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Bologna 

 

 

Arte Contemporanea- Bologna, un 

binomio imprescindibile. 

 

 

Quest’anno (2024) Arte Fiera compie 50 

anni. È un traguardo che nessun’altra fiera 

d’arte italiana ha ancora tagliato, e che solo 

altre due fiere in Europa possono vantarsi di 

aver superato.  

Correva infatti il 1974 quando BolognaFiere 

decise di presentare, all’interno di quella che 

allora si chiamava ancora Fiera Campionaria, 

una piccola sezione dedicata all’arte moderna 

e contemporanea.  

Fu un’intuizione felice, salutata da un 

successo immediato.  

Nella prima edizione, le gallerie erano appena 

dieci; l’anno successivo, erano già diventate 

200: incredibile ma vero.  

Come è vero che gli anni passano, le mode 

passano, le tradizioni vere resistono come 

resta la mostra italiana d’arte contemporanea 

più importante Arte Fiera di Bologna.  

E ‘ chiaro che la fiera celebrerà le sue origini, 

rivisitando nel Public Program protagonisti ed 

eventi legati alle sue primissime edizioni e, 

più in generale, al clima culturale di Bologna 

negli anni Settanta, un periodo in cui la città 

emiliana era all’avanguardia tanto nell’arte 

visiva quanto nell’architettura e nel design. 

Dall’altro, oltre a presentare il meglio dell’arte 

italiana moderna e attuale, Arte Fiera cercherà 

di indicare nuove direzioni, tornando ad 

aprirsi alle gallerie straniere, dando spazio alle 

ultime novità della performance, chiedendo 

agli artisti del presente di creare opere 

inedite.  

Arte Fiera ha avuto ha e avrà sempre un ruolo 

fondamentale nell’arte contemporanea, la 

città stessa è la culla dell’Arte moderna anche 

se è imbevuta da tradizioni secolari ma per 

questo contemporanea.  

Viva la Fiera Arte di Bologna, viva l’arte 

contemporanea viva il nuovo dal 2 al 4 

febbraio 2024 

 

 

(Sotto, immagine di alcuni padiglioni di Arte 

Bologna del 2022) 
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Trieste 

 

ETERNO 

FEMMININO. Arte a 

Trieste tra fascino e 

discrezione. 1900 – 

1940 

E’ iniziata lo scorso 21 dicembre, per 

terminare il prossimo primo aprile del 

2024, a Trieste, al  Museo Sartorio, 

propone un fascinoso viaggio 

nell’Eterno femminino. Arte a Trieste tra 

fascino e discrezione 1900 – 1940. La 

mostra, promossa dall’Assessorato alle 

Politiche della Cultura e del Turismo-

Servizio Promozione Turistica, Musei, 

Eventi culturali e sportivi-P.O. Musei 

Storici e Artistici del Comune di Trieste, 

e realizzata da Trart-Società cooperativa 

di servizi culturali, a cura di Federica 

Luser, Michela Messina e Alessandra 

Tiddia, riunisce in quel luogo fascinoso e 

a suo modo intimo che è il Museo 

Sartorio, una trentina di ritratti di donne 

triestine dei primi decenni del ‘900. I 

dipinti provengono dalle collezioni del 

Museo Sartorio, dal Museo Revoltella, 

dalla Collezione d’Arte della Fondazione 

CRTrieste e da collezioni private, e 

vogliono offrire uno sguardo particolare 

su Trieste, attraverso alcune opere dei 

suoi migliori artisti del secolo. 

Una galleria di ritratti femminili propone 

una Trieste osservata nelle sue pieghe 

più intime, nei volti e nei corpi di donne 

di quella borghesia cosmopolita e 

pluriconfessionale che ha contribuito alla 

crescita economica e culturale della città 

nel diciannovesimo secolo e nel primo 

‘900. 

Il soggetto della mostra è il mondo 

femminile, l’eterno femminino. Il focus 

è su quelle donne triestine i cui sguardi, 

pose, movenze riflettono la caratteristica 

principale per cui sono conosciute: quel 

fascino discreto ma volitivo legato al 

loro essere indipendenti e sicure di sé. 

Una sorta di proiezione della coscienza 

segreta delle donne, ritratte nella loro 

diversità: muse, amiche, mogli, amanti, 

donne bellissime e sfrontate, provocanti 

e soddisfatte, timide e riservate, specchio 

della Trieste di allora. Un fascino 

discreto, enigmatico e ambiguo a volte, 

colto nella mondanità e nel segreto delle 

stanze. 

Franco Asco, Antonio Camaur, Glauco 

Cambon, Bruno Croatto, Cesare Cuccoli, 

Oscar Hermann Lamb, Mario Lannes, 

Pietro Lucano, Giannino Marchig, Piero 

Marussig, Giovanni Mayer, Argio Orell, 

Gino Parin, Nino Poliaghi, Arturo Rietti, 

Ruggero Rovan, Edgardo Sambo, Carlo 

Sbisà, Cesare Sofianopulo, Vito Timmel, 

Carlo Wostry sono gli autori delle opere 

scelte per questa esposizione. 

L’arco temporale in cui sono state 

realizzate le opere si concentra sui primi 

quattro decenni del XX secolo, anni 

particolari e di grandi cambiamenti, 

sospesi tra euforia e dramma a causa 

delle trasformazioni epocali di una città 

che, dopo la Prima Guerra Mondiale, 

vede il proprio mondo sgretolarsi e poi 

ricostruirsi in forme e modi diversi. 

Diverse ed eterogenee sono le sensibilità 

artistiche e i linguaggi espressivi che, 

pur strettamente determinati da 

un’esigenza di realtà – una costante 

dell’arte a Trieste per tutto il ‘900 – 

oscillano tra i riferimenti simbolisti e  
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postimpressionisti e le atmosfere legate 

al mondo del Déco come a quelle del 

Realismo Magico. 

Ma ciò che raccorda queste 

raffigurazioni del femminile, il comune 

denominatore delle opere selezionate, sta 

in quell’equazione sottile, talvolta celata, 

altre volte più manifesta fra queste figure 

e Trieste, quel fascino discreto e 

perturbante, quella “scontrosa grazia” 

che affiora nelle pose, nelle espressioni 

dei volti, ma anche in uno sguardo, nel 

rapporto fra l’effigiata e il contesto, 

spesso espresso da un dettaglio o 

raccontato nello spazio della tela e che 

riflette l’immagine di un’essenza sottile, 

quella di una città controversa: Trieste, 

appunto. 

Scultura e pittura si intrecciano nelle 

splendide sale del Museo Sartorio, luogo 

ideale per l’esposizione di questi 

capolavori della scuola triestina che 

negli interni di una dimora storica 

vengono idealmente restituiti 

all’atmosfera per i quali erano stati 

concepiti. 

 

Sopra, Bruno Croatto, ritratto di donna 

Grande fotografia a Venezia 

DAVID “CHIM”SEYMOUR. Il Mondo e 

Venezia. 

 

Mostra promossa dalla Direzione regionale 

Musei Veneto – Museo di Palazzo Grimani 

in collaborazione con Suazes. 

 

Al Museo di Palazzo Grimani, grande 

monografica di “Chim” Seymour. 

Fu tra i fondatori di Magnum Photos. 

Una sezione interamente dedicata a 

Venezia. ‘Tutto ciò di cui hai bisogno’, 

disse una volta mentre un noto fotografo 

parlava della psicologia dietro una delle 

sue foto, ‘è un po’ di fortuna e muscoli 

sufficienti per far scattare l’otturatore.’ 

Avrebbe potuto aggiungere: un buon 

occhio, un cuore e un fiuto per le notizie. 

Perché tutti questi erano evidenti nel suo 

lavoro “. 

(Judith Fried su David Seymour) 

Molti non sanno che la celebre fotografia 

realizzata a Venezia che coglie l’approdo 

apparente del gondoliere alla stazione di 

rifornimento della Esso sul Canal Grande 

è stata realizzata da David Seymour nel 

1950 in concomitanza di un progetto 

dedicato all’Europa del dopoguerra. 

In quell’occasione il fotografo realizzò un 

importante reportage dedicato a Venezia 

caratterizzato da uno sguardo attento, 

curioso e a volte ironico.  

Scatti che ritraggono momenti di vita 

quotidiana o particolari specifici della  



 

 
4 

  

città lagunare come gli onnipresenti 

pennuti dell’universo veneziano, i 

colombi. 

È a David ‘Chim’ Seymour che il Museo di 

Palazzo Grimani (Direzione regionale 

Musei Veneto del Ministero della Cultura) 

dedica, dal 6 dicembre 2023 al 17 marzo 

2024, il secondo appuntamento con i 

maggiori protagonisti della fotografia 

internazionale del Novecento e che 

hanno, nella loro carriera, scelto di 

interpretare quell’unicum che è 

rappresentato da Venezia. 

Il progetto, promosso dalla Direzione 

regionale Musei Veneto – Museo di 

Palazzo Grimani in collaborazione con 

Suazes, ha debuttato lo scorso anno con 

la fortunata monografica su Inge Morath 

presentata con il titolo “Fotografare da 

Venezia in poi”, ammirata da oltre 30 mila 

persone. 

“Questa mostra d’inserisce in una 

specifica progettualità che mira a far 

conoscere la produzione artistica di 

celebri maestri della fotografia e al 

contempo mostrare loro reportage 

dedicati alla città lagunare, esponendoli 

all’interno dei meravigliosi spazi di 

Palazzo Grimani”, anticipa il curatore 

Marco Minuz. 

Nel caso di questa mostra dedicata a 

David Seymour saranno circa 200 i pezzi 

esposti tra fotografie, documenti, lettere e 

riviste d’epoca. Ad essere rappresentati 

nelle 150 immagini selezionate, collocate 

cronologicamente tra il 1936 e il 1956, 

saranno i più importanti reportage del 

fotografo polacco, come la Francia del 

1936, la Guerra Civile spagnola, l’Europa 

dopo la Seconda Guerra Mondiale, il 

progetto del 1948 intitolato “Children of 

War”, commissionato dall’UNICEF e 

dedicato agli orfani di guerra, Israele ed 

Egitto negli anni Cinquanta del secolo. A 

questi si aggiungono le serie Ritratti e 

Personalità, nonché il già menzionato 

nucleo di foto realizzare a Venezia. 

A completare la descrizione del “mondo” 

di Chim, una cinquantina di documenti, 

tra cui una sezione con alcuni documenti 

dedicati alla Maleta Mexicana, la celebre 

valigia messicana piena di tesori 

fotografici che si credevano perduti per 

sempre (riferiti alla guerra civile spagnola) 

e invece ritrovati con commozione e 

sorpresa a Parigi nel 1995 ed ora di 

proprietà dell’ICP di New York. 

David Szymin nacque nel 1911 a Varsavia 

da una famiglia di editori che realizzavano 

opere in yiddish ed ebraico. La sua 

famiglia si trasferì in Russia allo scoppio 

della prima guerra mondiale per tornare 

successivamente a Varsavia nel 1919. 

Dopo aver studiato stampa a Lipsia, 

chimica e fisica alla Sorbona negli anni 

Trenta, Szymin decise di rimanere a Parigi. 

David Rappaport, un amico di famiglia 

proprietario della celebre agenzia 

fotografica Rap, gli prestò una macchina 

fotografica. Uno dei primi servizi di 

Szymin, dedicato ai lavoratori notturni, 

registrava l’influenzata del lavoro di 

Brassaï “Paris de Nuit” del 1932. Szymin – 

o “Chim” – iniziò in questo periodo a 

lavorare come fotografo freelance. Dal 

1934 i suoi reportage apparvero 

regolarmente su riviste illustrate come 

Paris-Soir e Regards. Attraverso Maria 

Eisner e la nuova agenzia fotografica 

Alliance, Chim incontrò Henri Cartier 

Bresson e Robert Capa. 

Dal 1936 al 1938 Chim testimoniò la  
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guerra civile spagnola e, dopo la sua 

conclusione, si recò in Messico con un 

gruppo di emigrati repubblicani spagnoli. 

Allo scoppio della seconda guerra 

mondiale si trasferisce a New York dove 

adottò il nome di David Seymour. 

Entrambi i suoi genitori furono uccisi dai 

nazisti. Seymour prestò servizio 

nell’esercito degli Stati Uniti dal 1942 al 

1945 ottenendo una medaglia al merito 

per il suo lavoro nell’intelligence. 

Nel 1947, insieme a Cartier-Bresson, 

Robert Capa, George Rodger e William 

Vandivert, fondò a New York l’agenzia 

Magnum Photos. L’anno successivo venne 

incaricato dall’UNICEF di fotografare i 

bambini europei bisognosi. 

Continuò a fotografare avvenimenti 

importanti in Europa, star di Hollywood in 

location europee e la nascita dello Stato 

di Israele. 

Dopo la morte di Robert Capa nel 1954 

divenne presidente di Magnum. 

Mantenne questo incarico fino al 10 

novembre 1956, quando, viaggiando nei 

pressi del Canale di Suez per fotografare 

uno scambio di prigionieri, fu ucciso dal 

fuoco di una mitragliatrice egiziana. 

 

A destra, 3 foto di DAVID 

“CHIM”SEYMOUR 
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Fano 

 

 

 

PIETRO PERUGINO A FANO. ‘Primus pictor 

in orbe’ 

Torna a Fano, dopo un grande lavoro di 

restauro, la Pala di Durante, opera 

identitaria per Fano, conosciuta anche 

come Pala di Fano, dipinta da Pietro 

Perugino, il più grande maestro del suo 

tempo. 

Il Palazzo Malatestiano di Fano ospiterà la 

mostra-dossier fino al 7 aprile 2024. 

E’ un ritorno molto importante e atteso, 

degna conclusione delle celebrazioni dei 

cinque secoli dalla morte di Pietro 

Vannucci, universalmente noto come 

Pietro Perugino. La Pala di Durante è 

rientrata alla sua sede, infatti, dopo un 

mirabile restauro condotto da un 

laboratorio di eccellenza, quale è 

l’Opificio delle Pietre Dure di Firenze, che 

attirerà l’attenzione internazionale su uno 

dei capolavori del maestro umbro, al suo 

tempo considerato ‘il primo pittore al 

mondo’, come lo descrive anche il 

contratto redatto a Fano. 

Un’opera identitaria per la città, detta 

infatti anche Pala di Fano, presentata al 

pubblico lo scorso  7 dicembre 2023 e lo 

sarà fino al 7 aprile 2024 presso la sala 

Morganti del Palazzo Malatestiano, nella 

mostra-dossier Pietro Perugino a Fano. 

‘Primus pictor in orbe’. 

La conferenza inaugurale si terrà giovedì 

7 dicembre, alle ore 10. La mostra sarà 

aperta al pubblico dal pomeriggio. 

La mostra, curata da Anna Maria 

Ambrosini Massari con Emanuela Daffra, è 

realizzata dal Comune di Fano, in 

collaborazione con l’Opificio delle Pietre 

Dure e con il contributo della Regione 

Marche. 

‘Primus pictor in orbe’: ‘primo pittore al 

mondo’, così viene descritto Perugino nel 

contratto del 1488 che lo portava a 

lavorare a Fano dove avrebbe realizzato 

due opere eminenti: la Madonna con il 

bambino in trono e i santi Giovanni 

Battista, Ludovico di Tolosa, Francesco, 

Pietro, Paolo e la Maddalena, detta Pala di 

Durante, e l’Annunciazione. 

La Pala di Durante, dipinta a olio su 

tavola, fu eseguita per l’altare maggiore 

della chiesa di Santa Maria Nuova di San 

Lazzaro e fu realizzata a più riprese, tra il 

1488 e il 1497. È così definita dal nome 

che compare nell’iscrizione sul piedistallo 

ai piedi della Vergine: Durante di Giovanni 

Vianuti, che nel 1485 fece un lascito ai 

frati Minori Osservanti, il cui convento 

venne più tardi trasferito nell’attuale sede 

della chiesa di Santa Maria Nuova. 

Il pannello principale raffigura la 

Madonna con il Bambino seduta su un 

alto trono con ai lati i santi. Il gruppo è 

disposto all’ombra di un chiostro 

rinascimentale, aperto sullo sfondo verso 

un luminoso paesaggio collinare. A 

completamento della pala, una lunetta 

con Cristo in Pietà tra i dolenti e santi 

Nicodemo e Giuseppe d’Arimatea e una 

predella con cinque Storie della vita della 

Vergine, alla cui realizzazione o 

perlomeno progettazione grafica, alcuni 

storici dell’arte ritengono che abbia 

collaborato il più geniale allievo di 

Perugino e futuro protagonista della 

scena artistica, Raffaello Sanzio, allora 

appena quattordicenne. La Pala di  
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Durante, restituita allo splendore perduto, 

sarà testimone di un evento senza 

precedenti che evidenzia la forza di un 

caso emblematico. 

La mostra-dossier consentirà di vedere 

come mai prima la Pala e ogni sua 

sezione, attorno a cui saranno disposti 

resoconti dell’eccezionale restauro e 

confronti fondamentali, grazie a 

riproduzioni digitali.  

In particolare, quello con la cosiddetta 

‘pala gemella’, realizzata per l’altare 

maggiore della chiesa degli osservanti di 

Senigallia. Un confronto accattivante, con 

elementi didattici e scientifici di 

straordinaria importanza, che ci portano 

dentro le grandi botteghe artistiche del 

tempo. 

Il percorso espositivo, e le sue 

ricostruzioni virtuali e riproduzioni, 

racconteranno i momenti che 

comprendono l’attività fanese, dallo 

scorcio degli anni Ottanta per arrivare alla 

conclusione della Pala di Durante nel 

1497, quando Perugino era all’apice della 

carriera e, dopo il successo della direzione 

del cantiere sistino in Vaticano, lavorava a 

un ritmo vorticoso che imponeva il 

riutilizzo di invenzioni fortunate, con 

variazioni più e meno significative e con 

l’aiuto di collaboratori.L’epocale restauro, 

curato dall’Opificio delle Pietre Dure di 

Firenze, ha riportato la Pala al suo 

splendore ed ha permesso di 

approfondire lo studio dell’opera del 

Perugino, attraverso un’estesa campagna 

di indagini diagnostiche, radiografiche, 

fotografiche e multispettrali e dell’esame 

dei manufatti al verso, ad opera di un 

gruppo di lavoro multidisciplinare di 

restauratori specializzati, storici dell’arte, 

esperti scientifici e fotografi. Sezione di 

centrale importanza, che accompagnerà il 

percorso della mostra, sarà quindi quella 

relativa alla documentazione del restauro, 

fonte indubbiamente di molte nuove e 

ulteriori acquisizioni e precisazioni. 

La mostra “Pietro Perugino a Fano” pone 

la città di Fano al centro di una fase 

cruciale per la storia dell’arte, a partire 

dalla disamina delle ‘pale gemelle’ e più 

in generale dell’attività di Perugino per i 

committenti fanesi e del loro ruolo 

centrale ed  emblematico. 

(Sotto, particolare della pala “Durante”). 

. 

Rovigo 

 

Henri de Toulouse-Lautrec protagonista 

nella città polesana dal prossimo 23 

febbraio 

 

 

Mostra promossa dalla Fondazione Cassa 

di Risparmio di Padova e Rovigo, a cura di 

Jean-David Jumeau-Lafond, Francesco 

Parisi e Fanny Girard, con la collaborazione 

di Nicholas Zmelty (Manifesti e Incisioni). 
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Sarà Henri de Toulouse-Lautrec il 

protagonista dell’appuntamento annuale 

della primavera di Palazzo Roverella con l’ 

arte internazionale. 

La grande mostra del 2024 è riservata 

all’artista francese tra i più rappresentativi 

della Parigi di fine secolo e si potrà 

ammirare al Roverella dal 23 febbraio al 

30 giugno 2024.   

A promuoverla è la Fondazione Cassa di 

Risparmio di Padova e Rovigo con il 

Comune di Rovigo e l’Accademia dei 

Concordi, con il sostegno di Intesa 

Sanpaolo. 

La mostra, prodotta da Dario Cimorelli 

Editore, è a cura di Jean-David Jumeau-

Lafond, Francesco Parisi e Fanny Girard 

(direttrice del Museo Toulouse-Lautrec di 

Albi), con la collaborazione di Nicholas 

Zmelty (sezione Manifesti e Incisioni). 

 

Superando l’approccio che tanto spesso 

riduce Toulouse-Lautrec a un universo 

privo di sfaccettature e talvolta persino 

relegandolo alla sola attività di creatore di 

manifesti, questa mostra si sofferma sulla 

sua attività di pittore, con dipinti e pastelli 

provenienti da importanti musei 

americani ed europei oltre che francesi, in 

rapporto all’ambiente parigino in cui 

operava mettendo l’artista a confronto 

con realisti, impressionisti, simbolisti con 

cui condivideva esperienze e momenti di 

vita quotidiana. 

L’esposizione non trascura ovviamente 

l’attività di Toulouse-Lautrec nel campo 

del manifesto. Oltre alle celebri Affiches, 

vengono esposti  dipinti e disegni 

preparatori dell’artista, affiancandoli in un 

rapporto dialettico ai lavori dei numerosi 

artisti attivi contemporaneamente negli 

stessi ambienti, che spesso affrontano le 

medesime tematiche.  

Questa attenta ricostruzione dell’intera 

attività di Toulouse-Lautrec, attraverso le 

sue opere (60 opere dell’artista su più di 

200 opere complessive esposte) intende 

evocare in maniera più vasta e organica la 

vivacità della scena artistica parigina, 

superando il riduttivo concetto di Belle 

Époque. 

L’esposizione è arricchita da 

numerosi focus per meglio descrivere 

l’ambiente artistico parigino in cui 

operava l’artista: “Parigi 1885-1900”; “Le 

Chat Noir”; “Toulouse-Lautrec e gli amici 

artisti”; “Il rinnovamento della grafica” e 

soprattutto una sezione inedita agli studi 

dedicata al movimento artistico francese 

“Les Arts Incohérents” (a cura di Johan 

Naldi), anticipatore di molte delle 

tecniche adottate dalle avanguardie del 

Novecento come il Dadaismo.  

Tutte le opere del gruppo date per 

disperse da oltre un secolo sono state 

ritrovate nel 2018 ed alcune di queste 

recano, al verso, l’etichetta di una delle 

loro esposizioni corredata dal catalogo 

pubblicato dalle edizioni del celebre 

locale Chat Noir.  

La mostra di Rovigo è la prima occasione 

per poterle nuovamente ammirare. 

Oltre ai saggi dei curatori il catalogo è 

arricchito dagli studi di Nicholas Zmelty 

sulla Grafica, di Johan Naldi su Les Arts 

Incohérents, di Mario Finazzi sugli artisti 

spagnoli a Parigi tra Ottocento e 

Novecento e di Bertrand du Vignaud – 

pronipote di Toulouse-Lautrec – sul 

rapporto tra Marcel Proust e l’artista. 

 

 

Chiuso in redazione il 03/01/2024 
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