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Milano 

 

 

A cura di Chiara Gatti e Marco Bazzini 

direzione artistica di Maria Cristina 

Madau 

  

Una fantastica retrospettiva dell’artista 

italo-francese Jean-Marie Barotte 

  

  
 

La Fabbrica del Vapore di Milano 

accoglie, dal 4 al 31 ottobre prossimo, la 

prima importante retrospettiva dedicata 

all'opera di Jean-Marie Barotte (1954-2021), 

promossa da Comune di Milano – Cultura e 

Fonds Barotte Madau con l'associazione T.Art 

e prodotta da Fonds Barotte Madau e Fabbrica 

del Vapore. La mostra, allestita nello Spazio 

Messina al piano terra, è curata da Chiara 

Gatti e Marco Bazzini con la direzione 

artistica di Maria Cristina Madau. 

Nato nel 1954, Jean Marie Barotte abbraccia 

il mondo del teatro di ricerca, che lo porta a 

vivere l’esperienza di attore, diretto dal 

grande regista e pittore Tadeusz Kantor. A 

partire dalla fine degli Ottanta, forte degli 

anni di sperimentazione trascorsi al fianco del 

grande regista, in Barotte nasce l’esigenza di 

sviluppare un proprio linguaggio, realizzando 

i suoi primi disegni, durante le tournée, nelle 

camere d’albergo in giro per il mondo.  

Da qui inizia il suo percorso come artista, per 

dare una nuova forma al proprio pensiero, 

giungendo così alla pittura.  

Il mondo espressivo dell’artista ha la 

fisionomia del viaggio interiore, viaggio che 

prende spunto e ispirazione dalla letteratura e 

dalla filosofia: i legami con l’opera letteraria 

di Edmond Jabès, l’opera poetica di Paul 

Celan, il percorso spirituale di San Juan de la 

Cruz, l’opera filosofica di Jacques Derrida, 

ispirano l’artista in una continua narrazione 

filosofico-pittorica. 

Le opere di Jean-Marie Barotte 

sono soglie che si affacciano verso visioni di 

mondi, che l’artista svela allo spettatore, 

rendendolo partecipe. Ognuna di queste soglie 

ci esorta alla meditazione e ci invita ad 

abbandonare il flusso dei nostri pensieri; crea 

le condizioni formali per condurci davanti 

all'abisso per contemplarlo senza paura. 

 La mostra sarà accompagnata da un catalogo 

monografico edito da Silvana Editoriale, con 

testi critici di Marco Bazzini, Chiara Gatti, 

Sara Chiappori, Federico Crimi. Direzione 

artistica Maria Cristina Madau. 
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Ferrara 

 

Ritorna protagonista il cinquesento 

Ferrarese a Palazzo Diamanti 

 

 

La mostra Il Cinquecento a Ferrara. 

Mazzolino, Ortolano, Garofalo, Dosso 
costituisce la seconda tappa di una più ampia 

e ambiziosa indagine del tessuto culturale e 

artistico intitolata Rinascimento a Ferrara. 

1471-1598 da Borso ad Alfonso II d’Este, 

vale a dire la stagione compresa tra 

l’elevazione della città a ducato e il suo 

passaggio dalla dinastia estense al diretto 

controllo dello Stato Pontificio.  

 

Naturale prosecuzione di Rinascimento a 

Ferrara. Ercole de’ Roberti e Lorenzo Costa 

(Palazzo dei Diamanti, 18 febbraio – 19 

giugno 2023), l’esposizione racconta le 

vicende della pittura del primo Cinquecento a 

Ferrara, dagli anni del passaggio di consegne 

da Ercole I d’Este al figlio Alfonso (1505) 

fino alla morte di quest’ultimo (1534), 

committente raffinato e di grandi ambizioni, 

capace di rinnovare gli spazi privati della 

corte come quelli pubblici della città.  

La scomparsa della generazione di Cosmè 

Tura, Francesco del Cossa ed Ercole de’ 

Roberti aveva lasciato Ferrara alle prese con 

la difficile sfida di un ricambio artistico di 

alto livello.  

Nel 1496 la scelta di ingaggiare Boccaccio 

Boccaccino indica la volontà di adottare un 

linguaggio più moderno, addolcito e morbido. 

All’inizio del nuovo secolo si sviluppa così 

una nuova scuola, meno endemica e più 

aperta agli scambi con altri centri, che ha 

come protagonisti Ludovico Mazzolino, 

Giovan Battista Benvenuti detto Ortolano, 

Benvenuto Tisi detto Garofalo e Giovanni 

Luteri detto Dosso. 

 

Mentre Garofalo e Dosso sono noti al 

pubblico, e il loro percorso è stato 

approfondito in maniera organica in diverse 

occasioni, per Mazzolino e Ortolano si tratta 

di un debutto assoluto, e quanto mai 

necessario per illustrare compiutamente e 

comprendere meglio il variegato panorama 

della pittura ferrarese dei primi decenni del 

XVI secolo. 

 

Nati a Ferrara negli stessi anni, i due maestri 

percorrono strade piuttosto diverse: Ludovico 

Mazzolino (c. 1480 – c. 1528), formatosi sui 

modelli di Ercole de’ Roberti e del primo 

Lorenzo Costa, orienta il suo linguaggio in 

senso anticlassico, guardando alla pittura e 

alle incisioni tedesche, da Martin Schongauer 

ad Albrecht Dürer. Nonostante dimostri di 

conoscere Boccaccino e la pittura veneziana, 

come anche Raffaello e la cultura antica, la 

sua arte è sempre animata da accenti visionari 

e da una vitalità rumorosa che lo pone a buon 

diritto tra gli “eccentrici” attivi nell’Italia 

settentrionale. Si specializza in quadri 

d’impeccabile fattura destinati al 

collezionismo privato raffiguranti scene 

gremite di personaggi dai tratti fisionomici 

caricati, quasi grotteschi, del tutto insofferenti 

agli ideali di grazia ed equilibrio predicati da 

Perugino e dai suoi seguaci. 

 

L’estro bizzarro di Mazzolino spicca con 

evidenza ancora maggiore quando lo si 

confronta con l’atteggiamento di Giovan 

Battista Benvenuti detto Ortolano (c. 

1480/85 – c. 1530), caratterizzato invece da 

un naturalismo convinto e sincero. Dopo 

l’esordio influenzato dai modi dolci di 

Boccaccino, Costa e Francesco Francia, 

Ortolano si orienta dapprima verso la cultura 

veneziana di Giorgione per poi avvicinarsi 

alle novità proposte da Raffaello. Accanto alle 

grandi pale d’altare eseguite nel terzo 

decennio, veri e propri capolavori connotati 

da un «classicismo [...] naturalizzato per via 

del lume illusionistico» (Longhi), produce 

numerosi quadri destinati alla devozione 

privata, dove l’ispirazione raffaellesca si 

accende di suggestioni venete, evidenti  
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soprattutto nella resa del paesaggio. 

Impossibile non rimanere incantati dalla 

spontaneità con cui l’artista si approccia alla 

realtà: una luce chiara isola i personaggi e 

indugia silenziosa sugli oggetti; nella 

(apparente) semplicità delle composizioni si 

avverte il senso dell’arcano. 

Tra i riferimenti di Ortolano figura certamente 

Benvenuto Tisi detto Garofalo (1481 – 

1559). Formatosi presso Domenico Panetti e 

Boccaccino, dimostra fin da giovane una 

grande intelligenza figurativa, che gli 

consente di misurarsi tempestivamente con 

tutte le novità che andavano affiorando nei 

maggiori centri della penisola. Durante il 

primo decennio del Cinquecento si accosta 

alla pittura veneziana e a Giorgione, per poi 

spostare il baricentro dei propri interessi verso 

l’Italia centrale. Nel corso della sua lunga 

carriera, Garofalo è il principale interprete e 

divulgatore ferrarese dello stile di Raffaello, 

di cui comprende perfettamente la portata e di 

cui segue lo svolgimento con attenta 

diligenza. Le sue pale d’altare, dalla maniera 

pacata ed elegante, popolano le chiese 

cittadine, mentre i preziosi dipinti da 

cavalletto sono presenti in gran numero nelle 

collezioni private. 

 

Parallelamente a Garofalo si muove Giovanni 

Luteri detto Dosso (c. 1486 – 1542), uno 

degli artisti di punta della corte di Ferrara 

sotto i governi di Alfonso I e di Ercole II. 

Nato nel piccolo ducato di Mirandola, 

esordisce a Mantova e nel 1513 si trasferisce 

a Ferrara dove lavora (proprio insieme a 

Garofalo) al celebre polittico Costabili nella 

chiesa di Sant’Andrea (oggi alla Pinacoteca 

Nazionale). Durante la giovinezza la sua 

pittura risente dell’influenza di Giorgione e 

Tiziano, dai quali trae una magnifica 

profondità di colore e una luce tutta 

veneziana. All’epoca della sua prima opera 

sicuramente datata, la spettacolare Madonna 

col Bambino in gloria e santi per il duomo di 

Modena (1521), è già avvenuto un contatto 

con Michelangelo e la cultura romana: da qui 

in poi Dosso sviluppa uno stile personale, 

colto e divertito, grazie anche a una 

particolare sintonia con Alfonso I. Se 

Garofalo monopolizza le commissioni 

ecclesiastiche, Dosso è padrone del campo 

delle imprese ducali, in cui affronta temi 

allegorici e mitologici, desunti spesso 

dall’Ariosto. 

 

La scena della pittura cittadina non sarebbe 

infine completa senza le opere di Domenico 

Panetti, Boccaccio Boccaccino, Lazzaro 

Grimaldi, Niccolò Pisano, il Maestro dei 

Dodici Apostoli: grazie al contributo di questi 

maestri, presenti assieme ad altri (Fra’ 

Bartolomeo, Romanino, Amico Aspertini, 

Albrecht Dürer) nel percorso espositivo, che 

avrà una naturale estensione nelle sale della 

Pinacoteca Nazionale al piano nobile di 

Palazzo dei Diamanti, la mostra 

accompagnerà il visitatore attraverso una 

stagione incredibilmente ricca, dove l’antico e 

il moderno, il sacro e il profano, la storia e la 

fiaba si fondono in un mondo figurativo che 

può definirsi, in una parola, ferrarese. 

 

___ 

 

IL CINQUECENTO A FERRARA  

Mazzolino, Ortolano, Garofalo, Dosso  
Ferrara, Palazzo dei Diamanti 

12 ottobre 2024 – 16 febbraio 2025  

 

Mostra a cura di  
Vittorio Sgarbi e Michele Danieli  

con la direzione di  
Pietro Di Natale 

 

Organizzata da  
Fondazione Ferrara Arte e Servizio Musei 

d’Arte del Comune di Ferrara  

 

in collaborazione con  
Direzione Generale Musei e Direzione 

Generale Archeologia, Belle Arti e Paesaggio 

del Ministero della Cultura 

 

con il patrocinio di 
Ministero della Cultura   
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Rovigo 

 

 

La città Polesana, col passare degli anni sta 

diventando come la nuova “capitale” della 

fotografia.   

 

 

Mostra a cura di Clément Chéroux e 

Walter Guadagnini 
  

  

Dal 28 settembre al 26 gennaio, a Palazzo 

Roverella di Rovigo viene proposta la più 

importante mostra monografica italiana su 

Henri Cartier-Bresson, incentrata sul lungo 

rapporto tra il maestro francese e il nostro 

paese. 

La mostra, promossa dalla Fondazione Cassa 

di Risparmio di Padova e Rovigo con il 

Comune di Rovigo e l’Accademia dei 

Concordi, Concordi, con il sostegno di Intesa 

Sanpaolo, è realizzata in collaborazione con la 

Fondation Henri Cartier-Bresson di Parigi e la 

Fondazione CAMERA - Centro Italiano per la 

Fotografia di Torino, con la curatela di 

Clément Chéroux, e Walter Guadagnini, 

direttori delle rispettive Fondazioni. 

Per la prima volta viene documentato in 

maniera esaustiva e approfondita il rapporto 

tra colui che è stato definito “l’occhio del 

secolo” e l’Italia. Attraverso circa 200 

fotografie e numerosi documenti – giornali, 

riviste, volumi, lettere -, la mostra ripercorre 

le tappe di un rapporto iniziato prestissimo, 

già negli anni Trenta, e proseguito sino al 

momento in cui Cartier-Bresson ha 

abbandonato la fotografia, negli anni Settanta. 

Scandita cronologicamente, la mostra inizia 

con il primo viaggio italiano avvenuto 

all’inizio degli anni Trenta da un 

giovanissimo Cartier-Bresson (nato nel 1908), 

che aveva appena abbandonato 

definitivamente la pittura per la fotografia, in 

compagnia dell’amico André Pieyre de 

Mandiargues, giovane poeta e scrittore, e 

della sua compagna, la pittrice Leonor Fini. 

Da questo viaggio di piacere, il fotografo 

scatta alcune delle sue immagini più famose, 

tutte presenti nella sezione di apertura della 

mostra. 

Il secondo viaggio, non meno significativo, 

avviene all’inizio degli anni Cinquanta e 

tocca l’Abruzzo e la Lucania, allora terre di 

grande interesse culturale, sociologico e per 

l’appunto fotografico, emblema di quel Sud in 

cui si affrontavano tradizione e modernità, 

povertà e cambiamenti sociali. Figura centrale 

nella costruzione dell’immagine del Sud e in 

particolare di queste regioni è lo scrittore e 

pittore Carlo Levi, riferimento fondamentale 

per i tanti fotografi, italiani e stranieri, che si 

muovono tra Matera e i paesi del territorio, tra 

cui Scanno nei pressi di L’Aquila, divenuta 

celebre proprio grazie agli scatti di Cartier-

Bresson e più tardi di Giacomelli. 

Particolarmente interessanti, anche dal punto 

di vista storico, sono le immagini della 

distribuzione delle terre, un momento cruciale 

nella storia recente del Paese. 

Divenuto ormai una leggenda vivente della 

fotografia, Cartier-Bresson ritorna a più 

riprese in Italia tra gli anni Cinquanta e 

Sessanta realizzando servizi per le grandi 

riviste illustrate dell’epoca, tra cui “Holiday” 

e “Harper’s Bazaar”, dedicati soprattutto a 

Roma, Napoli, Venezia, le grandi città che 

suscitano l’interesse dei lettori stranieri, e a 

Ischia e alla Sardegna, tappe che permettono 

al fotografo di esercitare il suo sguardo sugli 

usi e i costumi del paese e dei suoi abitanti. In 

particolare, i diversi scatti realizzati a Roma 

restituiscono appieno il clima di quegli anni e 

la specificità di un paese non ancora 

omologato alla dominante cultura proveniente 

da oltreoceano. Alcune di queste immagini 

confluiscono non a caso in uno dei libri più 

noti del fotografo, “Les Européens” (1955), 

nel quale si racconta la nuova Europa che è 

ormai in pieno sviluppo dopo la tragedia della 

Seconda Guerra Mondiale. 

La mostra ha i suoi ultimi sviluppi e la sua 

chiusura con le immagini dei primi anni 

Settanta dedicate ancora a Matera, un vero e  
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proprio ritorno sui luoghi frequentati 

vent’anni prima, in cui è facile leggere 

continuità e discontinuità del tempo, 

l’avanzare della modernità e la persistenza 

delle identità locali, e con quelle dedicate al 

mondo del lavoro industriale, tra Olivetti e 

Alfa Romeo, che spostano invece l’attenzione  

specificamente sulle nuove modalità di vita 

del periodo. 

La mostra è composta di opere vintage 

provenienti dalla Fondation Cartier-Bresson, 

ed è accompagnata da testi esplicativi in ogni 

sala e da un catalogo, edito da Dario 

Cimorelli Editore, che riporta tutte le opere 

esposte, i saggi dei due curatori e di Carmela 

Biscaglia, quest’ultimo dedicato alle vicende 

e ai personaggi che hanno reso unico il 

rapporto di Cartier-Bresson con la Basilicata. 

  

Parma  

 

Città del Correggio in festa per i 500 anni 

Della Cupola del Correggio in San 

Giovanni e il primo itinerario multimediale 

tra i capolavori dell’artista. 

 

Dal 9 settembre al 31 gennaio 

  

Correggio 500 anni dopo. Parma celebra 

Antonio Allegri, conosciuto come il 

Correggio, nella ricorrenza del mezzo 

millennio dalla conclusione della più 

impegnativa tra le sue imprese d’artista: il 

ciclo di affreschi della grande cupola della 

basilica di San Giovanni, nell’omonimo 

monastero benedettino nel cuore della città. 

Lo fa calando gli affreschi dal cielo della 

cupola per disporli al contatto con il 

visitatore, garantendo la visione di 

stupefacenti particolari e di minute soluzioni 

artistiche che la cupola dal vero non può 

offrire. 

Invitandolo, poi, a vivere un altro dei 

capolavori assoluti di Correggio, la celebre 

Camera della Badessa nel Monastero di San 

Paolo con la novità di  un'esperienza 

immersiva che consente di conoscere la storia 

del monastero e la genesi ed i significati degli 

affreschi del Correggio. 

Due le sostanziali novità di Correggio 500. La 

prima è rappresentata dalla grandiosa 

installazione “Il Cielo per un istante in terra”, 

generata dal progetto fotografico di Lucio 

Rossi. Che, all’interno del monumentale 

Refettorio del monastero di San Giovanni 

consente al visitatore di porsi vis a vis con le 

immagini della cupola del Correggio, 

conducendolo a scoprire ciò che da terra si 

perde nella spettacolare scenografia illusoria 

dell’insieme della cupola. Ammirando 

particolari e finezze che l’artista qui ha 

profuso nonostante sapesse che l’occhio dei 

fedeli non avrebbe mai potuto apprezzarle 

appieno. Non solo: di una porzione della 

cupola possono avere visione solo i monaci, 

perché rivolta verso al coro a loro riservato, 

opposto alla navata. Ed è la parte dedicata alla 

salita di San Giovanni, modello e monito per i 

monaci. 

Lucio Rossi ha realizzato il perfetto fotopiano 

dell’intera cupola, riproposto 

nell’installazione. A precedere le emozionanti 

immagini di Rossi è una sezione introduttiva 

di approfondimento storico e artistico, 

l’ingresso nell’’installazione si inserisce nella 

più ampia opportunità di scoprire uno dei più 

importanti monumenti di Parma, il Monastero 

di San Giovanni con i suoi tre grandiosi 

chiostri e la Biblioteca monastica che 

conserva tesori unici al mondo. 

Da un monastero maschile, ancora attivo, ad 

uno femminile, ormai musealizzato: il 

Monastero di San Paolo, con la celebre 

Camera della Badessa, altro magnifico lascito 

del Correggio ed espressione tra le più 

affascinanti del Rinascimento maturo. 

Correggio500 offrirà la realtà aumentata di 

“Hortus Conclusus 2.0: storia e sviluppo del 

Monastero di San Paolo”. Un’esperienza 

immersiva, un coinvolgente viaggio nel 

tempo che partendo dalla Parma di epoca 

romana arriverà al nascere del monastero, al 

suo sviluppo, alla commissione al Correggio 

per la decorazione pittorica. Il dialogo tra la 

Badessa e l'Artista introduce alle scelte dei 

temi evocati nella Camera. Attraverso un 

visore VR MetaQuest il visitatore potrà 

immergersi e muoversi all’interno dei  
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paesaggi antichi, scoprirne gli sviluppi e 

vedere le connessioni fra i due monasteri dove 

l’opera del Correggio diventa protagonista. La 

tecnologia immersiva grazie alla realtà 

virtuale permetterà, con gli appositi joystick, 

di navigare all’interno dei particolari 

dell’affresco scoprendo dettagli e 

caratteristiche altrimenti invisibili. Al 

progetto collaborano ArcheoVea Impresa 

Culturale, Publics.icc e l’Università di Parma  

attraverso il programma SFERA (Spazi e 

Forme dell’Emilia Romagna Antica). 

Le figure dell'Allegri dai "contorni graziosi e 

grassi con qualche idea di chiaroscuro" 

saranno interpretate, avvicinate, ravvivate dal 

primo progetto multimediale dedicato al 

pittore e legate attraverso la storia del tempo e 

della città. Correggio500 mostrerà la raffinata 

bellezza che vive a Parma da 500 anni. 

“Correggio500 si muove tra due e più luoghi 

d’arte e di storia separati da appena 500 passi. 

La mano di un artista, tra i maggiori del 

Rinascimento italiano, tesse un filo tra 

particolari ambienti monastici, che, attraverso 

i secoli, hanno saputo custodire e tramandare 

un gusto, un genio, una storia che identifica 

Parma come città d’arte, di grandi capolavori 

e di grande bellezza” sottolinea Il Vice 

Sindaco e Assessore a Cultura e Turismo 

Lorenzo Lavagetto “La connessione tra questi 

500 anni non poteva che essere la prima 

iniziativa multimediale dedicata al pittore di 

Parma. Correggio 500 offre uno sguardo 

profondo alla sua epoca di attività e una 

divulgazione suggestiva grazie alle nuove 

tecnologie. Il nostro obiettivo è di consentire 

a tutti, con percorsi totalmente accessibili e 

tecnologie all’avanguardia, consentire di 

ammirare informati. Attraversare Parma, 

tornare nel suo 1500 sarà un piacere estetico, 

ma certo anche un’incantevole occasione di 

conoscenza”.   

L'obiettivo che si pone l'Assessorato alla 

Cultura e al Turismo del Comune di Parma 

che con il prezioso ed indispensabile sostegno 

di Fondazione Cariparma e della Regione 

Emilia Romagna, la generosa ospitalità della 

Comunità dell'Abbazia Benedettina di San 

Giovanni Evangelista, le prodigiose immagini 

di Lucio Rossi promuoverà un suggestivo e 

coinvolgente percorso divulgativo dal 

prossimo autunno e fino ai primi mesi del 

2025 condiviso dal Monastero di San 

Giovanni e dalla Camera di San Paolo in 

collaborazione con la Direzione Regionale del 

Demanio e la Soprintendenza per i Beni 

Architettonici e Paesaggistici di Parma e 

Piacenza. 

Se, dopo aver così riscoperto i due cicli 

affrescati, il visitatore fosse interessato a 

conoscere anche il Correggio pittore di pale 

d‘altare o di altri soggetti, alla Pilotta può 

ammirare queste opere nella sezione che la 

Pinacoteca riserva all’artista. Il tutto in una 

città, Parma, dove storia e arte offrono con 

generosità testimonianze di altissimo 

interesse. 

Parma da 500 anni. 

 

 

 

Mamiano di Traversetolo (PR) 

 

 

 

Cento anni fa nasceva il Surrealismo; da quel 

momento la percezione del mondo non sarà 

più la stessa. 

“L’immaginazione non è altro che la 

rivelazione di ciò che siamo, della nostra 

propria sostanza, che è sogno, purezza, 

energia, libertà." scrive André Breton 

nel Manifeste du Surréalisme, pubblicato il 15 

ottobre 1924, segnando ufficialmente l’avvio 

del movimento. 

È così che nella Villa dei Capolavori, sede 

della Fondazione Magnani-Rocca a Mamiano 

di Traversetolo presso Parma, a pochi passi 

dalle sale che ospitano opere capitali di 

Renoir, Monet, Cézanne, Tiziano, Dürer, Van 

Dyck, Goya, Canova, Morandi, Burri e molti 

altri, dal 14 settembre al 15 dicembre 2024 

viene celebrata, a un secolo dalla sua origine, 

una delle avanguardie più determinanti e 

longeve del XX secolo - il Surrealismo – 

presentandone anche il complesso rapporto 

con gli artisti e la scena culturale italiana dalla  
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fine degli anni Venti alla fine degli anni 

Sessanta. 

La grande mostra “Il Surrealismo e l’Italia”, 

curata da Alice Ensabella, Alessandro Nigro, 

Stefano Roffi, attraverso oltre 150 opere di 

Salvador Dalí, René Magritte, Max Ernst, 

Joan Miró, Marcel Duchamp, Man Ray, Yves 

Tanguy, Giorgio de Chirico e il fratello 

Alberto Savinio, Enrico Baj, Fabrizio Clerici, 

Leonor Fini e altri protagonisti di questa 

corrente immaginifica, testimonia la vastità di 

mezzi e linguaggi del Surrealismo e ne 

esplora l'impatto e l'evoluzione nel nostro 

Paese, offrendo una prospettiva inedita e 

affascinante su un movimento che ha lasciato 

un segno indelebile nell’immaginario artistico 

contemporaneo.  

Il percorso espositivo si sviluppa in due 

grandi capitoli, suddivisi in sezioni tematiche. 

Il primo intende presentare il Surrealismo 

internazionale e il suo arrivo in Italia; mediato 

in un primo momento dall’opera di de Chirico 

e Savinio di ritorno da Parigi negli anni 

Trenta, poi rappresentato attraverso le opere 

dei maestri del movimento storico, che 

evidenziano una profonda eterogeneità 

estetica e formale (arte astratta e figurativa), 

così come una moltitudine di media utilizzati 

(pittura, collage, assemblage, 

fotografia, ready-made, objets trouvés). Qui 

vengono presentati importanti lavori di 

Magritte, Dalí, Man Ray, Ernst, Masson, 

Miró, Tanguy, Duchamp, Matta, Lam, oltre a 

de Chirico. 

Il secondo capitolo individua i protagonisti 

della scena surrealista italiana, già a partire 

dagli anni Trenta, al fine di esaminarne le 

tangenze col gruppo francese, ma anche - e 

soprattutto - di metterne in luce 

l’indipendenza e l’originalità. È possibile 

constatare in Italia il delinearsi di due 

tendenze principali: da una parte, la nascita di 

un gruppo che si ispira a pratiche artistiche 

nuove e che intrattiene rapporti col gruppo 

francese, come è possibile vedere nelle opere 

di Sergio Dangelo o di Enrico Baj. Dall’altra, 

un filone figurativo fantastico, caratterizzato 

dalla produzione di opere visionarie, a cui 

appartengono, tra gli altri, Leonor Fini, 

Fabrizio Clerici, Stanislao Lepri, per cui 

l’opera di de Chirico e Savinio fu capitale. 

Questi ultimi attirano la critica internazionale, 

come dimostra la loro presenza nel numero 

monografico della rivista americana View, 

pubblicato nel 1946, intitolato Italian 

Surrealists. 

  

Un’attenzione particolare viene infine 

conferita al contesto della diffusione del 

Surrealismo in Italia, mettendo in luce gli 

attori e i luoghi che ne sono stati gli artefici, 

in particolare galleristi (Schwarz, Tazzoli, 

Cardazzo, Del Corso, Jolas, Sargentini, Brin, 

etc.) e collezionisti (Guggenheim, Passaré, 

etc.). 

  

La Fondazione Magnani-Rocca invita così il 

pubblico a questo affascinante viaggio, 

scoprendo come il movimento surrealista 

abbia liberato l'inconscio e trasformato la 

percezione della realtà, offrendo nuove chiavi 

di lettura per comprendere l'arte e la vita. Una 

celebrazione che non è solo un tributo ma una 

riflessione viva e attuale su come 

l'automatismo psichico continui a influenzare 

il nostro presente e, citando ancora una volta 

Breton, scoprire che “Il meraviglioso è 

sempre bello, anzi, solo il meraviglioso è 

bello.” 

  

 

 

IL SURREALISMO E L’ITALIA 
Fondazione Magnani-Rocca, via Fondazione 

Magnani-Rocca 4, Mamiano di Traversetolo 

(Parma). 

Dal 14 settembre al 15 dicembre 2024. 

Orario: dal martedì al venerdì continuato 10-

18 (la biglietteria chiude alle 17) – sabato, 

domenica e festivi continuato 10-19 (la 

biglietteria chiude alle 18). Aperto anche 1° 

novembre e 8 dicembre. Lunedì chiuso. 

Ingresso: € 15 valido anche per le Raccolte 

permanenti, la mostra focus su Renoir e il 

Parco romantico - € 13 per gruppi di almeno 

quindici persone - € 5 per le scuole e sotto i 

quattordici anni. Il biglietto comprende anche  
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la visita libera agli Armadi segreti della Villa. 

Per meno di quindici persone non occorre 

prenotare, i biglietti si acquistano all’arrivo 

alla Fondazione. 

Informazioni e prenotazioni gruppi: 

tel. 0521 848327 / 848148  

 info@magnanirocca.it   www.magnanirocca.i

t    

Il sabato ore 16 e la domenica e festivi ore 

11.30, 15.30, 16.30, visita alla mostra ‘Il 

Surrealismo e l’Italia’ e al focus su Renoir 

con guida specializzata; è possibile prenotare 

a segreteria@magnanirocca.it , oppure 

presentarsi all’ingresso del museo fino a 

esaurimento posti; costo € 20 (ingresso e 

guida). 

Ristorante tel. 0521 1627509   whatsapp 393 

7685543   e-mail marco@bstro.it 

  

Mostra e catalogo a cura di Alice Ensabella 

dell’Université Grenoble Alpes, Alessandro 

Nigro dell’Università di Firenze, Stefano 

Roffi direttore scientifico della Fondazione 

Magnani-Rocca. 

Catalogo (Dario Cimorelli Editore) con saggi 

dei curatori e di Silvana Annicchiarico, 

Mauro Carrera, Walter Guadagnini, Davide 

Lacagnina, Eugenia Maria Rossi, Angela 

Sanna, Ilaria Schiaffini, Alessandra Vaccari. 

                             

Ufficio Stampa: Studio ESSECI  Sergio 

Campagnolo 

Rif. Simone Raddi  simone@studioesseci.net  

tel. 049 663499. 

Cartella stampa e 

immagini: www.studioesseci.net 

  

La mostra è realizzata grazie al contributo di: 

FONDAZIONE CARIPARMA, CRÉDIT 

AGRICOLE ITALIA 
Media partner: Gazzetta di Parma, 

Kreativehouse. 

Con la collaborazione di: Angeli Cornici, 

Bstrò, Cavazzoni Associati, Società per la 

Mobilità e il Trasporto Pubblico. 

  

  

La Fondazione Magnani-Rocca è una delle 

più importanti istituzioni artistiche d’Europa. 

 

La Villa dei Capolavori, sede della 

Fondazione a Mamiano di Traversetolo, 

presso Parma, ospita la collezione d’arte di 

Luigi Magnani, con opere di Monet, Renoir, 

Cézanne, Goya, Tiziano, Dürer, de Chirico, 

Rubens, Van Dyck, Filippo Lippi, Carpaccio, 

Burri, Tiepolo, Canova e la più significativa 

raccolta di lavori di Giorgio Morandi. 

Immersa nella campagna parmense, la Villa 

conserva ancora oggi un fascino sontuoso e 

senza tempo con i suoi arredi di epoca 

neoclassica e impero, circondata da un grande 

Parco Romantico con piante esotiche, alberi 

monumentali e gli splendidi pavoni bianchi e 

colorati. 

 

 

Venezia 

 

 

Fino all’8 settembre 2024 

 

 

Per il turista occidentale l’Uzbekistan è un 

luogo esotico, solcato dalla Via della Seta, 

popolato da leggende e meraviglie, ricondotte 

a mitiche città, come Samarcanda, Bukhara e 

Khiva, oltre naturalmente alla capitale, 

Tashkent. Da qualche anno a questo racconto 

si è aggiunta una tappa ulteriore: la città di 

Nukus, caratterizzata da uno dei più grandiosi 

e importanti e sconosciuti musei del pianeta: 

il Museo Statale delle Arti del 

Karakalpakstan, intitolato a I.V. Savickij, 

definito dal quotidiano inglese “The 

Guardian” come “il Louvre del deserto”.  

A Venezia, in Ca’ Foscari Esposizioni, ancora 

per pochi giorni, offre la grande mostra 

“Uzbekistan. L’Avanguardia del deserto” 

offre il privilegio di poter ammirare per la 

prima volta, in Occidente, una sequenza di 

fondamentali testimonianze dell’arte uzbeka 

concesse dal Museo di Tashkent e da quello 

di Nukus. Emblemi della rinascita culturale 

del moderno Uzbekistan. 
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