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La mostra, prima di una serie di iniziative che si svolgeranno per celebrare il sessantesimo anniversario dell’elezione di Luigi Einaudi a Presidente della Repubblica (1948), è promossa dal Comune di Milano-Cultura e dalle due Fondazioni,  di Roma e di Torino, intitolate a Luigi Einaudi.
Curata da Roberto Einaudi, l’esposizione ripropone la figura di Luigi Einaudi, economista liberale, professore all’Università Bocconi di Milano e all’Università di Torino, viticoltore nel suo podere a Dogliani, raffinato collezionista di libri rari, giornalista de "La Stampa",  "Corriere della Sera" e "The Economist", direttore di riviste scientifiche come la "Riforma Sociale" e la "Rivista di storia economica", Governatore della Banca d’Italia dal 1945 al 1948, Presidente della Repubblica dal 1948 al 1955.
Opere d’arte, fotografie, testimonianze inedite e oggetti quotidiani, provenienti dagli archivi dello Stato, dalla Presidenza della Repubblica, dalla Banca d’Italia, dalla Camera dei Deputati, dalla Fondazione Corriere della Sera, dalle Fondazioni intitolate a Luigi Einaudi, dalla famiglia Einaudi e da collezioni private, documentano le fasi della vita di quest’intellettuale e statista di alto rigore morale e forte impegno civile. Le opere in mostra, oltre a far luce sulla figura di Einaudi, concorrono alla ricostruzione della memoria storica dell’Italia.
Il percorso della mostra si articola in più sezioni affidate a studiosi coordinati da Pierluigi Ciocca: dall’infanzia alla prima guerra mondiale, agli anni oscuri del fascismo e della guerra, alle proposte einaudiane per l’Europa, alla Consulta e alla Costituente, dove nacquero le nuove istituzioni democratiche, alla ricostruzione economica come Governatore della Banca d’Italia e Ministro del Bilancio, fino alla Presidenza della Repubblica.
L'allestimento ricostruisce inoltre i tre studi di Luigi Einaudi: lo studio alla Banca d’Italia dove progettò la stabilizzazione della lira; lo studio al Quirinale, da dove garantì la ripresa della vita democratica dell’Italia repubblicana; lo studio-scala di San Giacomo, prediletto luogo di appartata riflessione. All’interno degli ambienti evocati  troveranno posto i documenti, gli oggetti, i quadri, gli arredi, i dipinti e le sculture originali.
La mostra è arricchita infine da un documentario sulla vita del Presidente realizzato da Luca Einaudi e Nicoletta Leggeri, in collaborazione con l’Istituto Luce. Il film ricostruisce, attraverso fotografie e riprese originali, gli anni formativi e la prima maturità di Luigi Einaudi, la sua esperienza durante la dittatura fascista e l’esilio svizzero, la stagione della Consulta e della Costituente, soffermandosi sulla carriera di Governatore della Banca d'Italia, Ministro del Bilancio e Presidente della Repubblica.
L'esposizione è realizzata in collaborazione con la Presidenza della Repubblica e la Banca d’Italia e con il patrocinio del Senato della Repubblica, della Camera dei deputati, del Comune di Roma e del Ministero per i Beni e le Attività Culturali.

	


http://www.galleriaborghese.it/nuove/scheda_tecnica_ita_correggio.pdf
	Galleria Borghese, dal 22 maggio al 14 settembre,
Piazzale Scipione Borghese, 5 
Correggio e l'Antico alla Galleria Borghese

Per la prima volta a Roma, una grande mostra dedicata ad Antonio Allegri, detto il Correggio, prenderà il via il 22 maggio e sarà ospitata presso la Galleria Borghese fino al 14 settembre 2008. 
Correggio fu riconosciuto dai suoi contemporanei come sommo artista, alla pari di Michelangelo e di Raffaello, e tutti gli studiosi lo hanno da sempre considerato tra i massimi artisti della storia dell’arte, tuttavia la sua fama non è mai divenuta universale come quella degli altri due protagonisti. E’ una anomalia da sempre percepita dalla critica, che ha provato anche a rispondervi: l’unica spiegazione può essere semplicemente perché Correggio non lavorò a Roma, non lasciò alcuna opera in quello che nel Cinquecento era il più grande palcoscenico artistico del mondo e solo le opere che qui venivano dispiegate divenivano modello universale. 
L’esposizione Correggio e l’antico, curata da Anna Coliva, ha lo scopo di mostrare il cambiamento subito dalla visione dello spazio e delle forme di Correggio in seguito al suo contatto con Roma: non ci sono in realtà prove documentarie della sua presenza nella città; ma alcune tracce artistiche fanno pensare che egli abbia soggiornato nell’Urbe. L’antico del titolo è rappresentato da Roma, sinonimo di antichità, e grazie a questo incontro sarà possibile per l’artista affrontare l’impresa delle cupole. 
Saranno 25 i capolavori di Correggio esposti a Roma con alcune novità assolute: per la prima volta si potrà vedere insieme tutto il Correggio mitologico. Come la serie degli Amori di Giove, raffigurante quattro scene amorose tratte dalle Metamorfosi di Ovidio, commissionata al Correggio dal duca di Mantova Federico Gonzaga: le tele, originariamente concepite come un insieme, furono disperse dopo la donazione all’imperatore di Spagna Carlo V. Oltre alla Danae della Galleria, arriveranno la Leda proveniente dalla Gemäldegalerie di Berlino, Io e Ganimede dalla Kunsthistorisches di Vienna. Accanto alla serie degli Amori, altre opere dallo straordinario contenuto, Educazione di Amore dalla National Gallery di Londra e Venere e Cupido con un Satiro dal Louvre. 
La mostra si inserisce nel programma 10 grandi mostre della Galleria Borghese, che ha già ospitato nelle sue sale nel 2006 Raffaello e nel 2007 Canova. Dopo Correggio sarà la volta di Bacon e Caravaggio nel 2009; Dosso Dossi nel 2010, Tiziano nel 2011, Cranach nel 2012, Bernini nel 2013, Domenichino nel 2014, per chiudere nel 2015 con la grande mostra sui Borghese e l’Antico. 



	

	La mostra è aperta tutti i giorni h. 9.00 - 19.00
Lunedì chiuso 

Intero € 13,50
(incluso il diritto di prenotazione obbligatorio + supplemento obbligatorio mostra Correggio)

Ridotto € 10,25
(incluso il diritto di prenotazione obbligatorio + supplemento obbligatorio mostra Correggio)
- Cittadini dell'Unione Europea tra 18 e 25 anni
- Insegnanti di ruolo nelle scuole statali 

Gratuito € 7,00
(incluso il diritto di prenotazione obbligatorio + supplemento obbligatorio mostra Correggio)
- Cittadini dell'Unione Europea di età inferiore ai 18 anni
- Cittadini dell'Unione Europea di età superiore ai 65 anni

-

Studenti e docenti dell'Unione Europea delle Facoltà di Architettura, di Lettere (indirizzo Archeologico o Storico-Artistico), di Conservazione dei Beni Culturali e di Scienze della Formazione, mediante esibizione del certificato di iscrizione per l'anno accademico in corso

-

Docenti e studenti dell'Unione Europea iscritti alle Accademie di Belle Arti, mediante esibizione del certificato di iscrizione per l'anno accademico in corso

- Appartenenti all'I.C.O.M. (International Council of Museums)
- Gruppi scolastici (NO UNIVERSITARI) dell'Unione Europea (previa prenotazione) con accompagnatore
- Portatori di handicap dell'Unione Europea e un loro accompagnatore
- Giornalisti con tesserino dell'ordine 

Gratuito € 2,00
(incluso il diritto di prenotazione obbligatorio + supplemento obbligatorio mostra Correggio)
- Dipendenti MBAC - Ministero per i Beni e le Attività Culturali

Gratuito € 0,00
(incluso il diritto di prenotazione obbligatorio + supplemento obbligatorio mostra Correggio)
- Portatori di handicap dell'Unione Europea e un loro accompagnatore

-

Guide turistiche dell'Unione Europea nell'esercizio della propria attività professionale, mediante esibizione di valida licenza rilasciata dalla competente autorità

-

Interpreti turistici dell'Unione Europea quando occorra la loro opera a fianco della guida, mediante esibizione di valida licenza rilasciata dalla competente autorità

la prenotazione è obbligatoria

Sede: Galleria Borghese, Piazzale Scipione Borghese, 5


	GEORGES SEURAT - PAUL SIGNAC E I NEOIMPRESSIONISTI

	 

	 

[image: image4.png]



[image: image5.png]



[image: image6.png]



Apre a Palazzo Reale la prima grande retrospettiva realizzata in Italia dedicata al neoimpressionismo e a cura della studiosa francese Marina Ferretti Bocquillon, "Chargée de Mission" al Musée d'Orsay di Parigi e con importanti incarichi museali in Francia.
La mostra s’incentra sulle figure di Georges Seurat e Paul Signac, presentando una scelta di loro straordinari dipinti provenienti dai più importanti musei del mondo (tra cui il Musée d'Orsay di Parigi, il Metropolitan e il Guggenheim Museum di New York) ed è pensata per far scoprire al pubblico le due personalità artistiche nel rispettivo ruolo e nel fondamentale contributo che diedero alla nascita e allo sviluppo del neoimpressionismo, diffusosi rapidamente soprattutto in Francia ed in Belgio.
La storia del neoimpressionismo inizia nel 1884, quando i due artisti si incontrano per la prima volta, e la mostra evidenzia la loro evoluzione fino alla nascita del movimento, durante l’inverno 1885-86.
La Seine à Courbevoie è l’opera dipinta da Seurat nel momento in cui le sue ricerche segnano un vero e proprio traguardo artistico, dopo i numerosi studi eseguiti nell’isola della Grande Jatte. Ed è proprio in quel momento che il pittore mette in pratica il principio fondamentale della divisione del colore, secondo il quale, ponendo sulla tela piccoli tocchi di colori puri, viene lasciato alla retina dello spettatore il compito di operare, in una visione a distanza, la mescolanza dei toni cromatici.
Il neoimpressionismo è nato e la nuova tecnica, applicata con più o meno rigore, conosce un’ampia diffusione fino alla morte di Seurat nel 1891. Durante gli ultimi venti anni del movimento, dal 1891 al 1910, è soprattutto sotto l’impulso di Signac che la tecnica neoimpressionista si libera maggiormente ed evolve verso un’espressione sempre più intensa del colore.



Tamara de Lempicka
Milano, Palazzo Reale
5 ottobre 2006 - 14 gennaio 2007[image: image15.jpg]



 

L’Assessorato alla Cultura del Comune di Milano promuove la grande retrospettiva di Tamara de Lempicka (Varsavia 1898 – Cuernavaca 1980) allestita nelle sale di Palazzo Reale, dal 5 ottobre 2006 al 14 gennaio 2007.
La mostra, a cura di Gioia Mori, con produzione e organizzazione di Palazzo Reale e di Arthemisia, celebra l’artista polacca che giunge a Milano dopo aver conquistato Londra, Vienna e Parigi con le mostre a lei dedicate tra il 2004 e il 2006.
Un’iniziativa che assume un particolare significato perché rappresenta il ritorno di questa grande artista nel capoluogo lombardo a distanza di ottant’anni. Fu infatti nel 1925 che presso la galleria del conte Emanuele Castelbarco, Bottega di Poesia, che era situata in via Montenapoleone 14, fu presentata al pubblico milanese la prima mostra personale di Tamara de Lempicka.
L’artista
Pittrice cosmopolita e icona dell’Art Déco, Tamara de Lempicka ha creato immagini che sono diventate il simbolo di un’epoca, "i folli" anni Venti e Trenta di cui diventa la più brillante interprete, introducendo nei suoi dipinti i simboli della modernità e rappresentando la donna emancipata, libera, indipendente e trasgressiva. Considerando la vita come un’opera d’arte e sostenuta da una volontà ferrea di affermazione, Tamara coltiva il suo talento artistico, ma anche costruisce con cura la propria immagine di donna elegante e sofisticata, divenendo presto la protagonista stravagante della mondanità europea.
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La mostra
La mostra ripercorre la carriera di questa affascinante artista polacca che visse in Russia, a Parigi, in Italia, per approdare poi negli Stati Uniti e passare gli ultimi anni della sua vita in Messico.
Attraverso una meditata scelta di opere pittoriche, ma anche di disegni, documenti, fotografie, immagini di repertorio, viene ricreata l’atmosfera del tempo, i grandi eventi storici, ma anche le tendenze dell’arte a lei contemporanea, in un percorso che consente al visitatore di immergersi e di immedesimarsi nel mondo e nella vita dell’artista, piena di "glamour" ma segnata anche dai grandi eventi storici del Novecento.
Una ricca selezione di opere provenienti da prestigiose collezioni pubbliche e private, soprattutto americane ed europee, tra cui i francesi Musée National d'Art Moderne - Centre Pompidou di Parigi, Musée des Beaux-Arts de Nantes, Museé Malraux di Le Havre e Musée-Château de Cagnes, e le collezioni Wolfgang Joop di Berlino e Donna Karan di New York oltre che molte opere per cui si ringraziano Barry Friedman e Alain Blondel.
Per saperne di più
A cura di: Gioia Mori 

Comitato scientifico
Gioia Mori
Victor Arwas
Fabio Benzi
Alain Blondel
Silvana Turzio
Progetto espositivo e direzione dei lavori
Cesare Mari, Panstudio Architetti Associati, Bologna
Allestimenti: Tosetto Allestimenti, Venezia
Catalogo: Skira
Orari d’apertura:   lunedì chiuso
Da martedì a domenica dalle 9.30 alle 19.30. Giovedì dalle 9.30 alle 22.30
La biglietteria chiude alle 18.30 e giovedì alle 21.30
Informazioni e prenotazioni:
infoline Tel. 02 54919
orario call center: informazioni h 24; operatore lunedì-venerdì ore 9.00-17.00 
www.tamaradelempicka.it
 

Modalità di visita:
la prenotazione è obbligatoria per i gruppi e scolaresche e consigliata per i singoli
Ingresso:
Intero € 9,00
Ridotto € 7,50
 
Ridotto speciale € 4,50
Audioguide
noleggio a persona € 5
Visite guidate in mostra e prenotazione gruppi e scuole
prenotazioni tel 02. 6597728
orario call center: lunedì-venerdì ore 9.00-13.00 / 14.00-18.00

http://www.comune.milano.it/palazzoreale/index.html
 
MOSTRE: PRESENTATA A PARIGI 'ARRIVANO I BEATLES' 
AD AOSTA DA 9 DICEMBRE 2007 A 4 MAGGIO 2008 
(ANSA) - PARIGI, 29 NOV - L'esposizione 'Arrivano i Beatles. Storie di una generazione', che si aprirà il prossimo 9 dicembre al Museo archeologico regionale e al Centro Saint-Bénin di Aosta, è stata presentata oggi a Parigi all'Espace Val d'Aosta in rue de Capucines, vicino all'Opera. 

"Il ricco percorso espositivo condurrà a scoprire non soltanto la produzione musicale e cinematografica di questo gruppo immortale, ma anche il volto di un'epoca. Questa mostra attesterà lo straordinario impatto che il fenomeno Beatles ha avuto su quegli anni e sui decenni successivi, per giungere intatto nel mito fino a noi", ha detto Laurent Viérin, Assessore all'istruzione e alla Cultura della Valle d'Aosta. 

In mostra, fino al 4 maggio 2008, ci saranno, tra gli altri, copertine di dischi, manifesti originali dipinti a mano, locandine, poster, abiti che hanno caratterizzato una generazione e persino la mitica batteria del gruppo. 

Una gran parte degli oggetti esposti, spesso rari e inediti, provengono dall'ampia collezione di un avvocato penalista milanese, Umberto Buttafava. Il percorso espositivo organizzato in sezioni cronologiche e tematiche accompagnate dalla musica e da video è stato curato dal giornalista e critico musicale di La Repubblica Enzo Gentile e da Gherardo Frassa per l'allestimento. 

Il catalogo della mostra dell'editore Skira conterrà contributi di noti musicisti, registi, personaggi del mondo della cultura e dello spettacolo come Franco Battiato, Gabriele Salvatores, Lella Costa, Roberto Vecchioni, Silvio Muccino, Mogol, tutti legati dalla comune passione per i Beatles. 

Nei cinque mesi di apertura della mostra sono previsti anche numerosi eventi collaterali: concerti, esposizioni fotografiche, festival cinematografici, spettacoli teatrali, cicli di conferenze, che avranno per tema i Beatles. (ANSA)
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Andres Serrano 
Il PAC di Milano celebra l’estro creativo di un grande interprete dei nostri tempi - Andres Serrano – con un duplice appuntamento: la mostra Il dito nella piaga, a cura di Oliva María Rubio, in collaborazione con La Fábrica di Madrid, una selezione di alcune delle sue più significative fotografie degli ultimi vent’anni, e la mostra The Morgue, a cura di Alessandro Riva e realizzata in collaborazione con Tomaso Renoldi Bracco, dieci lavori inediti dell’artista tratti dalla controversa omonima serie fotografica del 1992. Immagini macabre e scioccanti a lungo tenute nascoste per volere dello stesso artista e che ora vengono presentate per la prima volta, in esclusiva assoluta, a Milano.

Artista maledetto e grande provocatore: questa l’immagine che Serrano ha sempre dato di sé. In realtà, ad un’analisi più approfondita, la sua opera appare complessa e ricca di sfumature. Genio ribelle per eccellenza, Serrano esprime la sua critica nella sottile dicotomia che sottende le sue immagini fotografiche, patinate e perfette, terrificanti e trasgressive, rifiutando le finzioni del mondo contemporaneo e illustrandone i turbamenti interiori e le manie.
Dai suoi esordi – agli inizi degli anni ottanta – fino ai giorni nostri, le fotografie di Andres Serrano (New York, 1950) non hanno mai smesso di rappresentare i temi più controversi e polemici del convulso mondo in cui viviamo. La religione, il fanatismo, la corporeità, la xenofobia, la malattia e la morte, sono stati oggetto della sua meticolosa attenzione in serie come Bodily Fluids, The Morgue, Nomads, Ku Klux Klan, The Church, A History of Sex…Ciò che sembra una forma di provocazione si manifesta come una vocazione: quella di trattare temi e problematiche che ci riguardano come esseri umani attraverso immagini che si distinguono, inoltre, per la loro bellezza. La bellezza è una componente essenziale del lavoro di Serrano. Attraverso di essa, l’artista intensifica la tensione che seduce lo spettatore con il fascino proibito dei temi tabù. Di fatto, Serrano ha confessato che il suo obiettivo come artista è sempre stato quello della bellezza: “Credo che sia necessario cercare la bellezza anche nei luoghi meno convenzionali o nei candidati meno insospettabili. Se non incontro la bellezza non sono capace di scattare alcuna fotografia”.

L’efficacia delle sue immagini trova riscontro nei meccanismi della pubblicità: il ricorso ad una illuminazione dichiaratamente caravaggesca, i colori accesi, la precisione dei titoli, e, soprattutto, l’uso di un linguaggio breve, ma sempre eloquente. Serrano non ha un interesse specifico per il processo fotografico; è, piuttosto, un formalista che si identifica fortemente con la tradizione e con i grandi maestri della pittura barocca, definendosi un artista religioso del passato con idee contemporanee.

Le sue composizioni sono rigorose e i simboli allegorici appaiono in ognuna delle sue serie fotografiche. Costruisce elaborati tableaux che adottano la qualità e il virtuosismo manierista dei grandi dipinti seicenteschi. Serrano non censura mai le sue foto e non scende mai a compromessi. Muovendosi sulla sottile linea che separa il sacro e il profano, il morale e l’immorale, il lecito e l’illecito, l’opera di Serrano ha evitato i limiti del puro decorativismo. L’artista travalica i confini del permissibile – tanto nell’ambito personale quanto in quello sociale – per adescare e sorprendere gli spettatori, mettendoli a confronto con immagini che, come primo impulso, farebbero chiudere gli occhi se non fossero presentate in modo bello e pittorico. 

Un programma di attività didattiche e di visite guidate per singoli visitatori, gruppi e scolaresche. Iniziative realizzate con il sostegno del Gruppo COOP Lombardia. 
Catalogo a cura di Silvana Editoriale

L’iniziativa è realizzata con il sostegno di:

http://www.comune.milano.it/dseserver/WebCity/documenti.nsf/d38e0f65f96d36fc0125690e00465e37/86ac61294f1c3de9c125720200489a8d?OpenDocument
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Il giardino antico da Babilonia a Roma
Scienza, arte e natura
8 maggio – 28 ottobre 2007
  La prestigiosa sede della Limonaia del Giardino di Boboli ospiterà, dall’8 maggio al 28 ottobre 2007, la mostra “Il giardino antico da Babilonia a Roma. Scienza, arte e natura”, organizzata e promossa dall’Istituto e Museo di Storia della Scienza di Firenze, dalla Soprintendenza Archeologica di Pompei, dalla Soprintendenza Speciale per il Polo Museale Fiorentino e dall’Ente Cassa di Risparmio di Firenze.
Oltre centocinquanta reperti provenienti dagli scavi di Pompei ed Ercolano, dai Musei Capitolini, dal Museo Archeologico Nazionale di Napoli, dagli Uffizi, dai Musei Vaticani e da altre prestigiose istituzioni italiane e straniere (tra i quali Louvre, British Museum, Vorderasiatisches Museum di Berlino, Badisches Landesmuseum di Karlsruhe), suggestive ricostruzioni e modelli funzionanti introducono il visitatore in un percorso che racconta l’evoluzione tipologica del giardino e di tutto ciò che lo ha reso un luogo di svago, meditazione e sperimentazione di saperi naturalistici e tecnici dal mondo mesopotamico fino alla Roma imperiale.
      Il percorso espositivo poggia su una serie di esempi significativi che lumeggiano questa affascinante storia: dai giardini pensili di Babilonia, una delle sette meraviglie del mondo antico, ai giardini fantastici del mito greco, dal giardino sacro a margine dei luoghi di culto agli spazi verdi che in età ellenistica divennero parte integrante di istituzioni per lo studio e la ricerca, quali accademie e musei. 
Se in età ellenistica il giardino diviene un vero e proprio laboratorio della natura, ovvero lo spazio che accompagna la ricerca in campo naturalistico, scientifico e tecnologico, nel mondo romano fontane e giardini trasformano l’immagine dell’abitazione privata e della città. 
Lo spazio verde, costretto entro le mura domestiche o della grande villa, non è solo il luogo prediletto per l’otium, ma ripropone il gusto enciclopedico per il possesso di specie da coltivare per uso alimentare, cosmetico e farmaceutico. Nelle grandi ville signorili si sperimentano, inoltre, le interpretazioni paesaggistiche di derivazione orientale, ovvero quei lussureggianti “paradisi” che in seguito troveranno una eco anche nella pittura di età imperiale con la serie dei dipinti che rappresentano giardini straordinariamente ricchi di flora e fauna.

      I ritrovamenti effettuati nei giardini delle città sepolte dall’eruzione dei Vesuvio del 79 d.C. testimoniano il gusto e la moda di un’epoca attenta non solo alle specie ornamentali ma anche alle essenze farmaceutiche e cosmetiche. L’acqua, elemento indispensabile per tutte le tipologie di verde prese in esame, attraversa tutte le sezioni della mostra: reperti archeologici e modelli funzionanti permetteranno al visitatore di osservare i diversi percorsi dell’acqua, realizzati in base alle tecnologie a disposizione nel mondo mesopotamico, ellenistico e romano.  Tecnologicamente all’avanguardia furono le realizzazioni in questo campo: dalla straordinaria serie di viti idrauliche che permettono di irrigare i giardini pensili di Babilonia, agli acquedotti romani; nel mezzo, la straordinaria stagione dell’ellenismo, quando i giochi d’acqua per fontane che zampillavano nei giardini, nei templi e nelle strade cittadine divennero oggetto di ricerca da parte dei maggiori esponenti della meccanica alessandrina.

     È da questo momento in poi che raffinate sculture in marmo e bronzo vengono usate come fontane, parte essenziale dell’arredo dei giardini di età ellenistica e romana, espressione concreta di ricerche e studi dedicati a materie allora all’avanguardia come la pneumatica, che comprendeva anche l’idraulica.
Chiude la mostra, nei grandi prati antistanti la Limonaia del Giardino di Boboli, la suggestiva ricostruzione dei due giardini pompeiani della Casa dei Pittori al Lavoro e della Casa dei Vettii. I giardini, oggetto di puntuali ricerche nell’ultimo ventennio, verranno ricreati con le aiuole geometriche, le piante e il sistema di irrigazione effettivamente in uso. 

      In tutte le sezioni del percorso espositivo sono presenti postazioni video con approfondimenti multimediali su temi specifici, realizzati dal Laboratorio Multimediale dell’Istituto e Museo di Storia della Scienza. La mostra prende l’avvio da studi e ricerche di carattere interdisciplinare condotti da studiosi italiani e stranieri che hanno collaborato alla sua realizzazione. Il catalogo, a cura di Giovanni di Pasquale e Fabrizio Paolucci, è pubblicato dalla casa editrice Sillabe. Il sito web presenta il percorso espositivo e una biblioteca digitale con testi attinenti ai temi della mostra liberamente consultabili. 

 http://www.firenzemusei.it/

Sede espositiva Limonaia del Giardino di Boboli

Palazzo Pitti, Firenze 
Orario della mostra Lunedì-domenica, 8.15–18.30

nei mesi di maggio, settembre e ottobre.

Lunedì-domenica, 8.15–19.30

nei mesi di giugno, luglio e agosto.

Chiusura: primo e ultimo lunedì del mese

La biglietteria chiude un’ora prima del Museo 

Prezzo del biglietto Intero: € 9,00

Ridotto: € 4,50 per i cittadini della Comunità Europea tra i 18 e i 25 anni.

Gratuito per i cittadini della Comunità Europea sotto i 18 e sopra i 65 anni 

Informazioni e prenotazioni Tel. 055 2654321

La prenotazione per i gruppi scolastici è gratuita e obbligatoria.   

Servizio didattico per le scuole Visite guidate per le scuole solo su prenotazione.

Costo di € 3 per alunno.

Per prenotazioni ed informazioni:

Firenze Musei, tel. 055. 290112 

Enti Promotori Ministero per i Beni e le Attività Culturali,…  

Comitato Scientifico Cristina Acidini, Soprintendente per il Polo Museale Fiorentino …
Ideazione, coordinamento scientifico e cura della mostra Annamaria Ciarallo, 

Soprintendenza Archeologica di Pompei….  

Organizzazione Laura Manetti, 

Istituto e Museo di Storia della Scienza di Firenze. ….  

Progetto dell'allestimento Contemporanea Progetti, Firenze: Eugenio Martera e Patrizia Pietrogrande, …
Realizzazione dell'allestimento e gestione della mostra Opera Laboratori Fiorentini Spa 

Ricostruzione modelli Progetto scientifico:

Maria Giovanna Biga, Annamaria Ciarallo, Ernesto De Carolis, Giovanni di Pasquale, Marco Ramazzotti.

Progetto esecutivo:

Opera Laboratori Fiorentini  

Impianti di videoproiezione Hitachi Ltd., Japan 

Catalogo Sillabe 

Cura del catalogo Giovanni di Pasquale e Fabrizio Paolucci. 

Ufficio stampa Sveva Fede attoriadisanfabiano@inwind.it Tel. 0575.24841 Fax 0575.370368 

Segreteria Ufficio Stampa Firenze Musei firenzemusei@operalab.it, tel. 055.290383 

Promozione e relazioni esterne Mariella Becherini mariella.becherini@operalab.it, tel. 055.290383 
http://avvenimenti.comune.fi.it/cgi-bin/cgicercaX/cgidettX.cgi?id=87111&sistema=eventi-oggi
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Cina. Nascita di un impero

22 settembre 2006 - 28 gennaio 2007 

Nel 221 a.C. Qin Shi Huangdi, il Primo Augusto Imperatore dei Qin (221-210 a.C.), completò la conquista militare di un vastissimo territorio. Realizzò il sogno di un unico impero sotto il quale riunire quell’insieme di insediamenti e città che fin dal Neolitico erano stati legati da una fitta rete di scambi e conflitti e che, già durante l’Età del Bronzo, avevano visto l’espandersi del dominio dei clan Shang e Zhou.

La mostra Cina. Nascita di un Impero intende presentare al pubblico la civiltà cinese proprio in quel periodo che va dall’ultima dinastia pre-imperiale dei Zhou (1045-221 a.C.) alle due dinastie imperiali dei Qin (221-206 a.C.) e degli Han Occidentali (206 a.C.-23 d.C.) attraverso un grande, affascinante affresco che abbraccia oltre dieci secoli. 

La mostra comprenderà 350 reperti di grande raffinatezza e impatto, alcuni dei quali mai usciti finora dalla Cina e provenienti da 14 musei cinesi. Tra questi splendide giade e imponenti bronzi cerimoniali rinvenuti sia nell’area centrale e settentrionale della Cina, interessata dalla cultura di Qin, sia nell’area meridionale, dominata dalla cultura di Chu. Vedremo, fra l’altro, per la prima volta in Italia, bronzi provenienti dalla tomba del Marchese Yi di Zeng (433 a.C.), un feretro di legno laccato dipinto ove giaceva una delle sue concubine e un famoso ‘poggiatamburo’ a forma di uccello con corna di cervo in bronzo, unico nel suo genere. Non mancheranno vasi in bronzo intarsiato e in ceramica invetriata, céladon, lacche e gioielli.

Eccezionale per la qualità della giada impiegata, di colore bianco, è una veste di dimensioni umane, di epoca Han, costituita da oltre duemila tessere di varie dimensioni e diversi spessori cucite insieme con centinaia di metri di filo d’oro. Nella Cina antica si riteneva che la giada potesse preservare la salma dalla decomposizione, consentendo la sopravvivenza dell’anima. Da questa credenza derivò l’usanza, durata qualche secolo, di cucire intorno al corpo del defunto un vero e proprio abito di giada alla cui preparazione si dedicavano per anni numerosi esperti artigiani. L’esemplare in mostra è uno dei più belli tra i circa quaranta finora rinvenuti.

Ma una delle attrazioni principali sarà certamente costituita dai famosi soldati di terracotta del Primo Imperatore. Un’armata imponente composta da migliaia di guerrieri, cavalli, carri da combattimento, tutti a grandezza naturale e diversi tra loro, rinvenuti in più fosse situate nei pressi del mausoleo, ancora inviolato, a Lintong (Xi’an, Shaanxi), nei pressi dell’antica capitale imperiale. 

Dopo Qin Shi Huangdi, altri imperatori vollero eserciti di terracotta all’interno dei propri corredi funerari. Alle Scuderie del Quirinale per la prima volta verranno esposti parte dei corredi funerari del primo imperatore Han (Gaodi, 206-195 a.C.) e del quarto (Jingdi, 157-141 a.C.): oltre duecento statue in terracotta dipinta provenienti da Xianyang e Yangling, alte fino a 70 cm: fanti, cavalli, cavalieri, servitori, animali domestici, ritrovati a migliaia in tombe satelliti e fosse situate nei pressi dei mausolei, inviolati anch’essi come quello del Primo Imperatore. 

La mostra, organizzata dall'Azienda Speciale Palaexpo in collaborazione con Mondomostre,  è a cura di Lionello Lanciotti, professore Emerito di Filologia cinese dell’Università “L’Orientale” di Napoli, e di Maurizio Scarpari, professore ordinario di Lingua cinese classica all’Università Ca’ Foscari di Venezia, a cui si affiancano Attilio Andreini, Tiziana Lippiello, Sabrina Rastelli (Ca’ Foscari) e Roberto Ciarla (Museo d’Arte Orientale di Roma).

L’allestimento è ideato da Luca Ronconi.

http://www.scuderiequirinale.it/canale.asp?id=709
Comunicato stampa

Milano, 21 luglio 2006

_

I PRINCIPI E LE ARTI

Dipinti e sculture della collezione Liechtenstein

28 settembre 2006 – 17 dicembre 2006

Quattro secoli di storia del collezionismo saranno celebrati al Museo Poldi Pezzoli con la mostra I PRINCIPI E LE ARTI. Dipinti e sculture della collezione Liechtenstein.

L’esposizione, che sarà inaugurata alla presenza del Principe del Liechtenstein, Hans-Adam II,

sarà aperta al pubblico da giovedì 28 settembre fino a domenica 17 dicembre 2006.

La mostra si inserisce all’interno di un nuovo progetto di studio e di ricerca, dal titolo “Collezioni e

collezionismo al Museo Poldi Pezzoli” che si propone di valorizzare e rafforzare l’identità della

casa-museo milanese. Esposizioni, studi, pubblicazioni e convegni permetteranno di

approfondire e di portare alla conoscenza del pubblico nuovi elementi legati al collezionismo

privato, con particolare attenzione a quello milanese e lombardo del XIX e del XX secolo.

La mostra

Il progetto di studio del Museo Poldi Pezzoli inaugura con una prestigiosa mostra che presenta al

pubblico italiano una selezione delle opere più significative della collezione Liechtenstein.

Tema centrale della mostra è la passione per il collezionismo che, così come ha caratterizzato

la vita di Gian Giacomo Poldi Pezzoli, si ritrova altrettanto viva nell’antica famiglia di origine

asburgica che oggi possiede una fra le più ricche raccolte private al mondo per varietà e qualità

artistica.

Il ruolo politico e la posizione di grande potere rivestiti da tutti gli esponenti della famiglia

Liechtenstein hanno consentito loro di accumulare nel corso dei secoli un’enorme ricchezza e di

sviluppare un forte amore per l’arte. È il principe Karl I che nel XVII secolo inizia la raccolta di un

grande numero di capolavori, dando vita a una tradizione collezionistica che si tramanda e si

consolida fino ai giorni nostri.

I capolavori esposti nella mostra, tutti pezzi di grandissima qualità e valore artistico, sono stati

selezionati privilegiando in particolare due filoni: i dipinti, soprattutto ritratti, e i bronzetti.

Tra i dipinti, la mostra può vantare opere dal Rinascimento all’Ottocento, sia appartenenti da

tempo alla dinastia, sia di recente acquisizione, in un equilibrato rapporto tra arte nordica e

tradizione classica italiana. I visitatori potranno ammirare il Ritratto di Anna Maria de Tassis e Il

ritratto del principe di Nassau, due dei più famosi capolavori di Anthony van Dyck, Il consiglio

alla vendetta, opera di Francesco Hayez presente per la prima volta in Italia, e l’olio su tavola

Sprofondata nei sogni del contemporaneo Friedrich von Amerling. In arrivo da Vienna anche
Rubens con il suo Ritratto di un uomo barbuto e con il bozzetto d’ispirazione classico-mitologica

di Marte e Rea Silvia, schizzo ad olio preparatorio del dipinto finale, nonché forma espressiva in

cui il pittore mostra eccezionali abilità.

I preziosi bronzetti delle collezioni principesche sono rappresentati nell’esposizione milanese da
capolavori di tradizione rinascimentale, classica e manierista. Tra questi, il Marsia, l’unica opera

scultorea che è stata attribuita ad Andrea Mantegna e che l’artista avrebbe realizzato durante il

suo soggiorno alla corte dei Gonzaga, e Nesso rapisce Deianira del Giambologna.

La mostra è anche l’occasione per ammirare opere che per oltre sessant’anni non sono state

visibili al pubblico. Nel 1938, infatti, a causa dei conflitti della seconda guerra mondiale, le

collezioni principesche, che dal 1700 erano esposte nel sontuoso palazzo della Bankgasse di

Vienna, sono state trasferite a Vaduz e mai più esibite, se non in una sola occasione, nel 1985,

per una mostra al Metropolitan Museum di New York.

Alla fine degli anni Settanta Hans-Adam II metteva in atto una politica progressista volta a nuove

acquisizioni, ampliava la raccolta di famiglia, integrava le perdite subite durante il conflitto mondiale

e nel 2004 riportava nuovamente a Vienna le collezioni, oggi esposte in modo permanente al

Liechtenstein Museum.

Il catalogo a stampa è realizzato da Skira.

La mostra è realizzata con il contributo unico di Banca Regionale Europea.

http://www.museopoldipezzoli.it/PP_italiano/stampa/comunicati/c_stampa01/comunicato_stampa.pdf
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L’OCCHIO DI FORTUNY

Panorami, ritratti e altre visioni

Venezia, Palazzo Fortuny, atelier del primo piano

dal 17 dicembre 2005

Sabato 17 dicembre 2005 alle ore 12, con la mostra

L’OCCHIO DI FORTUNY

Panorami, ritratti e altre visioni

riapre l’atelier di Mariano al primo piano di Palazzo Fortuny .  

L’ allestimento da un lato ne propone e riprende l’ambiente e la temperie, dall’altro indaga, con questa mostra,  gli esiti espressivi dello sguardo di Fortuny su Venezia, nei suoi primi anni in città, all’inizio del Novecento: più di cento immagini fotografiche, tra cui sessanta straordinarie vedute panoramiche, affiancate a interni, a ritratti in cui il medesimo soggetto è dipinto e ripreso in fotografia, e poi abiti, tessuti, testimonianze e suggestioni di viaggio. 

A cura di Silvio Fuso e Giorgio Molinari. Catalogo Marsilio, con interventi di Agostino De Rosa, Silvio Fuso, Giorgio Molinari, Giandomenico Romanelli, Alberto Sdegno.

Orario 10/18 (biglietteria 10/17.30) - Chiuso lunedì, Intero euro 4, Ridotto euro 2,50

La mostra presenta, nel suggestivo ambiente dell’atelier al primo piano nobile di Palazzo Fortuny,  oltre cento  immagini fotografiche, scattate dall’artista tra il 1890 e il 1930, provenienti dal ricco fondo (11 mila negativi) conservato dal museo, selezionate e stampate da Giorgio Molinari con attenzione filologica e accurate tecniche capaci di restituirne al meglio i caratteri e le intonazioni, e infine articolate in due grandi sezioni espositive.

La prima, allestita nell’ala sud dell’atelier, propone oltre sessanta panoramiche, scattate da Mariano tra il 1901 e il 1908 con una raffinata Kodak-Panoram n.4. Esse colpiscono per la stupefacente modernità della tecnica, interpretata con creatività e divertimento nella sperimentazione, consentendo altresì di ripercorrere le tappe del viaggio reale di Fortuny dalla Francia, attraverso la Germania, fino a Venezia, in una singolare e puntuale assonanza con l’itinerario intellettuale e artistico che qui lo conduce, partendo da Proust attraverso Wagner.

 A questi motivi di fascinazione si aggiungono anche, nelle immagini, particolarità insolite e curiose come, ad esempio, la  veduta della piazza San Marco senza il campanile, ripresa dopo il crollo del 1902, o i treni in corsa o le nuvole in primo piano in fotografie realizzate volgendo al cielo l’obiettivo.

La seconda  sezione è perfettamente integrata nell’ampio spazio principale dell’atelier, che restituisce appieno l’ambiente di Mariano, tra i preziosi tessuti che rivestono interamente le pareti, la collezione di dipinti, le celebri lampade, le testimonianze del lavoro, della ricerca, dei viaggi, oltre a un significativo saggio degli strumenti posti in essere oggi per la tutela e la conservazione dei negativi e la loro riproduzione. 

Vengono qui proposte circa cinquanta immagini, scattate tra il 1890 e il 1930: sono visioni intime, album di famiglia, ritratti  di amici, personaggi celebri  visti con al vicinanza dell’abituale frequentazione, interni, autoritratti e, ancora, una Venezia minore ripresa in scorci, esterni, persone. 

Una selezione di altissima qualità, frutto di stimoli diversi, in cui gli spunti creativi  e l’occhio acuto di Fortuny maturano e si stemperano nel tempo, testimoniando  come egli si impossessi da artista del mezzo fotografico, riuscendo a fondere tecnica ed esito espressivo. 

È infatti attraverso l’occhio di Fortuny che la tecnica fotografica diventa vita, di cui la macchina approfondisce e restituisce le complesse percezioni e trasfigurazioni, lasciando ampio spazio alle intenzioni dell’autore. 

http://www.museiciviciveneziani.it/images/occhio%20fortuny%20comunicato%281%29.doc
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COMUNICATO STAMPA

Milano, 7 giugno 2006

INAUGURAZIONE DELLA NUOVA SALA DEGLI ORI

Quattro “diamanti” grezzi formati da una serie di prismi sovrapposti, realizzati in materiale traslucido, sono sospesi agli angoli della Sala degli ori, al primo piano del Museo Poldi Pezzoli.

Con questa nuova installazione mercoledì 7 giugno 2006, alle ore 18.30, si inaugura il nuovo allestimento, che espone la collezione di oreficerie antiche e gioielli. La sala sarà aperta al pubblico da giovedì 8 giugno in poi.

“Il nuovo lavoro e il nostro sforzo” - afferma Annalisa Zanni, direttore del Museo, - “testimoniano il costante impegno del Poldi Pezzoli nell’aggiornamento museografico. Negli ultimi sei anni infatti, sono stati realizzati la Sala d’armi, su progetto dall’artista e scultore Arnaldo Pomodoro nel 2000, il restauro ricostruttivo e il riallestimento dello studiolo di Gian Giacomo Poldi Pezzoli nel 2002 e l’installazione di un nuovo impianto di climatizzazione nel 2003”. Sono quasi trecentocinquanta gli oggetti che compongono la straordinaria e preziosa collezione di oreficerie sacre e gioielli antichi.

La scelta operata da Gian Giacomo Poldi Pezzoli, riconfermata poi negli acquisti e nelle donazioni successive, ha privilegiato la produzione del periodo antico e di quello rinascimentale; per gli smalti, molto numerosi, le manifatture limosine e quelle lombarde. La collezione accoglie pezzi

archeologici, fra cui preziosi gioielli di arte etrusca, greca e romana. Rarissime le croci stazionali decorate con smalti di Limoges del XII e XIII secolo, mentre l’oreficeria rinascimentale è  rappresentata da esemplari di altissimo pregio come il famoso Reliquiario della Croce di Rivolta d’Adda e il pendente della Invencible Armada.

Esposti, nelle nuove vetrine, anche molti esempi di gioielleria del XVI, XVII e XVII secolo e alcune parures ottocentesche create da Fortunato Pio Castellani e dal suo atélier per Rosa Trivulzio, madre di Gian Giacomo Poldi Pezzoli.

GLI INTERVENTI

L’allestimento della Sala degli ori, realizzato dopo la distruzione bellica nel 1951 dall’architetto Ferdinando Reggiori, è stato sostituito da una installazione su progetto dello Studio Caruso-Torricella Architetti, con la grafica di Italo Lupi. Non si è trattato solo di un intervento di carattere

tecnico, ma ha comportato il ripensamento del progetto sotto il profilo museografico.

La scelta delle forme, l’utilizzo di materiali trasparenti (vetro e plexiglass), il tipo di illuminazione e, come nella sala d’armi, l’effetto di sospensione degli oggetti sono stati pensati per offrire al pubblico una visita alla collezione intesa sì come scoperta e conoscenza degli oggetti,

ma anche come una più ricca esperienza estetica e quindi emozionale. Le quattro grandi vetrine angolari hanno aumentato notevolmente gli spazi espositivi, consentendo una migliore visibilità delle opere che si possono finalmente osservare da diversi punti di vista. Esse ospitano

rispettivamente la collezione di smalti, i gioielli della persona, gli oggetti di fantasia e i bronzetti, l’oreficeria sacra: quattro grandi raggruppamenti che riconsegnano al visitatore i temi più amati dal collezionista.

La luce nelle vetrine, pur provenendo solo dall’alto, grazie all’effetto di diffusione prodotto dai materiali impiegati, avvolge morbidamente ed esalta forme e dettagli di ciascuno degli oggetti.

Un nuovo apparato didattico, costituito da cartellini e pannelli, nuovi percorsi didattici, supporti multimediali e schede di approfondimento guidano adulti e ragazzi nella visita alla collezione.

PICCOLA ESPOSIZIONE

Nella stanza dei Tessuti è allestita una piccola mostra, curata da Gianmaria Buccellati, che evidenzia il dialogo e lo scambio tra tecniche orafe tradizionali e fattori di innovazione. L’esposizione, infatti, illustra al pubblico le fasi più significative della creazione e della lavorazione di un anello in oro della Maison. Per l’inaugurazione è prevista la presenza dell’Assessore alle Culture, Identità e Autonomie della Lombardia, Prof. Ettore A. Albertoni.

Il nuovo allestimento della sala degli ori è stato realizzato con il contributo di: Regione Lombardia – Direzione Generale Culture, Identità e Autonomie della Lombardia, Fondazione Cariplo e

Gianmaria Buccellati e con il patrocinio di Camera di Commercio, Industria, Artigianato e Agricoltura di Milano. 

Museo Poldi Pezzoli Ufficio Stampa Museo Poldi Pezzoli

Via Manzoni 12, Milano Laura Doronzo

Tel. 02 794889 - 02 796334 Tel. 02. 45473805/06 – Cell.335.204948

doronzo@museopoldipezzoli.org
http://www.museopoldipezzoli.it/PP_italiano/stampa/comunicati/comunicato_stampa.pdf 

IN PROGRAMMA


Dürer e l’Italia

marzo - giugno 2007

Albrecht Dürer (1471-1528) è stato un artista universale. E come tale, pittore  e maestro di grafica, verrà presentato in questa mostra, che sarà per l’Italia la prima monografica dedicata al grande maestro di Norimberga. 

“Dürer e l’Italia” si propone nel dettaglio di far emergere i rapporti fra l’artista e il nostro paese.  Rapporti che si risolsero all’insegna di una reciproca influenza ed accrescimento: nel lavoro di Dürer da un lato, negli influssi delle sue opere sugli artisti italiani, soprattutto nel ‘500 e nel ‘600, dall’altro. Ma mentre il primo aspetto ha suscitato fin dall’800 l’attenzione dei critici, la fortuna di Dürer in Italia è stata studiata, e in maniera poi limitata, solo per il ‘500. 

Il “rinascimento” dell’interesse per Dürer intorno al 1600, fenomeno noto per l’arte nordica, non è stato invece ancora adeguatamente indagato per quanto riguarda l’Italia ed è proprio sotto questo aspetto che la mostra cercherà di offrire nuovi spunti di riflessione. 

L’esposizione comprenderà dipinti, disegni e stampe del maestro di Norimberga nonché diverse sue pubblicazioni, fondamentali per la cultura del suo tempo. Il percorso espositivo sarà così articolato per sezioni: il ritratto, la figura umana, l’osservazione della natura (animali, piante, paesaggi, cosmografia), immagini sacre, lavori per l’Imperatore Massimiliano, e inoltre il Dürer scrittore e teorico della scienza dell’arte. 

Nella prima parte della mostra, accanto ai suoi capolavori verranno esposti dipinti, sculture, disegni e stampe italiane che per Dürer hanno costituito motivo di apprendimento: Mantegna, Gentile e Giovanni Bellini, Carpaccio, Pollaiolo, Piero della Francesca, Leonardo, Lorenzo di Credi, Jacopo de’ Barbari e altri ancora. 

La seconda parte della mostra è dedicata invece alla fortuna delle sue opere, in particolare delle stampe, in Italia. Da questi suoi particolari lavori trassero ispirazioni significativi maestri come Palma il Vecchio, Tiziano, Veronese, Tintoretto, J. Bassano, Lorenzo Lotto, Raffaello, Andrea del Sarto, Pontormo, Bronzino, Beccafumi, Vasari, Zuccari, Caravaggio, Orazio Gentileschi, i Carracci, Salvator Rosa, Sassoferrato, Maratta e tanti altri. Dal confronto serrato tra artisti così importanti emergerà in maniera sorprendente come l’atto di guardare a Dürer nelle varie epoche, segua logiche diverse secondo le particolari ricerche di stile anche se ciò che tuttavia rimane costante è il permanente, specifico, interesse per la sua opera. Come ebbe appunto a scrivere a questo proposito il Vasari nella vita di Pontormo: “Ne’credo niuno che Jacopo (Pontormo) sia da biasimare, perché egli imitasse Alberto Duro nell’invenzioni, percioché questo non è errore e l’hanno fatto e fanno continuamente molti pittori.”

La mostra è organizzata dall’Azienda Speciale Palaexpo in collaborazione con Galleria degli Uffizi e Gabinetto dei Disegni e delle Stampe degli Uffizi, Firenze

http://www.scuderiequirinale.it/canale.asp?id=721
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Wim Wenders. Immagini dal Pianeta terra

14 luglio - 27 agosto 2006

La mostra “Wim Wenders. Immagini dal pianeta terra” presenta 61 scatti, alcuni di grande formato (quasi cinque metri di lunghezza), che il regista tedesco ha realizzato in più di vent’anni.  

Inoltre ogni sera alle 21.15 sulla terrazza delle Scuderie del Quirinale verrà proiettato un film di Wenders o di un regista a lui affine, per la rassegna “Wim Wenders e gli amici americani”.

Da sempre, durante i suoi viaggi, Wenders ha l'abitudine di portare con sé la macchina fotografica panoramica per ritrarre i momenti e i paesaggi più significativi, in grado di colpire in modo forte e profondo il suo occhio allenato. 

Le fotografie in mostra sono visioni che scardinano le logiche del paesaggio, la normale scala delle cose e regalano all’osservatore attento e stupito momenti di assoluta ricchezza visiva.

Paesaggi sconfinati si stendono di fronte a chi guarda le foto di Wenders; vasti orizzonti dividono il mondo nei suoi elementi primordiali, l'acqua, la terra e l'aria; i deserti e le montagne sovrastano lo spettatore, con il loro vuoto e la loro maestà; le facciate delle case, a l'Avana o a Berlino o Gerusalemme, mostrano anche le parti più nascoste della nostra cultura.

Le fotografie di Wenders ritraggono sempre un mondo spoglio, quasi privo di presenza umana, distante, per creare visioni di natura incontaminata o paesaggi dove le tracce dell'uomo sono fin troppo evidenti.

Così la mostra sarà occasione per il visitatore di ripercorrere il viaggio fotografico iniziato da Wenders nel 1983, alla ricerca dellle giuste locations di “Paris, Texas”, e continuato attraverso la preparazione e realizzazione di molti altri film, da “Fino alla fine del mondo” a “Buena Vista Social Club”. 

Quello di Wenders, come racconta egli stesso nel volume “Immagini dal pianeta terra”, edito da Contrasto, è un viaggio attraverso molti luoghi «alcuni dei quali stanno scomparendo o sono già scomparsi, il cui ricordo dovrà aggrapparsi alle immagini che abbiamo mentre altri luoghi sopravvivranno anche dopo di noi».

Città, strade, paesaggi, qualche interno, raramente persone. Le foto di Wenders non raccontano storie, sono piuttosto frammenti, istantanee raffinate. 

Si tratta di scatti quasi sempre realizzati da una prospettiva frontale, neutra, puramente descrittiva, senza angoli. Spesso, come si è detto, eseguiti con una macchina panoramica, per catturare il respiro del paesaggio, sia esso urbano o naturale, e consegnarlo alla contemplazione dello spettatore.

Nel percorso espositivo su due piani il visitatore si troverà immerso nell’Outback australiano per arrivare al Midwest americano, attraverso il Giappone più spirituale e l’Israele moderno dei luoghi sacri. Pur restando fermo, percorrerà strade polverose, si troverà dinanzi a orizzonti di montagne, avrà la sensazione di essere nei motel e nei  drive-in, davanti a stazioni di benzina deserte, depositi di autobus, binari che scompaiono nel nulla, negozi abbandonati, cinema in disuso, monasteri giapponesi, foreste di bambù, strade di Berlino e Gerusalemme o della Habana Vieja, e infine dinanzi al silenzio gelido e mortifero di Ground Zero.

Su tutto e tutti il pianeta Terra, catturato da un “fotografo di paesaggi”, come si autodefinisce Wenders, perché «i paesaggi hanno storie da raccontare e sono molto di più che semplici luoghi. In un film i luoghi devono necessariamente giocare un ruolo secondario rispetto alla storia e ai personaggi. Nelle fotografie posso dar loro il ruolo centrale».

La mostra è stata organizzata in collaborazione con Haunch of Venison

http://www.haunchofvenison.com

MARC CHAGALL - JOAN MIRÓ

Magia, grafia, colore

A cura di Dominique Païni

Milano, Fondazione Antonio Mazzotta

13 ottobre 2006 - 14 gennaio 2007

Catalogo Edizioni Gabriele Mazzotta

Dopo la collaborazione con il Milano Film Festival nel mese di settembre, per la stagione invernale 2006-2007 gli spazi milanesi della Fondazione ospiteranno due grandi mostre che rappresentano un ritorno ai “Classici Moderni”, dopo gli esperimenti che hanno visto la Fondazione spaziare negli ambiti dell’antropologia, del design, della scienza, della tecnologia. 

Si tratta di Marc Chagall-Joan Miró. Magia, grafia, colore, tra ottobre e gennaio, e di Paul Klee. Teatro Magico, tra febbraio e maggio. 

Farà da cornice all'esposizione, organizzata in collaborazione con la Provincia di Milano/Assessorato alla Cultura, una serie di attività collaterali tra cui, il giovedì sera, la rassegna Volti d’Artista - Serate in Fondazione, film, testimonianze e musica intorno ai protagonisti della mostra, cui si aggiungono le attività della Sezione Didattica interna alla FAM, con un fitto calendario di iniziative e laboratori. 

La prima rassegna, pensata appositamente per gli spazi della Fondazione dal nuovo direttore della Fondation Maeght di Saint Paul de Vence Dominique Païni, presenta una raffinatissima e inedita per l’Italia selezione di grafiche di Marc Chagall e Joan Miró, due artisti particolarmente legati a questa importante istituzione sita nei pressi di Nizza in Francia.

Dopo il Musée d’Art Moderne de la Ville de Paris la Fondazione Maeght, inaugurata nel 1964 per volere e con il sostegno dei coniugi Maeght, divenne la seconda sede espositiva per l'arte moderna e contemporanea in Francia, raccogliendo opere di artisti del Novecento quali Pierre Bonnard, Georges Braque, Fernand Léger, Marc Chagall, Alberto Giacometti.

L’insieme architettonico della Fondazione Maeght è stato concepito per presentare l’arte moderna e contemporanea in tutte le sue forme ed espressioni. Pittori e scultori hanno collaborato con l’architetto catalano Josep-Lluis Sert, creando opere, spesso gigantesche, integrate alla costruzione come alla natura circostante.

Il rapporto assolutamente unico tra Miró e l’istituzione francese è già noto al pubblico della Fondazione Mazzotta, dove si è tenuta nel 2003 la mostra Joan Miró. Metamorfosi delle forme dedicata però alla produzione scultorea e al suo stretto collegamento con il disegno. 

Per la Fondazione francese Miró ha realizzato l’ambientazione ideale alle proprie opere e ne ha progettate di nuove adattandole agli spazi, come l’arco d’ingresso della Fondazione o lo straordinario “labirinto” di ceramiche monumentali e bronzi. 

Marguerite e Aimé Maeght furono tra i galleristi più importanti del primo dopoguerra. Nella loro galleria di Parigi passarono tra gli altri Giacometti e Braque, Léger e Calder, oltre naturalmente a Joan Miró e Marc Chagall e a molti altri tra i più significativi artisti dell’epoca, le opere dei quali compongono la splendida collezione che i coniugi Maeght vollero esporre in una nuova sede appositamente progettata per ospitarla, affiancandola e arricchendola con altri lavori creati ex novo dagli artisti.

Decisero così di rendere omaggio alla Costa Azzurra, già meta e ispirazione di molti intellettuali, ricca di segni e testimonianze di grandi personalità artistiche – come la cappella affrescata da Matisse a Vence o il museo dedicato a Léger a Biot – scegliendola come luogo ideale per ospitare la nascente Fondazione.

Sia Joan Miró che Marc Chagall lavorarono fianco a fianco con l’architetto Josep Lluis Sert per contribuire alla progettazione di nuove opere che si adattassero agli spazi della sede espositiva.

Parteciparono all’ideazione di molta parte degli spazi esterni all’edificio, tornando a lavorare l’uno con un mezzo espressivo – la scultura – per lungo tempo non utilizzato, l’altro realizzando degli splendidi mosaici.

Il percorso espositivo induce a confrontare i diversi esiti dell’esplorazione del subconscio che Marc Chagall e Joan Miró seppero illustrare con totale libertà immaginativa attribuendo alle loro opere una dimensione onirica e poetica.

A tal fine il curatore ha selezionato per la mostra 59 litografie a colori di Marc Chagall (Vitebsk 1887 - Sant Paul de Vence 1985), un monotipo e una gouache realizzate negli anni ’50 e ’60, oltre a uno straordinario paravento del 1963 e l’acquarello Les amoureux dello stesso anno, preparatorio al mosaico della Fondation.

Circa 90 tra acqueforti, acquatinte, litografie a colori di Miró (Montroig-Barcellona, 1893 - Palma di Maiorca, 1983), realizzate tra il 1938 e il 1968, fanno da contrappunto al mondo fiabesco di Chagall. Tra esse alcuni cicli significativi come “Série noire er rouge” (1938) e la “Série de Barcelone” (1944), ma anche litografie di grandi dimensioni come La conversation del 1969 e La demoiselle aux papillons (1971), acqueforti e acquetinte colorate come la Galathée IV (1976) e L’aigrette rouge (1976).

Dominique Païni ha voluto accostare per la prima volta questi due artisti particolarmente legati alla Fondation, che hanno sperimentato l’arte incisoria in tutte le sue complessità e varianti. Nelle loro opere segno e colore si fondono dando nuovo impeto alla loro produzione artistica.

Nel catalano Miró si nota una libertà estrema nell’utilizzo del suo repertorio grafico di linee, segni e macchie da cui emergono lo spirito ludico e tutte le suggestioni e invenzioni derivate dal surrealismo. 

La produzione incisoria di Chagall è conosciuta dal grande pubblico, basti ricordare le Anime morte, le Favole di La Fontaine, la Bibbia. Negli anni del dopoguerra l’artista incomincia però ad utilizzare il colore, che lo aiuta a trasmettere i suoi pensieri. La Torre Eiffel, La Bastiglia, Le Panthéon, ma anche i mostri di Notre-Dame, gli acrobati e i clown, il gallo, il centauro, la luna ecc. sono i temi delle sue grafiche, esposte in mostra, in cui si nota lo stesso clima onirico e spirituale dei dipinti.

Il catalogo, edito da Mazzotta, oltre a riprodurre a colori tutte le opere esposte comprende un testo introduttivo di Dominique Païni.
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Pop Art!
1956-1968
26 ottobre 2007- 27 gennaio 2008

Si apre il 26 ottobre alle Scuderie del Quirinale di Roma la più grande mostra mai realizzata in Italia dedicata alla Pop Art mondiale, dal titolo "Pop Art! 1956 - 1968". Curata da Walter Guadagnini, la mostra è una carrellata attraverso oltre 100 opere di una cinquantina di artisti che intende raccontare uno dei movimenti che hanno fatto la storia dell'arte e del costume della seconda metà del XX secolo, in ogni parte del mondo occidentale. 
Dipinti, sculture, collages, combine paintings, persino le bandiere tanto care alla tradizione americana, tutto è servito a questi artisti per narrare, interpretare, illustrare, esaltare, criticare la società dei consumi e delle comunicazioni di massa, i riti e i miti del loro tempo, che ogni giorno di più risulta essere l'anticipazione del nostro. Artisti americani e inglesi, francesi, italiani, tedeschi, spagnoli, superstar della scena artistica e delle aste contemporanee come Andy Warhol, Roy Lichtenstein, Robert Rauschenberg; figure leggendarie come quelle di Ray Johnson, Richard Hamilton, Peter Blake; artisti celebri ai tempi e oggi caduti (spesso ingiustamente) nell'oblio, i centri come New York, Londra, Parigi, Roma, ma anche le "periferie" come Nizza, Valencia, Dusseldorf. La Pop Art è tutto questo e altro ancora, è Marilyn ripetuta infinite volte, sono Elvis Presley, i Beatles, i Rolling Stones, Brigitte Bardot e Virna Lisi, è il logo della Coca Cola o della Esso, ma è anche l'assassinio di JFK,  è l'astronauta visto come incarnazione contemporanea del mito di Icaro; sono le pin up che ostentano il corpo e il suo erotismo, è il ritratto di Sal Mineo nudo lungo undici metri ma  sono anche  fisici frammentati,  volti anonimi di quello che un celebre saggio del periodo definiva l'uomo a una dimensione. Tutto questo è la Pop Art. E questo vuole restituire la mostra odierna attraverso un percorso non cronologico ma tematico, nel quale sia possibile per il visitatore ritrovare lo spirito degli anni che hanno visto nascere le opere e al tempo stesso le ragioni di una riflessione, a cinquant'anni di distanza, su di un fenomeno ben lungi dall'avere esaurito la sua carica comunicativa. 

Dopo la prima sala introduttiva, incentrata sui precursori e su alcune figure di maggiore rilievo di questa vicenda - da Robert Rauschenberg a Jasper Johns, da Ray Johnson a Roy Lichtenstein, da Andy Warhol a Richard Hamilton fino a Peter Blake e Fabio Mauri -, la mostra si sviluppa in quattro sezioni, dedicate rispettivamente alla centralità dell'oggetto e alla sua sempre più evidente caratteristica di merce legata a un logo (in questa sezione si trovano dipinti straordinari di Robert Indiana, Peter Phillips, Mario Schifano, Jim Dine e le sculture di Claes Oldenburg); alle icone dello star system cinematografico e musicale, poste in relazione con i grandi eventi politici e sociali del tempo (qui sono esposti la grande tela dedicata da Gerald Laing all'assassinio di Kennedy, le Marilyn di Andy Warhol, gli astronauti di Joe Tilson e Derek Boshier, i manifesti strappati di Rotella); al rapporto che gli artisti Pop instaurano con la cosiddetta cultura bassa, dal fumetto all'illustrazione alla pubblicità, e, pariteticamente, con gli esempi provenienti dalla tradizione pittorica del passato - tema, questo, particolarmente caro agli artisti italiani presenti, da Festa a Ceroli a Schifano, ma anche a David Hockney, Roy Lichtenstein, Tom Wesselmann, Larry Rivers -; e, infine, alla nuova lettura e immagine del corpo e della sessualità che emerge come un motivo costante nell'ispirazione e nell'immaginario di un gran numero degli esponenti di questo movimento come James Rosenquist, Allen Jones con le sue provocanti pin ups, e ancora Martial Raysse, Pino Pascali, Allan D'Arcangelo. 

Una esposizione quindi che non vuole avere un sapore nostalgico, e che non vuole nemmeno costruire monumenti retorici e chiudere nelle sale di un museo la straordinaria forza vitale delle immagini create da artisti che sono stati davvero i "peintres de la vie moderne" degli anni Sessanta, gli ultimi eredi della grande tradizione realista e insieme i primi rappresentanti di un'arte destinata a contaminarsi sempre più con le realtà rappresentate dai mezzi di comunicazione di massa, con il nuovo ruolo e il nuovo utilizzo dell'immagine - anche di quella artistica - all'interno della società contemporanea. Artisti capaci di divertire, di divertirsi, ma anche di riflettere e una mostra che vuole porsi proprio su questa lunghezza d'onda, una mostra che cerca di capire, e far vedere, perché la Pop Art, parafrasando una parte del titolo del collage di Richard Hamilton che ha dato il via  a questa avventura, sia ancora oggi "so different, so appealing".   

Un capitolo a parte meritano le sette "bandiere" realizzate da grandi artisti come Lichtenstein, Warhol, Rosenquist, Wesselmann, Dine, Indiana, esposte per la prima volta in Italia, che dimostrano come la Pop Art fosse davvero un'arte in grado di confrontarsi con tutti gli aspetti della creazione artistica, da quelli più alti della pittura a quelli di un artigianato che sconfina nella produzione industriale: spettacolari trasformazioni delle icone classiche della Pop (dalla pistola di Lichtenstein ai Nudi di Wesselmann fino alla Campbell di Warhol), queste bandiere arricchiscono la mostra di un elemento sorprendente ed estremamente significativo. 

Lunga è la lista dei musei e delle istituzioni che hanno concesso il prestito di opere primarie, tra questi ricordiamo il Metropolitan Museum, il Guggenheim Museum, il Whitney Museum di New York, la Collezione Berardo e la Fondazione Gulbenkian di Lisbona, il Moderna Museet di Stoccolma, il Musée d'art moderne de Saint Etienne, il Lousiana Museum di Humlebaek, il Mart di Rovereto, la Hayward Gallery di Londra, lo S.M.A.K di Gand e altri ancora. 

La mostra è accompagnata da un catalogo di 300 pagine con la riproduzione di tutte le opere esposte accompagnate da schede redatte da Walter Guadagnini, che ha scritto anche il testo introduttivo. Altri testi specifici sono di Lorand Hegyi - dedicato alla diffusione della Pop Art in Europa e in particolare alla Figuration Narrative - e di Daniela Lancioni, dedicato alla fortuna critica della storica Biennale di Venezia del 1964, momento cruciale dell'affermazione della Pop Art americana in Europa.
