museo
degli Uffizi ed autentica icona esemplare e splendidamente compo-
sta del potere della Casata, il celeberrimo ritratto di Donna Leonor
Alvarez de Toledo y Osorio, figlia del potentissimo Viceré di Napoli
e sposa adorata del granduca Cosimo | de’ Medici, eseguito da
Agnolo Bronzino nel 1545, condensa con superbo virtuosismo
algida bellezza e maesta pressoché divina in un’aristocratica effi-
giata come una Dea mortale. La resa memorabile dello spettacolare
abito in broccato damascato con corpetto, maniche e gonna rica-
mate in nero ed oro, importante anzi determinante al par della per-
fetta resa mimetica d’un volto d’alabastro atteggiato ad olimpica
degnazione, la sapiente esecuzione dei memorabili gioielli di perle
della Granduchessa, dalle collane alle reticelle trapunte sul capo e
sulle spalle, fino alla nappa terminale della magnifica cintura — forse
opera dell’Orafo di Corte Benvenuto Cellini — che conclude con un
capriccio di fili di piccole perle quel monile da sempre associato alla
Virtu ed alla Castita, rivelano chiaramente I'intento d’offrire ai suddi-
ti ed agli spettatori un complesso e inimitabile ritratto dinastico che
eterni le qualita ideali della Granduchessa. Basti pensare allo
sfondo notturno che s’illumina proprio intorno al capo della gentil-
donna spagnola fornendo cosi — in maniera allusiva — una sorta di
aureola profana che la effigi come una sorta di Madonna medicea,
e proprio alle vesti della Vergine rimanda il grande melograno sim-
bolico ricamato sul corpetto — associato tradizionalmente alla fertili-
ta ed alle virtu del matrimonio — che compare in tante immagini
d’eta gotica e prima ancor bizantina della Madre di Dio. Un ulteriore
particolare inatteso caratterizza il volto candido e fascinoso di Eleo-



onora: secondo una modalita propria sino ad allora solo delle
donne di bassa estrazione o degli schiavi moreschi, ella porta i lobi
delle orecchie forati per poter indossare i suoi semplici e magnifici
orecchini con perle a goccia, come una sorta di plateale attestazio-
ne d’esser interamente e amorevolmente sottomessa al desiderio
ed alla potesta del marito: un atto d’appassionata dedizione che
rende ancor piu straordinario il piu fascinoso dei ritratti femminili del
tardo Rinascimento.






Davide con la testa di Golia
Caravaggio 1609 - 1670

I miei peccati sono tutti mortali: Caravaggio
e Davide con la testa di Golia

Spettacolare e dolente autoritratto simbolico del piu controverso e
folgorante artista d’ogni tempo che prelude alla modernita, Davide
con la testa di Golia di Caravaggio, del 1609/10, custodito da
sempre nella collezione privata del potentissimo Scipione Borghese
a Roma, condensa esemplarmente caratteri innovativi e latenze os-
sessive del geniale artista milanese. Concepito come un’autentica
supplica su tela, per omaggiare un collezionista compulsivo ed
avido di opere caravaggesche come il Cardinal Borghese e nel con-
tempo per implorare da lui, nipote del Papa regnante Misericordia
et Clementia dopo la condanna a morte che gli era stata comminata
per aver ucciso in duello a Roma — nel maggio del 1606, al termine
d’una partita di pallacorda poi degenerata in rissa — il pur crudele
rivale Ranuccio Tomassoni da Terni, il capolavoro mostra, in manie-
ra atipica, un Davide che sembra allontanare con ripugnanza ed av-
vicinare nel contempo con malinconica pieta la testa mozzata del
guerriero da lui sconfitto e decapitato. Ma la sorprendente e icono-
clasta novita & che tutti — indistintamente — gli artisti che si erano ci-
mentati col celebre episodio biblico s’erano sempre identificati
nell’eroe positivo e trionfante, mai nel gigante filisteo sconfitto. E
Caravaggio ha il sofferto coraggio di ritrarsi nell’incarnazione del
Male sconfitto, non in quella del Bene vincitore, come ad ammette-
re —in una smaniosa volutta d’autopunizione — una colpa quasi ata-
vica che sembra accompagnarlo come una maledizione eterna e ir-
redimibile. Nello sguscio della lama impugnata dal giovane Davide
— una spada da duello, si badi bene, contemporanea a quelle utiliz-
zate all’inizio del Seicento e molto simile alle armi brandite dallo
stesso pittore — & stata scoperta, dal compianto studioso Maurizio
Marini, una sigla fino ad allora enigmatica: HASOS corrispondente



corrispondente al motto: Humilitas Occidit Superbiam ovvero
L’Umilta ha Sconfitto la Superbia, tratta dal commento ai Salmi di
Sant’Agostino e indubbiamente ben nota ad un religioso scaltrito e
sapiente come il destinatario del quadro. Un omaggio criptico ed
efficace insieme, per invocare — una volta di piu — I'attenzione e la
clemenza del porporato che ama e colleziona la sua arte innovativa,
e perfettamente in linea con I'aneddoto che riporta le sue parole du-
rante il suo ultimo soggiorno siciliano dopo la fortunosa fuga da
Malta: ... Essendo egli entrato in una chiesa, non si bagno prima le
dita nell’acquasantiera all’ingresso per segnarsi com’era d’uso e in-
terrogato sul perché non lo facesse, il pittore ribatté prestamente: A
cosa serve dungue farlo? Ma a lavar i peccati veniali, come tutti
sanno, gli venne risposto. Ed eqgli allora rispose amaramente: Allora
e inutile: i miei peccati son tutti Mortali...
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Venere Rokeby

Diego Velazquez 1648 circa

L’ossessione del Voyeur: Venere allo spec-
chio di Velazquez fra passione e desiderio

Primo nudo autentico — di rovente e provocatoria sensualita — della
grande pittura spagnola d’ogni tempo, precedente di oltre due
secoli la pur iconica Maja Desnuda di Francisco Goya, la spettaco-
lare Venere allo Specchio di Diego de Sylva y Velazquez, custodita
nella North Wing della National Gallery di Londra e realizzata proba-
bilmente nel 1651, continua a sedurre con perentoria e urticante in-
tensita la mente e i sensi degli spettatori contemporanei. Perfetto
ingranaggio strategico in grado d’incantare e inchiodare letteral-
mente I'osservatore estasiato alla fascinosa tela, il capolavoro di
Velazquez - dalla pennellata sciolta e filamentosa, liquida e squisi-
tamente tizianesca — propone in un primo piano immediato le spet-
tacolari natiche vellutate della Dea dellAmore, che assieme alla
magnifica schiena eburnea catturano lo sguardo lascivo dello spet-
tatore, ma mentre questo gode dello spettacolo — che presume
rubato e furtivo perché il vero voyeur non vuole una donna che si
spogli languidamente per lui ma prova piacere nello spiare la nudita
d’una fanciulla inconsapevole d’esser osservata — rialzando lo
sguardo dai fianchi della Dea si accorge improvvisamente d’esser
osservato. Lo spione diventa lo spiato, il Voyeur si trasforma in og-
getto come mai prima avrebbe sospettato, e i ruoli si ribaltano: al-
zando gli occhi dal superbo Derriére della fanciulla, egliincontra im-
mediatamente gli occhi di lei riflessi nello specchio, all’altezza dei
fianchi, sostenuto da un amorino alato con i polsi avvinti da un
nastro di seta rosa, come un autentico schiavo d’Amore che devo-
tamente si propone come ineluttabilmente incatenato al potere
della Bellezza. Un lieve rossore d’imbarazzato piacere si diffonde
sul volto di Venere, come compiaciuta e divertita da tanta morbosa
attenzione, e il gioco si complica quando si apprenda che la model-



la d’eccezione dell’opera & la giovane pittrice emiliana Flaminia
Triva, amante di Velazquez e sorella dell’artista Antonio Domenico
Triva, modesto allievo di Guercino poi attivo a Monaco di Baviera
come pittore di Corte. Flaminia Triva, incinta del pittore spagnolo,
dara alla luce Antonio de Silva, unico figlio dell’artista, ma che lui
non riuscira mai a conoscere perché costretto a ritornare perento-
riamente in patria dal sovrano Filippo IV d’Asburgo. Non fara mai
piu ritorno in ltalia, e di quell’avventura di passione e di carne
rimane solo - sublime testimonianza - il piu incredibile nudo
dell’arte barocca europea.






Ragazza col turbante

Jan Vermeer 1665 circa

Un turbante, una perla e il futuro e alle
porte: Vermeer e la ragazza col turbante

Noto ed apprezzato in vita quanto completamente dimenticato
dopo la precoce morte a poco piu di quarant’anni, forse per uno
stato d’alterazione depressiva e repentino deperimento dovuto agli
incalzanti problemi economici, secondo le accorate parole della
vedova, Johannes Vermeer sembra — dai pochissimi dati biografici
in nostro possesso — essersi dedicato con appassionata dedizione
alla pittura, con sapiente lentezza e raffinato metodo, senza appa-
rentemente allontanarsi mai dal proprio mondo e dai propri interessi
che dovevano comprendere con grande probabilita anche la scien-
za astronomica e geografica e la tecnologia contemporanee. Sa-
ranno I'appassionata menzione di Vincent Van Gogh e 'ammirazi-
one incondizionata di Renoir, assieme alle parole estatiche di
Proust davanti alla Veduta di Delft, a riportare lentamente il maestro
olandese alla prepotente ribalta della gloria artistica, restituendo a
Vermeer quel riconoscimento di poetica originalita e insuperabile
tecnica che spettava a lui di diritto. La spettacolare tela ormai nota
con il titolo abusivo di Ragazza con I'orecchino di Perla, dopo il lu-
singhiero successo del film del 2003 tratto dal’omonimo romanzo
della scrittrice statunitense Tracy Chevalier - mentre la corretta de-
nominazione da critica d’arte € Ragazza con Turbante Azzurro -
continua a sedurre, invariabilmente, spettatori e appassionati da
ogni parte del mondo, scatenando, quasi, una sorta d’ossessione
idolatrica che probabilmente non ebbe nel 1665 quando venne
creata dal Maestro. Memore della pittura caravaggesca filtrata dai
grandi interpreti olandesi e flamminghi del rivoluzionario artista mi-
lanese — come Gerrit van Honhorst che ebbe modo di scoprilo e ri-
manerne folgorato durante un viaggio giovanile a Roma - la modali-
ta creativa di Vermeer esalta in modalita preminente la luce e i suoi



effetti su un microcosmo d’oggetti e figure che si accendono di ba-
gliori e grumi quasi incandescenti, punti assoluti di luce e pennella-
te magnificamente liquide, e gli occhi della sognante modella, nelle
cui iridi castane batte perentoriamente il raggio diurno, come pure
le deliziose labbra languidamente dischiuse, e naturalmente i tocchi
pressoché fosforici sulla perla a goccia evocata con tre colpi di
pennello, sono del tutto originali e distanti anni luce da ogni virtuo-
sismo dei caravaggeschi contemporanei. Lo sguardo in tralice della
fanciulla e la posa quasi leonardesca di tre quarti che la ritagliano
dal fondo monocromo sembrano — davvero — 'autentica epifania
della Verita.
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Galiziane alla finestra

Bartolome Esteban Murillo 1670

Lo sguardo della seduzione: Bartolome
Esteban Murillo e le donne alla finestra

Lo sguardo forse piu ironicamente seducente e ipnoticamente fa-
scinoso della pittura spagnola del Siglo de Oro ma probabilmente
dell’intera arte tardo secentesca europea appartiene ad una giova-
nissima fanciulla che — assieme alla madre — sembra guardare fissa-
mente — divertita e gioiosamente seduttiva — I'incauto spettatore.
Dopo i trionfi e le arditezze di Velazquez e le intense meditazioni pit-
toriche di Francisco de Zurbaran, Bartolomeé Esteban Murillo offre ai
suoi conterranei devozione senza dramma e realta quotidiana da
vicolo cittadino, ritraendo mendicanti e bambini stracciati con intel-
ligente e mai enfatica partecipazione. Ed esattamente alzando lo
sguardo in una assolata mattina del 1660 in uno dei quartieri popo-
lari di Siviglia, schiamazzanti e rumorosi delle grida degli acquaioli
e dei giochi dei monelli da strada, avremmo incontrato un’invitante
finestra aperta dove — con perfetta resa teatrale — una ragazza palli-
da e con un sorriso d’accattivante sfida si protende verso di noi,
mentre una donna piu matura sembra pudicamente coprirsi le
labbra — anch’esse sorridenti — con un lembo della cuffia. La scena
e ben familiare ai contemporanei del pittore sivigliano: alla finestra
— cosi insolitamente dischiusa e non gelosamente serrata come di
consueto in una citta spagnola d’eta barocca - s’affaccia invitante
una giovane prostituta mentre alle sue spalle occhieggia appena la
madre e probabile mezzana, che emerge con squisita e calcolatissi-
ma sapienza pittorica dalla stanza in ombra. La pennellata liquida e
densa, filamentosa e grassa di Murillo eredita — certamente — quella
di Velazquéz e la lontana suggestione dell’arte di Caravaggio, ma la
reinventa con apparente, sapientissima semplicita: il gusto teatrale
della Spagna di Calderon della Barca e Cervantes, Lope de Vega e
Queévedo si adatta e consacra nelle sue tele geniali.






La Grande Onda di Kanagawa
Katsushika Hokusai 1830 - 1837 circa

Il sol levante conquista I’arte occidentale:
Hokusai e La Grande Onda di Kanagawa

Il sacro Monte Fuiji, che avrebbe dovuto esser protagonista inconte-
stato dell’antologia d’immagini, appare genialmente come compri-
mario, ora remoto sullo sfondo d’un mare in tempesta ora riflesso
in un lago o come lontano elemento decorativo in un piu vasto pae-
saggio a volo d’uccello, sovvertendo con estrosita la tradizionale
gerarchia d’immagini e temi. Creata con I'utilizzo di complesse ma-
trici di legno, una per ogni colore adoperato nella composizione
finale del’'immagine, la spettacolare xilografia ebbe — tanto in patria
quanto in Europa ed in particolare in Francia — un immediato e fol-
gorante successo: gli artisti piu giovani — stanchi delle viete con-
venzioni decorative e perbeniste dell’arte ufficiale — erano sedotti e
incantati dalle singolari convenzioni dell’arte giapponese: gli artisti
del Sol Levante detestavano le ombre, reputandole oscene mac-
chie sul volto delle figure, e o non le utilizzavano o le adoperavano
colorate, offrendo cosi un modello alle caratteristiche ombre colo-
rate della corrente Impressionista; la prospettiva utilizzata da quei
geniali artisti orientali era contraria a quella europea che vede gli
oggetti in primo piano di maggior taglia di quelli sullo sfondo, infine
| colori utilizzati erano spesso innaturali e non conformi al modello
copiato, in una poetica fuga verso I’'astrazione. Con silenziosa intel-
ligenza e senza strepito di retorica, Bartolome Esteban sapra con-
quistare la gloria familiare — e imperitura — dei geni autentici. | giova-
ni pittori che si definiranno poi — polemicamente — Impressionisti,
metteranno a frutto tutte le sorprendenti novita, antiche di secoli,
dell’Arte giapponese rinnovando con urticante liberta le stantie tra-
dizioni contemporanee, e le tele di Renoir e van Gogh, Monet e
Sisley, Degas e Toulouse-Lautrec ne saranno eloquente testimo-
nianza. Nella superba xilografia, la gigantesca onda precipita ru-



scellando in mille riccioli di spuma simili a mani artigliate e la casca-
ta di spuzzi domina la scena, mentre la piccola imbarcazione di pe-
scatori con i suoi occupanti & solo un mero, trascurabile accidente.
Mai la potenza libera e selvaggiamente maestosa della Natura ha
trovato — nell’arte d’ogni tempo — un piu folgorante interprete.






Il bacio

Francesco Hayez 1859

Un bacio che attraversa i secoli: Francesco
Hayez e la mitologia del romanticismo

Icona d’arte perfettamente consapevole e sapientemente creata da
uno dei piu geniali, versatili ed affascinanti artisti d’eta risorgimen-
tale, il veneziano Francesco Hayez, Il Bacio, del 1859 attualmente
custodito nella Pinacoteca di Brera a Milano sembra incarnare —
con assoluta e cosciente perentorieta — il carattere di simbolo ideale
di un’intera stagione della cultura e della Storia patria. Nel’androne
gotico d’'un non meglio identificato castello medioevale, una coppia
in abiti trecenteschi si bacia con straziante abbandono, manifesta-
mente presaga d’un imminente e forse definitivo distacco. L’'uomo,
con un berretto di panno piumato, mantello da viaggio bruno e cal-
zebrache rosse, serra con dolcezza il capo della giovane amante
che a sua volta, inarcandosi languidamente come vinta da una pas-
sione romantica e sensuale insieme, trattiene la spalla dell’amato
come a voler ritardare la sua inevitabile partenza. La resa spettaco-
larmente virtuosistica della veste di raso celeste pallido di lei, dai ri-
flessi metallici ispirati alla grande pittura rinascimentale veneziana
di Giorgione, Tiziano e Tintoretto, la staglia con elegante sinuosita
sui toni caldi dell’abbigliamento del suo amato, ricreando — con ma-
nifesta allusivita — i colori del tricolore francese, alleato, in seguito
agli accordi segreti stipulati a Plombieres fra Cavour e Napoleone
lll, del nascente Regno d’ltalia contro il potere Austroungarico. I
tono di sospesa melodrammaticita della scena € sottolineato dalla
silhouette vagamente minacciosa d’una figura femminile di spalle,
che sembra rimandare alla presenza della fantesca di Giulietta Ca-
puleti prossima ad interrompere I'abbandono romantico della
coppia, che forse & esattamente quella degli infelici amanti della
tragedia di Shakespeare. L'immaginario collettivo s’impadroni im-
mediatamente dell’istantanea sentimentale di Hayez, avvertendone



il latente potere iconico e trasformandola in mitologia contempora-
nea, dalle infinite citazioni nelle tele patriottiche contemporanee e
successive al geniale utilizzo delle figure dei due amanti nella cam-
pagna pubblicitaria dei Baci Perugina — creata dall’azienda dolciaria
nel 1922 - fino all’appassionato bacio cinematografico del 1954 fra
Farley Granger ed Alida Valli in Senso di Luchino Visconti. Mai un
bacio medioevaleggiante aveva ispirato piu perentoriamente le
menti e i cuori delle generazioni Moderne.






Colazione sull’erba

Edouard Manet 1863

A colazione nel mondo che verra: la cola-
zione di Manet fra innovazione e polemica

Rifiutata con corale indignazione nel Salon d’Art del 1863 — spazio
espositivo per antonomasia della miglior arte accademica francese
e tempio assoluto della convenzionalita pittorica — ma entrata im-
mediatamente nell'immaginario collettivo parigino ed europeo per
lo scandalo suscitato anche agli occhi dell’Imperatore Napoleone
lll, Le Déjeuner sur I’Herbe del pirotecnico Edouard Manet segna -
incontestabilmente — un punto di non ritorno verso i nuovi traguardi
dell’arte moderna che nel Novecento spazzeranno via canoni e ide-
alita ormai agonizzanti. Ben pochi critici si avvidero che la tela di
Manet era manifestamente ispirata ad archetipi di folgorante presti-
gio: come |l Concerto Campestre di Tiziano ed una celebre incisio-
ne di Marcantonio Raimondi da un Giudizio di Paride del divino Raf-
faello, originariamente nella Stanza della Segnatura in Vaticano.
Tutta la Parigi della cultura e della mondanita rilevo soltanto I'inco-
ngrua nudita della pur sensuale modella che guarda maliziosamen-
te verso lo spettatore coinvolgendolo — complice involontario ma
sedotto — nella scena incomprensibile ai piu: la giovane donna non
e travestita in forme mitologiche, come i buoni borghesi — che peral-
tro adoravano un nudo femminile edulcorato alla Ingres — avrebbe-
ro voluto e la sua nudita é resa ancor piu sconcertante dal contrasto
con due Dandy cittadini abbigliati in foggia contemporanea. Per
tacere poi dell’altra fanciulla sullo sfondo, in camicia semitraspa-
rente, che si bagna nelle acque d’un ramo secondario della Senna,
inquadrata in una geniale prospettiva — d’ascendenza Canalettiana
— detta a Cannocchiale. Il rifiuto — subdolamente innovativo — di ri-
correre a ipocriti travestimenti mitologici e la resa spettacolare delle
pennellate grasse ed ampie, ispirate chiaramente a Velazquez ed a
Goya, che Manet idolatrava, come pure I'indimenticabile brano di



di natura morta con I'abito appena dismesso dalla magnifica mo-
della Victorine Maurent, il cappello di paglia a larga tesa, il pane
dalla crosta croccante e la superba frutta — tra Caravaggio e pittura
olandese del Seicento — fanno di quest’opera iconica e trasgressiva
il grido autentico della Modernita. Per Sempre.







Impressione, levar del sole
Claude Monet 1872

Impressione, al sol levante: Claude Monet e
I’alba della modernita.

Impressione, ne ero certo... Mi stavo appunto dicendo che - dal
momento che ne ero davvero impressionato — doveva esserci una
certa qual Impressione in quel quadro. E che liberta, che facilita di
esecuzione. Una carta da parati allo stato abortivo € piu completa e
rifinita di questo paesaggio marino... Con il collaudato ed ormai
leggendario sarcasmo, il Critico d’Arte e pittore dilettante Louis
Leroy stigmatizza sulle pagine della rivista satirica parigina Le Cha-
rivari e — perlomeno per lui — definitivamente seppellisce, nella terra
di nessuno dei sedicenti improvvisatori culturali, il nheonato Movi-
mento pittorico che lui stesso contribuira a etichettare Impressioni-
smo decretandone con involontaria icasticita la fortuna internazio-
nale. Nella prima Esposizione d’arte che sembrava spazzar via reto-
rica e convenzioni sino ad allora imperanti nella pittura accademica
francese, e che Degas e Cezanne, Pissarro e Renoir, Berthe Morisot
e Alfred Sisley inaugurarono nello Studio dell’amico fotografo
Nadar, al numero 35 di Boulevard des Capucines il 15 aprile 1874,
giganteggiava la spettacolare tela di Claude Monet battezzata, ap-
punto: Impressione, al levar del Sole: una folgorante veduta del
porto industriale di le Havre dipinta con assoluto dispregio di tutte
le convenzioni usuali e di tutti i principi tradizionali dell’arte europea
fino a quel momento. Dal tema, sordido e banale, privo d’ogni gran-
dezza magniloquente o nobilta o idealita apparenti, alla sconcertan-
te resa pittorica dove pennellate frante e chiaramente distinguibili,
non patinate o dissimulate da sapienti velature, ritraevano la sugge-
stione delle brume azzurrine dalle quali sorgeva la sfera aranciata
del sole, ebbene tutto sembrava azzerare definitivamente il mondo
composto e lezioso del vedutismo francese di meta Ottocento.
Dall’ossessione quasi canalettiana della fedelta al reale si passava



al tentativo supremo di dar corpo € immagine alla suggestione -
all'lmpressione appunto — che la piu immediata e prosaica realta
quotidiana esercita sull’osservatore, decretando — con trionfale
semplicita — il tramonto definitivo d’ogni superstite Retorica. Non
solo nell’Arte.







| seni col fiorl rossi

Paul Gauguin 1899

Il selvaggio delle isole: Paul Gauguin e le
donne tahitiane con fiori di mango

Eternamente ribelle ai simboli ed alle censure della civilta occiden-
tale, costantemente in fuga dalle pastoie e dalle convenzioni euro-
pee in nome e nel segno d’un impossibile paradiso perduto, I’'ex
agente di cambio Paul Gauguin, dopo I'inaspettata crisi emotiva e
finanziaria causata dal crollo dell’Union Général per la quale & im-
piegato, inizia un cammino d’arte che lo portera a scelte sempre piu
estreme e definitive, tanto nel campo della pittura quanto in quella
dell’esistenza. Approdato per la seconda volta a Tahiti, nel 1895, gia
conosciuta durante i suoi primi viaggi giovanili quando compie
come marinaio il giro del mondo, Gauguin rielabora il mondo esoti-
co che si trova a vivere e ad abitare, senza ritrarlo fedelmente —
come tradizionalmente si ritiene — ma filtrandolo attraverso la cono-
scenza dell’arte primitiva egiziana, giavanese, impressionista e ri-
nascimentale che conosce e che utilizza per comporre un’immagi-
ne tutta ideale del mondo tahitiano. |l mito del Buon Selvaggio e il
mitizzato mondo primigenio da lui invocato si scontrano con la ba-
nalita dell’ottusa colonizzazione francese, che censura e mortifica
le qualita primigenie e la religiosita antichissima dei nativi, e il pittore
reagisce rielaborando e riportando alla vita quell’originaria cultura
autoctona in maniera genialmente ibrida, fondendola con le sugge-
stioni di tutta I'arte di sapor primitivo o genericamente astratto che
conosce. Fondendo sensualita femminile e un canone estetico ispi-
rato alla statuaria orientale ed a quella mediterranea arcaica, Gau-
guin in Donne Tahitiane con fiori di Mango del 1899, custodito al
Metropolitan di New York offre allo spettatore 'immagine pura e
spontaneamente erotica di due fanciulle locali seminude che offro-
no — con volti mutuati dalla scultura africana e giavanese - le loro
forme delicate senza malizia e senza affettazione. | colori puri e privi



di modulazioni tonali, le tinte piatte e i volumi ridotti all’essenziale,
come pure la semplificazione dei lineamenti conferiscono alle ra-
gazze un’eterna, malinconica bellezza. Perfetto antidoto ai mali ed
alle adulterazioni dell'incombente civilta occidentale.
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Giuditta |

Gustav Klimt 19017

Amore e morte nella Vienna asburgica: la
Giuditta di Klimt fra volutta e perversione

Perfetto e malioso interprete dei demoni e delle delizie della Vienna
fin de siécle che unisce le indagini freudiane sulle meccaniche
dell’lnconscio alle note incantate dei walzer di Strauss, Gustav
Klimt sapra dar corpo alle ossessioni sessuali e ai brividi carnali che
percorrono i suoi anni col piu compiuto dei suoi capolavori: Giudit-
ta, creata nel 1901 ed ancor oggi custodita nella sua citta natale.
L’eroina biblica - liberatrice della Citta di Betulia dal crudele asse-
dio del generale Oloferne, al soldo di Nabucodonosor, col suo co-
raggioso atto omicida - viene trasfigurata con sensuale genialita in
una sorta di Circe decadente e assetata di lussuria, che trionfa con
castrante compiacimento su un maschio inerme e schiavo della sua
letale bellezza. Nei primi decenni del Novecento, 'immenso Impero
Asburgico che si estende senza soluzione di continuita dall’Adriati-
co all’Ucraina e conta oltre quarantasei milioni di abitanti, & ormai
ineluttabilmente percorso dai fermenti indipendentisti delle innume-
revoli etnie — cattoliche e islamiche — che lo compongono e che ini-
ziano a minarne la leggendaria stabilita. La figura e la personalita
autorevoli e in apparenza granitiche del savio Imperatore Francesco
Giuseppe, gia minate dal suicidio del figlio Rodolfo d’Asburgo, da
quello del nipote Ludwig di Baviera e dall’omicidio della consorte
Elisabetta di Wittelsbach-Baviera ad opera d’un irredentista italia-
no, sembrano purtuttavia esser ancora garanti della superstite sta-
bilita della compagine asburgica ma le intuizioni del giovane Sig-
mund Freud e dei suoi allievi, come le innovative creazioni di Klimt
che scandagliano impietosamente gli abissi psicologici e il fittizio
perbenismo della buona societa porteranno — di li a poco — a demi-
stificare false apparenze e a rivelarne il fermentante groviglio
d’ossessioni. Nella preziosa cornice in rame sbalzato, opera del fra-
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tello Georg — orafo e scultore — Gustav Klimt propone il volto sen-
suale — dagli occhi velati, le narici frementi e le labbra semiaperte -
della sua eterna modella ed amante: Adele Bloch-Bauer, moglie
d’un celebre industriale e donna raffinata e amante delle arti. Alle
spalle di Lei, una raffinata decorazione stilizzata che evoca I'arte
greca arcaica e i rilievi assiri, mentre il superbo Collier con zaffiri,
rubini e turchesi che Giuditta indossa sembra mozzarle in capo, in
accordo con la testa del generale decapitato Oloferne che ella
stringe nella destra, quasi fosse un altrettanto prezioso ornamento
della sua bellezza. Il seno sinistro dai capezzoli rosati e 'ombelico
esposto allo sguardo goloso e attonito dello spettatore, folgorarono
e scandalizzarono la Vienna bigotta e tradizionalista, ma la prima
grande Rivoluzione della pittura parti — esattamente — dalla piu
felina e determinata delle Eroine bibliche.
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Les demoiselles d'Avignon
Pablo Picasso 1907

La rivoluzione cubista del mondo: Pablo
Picasso e Les Demoiselles D’Avignon

Punto di non ritorno dell’Arte moderna in Occidente e icona miliare
della cultura del Novecento, la sovversiva tela del 1907 di Pablo Pi-
casso conservata al MoMA di New York, inaugura — con dirompente
intensita e senza possibilita di remissione - la stagione del Cubismo
e delle sue ricadute sulla sensibilita contemporanea. Ispirandosi
alle ultime ricerche stilistiche del grande Paul Cézanne, che aveva
iniziato da tempo a geometrizzare i paesaggi della sua adorata
Aix-en-Provence trasformandoli in un’ardita successione di moduli
tridimensionali, al punto che il giovane Matisse, suo allievo, aveva
esclamato, osservando alcune case dipinte dal Maestro: ...Ma
guarda! Ecco i Cubi, il cubi colorati... Picasso, esattamente un
anno dopo la scomparsa dell’anziano ed ormai celebre pittore,
aveva cominciato a presentare la realta fratturandola e scomponen-
dola in una molteplicita di punti di vista diversi e contemporanei.
Dopo una serie pressoché interminabile di studi preparatori — ispi-
randosi tanto ai grandi capolavori archetipici del passato come
Diana e Atteone di Tiziano Vecellio quanto trovando fecondo nutri-
mento nella scoperta — al Museo Etnografico del Trocadéro — delle
suggestive e quasi inquietanti maschere africane della cultura Fang
del Gabon, che diverranno di li a poco motivo d’ispirazione per
Amedeo Modigliani ed Henri Matisse, I'artista andaluso elaborera
una tela monumentale — presto ribattezzata Bordello Filosofico e
proprio per il suo carattere iconoclasta e brutalmente innovativo
mai mostrata in pubblico fino al 1921 — dove cinque donne nude fra
tende, drappi ed una originalissima natura morta sembrano sfidare
lo sguardo dello spettatore. Fra arditi tagli di luce ed intersezioni di
piani, in una straniante assenza di prospettiva e di moralita — il titolo
evoca non le fanciulle dell’lomonima localita francese ma le prostitu-



te dei bordelli di Carrer d’Avignon: la strada del piacere mercenario
di Barcellona - Picasso dara I'ultima spallata all’arte convenzional-
mente figurativa dei primi anni del Novecento inaugurando — di fatto
— una nuova e rivoluzionaria visione del Mondo destinata a perdura-
re sino ad oggi.
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Mademoiselle de Nemidoff
(Giovanni Boldini 1908

Donne eterni Dei: Giovanni Boldini e il
ritratto di Mademoiselle De Nemidoff

Eternamente sedotto e quasi soggiogato dalla bellezza femminile e
dalla sensualita, che solo un artista d’eccellente preveggenza e ta-
lento sa rivelare e scoprire con efficacia nei suoi modelli, Giovanni
Boldini dedica - di fatto — I'intera propria esistenza e la parte pre-
ponderante e memorabile della sua produzione pittorica alla cele-
brazione artistica d’una mitologia muliebre che non ha eguali nella
pittura fra Otto e Novecento. Maestro nell’utilizzare una pennellata
a sciabolate di colore, simili ad esplosioni pirotecniche che tagliano
e dinamizzano la figura, anticipando con sorprendente genialita le
quasi meno efficaci soluzioni della pittura futurista; in grado d’ese-
guire con sublime veridicita un volto ed abbozzare poi — con un
tratto liquido e filamentoso — I'impressione di mani o d’ambientazi-
oni che appaiono quasi emergere da un caos cromatico dapprima
incomprensibile poi immediatamente efficace e sorprendentemente
evocativo, incredibilmente abile nel dar corpo — con tratti vorticosi
e frenetici — all’idea del movimento umano o animale con effetti da
fotodinamismo cinematografico ante litteram, Boldini eredita la
grande arte del passato barocco italiano e olandese, la fonde con
I’originaria sensibilita macchiaiola e la rinnova con un’inattesa e mai
predominante spruzzata impressionista, ma sempre con una invi-
diabile — e di fatto invidiata dagli amici e rivali impressionisti - sma-
gliante originalita. E ritraendo nel 1908 la fascinosa Mezzosoprano
Vera de Nemidoff, stella dell’Opéra di Parigi — piu nota per I'algida
bellezza che non per la voce, non altrettanto indimenticabile - il Ma-
estro ferrarese crea un’autentica icona moderna di femminilita
senza tempo, autocosciente ed emancipata. Lo sguardo velato e
trionfalmente seduttivo, la chioma raccolta per esaltare il collo
niveo e sottile, 'ardita scollatura a lasciar ammirare il candore delle



spalle e del decolleté, il passo quasi di danza con il quale la Diva
entra in scena per soggiogare |lo spettatore, le sublimi pennellate
frenetiche che sciorinano tutte le possibili — e letteralmente infinite —
sfumature del nero in un abito che — negligentemente scivolando la
spallina destra — esalta la carne ed emerge da un fondo bruno, in-
sieme sfocato e perfettamente comprensibile, mentre la destra arti-
glia con negligenza la magnifica cappa tigrata che intanto scivola in
terra accompagnando con capriccio I'incedere della Bellissima. Au-
reolata di luce, in un’eterna effusione di fascino, Mademoiselle de
Nemidoff continuera a sedurci per Sempre, senza tema che |l
Tempo abbia ad intaccarla.
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Primo acquerello astratto
\vasilij Kandinski 1910

La vittoria del colore: Vasilij Kandinskij e il
primo acquerello astratto

Ormai estenuata in una sempre piu scaltrita — e vuota - riproduzione
mimetica del reale, tanto perfetta dal punto di vista della tecnica
quanto drammaticamente priva d’innovativi ideali nel campo dei
valori e della spiritualita, I’Arte d’inizio Novecento ha iniziato a co-
noscere, con le ultime creazioni quasi visionarie di Claude Monet e
di Cezanne e con la rivoluzione cubista di Picasso, una nuova sta-
gione prossima a travolgere le antiquate tecniche e tradizioni figura-
tive, ma sara — per unanime giudizio di contemporanei e posteri - il
Primo Acquerello Astratto dell’artista russo Vassilij Kandinskij, del
1911, custodito al Centre Pompidou di Parigi, a scardinare definiti-
vamente convenzioni € convinzioni della vecchia pittura europea.
Sino ad allora, nonostante le arditezze dello stesso Cubismo,
nessun pittore aveva mai osato davvero far perdere ogni connotato
di riconoscibilita all’oggetto che ritraeva, solo Kandinskij — che ha
gia iniziato un tormentato e mai lineare cammino verso I'abbandono
della figura — portando alle estreme conseguenze le stilizzazioni
della Secessione Viennese e la ricerca di assonanze immediate fra
percezioni di diversa origine sensoriale, stimolate dalla musica che
collega colore e suono, dara corpo ad un sorprendente capolavoro
dove I'imitazione del reale & definitivamente bandita in nome e nel
segno d’una nuova armonia.Trionfando gioiosamente sulle forme,
pennellate liquide di colore si accendono sulla carta, percorrendola
dinamicamente ad onta d’ogni legge fisica e d’ogni tirannide gravi-
tazionale, perché le masse colorate di maggior grandezza si librano
in alto mentre le linee e i nuclei di minor peso fluttuano verso il
basso. Eppure la composizione appare perfettamente equilibrata e
non frettolosamente caotica o sbrigativamente assemblata.






Nudo sdraiato

Amedeo Modigliani 1918

Bellezza, sensualita e ribellione: Amedeo
Modigliani e il grande nudo rosso

Autentica divinita d’una bellezza sensuale priva d’orpelli leziosi e di
banale affettazione, ma potentemente erotica nel suo abbandonato
languore, il Nudo Sdraiato a braccia Aperte o Grande Nudo Rosso
dipinto da Amedeo Modigliani a Parigi nel 1917, continua ad eserci-
tare un’invincibile malia ed una irresistibile attrazione sulle menti e
gli occhi degli spettatori contemporanei. Destinato sin dalla sua
prima apparizione a suscitar scandalo quando - esposto dalla ge-
niale mercante d’arte d’origine alsaziana Berthe Weill nella sua gal-
leria di rue Taitbout per una personale dell’artista livornese nel di-
cembre del ’17 — provoco autentici tumulti fra indignazione e rumo-
rosa approvazione dei tanti che si assiepavano davanti alla vetrina
dove il nudo era in mostra, al punto che il commissario di polizia del
quartiere che aveva il suo ufficio di fronte alla galleria minaccio di
chiuder I’esposizione e sequestrare quelle tele a suo dire indecenti,
il superbo capolavoro del poco piu che trentenne pittore livornese
appariva anni luce distante da ogni nudo femminile convenzionale
visto sino ad allora. Le modelle di Amedeo Modigliani sembravano
sempre donne prima o dopo una notte d’amore, come appena
uscite dal letto, o che si accingevano ad entrarvi... aveva senten-
Ziato chi lo conosceva bene ed apprezzava la sua arte, ma nella sa-
piente costruzione d’un nudo superbo come questo non v’e in
realta nulla d’immediato o di casuale: la linea arcuata che parte dal
solco degli ampi seni che risentono dolcemente della gravita e che
giunge sino al pube ed alla coscia destra, la lieve geometrizzazione
delle braccia e genericamente degli arti, genialmente tagliati al di
sopra delle ginocchia e del polso per conferir sensuale monumen-
talita alla figura e — su tutto — il magnifico volto stilizzato e reso
come il ritratto d’una arcana divinita — certamente ispirato all’arte



africana ma anche a quella etrusca e genericamente mediterranea
arcaica — con sublimi occhi, neri come la notte e I’abisso del Desi-
derio. | veri Occhi d’una Dea dell’Amore.
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Le Muse inquietanti

Giorgio De Chirico 1919

Inquietudine, attesa, visioni e metafisica:
Giorgio De Chirico e le muse inquietanti

Precursore e maestro riconosciuto di tutti gli artisti che all’alba del
Novecento scrutarono gli abissi e le inquietudini dell’Inconscio quo-
tidiano, scoprendo brividi metafisici in una realta illusoriamente or-
dinaria, fonte d’ispirazione riconosciuta per René Magritte e Salva-
dor Dali, Max Ernst e Miro, Giorgio de Chirico inaugura una fortu-
natissima stagione di pittura e scultura che ritrae con piglio figurati-
vo il reale ma ne rivela incongruita e sorprese, ossessioni latenti e
presenze oscure. Partito dalla natia Grecia, intriso di cultura mitte-
leuropea, avido di conoscere la mitizzata patria dei genitori, il giova-
ne pittore scopre Ferrara, immersa nella nebbia che esala dalle
acque che la circondano, e la mole turrita e rossastra del Castello
Estense che diverra protagonista d’una delle tele piu celebri
dell’arte Moderna e che de Chirico replichera costantemente fino ai
suoi ultimi giorni: Le Muse Inquietanti composta originariamente nel
1916. Una ribalta di doghe di legno simile ad un palcoscenico tea-
trale, guida lo sguardo dello spettatore al Castello, che si staglia
acceso di bagliori aranciati contro un apocalittico cielo verdastro
mentre, in primo piano, una coppia di sculture di sapor classico e
vagamente arcaistico — una ispirata all’Auriga di Delfi con un pun-
ching ball al posto della testa, che tornera mille volte nella successi-
va produzione dechirichiana - I’altra, seduta, con una suggestione
quasi egizia e una testa in legno a forma di birillo come quelle dei
manichini dei sarti, sembrano quasi far da custodi ideali d’un luogo
arcano e cristallizzato nel Tempo.
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Bastoncini di zucchero e scatole in legno colorato da gioco infanti-
le, maschere africane e sculture prive di lineamenti, assieme

all’incongrua presenza d’una imponente fabbrica con doppia cimi-
niera ed una torre tronco conica che evoca sepolcri orientali, com-
pletano la scena, ad evocare il potere ammaliante del sogno e dei
ricordi aurorali, in quella che appare come una sorta di fantasia

nella quale il Passato genera — improvvisamente — i demoni del
Futuro.






Autoritratto sulla Bugatti Verde
lamara De Lempicka 1929

La Dea dell’Art Deco: Tamara De Lempicka
e l'autoritratto sulla Bugatti verde

Iconica immagine d’emancipazione femminile e d’altrettanto fem-
minile autocoscienza, creata nel 1929 come copertina della rivista
di moda tedesca Die Dame per celebrare definitivamente i nuovi
traguardi e successi ormai conseguiti dal mondo femminile, la pic-
cola, raffinatissima tela si propone come un esemplare condensato
di liberta, velocita e indipendenza, valori ben noti alla sua autrice,
I’eccentrica e geniale pittrice d’origine polacca Tamara de Lempi-
cka. Decisamente Femmina com’ebbe a decretare uno dei tanti ar-
tisti sedotti da Tamara: Gabriele d’Annunzio, I’Automobile — una
spettacolare Bugatti verde da corsa, gioiello motoristico ed estetico
creato dal visionario progettista milanese Ettore Bugatti — appare
come un docile gioiello meccanico nelle mani della fascinosa arti-
sta, due sublimi femmine in perfetto accordo: L’Automobile & fem-
minile. Questa ha la grazia, la snellezza, la vivacita d’una Seduttrice;
ha inoltre una virtu ignota alle donne: la perfetta obbedienza. Ma,
per contro, delle Donne ha la disinvolta levita nel superare ogni sca-
brezza... Le parole dell’Immaginifico non avrebbero potuto meglio
definire la sensuale carica dell’autovettura e — insieme - il potere se-
duttivo della sublime Tamara: con caschetto in pelle da guida, in-
dossato con studiata negligenza ed elegantissimi guanti in daino, Ci
rivolge uno sguardo velato e lampeggiante con i suoi famosi occhi
azzurro pallido - affilati come I'acciaio di Damasco ed altrettanto
letali ebbe a scrivere golosamente d’Annunzio - di sfida e di aristo-
cratica consapevolezza: non € piu il tempo di trepide giovinette pro-
fumate al cauto aroma di tuberose ma di Donne autocoscienti e
libere nelle proprie scelte, d’arte e di Vita. Lo stile originalissimo po-
stcubista, la costante attenzione ad una voluttuosa geometrizzazio-
ne di seni ed arti nei suoi spettacolari nudi, il gusto d’idealizzare



abiti come fossero in metallo anziché in tessuto diventano la sua

cifra compositiva immediatamente riconoscibile, mentre va crean-
do una nuova umanita femminile perdutamente fascinosa. Ma la
celebre Bugatti cela — secondo la miglior tradizione di sensuale am-
biguita — un’ulteriore sorpresa: non appartiene certo alla pittrice,
che possiede in realta un piccola Renault gialla, ma alla sua amante
in carica, la Duchessa Marika de la Salle — sorta di moderna Dea
fetish in stivali da equitazione e completo maschile, come appare in
celebre ritratto di Tamara — che sara ben lieta di prestargliela per
una autoritratto d’eccezione.






Il figlio dell'uomo

Rene Magritte 1964

Il figlio dell’'uomo: visibile e invisibile nell’
universo di Rene Magritte

Incontestata icona Pop che ha trionfalmente valicato I'ambito
dell’arte surrealista, conquistando visibilita nei Media piu disparati
sino ad ottenere un’autonoma rilevanza per la sua valenza enigma-
tica e suggestiva, la tela di Rene Magritte: Il Figlio dell’Uomo realiz-
zata nel 1964 ed attualmente in collezione privata sembra sfidare
ancor oggi un’interpretazione univoca e definitivamente rassicuran-
te. Ogni cosa che noi vediamo ne nasconde un’altra, e noi vogliamo
sempre vedere quello che € nascosto da cio che vediamo. Provia-
mo interesse in quello che € nascosto e in cio che il visibile non ci
mostra. Questo interesse puo assumere la forma di un sentimento
letteralmente intenso, un tipo di disputa potrei dire, fra cio che & na-
scosto e visibile e 'apparentemente visibile. Le parole solo appa-
rentemente sibilline con le quali Magritte offre una lucida interpreta-
zione della sua stessa creazione sono - in realta — I’esatto corrispet-
tivo della memorabile tela: spiegano e rivelano concentrando la
nostra attenzione sul contrasto fra visibile e apparentemente invisi-
bile mentre celano, con subdola genialita, dati non meno rilevanti.
Partito come un autoritratto — commissionato dall’amico e mecena-
te Harry Torczyner - I'artista belga lo trasformera in un’immagine
ben piu allusiva ed universale: la consueta divisa borghese
del’'uomo Magritte — che peraltro vestiva usualmente in nero e in-
dossava la bombetta — diviene qui, polemicamente, I'’emblema
stesso della piu scialba ed ordinaria borghesia e il frutto per antono-
masia del peccato biblico si associa ad un titolo: Il Figlio del’Uomo
appunto, d’evidente derivazione veterotestamentaria ed evangeli-
ca. Quella banale e quasi innocente mela Granny Smith dalla lucida
buccia d’un verde splendente — che tante volte ritorna nell’opera
dell’artista con la stessa carica simbolica — ben altrimenti anonima



in una fruttiera casalinga, assume, quando venga decontestualizza-
ta ed esaltata ina posizione atipica, valori nuovi e sorprendenti, di-
venendo in tal caso protagonista scomoda nel suo subdolo impalla-
re il volto sottostante. Il braccio sinistro innaturalmente flesso
dell’'uomo, e i suoi atoni occhi sbarrati che pure s’intuiscono ad una
visione piu attenta, divengono un monito immediato a non prestar
mai fede alle apparenze piu esplicite e rassicuranti, che per loro
stessa qualita celano invariabilmente demoni e inquietudini.






Concetto spaziale. Attesa
Lucio Fontana 1965

Un taglio al passato. Concetto spaziale in
rosso: le attese di Lucio Fontana

“Quando mi siedo davanti a uno dei miei tagli, a contemplarlo,
provo all’improvviso una grande distensione dello spirito, mi sento
un uomo liberato dalla schiavitu della materia, un uomo che appar-
tiene alla vastita del presente e del futuro”. A partire dal 1957, I’Arte
contemporanea europea — che pure ha conosciuto le rivoluzioni au-
tentiche o fittizie delle grandi e piccole Avanguardie — & scossa da
un nuovo brivido che diviene in breve un fascinoso moto tellurico:
Lucio Fontana, argentino di nascita e italiano d’adozione, con un
passato d’artista figurativo in campo pittorico ma soprattutto scul-
toreo, inizia a tempestare la tela, dapprima semplice e quasi anoni-
Mo supporto — meramente meccanico — d’ogni creazione tradizio-
nale, di colpi di punteruolo e tagli decisi, inferti con un affilato taglie-
rino su una prosaica base dipinta con una banale vernice industria-
le: “E un nuovo concetto di Spazio. Si tratta di pensare alla tela non
pil come a una superficie su cui, per secoli, si sono dipinti quadri,
ma, piuttosto, di pensare alla tela come ad un elemento nello
spazio”. Il mondo dell’Arte ne esce definitivamente sovvertito e bru-
scamente rinnovato, anche se le avvisaglie inevitabili d’un simile
processo erano gia avvertibili dalle prime ricerche freudiane: tutta la
cultura del Novecento, sulla scorta delle intuizioni e delle scoperte
dello psicoanalista viennese, tenta di attingere al fondo oscuro e
fermentante dell’lo, di riportare alla luce il complesso e in apparen-
za inconoscibile regno dell’Inconscio. Cosi Fontana violenta e buca
la tela, squarcia il velo che oscura e travisa il reale, permette con i
suoi tagli I’emersione di cido che brulica sotto la superfice immota
della tela. Quella stessa tela che diventa da oggetto supino a sog-
getto dell’azione creatrice, che si dispone e propone come sogget-
to spaziale, anche in virtu di colori inattesi e talora squillanti, come



soggetto spaziale, anche in virtu di colori inattesi e talora squillanti,
come i tagli su un base rossa squillante, seduttiva ed arcana insie-
me. Ma — a ben vedere — |la genesi di una tale pratica di disvelamen-
to € ancor piu antica, e prestigiosa. Era stato proprio un contempo-
raneo ed amico di Leonardo da Vinci, il poeta di corte Bernardo Bel-
lincioni — al servizio di Ludovico il Moro a Milano - autore d’un so-
netto celebrativo sulla Dama dell’Ermellino, a sentenziare: E Come
un Buon Pittor, vi mostro il Dentro...



A NV A

art book

Progetto editoriale: Barbara Molinario
Testi: Prof. Vittorio Maria De Bonis

Grafica: Elettra Nicotra
Coordinatore redazionale: Elisa Guazzini

www.fashionnewsmagazine.com
redazione@fashionnewsmagazine.com

o facebook.com/fashionnewsmagazineofficial
instagram.com/fashionnewsmagazine

o twitter.com/fashionnewsmag

o youtube.com/user/FashionNewsMagazine

@ linkedin.com/company/fashionnewsmagazine



