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La donna del ritratto
SENSO, SIGNIFICATO E SUGGESTIONI

DELLA TERAPIA VISIVA NEI LUOGHI DELL’ARTE

 Fotogramma tratto da: “La donna del ritratto” di F. Lang

La donna “nel” ritratto
La donna del ritratto (The Woman in the Window ) è un film noir del 1944 in cui il regista Fritz Lang
esplora l'universo del sogno, prendendo spunto e citando le teorie di Sigmund Freud.
Durante la prima scena, il protagonista, Richard Wanley , un distinto professore di criminologia sta
tenendo una lezione all’università sul tema: “Aspetti psicologici dell’omicidio”. Su una lavagna, posta
alle spalle, le scritte: “Sigmund Freud, conscio, inconscio, preconscio, Io, Es, super-Io, libido…” Ma
dietro alla sua aria tranquilla e rassicurante, il professore, momentaneamente solo dopo che moglie
e figli sono partiti per le vacanze, è ossessionato dal ritratto di una donna esposto nella vetrina di
una galleria posta vicina al circolo, molto eslusivo,  che è solito frequentare. 
Una sera, sul marciapiede, mentre egli è intento al rito della contemplazione del quadro, la donna
gli appare “realmente”, con il viso riflesso nella vetrina. Wanley rimane sbigottito alla visione dei
due  volti disposti uno  accanto  all’altro: quello  inaspettato, reale,  ma  frutto di una  percezione
appena còlta e quello dipinto, ma in quel momento certamente visto come più reale del primo.
Il regista, con un semplice stratagemma narrativo, ci consente soltanto di intuire un gioco di scatole
cinesi sapientemente architettato nella  sceneggiatura:  ovvero,  apprezziamo  la  sottigliezza degli
equivoci, ma non riusciamo fino in fondo a decodificarne il complesso marchingegno fra finzione,
realtà, apparenza e rappresentazione. Del resto, sappiamo che il cinema, la cosiddetta settima arte,
fra tutte è quella più somigliante alla dimensione onirica e non è un caso che l’evoluzione degli
accadimenti intrecciati nella trama, verrà poi risolta da Lang con il colpo di scena finale (happy end
per altro imposto dal produttore): l’avventura del protagonista è “solo” un suo desiderio,
visualizzato in un sogno, che si evolve in un incubo.
Il meccanismo narrativo e visivo è avvolgente e noi stessi,  come partecipi di una catarsi che ci
avvolge,  attraverso l’identificazione con  il  professore  e  solo  in  conclusione della  proiezione ci
rendiamo conto di aver vissuto un sogno a occhi aperti…



A questo punto, sarebbe interessante approfondire la relazione fra cinema, immagine pittorica e
psicoanalisi allargando l’ambito d’osservazione ad altri esempi di noir dello stesso periodo.
Per esempio “Il Ritratto di Dorian Gray” di Albert Lewin del 1945 o “Il ritratto di Jennie” di William 
Mieterle del 1949. Il primo dei film suddetti è di carattere più letterario e certamente più manierato del 
precedente di Lang. Esso riprende abbastanza fedelmente il racconto di Oscar Wilde nel chiarire una delle 
funzioni basilari dell’azione artistica, ovvero il tentativo di esorcizzare il decadimento e la morte, di superare
la caducità della condizione umana: ogni pittore ha, consapevolmente o no, l’ aspirazione di poter acquisire 
l’immortalità attraverso la propria opera. Ma, al di là del fatto che l’oggetto artistico, in quanto materia, è 
vulnerabile all’ usura, checché ne dica la nostra convinzione idealistica, essa non può essere “immortalata” 
al posto del suo esecutore; l’opera  certo ci può rappresentare ma non sostituirci. 
La storia però va oltre: opta per il rovesciamento del principio secondo cui è l’arte che imita la vita, 
trasformandolo nel presupposto per il quale è la vita a imitare l’arte. In questo caso la vita, 
insomma, è prodotto e il risultato dell’arte.
Seguendo la trama, quando Dorian si rende ormai conto che è divenuto una persona interiormente 
orribile decide di disfarsi del suo "vecchio ritratto", ma poiché esso contiene la sua anima, quando
impugna il coltello per distruggerlo, colpisce sé stesso al cuore. A questo punto subentra l’aspetto 
svelante dell’immagine, in grado di evidenziare l’essenza e non solo l’apparenza. 
In definitiva, con un aforisma, si potrebbe dire che un buon artista (e l’arte) a differenza
dell’imbianchino, “scopre” e non “copre”, agisce in profondità, facendo affiorare e non lasciando 
tutto in superficie. 
Significativo che Oscar Wilde in una lettera a un suo amico, in quanto artefice del racconto affermò 
di identificarsi nel pittore che esegue il ritratto (Basil Hallward), ma con la convinzione di essere
egli stesso dipinto, dalla società contemporanea, nel nobile, il caustico interlocutore, o falsa 
coscienza, del protagonista (Henry Wotton) mentre avrebbe, invece, desiderato essere il 
protagonista (Dorian Grey).
Nel terzo film citato invece, rappresenta più linearmente la sintesi del concetto rappresentazione
proiettiva: il pittore, inaridito artisticamente, trova la sua ispirazione in una fanciulla, che diventerà
donna e oggetto del suo desiderio per poi rivelarsi, infine, il fantasma di una ragazza defunta…

 Fotogramma tratto da: “il ritratto di Dorian grey”           Fotogramma tratto da: “il ritratto di Jennie”

Cambiando punto  di  vista  è  possibile  considerare la  coincidenza del  termine  “proiezione”  nel
linguaggio  visivo (anche  filmico) e  in  quello  analitico,  pur  mantenendo  significati ben  diversi:
proiezione è il fascio di luce che proietta l’immagine sullo schermo bianco, ma è anche la parte di
noi che proiettiamo sugli altri, creando equivoci, fraintendimenti, aspettative inappagabili. 



A ben vedere si tratta del recupero di quell’aspetto amodale (ricerca di senso) tanto importante non
solo nella  terapia ma pure nell’educazione e nella  relazione in genere,  per meglio motivare ad
assimilare i significati, ma soprattutto per affrontare quelle parti di noi altrimenti poco accettabili o,
addirittura verso le quali siamo poco propensi anche solo a osservare.

      Paul Den Hollander, Brighton, 1970, raccolta fotografia contemporanea della Galleria Civica di Modena

Vengono qui riportate due esperienze emblemaiche di quanto suddetto, riferite a cicli di laboratori
effettuati prima (dal 2002 al 2010 ) alla Galleria Civica di Modena, in seguito presso la Galleria del
Premio Suzzara, in provincia di Mantova. Si tratta quindi di un metodo sperimentato per 16 anni
complessi, con diverse variazioni ma con una struttura ben definita.

La cornice e lo specchio

La Galleria Civica di Modena dal 2002 al 2010 ha promosso cicli stagionali di laboratori espressivi
di arte terapia, dal titolo “La Cornice e lo Specchio”. Il calendario degli appuntamenti (variabili da 5
a  7  per  ciclo)  seguiva  il  programma  di  arte  contemporanea  di  questo  museo,  improntato
all’esposizione di artisti contemporanei per lo più viventi, con appuntamenti articolati da ottobre a
maggio.  I  laboratori,  condotti con tecniche di  arte terapia,  erano aperti a tutti gli  utenti della
Galleria  Civica  di  Modena,  ma  in  particolare  a  insegnanti ed  operatori  in  campo  sociale  ed
educativo,  a  gruppi  di  pazienti psichiatrici  o  diversamente  abili.   La  Galleria  Civica  metteva  a
disposizione la propria sede e le  proprie professionalità,  offrendo accoglienza, visita guidata,  e
materiale informativo. L’arte terapeuta organizzava e gestiva i  laboratori.  I  fondi provenivano in
gran parte direttamente dai partecipanti, attraverso una quota d’ iscrizione; nel caso di laboratori
per  pazienti di  istituzioni  mediche  e/o  psichiatriche,  il  progetto  veniva  finanziato  dall’AUSL  di
Modena.



     
Installazione di M. Dardoven (2006)                                            Laboratorio alla mostra di A. D’Arcangelo (2005)

Gli obiettivi
Gli  obiettivi  di  questo  progetto,  erano  molteplici.  L’arte  terapia  infatti può essere  usata  sia  in
ambito strettamente terapeutico che in un contesto comunicativo per l’acquisizione di un maggior
benessere e conoscenza personale.  Non è difficile  intuire la sinergia fra gli  scopi istituzionali  e
quelli  del  professionista:  L’obiettivo  specifico  dell’istituzione  museale  è  quello  di  avvicinare  il
pubblico ad una fruizione sempre più partecipata e più consapevole dell'opera d'arte. L’obiettivo
specifico dell’arte terapeuta è di offrire ai partecipanti un momento di quiete, di concentrazione e
di  maturazione  personale.   Nella  conduzione  di  questi laboratori  quindi  i  diversi  obiettivi
dell’istituzione e del conduttore trovano una convergenza.
 
Le ragioni del titolo
La nostra percezione di ciò che ci circonda non è onnicomprensiva o,per così dire, a 360°. Come si è
precedentemente affermato, nel mondo noi selezioniamo, di volta in volta, solo quella porzione di
spazio utile in quel momento, ma nel contempo abbiamo bisogno di ampiare i margini per poter
ricostruire l’unità dal frammento, sovrapporre senso e significato.
L’osservatore che si confronta, guardandola, con un’ opera, nella sua posizione frontale e diretta,
come  si  è  detto,  prevede   un  rispecchiamento  in  grado  di  potenziare  la  propria  capacità  di
osservarsi e di mettersi in ascolto. Per attivare questo processo di interiorizzazione è necessario un
particolare contenitore: una cornice fatta di tempi e di spazi. Si può quindi capire la ragione del
titolo “La cornice e lo specchio”. 
Per “specchio” intendiamo la possibilità di specchiarsi con un  altro (quadro o artista che sia). La
“cornice” è composta da diversi fattori, tra cui a) “il gruppo”: infatti l’attività viene fatta insieme agli
altri  partecipanti con i  quali  si  matura  un esperienza  di  condivisione (si  lavora,  si  discute  e si
mostrano i propri elaborati agli altri); b) “il  facilitatore”: questi è in grado di agevolare l’utilizzo
degli  strumenti e  delle  tecniche,  di  stabilire  con  attenzione  i  tempi  e  gli  spazi;  c)  “il  gioco
espressivo”: sappiamo quanto sia importante il gioco nell’apprendimento e nella socializzazione;



meno importanza si attribuisce di solito al gioco come elemento di riflessione. La combinazione di
un gioco articolato con un oggetto da osservare (l’opera d’arte), in un luogo stabilito (la galleria o il
museo) e alla presenza di un operatore (l’arte terapeuta) e di un gruppo, pone il partecipante nelle
migliori condizioni di poter elaborare nuove esperienze e nuove  riflessioni.

                           Y.Kusama, istallazione alla Palazzina dei giardini, Modena

Descrizione del progetto e del processo.
Gli incontri avevano luogo il lunedì pomeriggio, giorno di chiusura settimanale del museo, in modo
che il gruppo (tra 10 e 20 partecipanti) potesse liberamente dialogare, appropriarsi degli  spazi,
interagire con le opere senza disturbare, e senza essere disturbato.  Potenzialmente avrebbero
potuto essere incontri unici, oppure in cicli di cinque- sette incontri. Ogni incontro della durata di
tre ore. 
Dopo un primo momento di presentazione individuale dei partecipanti (talvolta è sufficiente che
ciascuno dica il  proprio nome, per dare definizione a un gruppo),  seguiva la visione di  alcune
opere,  scelte  dall’operatore.  Questa  visione  può  essere  arricchita  da  letture  di  brani  letterari/
teatrali,  suggestioni  musicali,  o  dalla  collaborazione  con  altri  operatori  (danza-movimento
terapeuti, musicoterapeuti, attori). 
I  partecipanti erano quindi  invitati a elaborare,  ciascuno secondo il  proprio  stato  interiore,  gli
stimoli  ricevuti,  traducendoli  in immagini  e  forme, utilizzando i  materiali  messi  a  disposizione:
carte, cartoncini, pennelli, colori, matite, forbici, foto, colle, oggetti di recupero tra i più vari.
Quanto  realizzato  diviene  poi  occasione  e  spunto  per  un  racconto/confronto,  in   modo  da
condividere  con  gli  altri  le  sensazioni/riflessioni  suscitate  dalla  realizzazione  dell’elaborato
espressivo.  Talvolta  si  passava  dal  lavoro  individuale  ad  un  lavoro  di  gruppo,  nel  quale  tutti
partecipavano ad una elaborazione collettiva. 
Il gruppo veniva infine invitato a una visita guidata al Museo: una volta attivata la sfera emotiva,
diventava infatti più facile giungere ad un livello maggiormente profondo di attenzione, da parte
del partecipante-osservatore.

I risultati. 
Questa iniziativa offriva un servizio “inedito” e dava un valore aggiunto alle attività dell'Istituto
culturale.  Spesso venivano coinvolti anche altri  esperti del  settore, altre personalità cittadine e
organizzazioni culturali. 
Il  gruppo dei  partecipanti era in gran parte costituito da insegnanti, genitori,  operatori   socio-
sanitari. 
E’ stato facile riscontrare come questo tipo di iniziativa si potesse allargare ad altre utenze. Per
esempio,  potesse essere rivolta a  fasce cosiddette “problematiche”,  e  in questi casi  la Galleria
acquistava una rilevanza sociale più ampia e consistente.   Ad esempio,  per ciò che riguarda il
percorso parallelo rivolto alle cosiddette utenze disagiate, questo progetto si è inserito facilmente



anche di artisti decisamente importanti. Anche in questo caso i laboratori sono stati condotti da un
arte terapeuta e aperti, rispettivamente a: 1) tutti gli utenti della Galleria, ma in particolare a
insegnanti ed operatori in campo sociale, educativo e museale; 2) al Centro di Salute Mentale di
Suzzara ( di pazienti ed operatori ). La Galleria del Premio metteva a disposizione la propria sede e
le proprie professionalità,  offrendo  accoglienza,  visita guidata, e  materiale  informativo. L’arte
terapeuta organizzava e gestiva i  laboratori.  I  fondi  provenivano da un progetto della  Regione
Lombardia. Nel caso di laboratori per pazienti di istituzioni mediche e/o psichiatriche, il progetto
veniva finanziato dall’AUSL di Mantova.
Mentre il percorso aperto alla cittadinanza ricalcava sostanzialmente il modulo di Modena, nel caso
del percorso indirizzato agli  utenti del CSM il modulo risultava maggiormente sperimentale dal
punto di vista terapeutico. Infatti, nel corso del tempo, si era strutturato un gruppo maggiormente
aperto, composto dai suddetti utenti, con varie sintomatologie, da operatori dello stesso servizio
(educatrici, assistente sociale) e da un piccolo gruppo di partecipanti del primo gruppo selezionati
a seconda della disponibilità”a mettersi in gioco” e dell’interesse manifestato.

2. Descrizione.
Gli incontri avevano luogo il martedì pomeriggio. Il ciclo di solito prevedeva 11-12 incontri della

durata di tre ore ognuno. Le modalità erano le stesse del percorso descritto precedentemente. 
Vi è comunque da rimarcare come ,  i  due percorsi  (a iscrizione e rivolto al CSM ), siano stati
analoghi,  per modalità e  argomenti proposti.  In definitiva,  le  arti terapie  svolgevano un ruolo
importante  nel ventaglio  della  attuale  offerta terapeutica,  in quanto favorivano  l’accesso  alla
dimensione simbolica… Il mezzo espressivo diventava il contenitore potenziale di emozioni, affetti
e parole che potevano accedere ad una nuova organizzazione interna.



Obiettivi
 Riconoscere elementi propri e condivisibili da un’immagine 
 Individuare elementi di riflessione da una suggestione iconica
 Potenziare le capacità di osservazione e di comunicazione visiva personali
 Sviluppare capacità espressive e creative
 Aumentare le competenze relative al codice artistico
 Sperimentare direttamente su di sé modalità espressive nuove attraverso attivazioni ludiche

in un contesto di gruppo
Procedura esemplificativa
            Presentazione individuale mediante immagini proiettive 

 Osservazione di una selezione di opere esposte nella mostra
 Scelta dell’immagine vista come uno specchio (lasciate che il quadro vi scelga…)
 Elaborazione individuale e presentazione del proprio prodotto
 Eventuale successiva rielaborazione con gioco di scambio, compatibile con le dimensioni 

del gruppo 
 ( passaggio al piccolo gruppo o lavoro in grande gruppo, a seconda dei contenuti della 

mostra )
 Feed-back conclusivo

                           Interno della Galleria del Premio Suzzara

“La situazione è fatta per essere vissuta dai suoi costruttori”
                                                                                                   (Guy Debord, 1931-1994)

La scena del riguardo

di Marco Panizza,  Conservatore della Galleria del Premio Suzzara
                                             

Nel 2002 viene inaugurato il Museo Galleria del Premio Suzzara che vanta un patrimonio di circa
ottocento opere acquisite a partire dal 1948, data di inizio dello storico Premio. Il suo inventore
Dino Villani,  considerato  oggi  uno dei  padri  della  pubblicità  in  Italia,  trasforma Suzzara  in  un
laboratorio di sperimentazione e di verifica su quanto i linguaggi della contemporaneità in ambito
artistico potessero parlare al “popolo”. Fu così che Suzzara divenne la vetrina del neorealismo o



DinoVillani durante una premiazione- archivio fotografico della Galleria del Premio Suzzara

Scheda di un incontro (resoconto di Luigi Curcio, partecipante e tirocinante in arte terapia)

MATERIALI: fogli vari a scelta, colori a tempera, colori a dito, colla, pennarelli, pastelli a olio, carta
collages, riviste, riproduzioni fotografiche di ritratti di alcuni importanti artisti. DURATA: tre ore 

SVOLGIMENTO:
---Presentazione e raccolta di pensieri, dubbi o domande sull’incontro precedente. 
Visione e scelta personale di una o due immagini (tra le tante a disposizione) sul quale lavorare. 
Restituzione grafica dell’opera scelta. 
Discussione
Rielaborazione personale di un’opera prodotta nel gruppo che ci ha particolarmente attratto. 
Restituzione personale e discussione finale.

LABORATORIO:

All’interno dello spazio del laboratorio una parete è stata allestita con decine di riproduzioni di
opere d’arte raggruppate attorno al ritratto come soggetto primario. Ogni partecipante è invitato a
scegliere liberamente una o due immagini. La consegna è di osservare l’opera d’arte cercando di
instaurare con essa una relazione, un dialogo che possa favorire uno scambio intimo tra noi e i segni
dell’artista.  Dialogare  con le  immagini, ascoltare i  discorsi  che scaturiscono da questo scambio,
costruire “ponti” e strade che ci mettano in collegamento, in ascolto. La scelta di un’immagine tra
tante; per i colori o le forme? Per la bellezza del soggetto che sia un paesaggio o un volto? Per
scontrasti con l’artista? Perché mi ricorda qualcosa che fa parte di me, della mia memoria? O perché
non posso fare altrimenti? La  scelgo  e  basta,  apparentemente  senza motivo. Questo,  molto
parzialmente, è stato il ventaglio delle motivazioni che ha portato ognuno di noi a cercare questo
dialogo con le immagini. La restituzione personale grafico-pittorica è diventata la modalità
principale attraverso cui il dialogo si è trasformato in immagine e ha trasferito sulla superficie del
foglio una personale “riscrittura” dell’opera stessa. In questo senso le opere d’arte si affermano
come spazi aperti e non chiusi, come luoghi in cui il senso si articola su molti piani; sono luoghi
dell’ascolto, della lentezza piuttosto che della velocità, luoghi della complessità a discapito



dell’aridità. Spazi in cui la possibilità di dialogare con sé stessi è possibile. E quando questo dialogo è
agito intimamente prima e insieme poi, nascono nuove possibilità, nuovi sensi da indagare e su cui
riflettere.  Se  la  prima  parte  dell’attività  ha  visto  ogni  partecipante  impegnato  a  raccontarsi
attraverso  la  propria  immagine,  la  seconda  ha  ulteriormente  sviluppato  e  moltiplicato  questi
racconti. Ora sono le opere del gruppo quelle da cui  partire. I  disegni disposti a terra come un
territorio di colori che si guarda dall’alto, si percorre osservandolo, facendo rivivere nuovamente
forme e colori che ci catturano e che la mano sul foglio cerca di tradurre in immagine in un gioco di
assimilazione e restituzione. Si parte da un dettaglio, una forma d’insieme, l’impatto cromatico, la
particolarità di un soggetto; e da qui si restituisce specularmente e secondo la propria sensibilità,
una  nuova  immagine  figlia  e  memore  del  disegno  da  cui  è  nata  e  che  qualcuno  ha  messo  a
disposizione. L’unicità dei propri segni messi a disposizione degli altri come atto di scambio e come
offerta. Un lavoro che evidenzia come la rappresentazione di noi stessi non passa attraverso un
processo unicamente autoreferenziale,  ma presuppone e cerca di  integrare sempre la presenza
dell’altro come presenza fondamentale al fine del racconto. Da questa integrazione sono nati nuovi
elaborati e nuovi significati condivisi. Nel gruppo è stata evidenziata l’importanza di testimoniare il
proprio passaggio lasciando un segno, una traccia di sé sul foglio attraverso la forza evocatrice delle
immagini artistiche al servizio di chi con quelle immagini ha cercato e stretto relazioni privilegiate.

   
Laboratorio(di pazienti)alla galleria,                                               Laboratorio ad iscrizione (2011)



	
  

OCCASIONE	
  E	
  PRUDENZA	
  

Laboratorio	
  di	
  arteterapia	
  a	
  suggestione	
  iconologica	
  su	
  un	
  affresco	
  rinascimentale	
  

A	
  Palazzo	
  S.	
  Sebastiano,	
  museo	
  della	
  città	
  di	
  Mantova,	
  è	
  conservato	
  un	
  affresco	
  di	
  Andrea	
  
Mantegna	
  dipinto	
  nei	
  primi	
  anni	
  del	
  1500.	
  In	
  esso	
  appaiono	
  due	
  figure	
  femminili,	
  di	
  diverse	
  età,	
  
che	
  sembrano	
  influenzare	
  l’azione	
  di	
  un	
  ragazzo:	
  	
  a	
  sinistra,	
  una	
  giovane,	
  affascinante,	
  misteriosa	
  e	
  
dinamica,	
  sembra	
  attrarlo	
  in	
  modo	
  irresistibile,	
  mentre	
  l’altra	
  più	
  stabile	
  (più	
  quadrata,	
  potremmo	
  
pensare...)	
  e	
  protettiva,	
  cerca	
  di	
  trattenerlo.	
  Mario	
  Equicola,	
  umanista	
  alla	
  corte	
  dei	
  Gonzaga,	
  
attribuì	
  il	
  tema	
  esposto	
  in	
  una	
  composizione	
  allegorica	
  frequentemente	
  rappresentata	
  all’epoca,	
  
ovvero	
  la	
  contrapposizione	
  fra	
  Occasio	
  e	
  Poenitentia.	
  (1)	
  Quest’ultima	
  parola	
  in	
  considerazione	
  
della	
  connotazione	
  simbolica	
  del	
  tempo,	
  sarebbe	
  da	
  intendersi	
  come	
  Prudentia	
  più	
  che	
  come	
  	
  
espiazione	
  o	
  rimorso.	
  Prudenza	
  nell’accezione	
  di	
  virtù,	
  comprendente	
  altri	
  attributi	
  come	
  
valutazione	
  e	
  giudizio:	
  essere	
  prudente,	
  nell’etica	
  rinascimentale	
  significava	
  essere	
  saggio,	
  ovvero,	
  
far	
  tesoro	
  dell’esperienza	
  e	
  della	
  memoria,	
  	
  non	
  prendere	
  decisioni	
  affrettate,	
  bensì	
  sapersi	
  
orientare	
  per	
  meglio	
  decidere	
  quando	
  e	
  se	
  cogliere	
  l’occasione.	
  Dunque	
  l’attribuzione	
  di	
  queste	
  
qualità	
  al	
  raggiungimento	
  dell’età	
  adulta.	
  Come	
  disse	
  Cicerone:	
  “E’	
  naturale	
  che	
  la	
  temerarietà	
  sia	
  
propria	
  della	
  gioventù,	
  la	
  prudenza	
  della	
  vecchiaia”	
  (Cicerone,	
  De	
  senectute,	
  VI,	
  20).	
  	
  	
  	
  	
  	
  	
  	
  	
  	
  	
  	
  	
  	
  	
  	
  	
  	
  	
  	
  	
  	
  	
  
Possiamo	
  poi	
  individuare	
  più	
  specificatamente	
  nell’adolescenza	
  quella	
  che	
  Cicerone	
  chiama	
  
“gioventù”.	
  Ciò	
  dalla	
  particolare	
  descrizione	
  anatomica	
  del	
  ragazzo,	
  non	
  più	
  bambino,	
  non	
  ancora	
  
adulto;	
  momento	
  di	
  transizione,	
  cambiamento,	
  metamorfosi;	
  momento	
  in	
  cui	
  si	
  è	
  particolarmente	
  
vulnerabili	
  alle	
  sollecitazioni,	
  ai	
  rischi,	
  alle	
  “tentazioni”.	
  Però	
  sappiamo	
  	
  che	
  nella	
  vita	
  di	
  una	
  
persona,	
  i	
  momenti	
  adolescenziali	
  possono	
  essere	
  vari,	
  magari	
  coincidenti	
  con	
  periodi	
  di	
  crisi	
  o	
  di	
  
grosso	
  cambiamento.	
  In	
  realtà	
  la	
  declamazione	
  complessiva	
  di	
  “Prudentia”	
  appare	
  un	
  po’	
  più	
  
ambigua	
  e	
  consente	
  una	
  variabile	
  ermeneutica	
  diversa,	
  come	
  cautela	
  estrema	
  in	
  grado	
  di	
  
paralizzare,	
  procrastinare	
  o	
  eludere	
  qualunque	
  iniziativa.	
  	
  In	
  realtà,	
  se	
  la	
  disquisizione	
  si	
  limitasse	
  
alla	
  descrizione	
  della	
  morale	
  esplicitata,	
  al	
  suo	
  aspetto	
  esortativo	
  o,	
  come	
  diremmo	
  adesso,	
  alla	
  



trasmissione	
  e	
  trascrizione	
  del	
  messaggio,	
  l’operazione	
  sarebbe	
  	
  semplicemente	
  di	
  natura	
  storica	
  o	
  
al	
  massimo	
  iconologica,	
  nell’eccezione	
  data	
  da	
  E.	
  Panofwski	
  (2);	
  ma	
  trattandosi	
  dell’opera	
  di	
  un	
  
grande	
  artista,	
  è	
  possibile	
  ampliare	
  il	
  nostro	
  orizzonte	
  percettivo.	
  A	
  partire	
  dal	
  dato	
  formale	
  e	
  
simbolico:	
  non	
  a	
  caso	
  l’occasione	
  è	
  disposta	
  sopra	
  una	
  sfera,	
  con	
  un	
  solo	
  piede	
  (per	
  giunta	
  alato),	
  
anzi,	
  con	
  le	
  sole	
  punte	
  delle	
  dita,	
  poggiato	
  sul	
  solido.	
  Tutto	
  il	
  corpo	
  è	
  teso	
  in	
  una	
  dinamicità	
  
precaria	
  ed	
  effimera,	
  accentuata	
  dalla	
  posizione	
  del	
  corpo	
  e	
  dal	
  drappeggio	
  della	
  veste;	
  il	
  volto	
  
coperto	
  dai	
  capelli	
  rende	
  la	
  figura	
  androgina	
  e	
  ambigua.	
  Con	
  un	
  azzardo	
  interpretativo	
  preso	
  in	
  
prestito	
  dalla	
  psicoanalisi	
  potremmo	
  anche	
  vedere	
  la	
  composizione	
  come	
  una	
  rappresentazione	
  
dell’ambiguità	
  sessuale	
  tipica	
  dell’adolescenza,	
  con	
  la	
  plasticità	
  momentaneamente	
  androgina	
  di	
  
un	
  corpo	
  in	
  trasformazione.	
  	
  Queste	
  caratteristiche	
  la	
  rendono	
  vieppiù	
  	
  seducente,	
  nella	
  
definizione	
  di	
  se-­‐	
  durre	
  	
  cioè,	
  di	
  “condurre	
  a	
  se’	
  ”.	
  	
  Una	
  presenza	
  ,	
  quindi,	
  desiderabile	
  ma	
  alquanto	
  
effimera,	
  della	
  stessa	
  volatilità	
  del	
  sogno,	
  se	
  non	
  si	
  è	
  in	
  grado	
  di	
  afferrarla	
  prontamente.	
  
Nell’opera,	
  invece	
  la	
  Prudenza,	
  o	
  Penitenza	
  ha	
  l’aspetto	
  simile	
  a	
  una	
  giovane	
  madre,	
  il	
  capo	
  
coperto,	
  dall’abbigliamento,	
  invero	
  un	
  po’	
  castigato,	
  con	
  i	
  piedi	
  ben	
  radicati	
  a	
  un	
  basamento	
  a	
  
base	
  (presumibilmente)	
  quadrata;	
  	
  non	
  a	
  caso,	
  essere	
  ”persona	
  quadrata”	
  o	
  “	
  tenere	
  i	
  piedi	
  per	
  
terra”	
  sono	
  terminologie	
  diffuse	
  in	
  grado	
  d’indicare	
  un	
  soggetto	
  prudente,affidabile,	
  anche	
  se	
  con	
  
pochi	
  slanci	
  e	
  scarsa	
  creatività.	
  	
  	
  	
  	
  	
  	
  	
  	
  	
  	
  	
  	
  	
  	
  	
  	
  	
  	
  	
  	
  	
  	
  	
  	
  	
  	
  	
  	
  	
  	
  	
  	
  	
  	
  	
  	
  	
  	
  	
  	
  	
  	
  	
  	
  	
  	
  	
  	
  	
  	
  	
  	
  	
  	
  	
  	
  	
  	
  	
  	
  	
  	
  	
  	
  	
  	
  	
  	
  	
  	
  	
  	
  	
  	
  	
  	
  	
  	
  	
  	
  	
  	
  	
  	
  	
  	
  	
  	
  	
  	
  	
  	
  	
  	
  	
  	
  	
  	
  	
  	
  	
  	
  	
  	
  	
  	
  	
  	
  	
  	
  	
  	
  	
  	
  	
  	
  	
  	
  	
  	
  	
  	
  	
  	
  	
  	
  	
  	
  	
  	
  	
  	
  	
  	
  	
  
Certamente	
  è	
  possibile	
  cogliere	
  questa	
  dualità	
  in	
  chiave	
  maggiormente	
  attuale,	
  rispetto	
  alla	
  sintesi	
  
morale	
  dell’enunciato	
  	
  rinascimentale.	
  “Con	
  il	
  senno	
  di	
  poi”	
  di	
  donne	
  e	
  uomini	
  contemporanei,	
  
meno	
  legati	
  a	
  modelli	
  comportamentali,	
  morali	
  ed	
  estetici	
  predefiniti,	
  	
  dovremmo	
  riconoscere	
  	
  la	
  
difficoltà	
  di	
  una	
  scelta	
  spesso	
  ardua,	
  spesso	
  lasciandoli	
  con	
  la	
  sensazione	
  di	
  aver	
  comunque	
  
commesso	
  una	
  sbaglio,	
  avendo	
  l’alternativa	
  del	
  rimpianto	
  (	
  se	
  	
  si	
  è	
  stati	
  prudenti)	
  o	
  del	
  rimorso	
  (se	
  

si	
  ha	
  la	
  sensazione	
  di	
  
essere	
  stati	
  avventati).	
  

	
  

	
  

	
  

	
  

	
  

	
  

	
  

	
  

	
  

	
  

	
  Momento	
  del	
  laboratorio	
  di	
  arteterapia	
  a	
  Palazzo	
  S.	
  Sebastiano	
  a	
  Mantova	
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Bill Viola, “Isolde’s Ascension” (The Shape of Light in Space After Death), 2005
Color High- Definition on plasma display mounted on wall; stereo sound; 155.5 x 92.5 x 12.7 cm, 
10:30 minutes. Performer: Sarah Steben
Fondazione per l’Arte Moderna e Contemporanea CRT, 2006
in comodato presso il Castello di Rivoli- Museo d’Arte Contemporanea, Rivoli-Torino             
Giovanni Lanfranco, “La Maddalena assunta in cielo”, 1616-1618
olio su tela, 109 x 78 cm. Museo Nazionale di Capodimonte, Napoli
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1) reperto archeologico; 2) forma di espressione ed arte popolare, spesso contrapposta all'arte
colta; 3) documentazione storica ed etnografica; 4) testimonianza di superstizioni arcaiche; 5) 
forma di rituale condiviso; 6) testimonianza di fede e pratica devozionale; 7) stereotipo figurativo e 
banalizzazione narrativa; 8) o, viceversa, traduzione e applicazione inconsapevole del linguaggio 
artistico contemporaneo; 9) rappresentazione della trascendenza; 10) comunicazione visiva
efficace e comprensiva a chiunque; 11) infine, forma diffusa, seppur inconsapevole, di arteterapia.
Nella presente trattazione si approfondiranno solo alcuni di questi possibili punti di vista, con 
particolare riguardo all'ultimo.
Occorre premettere che in questo scritto si parlerà soprattutto di ex voto pittorici, e non di oggetti 
anatomici, per non disperdere troppo il campo d'analisi. 
Infatti, lo scopo non è quello di effettuare uno studio specifico sulle immagini votive; molti studi
sono stati fatti in tal senso a partire dal Rinascimento sino ai giorni nostri e non occorre certo
ribadire concetti già ampiamente accertati, documentati e sistematizzati. Più interessante, a mio 
avviso, allargare l'ambito ermeneutico all'arte votiva intesa come forma di terapia iconica. Non è 
un caso che l' OMS (Organizzazione mondiale della Sanità) certifica la preghiera, o per meglio dire, 
“il rituale” di preghiera, come forma di terapia più diffusa al mondo. Altrettanto diffusa la pratica di
utilizzare forme, oggetti o luoghi particolari, per meglio finalizzare e funzionalizzare la preghiera.

Chiesetta campestre delle 3 fontane, Trafoi (BZ)  Ex voto santuario di Valleverde, Alghero (SS)

Definizione di ex voto
Ma giunti a questo punto sarà meglio chiarire quali sono le caratteristiche estetiche e stilistiche 
degli ex voto. Paolo Toschi, nelle sue pubblicazioni datate dal 1942 al 1970, fu il primo a introdurre
una valutazione sull'argomento basata sull'analisi quantitativa di reperti. Egli aveva stimato in circa 
60000 gli ex voto dipinti presenti nel territorio nazionale. Naturalmente questo numero appare 
approssimativo in difetto, limitando il numero ai prodotti accertati e ben conservati, senza tenere
in considerazione dei campioni danneggiati, distrutti o archiviati per far posto ad altri più recenti.
In base ai suoi sistematici studi, l'arte votiva si contraddistingue per un formato abbastanza ridotto 
delle tavole, almeno per il 80% di quelle considerate inferiore alla dimensione 90 x 50. Tavolette,  
inizialmente in legno (pioppo o noce nel XV e XVI sec. Poi nel XVII sec. in castagno ed olivo), a 
partire dal XVIII sec. in tela, per poi arrivare, in epoche più recenti, al vetro, stagno, zinco e cartone.
Mentre sei fondamentali funzioni e fasi appaiono costanti nel tempo e in luoghi geografici
completamente differenti fra loro: un danneggiamento (malattia, incidente ecc.); una richiesta di 
grazia; una intercessione (attraverso un santo o la Madonna); la rimozione del danneggiamento; un
ringraziamento con voto; infine, attraverso la commissione dell'ex voto e la collocazione nel 
santuario, lo scioglimento del voto stesso.



Santuario di S.Pellegrino in Alpe(LU), corpi mummificati dei “santi” Pellegrino e Bianco non canonicizzati 

Come affermava Antonio Gramsci, il sacerdote sa ma non sente, il popolo sente ma non sa.
In realtà, un analisi dettagliata e quantitativamente significativa degli ex voto, almeno limitata ad
alcuni santuari, mette in discussione una loro attribuzione esclusivamente popolare: “I più antichi
risultano offerti anche da persone di ceti sociali elevati, mentre i più recenti provengono 
completamente dai ceti popolari. Questo fenomeno costituirebbe un esempio di discesa della
cultura dai livelli sociali dirigenti a quelli strumentali”. (5) 
Comunque, la pratica votiva sarebbe un fenomeno da ascrivere principalmente alle classi 
subalterne. Pratica legata ad una cultura della miseria e accompagnata da un senso religioso
ancora connesso al magico. Ovvero, quella che viene intesa come religiosità semplice, quasi a-
culturata (come direbbe Jean Dubuffet) rappresenterebbe solo la punta emersa di un' isola molto
più grande nella sua parte immersa. Un' area consolatoria, meditativa, catartica, quale unica
dimensione in grado di far superare alle popolazioni contadine o urbanizzate ma marginali, i
quotidiani problemi esistenziali, frutto di un'azione individuale trasfigurata in evento collettivo
attraverso l'esposizione in un luogo sacro, insieme a tanti altri. Spesso e volentieri l'accertazione e 
l'accettazione dei miracoli o la presenza stessa di reliquie e santi in particolari santuari, quando non
è frutto della promozione delle istituzioni ecclesiastiche, viene semplicemente da esse tollerata. (4)
Non è un caso che il termine “canonizzare” con il quale si intende il riconoscimento ufficiale di
legittimità, deriva certamente da “canonico” (presbitero), ma pure da “canone”, schema cui ci si
riferisce come regola di un'arte. 
Altra chiave di lettura in grado di spiegare questo atteggiamento di sufficienza, semplice tolleranza,
ma mancata consacrazione è nel codice stesso degli ex voto: la supplica o il ringraziamento è 
sempre diretto fra devoto e divinità, mediato, come si è detto da Madonna e santi, ma non dalla 
gerarchia ecclesiastica. Anche quando presente nella scena, il sacerdote è un completamento 
descrittivo (ad esempio nell'atto di dare l'estrema unzione al moribondo), mai un medium.
Un ulteriore spiegazione della distanza fra chiesa e devozione popolare e fra questa e l'arte
“ufficiale” sarebbe da ascriversi nella genesi stessa dell'ex voto. Difatti, diversi studi hanno
confermato che la pratica dell'ex voto come la si può intendere ora abbia avuto origine nel 1400 (o
almeno, in quella datazione, risalgono i primi reperti in accettabile stato di conservazione). In quel



periodo, l'attività pittorica non era confinata nel solo ambito artigianale. Gli stessi artisti affermati 
si cimentavano in soggetti devozionali. Si pensi a Simone Martini, il quale rappresenta, nel 1330 i 
quattro miracoli del Beato Agostino Novello: i salvataggi del neonato caduto dalla culla, del 
cavaliere caduto da cavallo, del bambino caduto dal balcone e di quello azzannato dal lupo. Oppure
a Gentile da Fabriano, con S. Nicola di Bari che salva il vascello dalla tempesta (1425). O a Giovanni
Bellini, che nel 1467 dipinge S. Vincenzo nell'atto di salvare una bambina caduta nel fiume. O 
ancora al Polittico di S. Antonio di Piero Della Francesca, conservato a Perugia, con la predella 
raffigurante Santa Elisabetta d'Ungheria nell'atto di salvare un bambino caduto nel pozzo (1469). O,
infine, le sculture e scenografie di Gaudenzio Ferrari al Sacro Monte di Varallo in Val Sesia. Queste 
sono solo alcune fra le tante testimonianze della coincidenza fra arte colta e arte popolare 
esistente fino alla fine del Rinascimento e l'inizio della Riforma protestante.
Progressivamente, quel legame si è sempre più affievolito e sempre più l'esecuzione di tavole 
devozionali è stato appannaggio di botteghe pittoriche specializzate.
Nel 1800 si è riscontrata la maggior espansione del fenomeno, ma pure l'inizio del degrado della 
qualità artigianale dei prodotti, della loro standardizzazione ripetitiva. Processo questo che lasciava
intuire una involuzione del fenomeno.

Simone Martini, i quattro miracoli del Beato Agostino Novello e Gentile da Fabriano, S. Nicola  che salva il vascello dalla tempesta 

Come l'arte devozionale ha influenzato l'arte contemporanea
Ma come si è detto, l'affermazione e diffusione della fotografia, la grande diffusione di beni di 
consumo, ha sostanzialmente modificato l'essenza stessa dell'oggetto ex voto pittorico.
Innanzitutto, viene a perdersi la tradizionale relazione fra il pittore- artigiano (il tramite), il vovente 
(il committente),  e al divinità non più rappresentata ritualmente come prima.
Spesso il devoto è artefice egli stesso della sua immagine, attraverso collage fotografici o 
installazioni di oggetti somiglianti a opere pop o “Accumulations d'ojets”.
Paradossalmente, forse, ciò ha permesso un riavvicinamento dell' arte devozionale all' arte 
contemporanea. Come se si fosse creata una sinergia sia inconsapevole ( nelle influenze che l' arte 
devozionale riceve dai nuovi linguaggi visivi) che consapevole (nelle influenze che deliberatamente 
l'arte contemporanea riceve dall'arte devozionale) fra questi due mondi fino agli anni '60 così 
distanti.
Molti artisti si sono consapevolmente ispirati agli ex voto nella loro opera. Inevitabile a questo 
punto, la citazione agli autoritratti di Frida Khalo. La stessa artista possedeva una collezione di 
retablos messicani ed aveva rielaborato alcuni di essi con l'introduzione di suoi episodi personali 
nelle tavole. 



Frida Khalo, “Henry Ford Hospital,”  ex voto tradizionale rielaborato da Frida Khalo

Un altro artista particolarmente toccato dall'argomento è stato Yves Klein, il quale nel 1961, un 
anno prima della sua prematura morte, eseguiva un autentico ex voto dedicato a Santa Rita da 
Cascia, di cui si professava devoto e che tutt'ora è dimorato nel santuario a lei dedicato. Non a caso
considerata santa dell'impossibile, Klein a lei dedicava una sorta di piccola urna non figurativa,
contenente i suoi beni più preziosi: lo spazio e il colore: il rosa, il blu (il suo blu) e l'oro, o come lui
stesso scrive in un foglietto conservato nell'urna: “le blue, l' or, le rose, l' immateriel” senza alcuna 
descrizione rappresentativa.



Dino Buzzati: dal Pont Serafina, assalita dal gatto mammone    Dino Buzzati: Il serpenton dei mari

Apparentemente molto meno dedita al sacro  la serie di 39 ex voto dipinta agli inizi degli anni '70 
da Dino Buzzati e relativi ad altrettanti miracoli apocrifi di Santa Rita da Cascia. Sempre lei, la 
Santa degli impossibili, evocata nei casi disperati, quando non c'è più niente da fare. 
In realtà lo scrittore inizia a lavorare (“febbrilmente” è il caso di dire) alla serie quando aveva già 
fatto la sua comparsa la malattia che lo porterà alla morte un anno e mezzo dopo. Facile, dunque 
riscontrare in quelle immagini, confezionate all'interno del racconto della ricerca di un fantomatico 
santuario di Santa Rita in Val Morel, un testamento, ma pure e soprattutto una singolar tenzone 
con la morte, se non un coraggioso gioco, condotto da Buzzati con le sue armi preferite: l'ironia, 
l'affabulazione, il continuo mescolare la verità (quale poi... ) con la finzione, ma pure tutti quegli 
ingredienti “buzzatiani” assai vicini alla devozione popolare, come le fantasie infantili, Le credenze 
popolari e le superstizioni. Forse il caso di Buzzati è in grado di rivelare molto di più di quanto 
possa sembrare. Proprio lui, impenitente non credente, affascinato comunque dall'idea del 
miracolo e dalla possibilità di renderlo tangibile attraverso la sua rappresentazione.
Molti altri artisti recentemente si sono e si stanno cimentando con questa suggestione, 
testimonianza di un interesse non più relegato ad alcuni autori marginali, ma sistematico e diffuso.,
tanto da apparire una vera e propria corrente artistica.
Fra i tanti nomi riferibili possiamo citare Maurizio Finotto e una sua opera intitolata “Vita, morte e 
miracoli”, sorta di installazione di tavolette pittoriche PGR improntate su episodi della propria vita, 
con gusto ironico paragonabile a quello di Buzzati.
Ma altri ancora hanno lavorato e lavorano su questo tema ( Dino Gambetta, Valentina Fino, 
Paolo Cornieti, Chiara Mulas, tanto per citarne solo alcuni.
Un discorso a parte merita la presenza e il grande successo di quei santuari devozionali laici 
presenti nel nostro territorio; come lo spazio attiguo al balcone di Giulietta a Verona, o la pratica, 
ormai virale, di chiudere lucchetti nei luoghi di passaggio, da parte degli innamorati, dal Ponte 
Milvio di Roma in poi. Si tratta di pratiche inizialmente imitative, poi del tutto identificative. 
Pratiche che prevedono l'identificazione di un luogo “sacro” o reso tale, l'identificazione o la 
costruzione di un un oggetto votivo e un'azione, in modo del tutto analogo alla pratica degli ex 
voto. Esiste un principio, che potremmo definire, forse impropriamente “magico” nella natura 
dell'ex voto, per cui il donatore si identifica nell'oggetto: “l'oggetto, una volta a contatto con il 
simulacro della divinità, partecipa della 
straordinaria virtù di essa ed è reso forte, protetto dal male o guarito dalle infermità”. (7)



Il presunto balcone di Giulietta e appresso, fitti elementi “votivi”, con materiali come cerotti e gomme da masticare

Troppo spesso si è enfatizzato il “prodotto” artistico, la cosiddetta opera, non tenendo in dovuta 
considerazione la “pratica” artistica e il “processo” creativo, ben sapendo, invece, di come in 
terapia, la pratica e il processo (prognosi e cura) siano indispensabili all'eventuale guarigione. Ogni 
rituale, dunque, prevede un luogo, un' azione e un oggetto d'attenzione. Più nel dettaglio, nel caso 
dell'ex voto il rito prevede: un committente, l'elaborazione dell'oggetto da parte di un artigiano, di 
un artista o dello stesso committente, il pellegrinaggio e la consacrazione da parte di quest'ultimo, 
infine, il riconoscimento e l'identificazione collettiva, ciò perché ogni rituale durevole, perpetuato, 
è sintomatico di sentimenti collettivi profondi. 
Questi ultimi esempi possono rendere l'idea di come l'oggetto ex voto ben lungi dall'essere 
soltanto una testimonianza di fede, possa ascriversi ad una vera propria terapia dell'immagine o, in
altri termini, quanto sia importante per noi esseri umani (e quindi mortali) immaginare e rendere 
queste immagini tangibili e durature. Nella perigliosa e fragile avventura terrestre, dovendo 
affrontare problemi, necessità, desideri, certamente a volte immutabili e sempre gli stessi, altre 
volte, invece, mutabili a seconda del periodo storico. In tal senso è possibile verificare l'attualità 
delle tematiche, nei due ultimi retablos riportati qui in seguito. 
In conclusione, parafrasando il libro di Rudolf Arnheim “Per la salvezza dell'arte”, è possibile 
riscontrare in queste innumerevoli documentazioni, disposte in ogni continente tracce di salvezza 
nell'arte.



Due retablos messicani con temi di estrema attualità come i maltrattamenti delle donne in famiglia e le unioni gay

( 1 ) J. Mukarovsky, “La funzione, la norma e il valore estetico come fatti sociali”, pag. 37. 
(2) Didi- Huberman G. “ex voto” pag. 7-8.
(3 ) Dal Lago A.- Giordano S. “Fuori cornice”, pag. 70.
(4)Nel santuario di S. Pellegrino in Alpe, impervio luogo dell'appennino tosco- emiliano, luogo di 
transito nella rotta di pellegrinaggio medioevale dal Nord Italia a Roma, tutt'oggi vengono 
conservati ed esposti i corpi di due Santi non riconosciuti ufficialmente dalla chiesa: S. Pellegrino e 
S. Bianco. L'urna è meta di una devozione popolare che non ha conosciuto flessione nel corso dei 
secoli. 
(5) Satta A. M. “I miracoli- per grazia ricevuta”, pag. 202.
(6) Salonia G. “Sulla Felicità e dintorni. Tra corpo, parola e tempo”, Ed. Il Pozzo di Giacobbe, p. 61. 
(7) Satta A. M. “I miracoli- per grazia ricevuta”, pag. 38.

Il santuario di Santa Maria delle Grazie presso Mantova
Costruzione consacrata nel 1399 sulle basi di una piccola cappella votiva venerata dai pescatori del 
fiume Mincio. Fu fatta costruire da Francesco Gonzaga come ringraziamento alla vergine per aver 
debellato la peste, in quel periodo flagello del ducato di Mantova. L'edificio avrà una continua 
espansione del fabbricato sino al 1703, per subire poi un lento decadimento. Dal secondo 
dopoguerra si avrà una ripresa dell'interesse sia popolare che del culto e degli avvenimenti ad esso 
corredati. A ben vedere, l'origine stessa della chiesa deriva da un voto, anzi, la straordinarietà del 
sito si concretizza nella presenza di più elementi votivi, cosa che la fa diventare essa stessa un 
grande ex voto: Una raccolta variegata di ex voto comprendenti tavole dipinte e collage fotografici 
di recente elaborazione, disposti nei pressi della sacrestia; sempre nei pressi e all'interno delle 
cappelle, più consueti cuori in argento; manufatti lignei e in cera di parti anatomiche (soprattutto 
raffiguranti seni, occhi e organi genitali) che tappezzano le colonne e le pareti laterali dell'unica 
navata; 70 statue settecentesche a grandezza naturale realizzate in legno, stoffa e cartapesta, 
disposte in 44 nicchie, disposte nei due lati longitudinali, sopra i grandi archi delle cappelle dove 
girano due ordini di logge. Inoltre,  a ferragosto, il grande selciato davanti a santuario ospita una 
grande performance di madonnari che operano nella notte fra il 14 e il 15 agosto. Rassegna seguita



da moltitudini di fedeli e non. Infine(cosa ancor più stupefacente), appeso alla volta centrale del 
santuario, molto in alto ma immediatamente visibile da parte di chi entra in chiesa, un coccodrillo 
impagliato, la cui presenza è così spiegata in un documento del 1603: “Da cent'anni or sono egli si 
scoperse nelle fosse di Curtatone, et quivi faceva molto male, quando una mattina assalendo 
d'improvviso due fratelli caminanti insieme sopra l'argine della fossa n'ammazzò uno et l'altro, 
vedutosi non poter fuggire, fattosi cuore et raccomandatosi a questa gloriosissima vergine, con 
un'accetta longa ch'aveva, assalì l'animale e l'uccise, quale poi scorticato, s'appese la pelle piena di
paglia come si vede” ( tratto dalla pubblicazione del santuario, arti grafiche Chiribella, Bozzolo MN, 
1996, pag. 33). Quale che fosse l'origine dell'animale, (probabilmente fuggito dallo zoo privato dei 
Gonzaga posto in località Bosco Fontana, a qualche chilometro di distanza), in ogni caso possiamo 
dedurre che la sua dimensione minacciosa, accentuata dalla sua natura mimetica, silenziosa, 
subacquea e terrestre nel contempo, il suo esoterismo abbiano veicolato l'immaginazione 
popolare, definendo un racconto perfettamente in linea con la semplice struttura narrativa degli ex
voto. (1) Interessante constatare come anche in questo caso, l'impronta magico- religiosa e 
superstiziosa dell'arredo votivo, retaggio di riti precedenti al cristianesimo, sia tutt'ora mal tollerata
dalle gerarchie ecclesiastiche e dai prelati che gestiscono la struttura: gli opuscoli e le pubblicazioni
che ricostruiscono la storia del santuario dedicano pochissimo spazio alla descrizione dell'apparato
votivo e anche difronte a richieste di chiarimenti dirette ed esplicite i religiosi intervistati si sono 
rivelati alquanto reticenti.                                                                                                               
Successivamente al Concilio Vaticano II, la Chiesa iniziò a ridefinire il fenomeno, preferendo 
utilizzare l'appellativo di “pietà popolare” a quello, sino ad allora usato, di “religione e religiosità 
popolari”. Ciò allo scopo di sincronizzare e tollerare, se non di accettare, pratiche devozionali a 
volte contrastanti con la liturgia e la teologia ufficiali; come valenze mitico- magiche e superstizioni.
Evidentemente, questo tentativo non si è diffuso capillarmente o non è stato adeguatamente 
metabolizzato dai religiosi.

Il coccodrillo impagliato appeso nel santuario delle Grazie

(1) Nel 1999 l’illustratore Lorenzo Mattotti, nella sua infanzia frequentatore della pianura 
mantovana, insieme a Jerry Kramsky ha pubblicato un libro (“Il santo coccodrillo”) rielaborando 
sotto forma di un breve racconto onirico  il senso di mistero che aveva frequentando la casa dei 
nonni,  nei pressi del santuario. Sia il testo che, soprattutto le illustrazioni rappresentano e 
raffigurano il senso di paura angoscia ma pure di sollievo, dell’ incongrua visione del coccodrillo 
appesso simbolo della vittoria su una creatura malvagia.



ARTE ALIENATA- ART BRUT- OUTSIDER ART- ARTE TERAPIA:
LE VISIONI DEL DISAGIO

Breve percorso iconografico dall’arte alienata all’arte terapia

Un uomo si propone di disegnare il mondo.                                                    
Nel corso degli anni popola uno spazio con immagini  di province, di 
regni, di montagne, di baie, di vascelli, di isole, di pesci, di case, di 
strumenti, di astri, di cavalli e di persone.  Poco prima di morire, scopre 
che quel paziente labirinto di linee traccia l'immagine del suo volto.  J. L.
Borges 

 
August Natterer Witch's head, c. 1915, Prinzhorn Collection

Premessa
“Arte-terapia”: quale mente contorta può aver pensato di associare queste due parole?
Spesso ho sentito dire da vari psichiatri e psicoterapeuti: ”perché mai parlare di arteterapia? L’Arte è di
per sé terapeutica!”. Parere condiviso anche da Rudolf Steiner il quale scrisse: 
“La terapia artistica ha un effetto profondo e diretto sull’anima. Questo può portare, gradualmente, a
migliorare la vitalità del paziente, la salute fisica e il benessere emotivo”. 
Con queste premesse, però, ogni attività che ci procura benessere dovrebbe dirsi “terapeutica” con il
rischio di allargare troppo la definizione o, peggio, di banalizzarla. 
Naturalmente,  chi  ha frequentato  in  modo più  approfondito i  perigliosi  sentieri  dell’arte,  si  rende
subito  conto  di  quanto  possa  essere  approssimativa  e  infondata  questa  affermazione;  infatti,
l’esplorazione di sé fatta con il medium artistico è un secchio lanciato in un pozzo alquanto oscuro ed è
imprevedibile quanto viene raccolto. In altri termini, una profonda ricerca interiore attraverso l’ arte
può essere, potenzialmente, sia strutturante che destabilizzante, sia salvifica che distruttiva. 
A  questo  proposito  resta  emblematico  l’aneddoto  riguardante  la  famosa  collezionista  Peggy
Guggenheim che, commendando con  Pietr Mondrian il  suo primo acquisto di un opera di  Jackson
Pollock disse: “Quest'uomo ha dei seri problemi, e la pittura è senza dubbio uno di questi”. Del resto,
come affermò Giulio Carlo Argan, ogni creazione contiene in sé un atto distruttivo. Ironicamente Leo
Longanesi affermava in uno dei  suoi caustici  aforismi:”Arte è un appello al  quale molti rispondono
senza  essere  chiamati”.  Certamente,  perciò,  questa  ricerca  necessita  di  estrema  attenzione  e
consapevolezza degli obiettivi, di abilità nell’uso degli strumenti e delle tecniche, altrimenti il rischio è
quello  di  inciampare  nella  inopportunità,  nella  superficialità,  nella  imperizia  o  nel  dolo.
D’  altro  canto,  sappiamo  che  per  “Arte  Terapia”  s’intende  una  disciplina  non  del  tutto  definita,



eterogenea e sperimentale; parente povera delle  altre psicoterapie a mediazione prevalentemente
linguistica, questa ultime, invece di formazione,struttura, storia ben più consolidate e riconosciute.
Apparentemente collocata a metà strada fra la più spontanea espressività e la psicoterapia vera e
propria; storicamente utilizzata nella diagnosi e cura di particolari, conclamati stati di patologia. 
In sintesi: un porto franco nella geografia terapeutica, ma certamente non una terra di nessuno.
E’ utile, quindi fare un sintetico passo indietro, per meglio orientare una definizione epistemologica
corretta: l’evoluzione e l’emergere,abbastanza recente, di questa disciplina non deve far pensare a una
fumosa,  improvvisata  invenzione  o  alla  mera  importazione  di  scuole  di  pensiero  di  matrice
anglosassone nel nostro bel paese. Certamente si cominciò a parlare di “arte terapia” negli Stati Uniti
dalla metà degli anni ‘40, del 1900, per la cura dei militari traumatizzati del secondo conflitto bellico e
della guerra di Corea, ma nel nostro paese l’utilizzo dell’arte in ambito curativo è molto precedente.
Sarebbe estremamente interessante parlare di  come il  mondo dell’arte ha visto e rappresentato il
disagio della condizione umana, in generale e il disagio mentale in particolare, ma ciò allargherebbe
esageratamente l’orizzonte d’analisi. Ci limiteremo quindi, a considerare come, il mondo della terapia 
medica ha considerato questo disagio attraverso lo strumento dell’arte.

     
Jeronimus Bosch la nave dei folli                 Arte naif: Mario Ortolani, La nave dei pazzi

“E preme la nostra carena la vastità del mare,/ è pronta infatti la nave sociale, accorrete compagni,/ e voi folli tutti,affrettatevi a prendere
posto. /Infatti il nostro numero è immenso e tende le orecchie/ a varie genti, a popoli interi. / la nostra schiera ha coperto il mondo,/
pochi son quelli che non premano per diventare nostri soci……La nostra prora sfuggirà al mare sicuro/ sino a che sfiniti saremo sommersi
dall’onda gonfia”   Sebastian Brant, La nave dei folli (1494) 

L’ arte degli alienat
La storia della psichiatria ha conosciuto diverse “ere” entro le quali l’espressione artistica e lo studio
della psiche hanno consolidato solide relazioni. 
Già  all’  inizio  del  1800  in  Italia  e  in  Europa nacque e  si  sviluppò in  alcuni  ospedali  psichiatrici  la
tendenza ad aprire ateliers artistici. Uno dei più importanti quello del S. Lazzaro di Reggio Emilia dove
sono conservati disegni e dipinti a partire dal 1875. Diversi erano gli scopi di queste attività, all’interno
di quelle che  E. Goffman,  nel suo saggio “Asylum”,  chiamò “istituzioni  totali”:  uno era certamente
quello di occupare e nel migliore dei casi attivare e contenere le crisi dei cosiddetti pazienti (almeno



quando non si  rivelavano troppo”impazienti”). Una ergoterapia ante- litteram capace di  canalizzare
l’aggressività sia latente che manifesta, di sublimare pulsioni e desideri, ma, allo stesso tempo, valido
aiuto in  chiave  diagnostica:  una potenziale  decifrazione di  pittorici  messaggi  chiusi  in  metaforiche
bottiglie in balia delle tempestose onde del subconscio, ma, raramente ritrovate e svelate. Un mezzo
spesso sottovalutato, utile però per mantenere un contatto con il mondo esterno, anche in taluni casi
di  chiusura  pressoché  totale  (autismi,  deliri,  dissociazioni),  questo  attraverso  una  universale
comunicazione simbolica di segni e colori. In tal senso, il caso di  Van Gogh e della sua produzione
pittorica nelle sue fasi di ospedalizzazione, rimane forse il più conosciuto.
Tali  esperienze avevano portato  alla  ridefinizione di  teorie  psichiatriche che,  nel  corso del  tempo,
hanno via, via modificato forma e contenuto.
A partire dalla fine della prima guerra mondiale, con il presumibile incremento di pazienti, lo studio dei
loro  elaborati espressivi  ha  portato  alla  definizione  di:  “ Arte  Alienata”,  questo  per  la  somiglianza
stupefacente fra opere di molti pittori famosi, soprattutto delle avanguardie artistiche dei primi del
1900 ed elaborati di malati di mente e per la biografia della vita di alcuni artisti, spesso considerati folli.

                     
Vincent Van Gogh,albero e uomo di fronte all’asilo St. Paul di St.Rèmy          Vincent Van gogh, il giardino del manicomio

Si  è  trattato  di  una  lunga  storia,  iniziata  dagli  studi  di  alcuni  psichiatri  come Ambroise  Tardieu,
professore di medicina legale della facoltà di Parigi, che pubblicò per primo osservazioni dei dipinti dei
folli  (Etude Medico-Legale sur la Folie) nel 1872. Ma fu attraverso l’opera di esponenti più illuminati
come  Walter Morgenthaler  con la sua  opera su  Adolf Wòllfli ( Ein Geisteskranker als Konstler - un
malato  di  mente  come artista)  o  Marcel  Reja  (  pseudonimo  del  dott.  Paul  Meunier)  nel  1918  e
soprattutto Hans Prinzhorn con la famosa collezione di dipinti e disegni di ricoverati presso l’ospedale
psichiatrico di Heidelberg e dal suo trattato sulla cosiddetta arte alienata (Bildnerei der geisteskranken,
1922) che si raggiunse una maggiore consapevolezza del valore dell’arte come comunicazione.
Sempre in quella grande stagione di ricerca,iniziarono, numerose, le pubblicazioni sulle connessioni fra
arte e follia e più specificatamente fra la produzione espressiva dei manicomi e la produzione di artisti
moderni e contemporanei, filiazione, forse di quella antica e radicata convinzione che tende a legare il
genio al folle. Ad esempio,  A. Schopenhauer affermò che Genio e Follia hanno qualcosa in comune,
vivendo entrambi in un mondo diverso da quello che esiste per gli altri. 



La vidimazione “scientifica” ufficiale di questo connubio la diede, paradossalmente, il nazismo, con la
famosa mostra su “l’arte degenerata” del 1937, nella quale si accostarono le opere di  Klee, Munch,
Kandinskij,  Picasso,  Kirchner,  Nolde  e altri  a  quelle  di  autori  schizofrenici  come  Aloise,  Wollfli  ,
Genzel, Muller, Natterer. Ovviamente, la connessione era posta in termini assolutamente negativi, in
contrapposizione con il modello nazionalpopolare di “arte pedagogica” descrittiva ed esortante (ma in
realtà acritica): di degenerazione dell’arte moderna (con le sue innovazioni stravaganti, perturbanti e
piene di dubbi) e non di “artisticità” del degenerato. 

     
F.K. Buhler  “il se”, 1919                                                             E.Munch, l’urlo, particolare, 1893 

Le relazioni con  le avanguardie artstche
Certo,  appare  veramente  folgorante  la  coincidenza  storica  fra  le  innovazioni  delle  avanguardie
artistiche e la nascita della  suddetta “arte alienata”. A partire dal 1904 ( con i Fauves), continuando nel
1905 (con l’  Espressionismo),fino agli inizi degli anni ’20 del secolo scorso, si svilupparono tutti i più
importanti movimenti avanguardisti,che rivoluzionarono, ma anche modificarono, il modo stesso  di
vedere dell’uomo contemporaneo. 
Picasso, durante il cosiddetto “periodo rosa” in uno dei suoi scritti affermò: "Troppa armonia, troppi
color  pastello…E  l'immediatezza,la  passione,  le  sensazioni  forti che  emergono,  invece,  in  alcune
sculture  e  maschere  di  popoli  primitivi,  dove  sono  finiti?”.   Come  logica  conseguenza  di  questa
affermazione e in risposta alla contemporanea mostra postuma di Cézanne, nel 1907,  egli dipinse “Les
demoiselles  d’Avignon”,  per  certi versi,  il  quadro  cubista simbolo  d’ingresso  in  quella  grande  e
rivoluzionaria stagione. Però, nello stesso anno, M. Reja pubblicò il suo trattato; nel 1913 Kandinsky e
Franz Marc fondarono “Il cavaliere azzurro”(Der blaue reiter), nel 1914 nacque il movimento Dadà e
nel 1913 al Royal Hospital di Londra venne inaugurata la mostra sull’arte psicotica; nel 1922 Prinzhorn
diede alle stampe il suo libro e nel 1924 uscì il primo manifesto surrealista. D'altronde, egli stesso fu
studioso di storia dell’arte, filosofia e psicologia, nonché cantante d’opera e di musica da camera di
talento, psichiatra e psicoterapeuta, amico di Emil Nolde e di altri pittori espressionisti tedeschi… e così
via, di coincidenza in coincidenza, fino allo scoppio della seconda guerra mondiale.
In  effetti,  fu  soprattutto  il  movimento  surrealista  che  condensò  questa  relazione  implicita  in  un
rapporto  più  esplicito,  ispirandosi  direttamente  alla  follia  nella  realizzazione  delle  proprie
rappresentazioni: “L’unica differenza tra me e un pazzo è che io non sono pazzo” affermò Salvador Dalì



      
Adolf Wolfli , Prinzhorn Collection                                                                          Jean Dubuffet

L’Art Brut e l’Outsider Art
A parere dello scrivente, alcuni motivi come: la tradizione idealistica, per certi aspetti spontaneista e
poco sistematica (almeno in Italia), l’affabulazione interpretativa e una certa l’autoreferenzialità della
cultura  psichiatrica,  impedirono  allora  una   ricerca  scientifica  maggiormente  pragmatica,  magari
supportata  dalla  comparazione  meticolosa  delle  grandi  quantità  di  materiale  iconico  allora  a
disposizione, che potesse condensarsi nella dignità di una vera e propria specifica  teoria. 
Questo a differenza di quanto successo per ciò che riguarda l’analisi delle altre due componenti dell’
“art brut” così come definita dall’ artista Jean Dubuffet, vale a dire le cosiddette “arte infantile” e “arte
primitiva” o, come diremmo più correttamente oggi: “etnica”.
Dal  secondo  dopoguerra,  infatti,  l’attenzione  si  spostò  maggiormente  all’ambito  artistico  con  la
definizione di “Art Brut”, termine  coniato sempre da  J. Dubuffet nel 1946 comprensiva dell’arte dei
folli, ma pure di quella dei bambini e dei cosiddetti “selvaggi”.
Queste tre categorie,dove venivano visualizzati spontaneamente gli universi immaginativi dei soggetti,
secondo “La Compagnie  dell’art  brut”,  erano antitetiche dell’  ”arte  culturale”  paradigma dei  limiti
dell’azione consapevole, ma, ahimè frutto del controllo della tecnica e di molteplici condizionamenti.
In tempi più recenti (nel 1972) il critico Roger Cardinal  coniò il termine Outsider Art. 

      
Outsider art                                                                 illustrazione di Henry Darger



Con  questo  termine,  furono  designate  tutte  le  opere  prodotte  da  artisti “marginali”  o  irregolari:
visionari, autodidatti senza alcuna formazione accademica, malati mentali, medium,  senzatetto, pittori
naif (quella che negli usa viene definita folk- art) o provenienti da realtà etniche primitive. 
All’interno  di  queste  categorie  è  poi  possibile  differenziare  altre  sotto-categorie  ulteriormente
marginali. Considerando le psicosi, si  potrebbe distinguere fra sindromi più o meno “creative”, così
come, parlando di arte etnica, potremmo, come fece Bruce Chatwin, studiare le differenze fra società e
gruppi stanziali e nomadi, queste ultime maggiormente emarginate:  “l’arte nomade tende…a essere
portatile, asimmetrica, dissonante, irrequieta, incorporea e intuitiva. Le rappresentazioni naturalistiche
di  animali,  spesso  in  violento  movimento,  si  combinano  con  una  tendenza  compulsiva  all’
ornamentazione…Il colore è violento; massa e volume sono rifiutati a favore di nitidi profili e di una
tecnica a traforo di spirali, graticci ed intrecci geometrici…Le somiglianze fra esperienza allucinatoria e
arte nomade non si  possono spiegare come fatti puramente casuali”  (B.  Chatwin,  Anatomia della
irrequietezza, Adelphi, 2005, pag.119 ).

     

Le palais ideal, di J. F. Cheval                                                                     La casa del cavaliere, di G. 
Cammarata, Messina

Sempre nell’ambito soprattutto della folk- art o outsider art, una riflessione a parte meritano quelle
che nell’ambito anglosassone vengono chiamate ”Visionary environments”- ambient visionari, ovvero
ricostruzioni ambientali di autentici mondi interni, accumulazioni (e per lo più ossessive) di carattere
ambientale,  architetture  fantastiche  collocate  principalmente  in  case  o  giardini  di  proprietà  degli
esecutori. In questi casi, l’ambito per certi versi, episodico del dipinto o del disegno, viene superato
dalla  sistematicità  temporale  dell’esecuzione,  spesso  corrispondente  a  una vita  intera.  Si  tratta  di
ricostruzioni di un “sè materico”, anzi,”murario” , stabile  e duraturo  attraverso il quale esorcizzare le
proprie angosce. Particolarità di queste imprese indubbiamente epiche, è la loro presenza nei cinque
continenti,  le  loro  antiche origini  e  la  conferma della  connessione con quanto  prodotto da artisti
affermati: Sono siti storici con queste caratteristiche il cinquecentesco Parco dei Mostri di Bomarzo o la
settecentesca Villa Palagonia a Bagheria o costruiti da artisti contemporanei il  Parco dei Tarocchi di
Niki De Saint Phalle a Capalbio e La Scarzuola di Tommaso Buzzi a Monteggabione, in Italia, o Opus 40
di  Harvey  Fite negli  USA,  tanto  per  citarne  alcuni;  mentre  i  corrispondenti “ outsider”  possono
considerarsi  la Casa del Cavaliere  di  Giovanni Cammarata,  a Messina,  le  Palais ideal di  Ferdinand
Cheval o le Maison Picassiette di Raymond Isidore in Francia,o le Watts Tower di Sam Rodia negli USA.
Queste corrispondenze, al di la delle differenziazioni stilistiche e culturali, rappresentano bene l’idea
della universalità dell’arte come necessità primaria e esternizzazione del proprio universo personale.



   
Parco dei mostri a Bomarzo (VT)                                                                                                 Giardino dei tarocchi a Capalbio (GR)

La situazione post- bellica
La diffusione del dibattito scientifico e culturale, la storia che ha portato, via via, dall’arte alienata,
all’art brut, all’outsider art, ha poi inevitabilmente condotto il mondo della terapia e della psichiatria in
particolare,  a  ridefinire e  a  ri-titolare  progressivamente il  proprio ambito d’interesse:  Dal  secondo
dopoguerra in  poi  si  formarono quindi,  Associazioni  internazionali  come quella  di  “Psicopatologia
dell’espressione”, poi  mutata in  “Comunicazione non verbale in psicopatologia”,  titolo questo che
dagli anni ‘70 in poi perse l’ultima sua parola divenendo “Comunicazione non verbale”. 
Grazie alla nuova sensibilità antipsichiatrica (a parte alcune attività ancora presenti negli attuali O.P.G.),
infatti, si è assistito, in seguito, al prevalere del taglio psicoanalitico su quello strettamente psichiatrico;
complice di quella nuova situazione anche diversi fattori: la progressiva chiusura dei tristemente famosi
manicomi; l’evoluzione e l’applicazione sistematica della terapia farmacologica; l’affermarsi del modello
terapeutico  anglosassone;  lo  spostamento  dell’attenzione  dall’igiene  mentale  a  quello  più
generalmente  espressivo,  coinvolgendo  l’ambito  del  cosiddetto  Ben-Essere.  Usando  un’  ardita
metafora, si potrebbe dire che si è trattato di un passaggio radicale dall’isola delle psicosi al variegato
arcipelago delle nevrosi.
In definitiva,in questi ultimi 100 anni, lo studio e l’ interesse epistemologico, in un certo senso, si è
progressivamente spostato: dalla semplice ergoterapia, all’ osservazione nosografia e diagnostica della
psichiatria, e poi a quella terapeutica della psicoanalisi, fino ad arrivare a quella estetica (ma anche
economica), del mondo artistico, della critica e del mercato dell’arte. Tutto ciò però, non ha portato
direttamente  all’arte  terapia,  debitrice  di  questa  importante  storia,  ma  che  invece  ha  seguito  un
percorso parzialmente parallelo.
       
Arte terapia 
La considerazione, la raccolta e l’analisi degli elaborati visivi dei pazienti effettuata, per la prima volta,
nel  secolo  scorso,  ha  permesso  al  terapeuta  o  al  semplice  osservatore,  di  accedere  all’  universo
simbolico del paziente, intuendo la potenzialità comunicativa dell’essere umano, anche nelle situazioni
maggiormente compromesse;  “colorando”,  metaforicamente,  la  cartella  clinica,  fino allora bloccata
dalla nosografia diagnostica. Questa storia ha fatto emergere  una psichiatria fondata sulla centralità
della relazione: cogliendo tutte le possibili risorse che continuano a vivere nell’individuo anche quando
le ombre dell’angoscia psicotica sembravano far perdere ogni reale possibilità di contatto con l’altro da
sé. Un invito, insomma, ad aprire meglio gli occhi e a riflettere con le emozioni che ha fornito una base
sicura per l’avvento e l’evolversi dell’arte terapia. 
Giungiamo quindi all’ attuale, definizione di “Arte terapia” (A.T.).



Credo che le argomentazioni trattate, abbiano già delineato i differenti punti di vista e un profili di
interventi fra atelier artistici attivi negli ex O.P. ( ma presenti anche ora negli attuali Ospedali psichiatrici
Giudiziari ) e i laboratori di arte terapia. Come poter sintetizzare queste differenze sostanziali?
Innanzitutto, nell’  art brut e più recentemente, nell’  outsider art,  si  può parlare, di  relativa attività
spontanea, di una effettiva attività individuale e di un libero accesso agli spazi dell’atelier. I più recenti
studi  sull’attività  artistiche  negli  O.P.  dell’epoca  e  sull’odierna  attività  negli  O.P.G.  e  nei  servizi
territoriali,  hanno  però,  in  parte,  messo  in  discussione  la  mitologia  del  disegno  spontaneo:  era
abitudine  da  parte  degli  psichiatri,  indirizzare  i  pazienti all’attività  e,  da  parte  degli  atelieristi,
incoraggiare e sostenere i pazienti nelle loro attività, così come questi ultimi non erano insensibili agli
apprezzamenti.

  
Immagini di repertorio: padiglione e  atelier dell’ Ospedale Psichiatrico di Trieste

Nel caso dei laboratori di arte terapia, l’intervento del facilitatore è più diretto ed esplicito: egli è il
conduttore del gioco, certamente non direttivo e permeabile a quanto succede nel setting, ma in grado
di accogliere le diverse istanze del paziente, ad esempio, di modificare, all’occorrenza la traiettoria e la
forma del gioco stesso, di sottolineare o tralasciare gli obiettivi preposti ecc. Viene certamente dato
risalto  al  prodotto  visivo  elaborato  (analizzato,  contestualizzato,  ammirato  confrontato…  o,
semplicemente, considerato): in molti casi, come si è visto, l’immagine è vista come un opera conclusa
più o meno sintomatica. Ma ancor più si considera l ’A. T. considera soprattutto l’elemento processuale
che  porta  alla  elaborazione  di  un  dipinto,  disegno  ecc.  Anche  nel  caso  di  trattamenti individuali,
l’attività è frutto dell’interazione con l’altro (compagni o conduttore che sia). Da ciò ne consegue un
attenzione  particolare  alla  strutturazione  del  setting  e  all’osservazione  delle  dinamiche  che  si
sviluppano.
Nel caso di  atelier negli  Ospedali  Psichiatrici,  come si  è accennato, la gestione dell’atelier riguarda
personale dotato di una qualifica artistica ma non necessariamente formato dal punto di vista delle
conoscenze psicoterapeutiche, queste ultime, invece, esclusivo appannaggio dello psichiatra.
A  ben vedere,  quindi,  si  tratta  di  uno sdoppiamento di  qualifica  fra  l’azione  artistica  (delegata  al
maestro d’arte) e l’azione psicoterapeutica (delegata allo psichiatra o a chi per esso ) ognuno con il
proprio ruolo e competenze ben distinte. 
Nel percorso di arte terapia, invece, la figura dell’arte terapeuta diventa centrale, pur con i necessari
confronti con eventuali équipe di riferimento nella strutturazione di un corretto percorso terapeutico.
Si  può perciò parlare,  soprattutto di  uno spostamento del  piano dell’attenzione dal  punto di  vista
diagnostico (o estetico) a quello effettivamente terapeutico e relazionale. 
L’immagine non è  un opera conclusa in  sé  ma diviene la  rappresentazione di  un cantiere aperto,
l’indispensabile tappa di un cambiamento, insomma, una risorsa. Lo scopo non è quello di certificare la
qualità dei prodotti, spesso solo abbozzati o non conclusi, bensì di utilizzare gli stessi per definire una



mappa sensibile del mondo percepito dal soggetto (inteso come “persona”, indipendentemente dal
fatto di essere cliente, paziente o partecipante).  Si potrebbe intendere anche come un tentativo di
limitare  la  tendenza  egocentrica  dell'artista,  intendendo  con  questo  appellativo,  sia  il  gestore
dell’atelier, sia il paziente che elabora le proprie immagini

 
Immagini di laboratori odierni di arte terapia

Grande merito di quella che potremmo definire arte in ambito psichiatrico, è stato quello di scoprire e
valorizzare gli elaborati dei pazienti, quindi, metaforicamente, permettendo loro di uscire dallo stato di
detenzione attraverso le loro immagini. In questo aspetto si possono trovare denominatori comuni con
l’arte  terapia (che per  altro  deve moltissimo a queste  esperienze pregresse),  viceversa è  possibile
riscontrare una basilare differenza dell’ A.T. ovvero, nel non porsi neppure il problema di certificare la
qualità dei prodotti in considerazione del loro interesse ”artistico”, ma nel considerare l’efficacia e la
bellezza stessa delle immagini in relazione alla loro immediatezza ed efficacia comunicativa.
L’ideazione di una nuova professionalità che comprendesse l’ arte e la terapia ha però comportato un
problema di armonizzazione dei due diversi aspetti. Problema, ahimè, spesso sottovalutato: nel nostro
paese, nella formazione di arte terapeuti, percentualmente, si assiste a una presenza più rilevante di
operatori che provengono da un ambito terapeutico rispetto a chi viene da un ambito artistico. Ciò può
creare un fenomeno di “spersonalizzazione artistica”, ovvero, il rischio di considerare l’aspetto artistico
come un semplice mezzo o un contenitore in grado di veicolare il processo terapeutico. A parere dello
scrivente, invece, all’operatore A.T. sarebbe utile avere la determinazione di  predisporsi  un proprio
spazio  e percorso creativo personale e autonomo rispetto all’ambito professionale.
L’operatore  A.T.  di  formazione  prevalentemente  artistica,  naturalmente,  dovrebbe  prevedere  un
proprio  studio  e  costante  aggiornamento  in  grado  di  compensare  l’aspetto  delle  conoscenze
psicoterapeutiche.
Insomma, è indispensabile l’integrazione il più possibile equilibrata di queste due complesse anime.



ARTE	
  TERAPIA:	
  UN	
  GIOCO	
  DA	
  BAMBINI

L’immagine	
  dell’infanzia
Dall’inizio	
   del	
   secolo	
   scorso	
   si	
   è	
   progressivamente	
   accentuata la	
   sensibilità sociale	
   nei	
   confronti
della	
  tutela	
  dell’infanzia.	
  In particolare è	
  aumentata,	
  da parte	
  del	
  mondo adulto,	
  	
  la	
  percezione	
  dei
rischi connessi	
   allo	
   stato	
   di disagio	
   in	
   ambito	
   infantile.	
   Questa	
   attenzione	
   è	
   facilmente
riscontrabile	
  nella	
  legislazione	
  vigente,	
  in	
  tutti	
  quegli	
  articoli	
  presenti	
  nei	
  codici civile	
  e	
  penale	
  che
si	
  occupano d'infanzia	
  e,	
  in	
  particolare considerando	
  la	
  genesi	
  stessa	
  del	
  diritto	
  di famiglia	
  .	
  
In ciò	
   la	
   psicoanalisi	
   ha avuto grandi	
  meriti,	
   spiegando	
   come	
   le	
  modalità affettive e	
   relazionali
sedimentate nella	
   prima	
   infanzia,	
   portino non	
   solo	
   dei	
   riflessi	
   in	
   età adulta,	
   ma	
   pure delle
ripercussioni	
  nella	
  qualità	
  del	
  vissuto	
  maturato	
  successivamente	
  nella	
  nostra	
  esistenza.	
   Parimenti
si	
  è	
  via	
  via	
  affermato l’uso	
  dei	
  mezzi	
  visivi a	
  scopi diagnostici,	
  riabilitativi e	
  per	
  la	
  prevenzione	
  dei
disagi	
   sia	
   individuali	
   che	
   sociali	
   (ad	
   esempio,	
   nei	
   riguardi	
   del	
   problema	
   della	
   dispersione
scolastica).	
   Infatti,	
  è	
  ormai	
  consolidata la	
  prassi	
   di utilizzare in	
  età prescolare e	
  nei	
  primi	
  anni	
  di
scuola,	
  interventi	
  di traduzione	
  e	
  interpretazione	
  iconica di eventi	
  traumatici,	
  attraverso	
  il	
  disegno .
Ciò	
  non	
  tanto	
  e	
  non	
  solo	
  da parte	
  degli	
  arte	
  terapeuti,	
  ma	
  più	
  spesso	
  da parte	
  di generici specialisti
d’arte	
  o	
  psicoterapeuti;	
  con	
  particolare riguardo	
  a	
  possibili	
  perizie	
  e	
  diagnosi	
  successive ad	
  abusi.	
  In
questo senso	
   può	
   risultare senza	
   dubbio	
   utile	
   e	
   anzi	
   importante,	
   nel	
   trattare la	
   complessità del
rapporto fra mondo artistico e	
   infanzia,	
   inquadrare alcuni aspetti	
   spesso	
   trascurati;	
   non	
   solo
limitando	
   il	
   campo di osservazione	
   all’ottica relazionale,	
   psicologica o	
   cognitiva della	
   cosiddetta
età dello	
   sviluppo,	
   ma	
   cercando	
   di suggerire un approccio	
   di natura percettiva,	
   iconologica e
simbolica,	
  delle	
   immagini elaborate nella	
  prima	
  e	
   seconda	
   infanzia.	
   Lo scopo è	
  quello	
  di evitare
forzature interpretative che	
   potrebbero definire un quadro	
   d’insieme	
   errato o	
   forzato e	
   con	
   ciò
inficiare od ostacolare l’intervento	
  dello	
  stesso	
  arte	
  terapeuta.
Questo scritto	
  vuole	
  perciò	
  mettere in	
  cornice un’	
  insieme	
  di problemi	
  e	
  necessità che	
  coinvolge	
  le
seguenti	
  aree:	
  a)	
   la	
  definizione	
  abbastanza	
  sintetica e,	
  spero,	
  sufficientemente	
  esaustiva di “arte
infantile”;	
   b) un ancor più	
   sintetico rimando	
   alle	
   fasi	
   dello	
   sviluppo iconico del	
   bambino;	
   c)
un’applicazione	
  concreta mediante	
  un test	
  non	
  proiettivo somministrato a	
  una	
  campionatura di 700
studenti	
   della	
   scuola	
   secondaria	
   di primo	
   grado (dagli 11 ai 14 anni)	
   in grado di definire	
   alcune
differenze	
   iconologiche	
   fra	
   età	
   infantile	
   e	
   preadolescenziale;	
   d)	
   intervento	
   di	
   cornice	
   per	
   un
progetto	
  che	
  potrebbe	
  essere rivolto a	
  un reparto	
  pediatrico d’ospedale.

.
	
  	
  	
  	
  	
  	
  	
  	
  	
  	
  Giovan	
  Francesco	
  Caroto	
  (1480-­‐1555)fanciullo	
  con	
  pupazzetto-­‐	
  Verona	
  museo	
  Civico

Parte	
  prima:	
  Riferimenti	
  all’arte	
  infantile
Esiste un’ampia	
   letteratura sulla	
   cosiddetta	
   “	
   Arte	
   Infantile”,	
   intendendo	
   con	
   ciò	
   l’elaborazione
spontanea	
  di segni e	
  di immagini in	
  una	
  fascia	
  d’età compresa	
  dagli	
  uno	
  ai	
  dieci	
  anni.	
  Oltre	
  questo
limite,	
  che	
  tendiamo	
  a	
  identificare,	
  in	
  modo	
  approssimativo,	
  con	
  la	
  conclusione	
  del	
  quinquennio	
  di
Scuola	
   Primaria,	
   molti studiosi	
   tendono	
   a	
   certificare la	
   fine del	
   disegno spontaneo,	
   ovvero del
disegno	
   senza	
   preoccupazioni e	
   induzioni di	
   tipo	
   rappresentativo/imitativo.	
   Da questo	
   periodo in
poi:	
  “Si	
  vedono i	
  quadri e	
   i	
  disegni	
  dei	
  pittori	
  professionisti e	
  delle	
  celebrità,	
   si	
  presuppone che la



“ispirazione”,	
  primo	
  momento	
  del	
  processo	
  della	
  creazione	
  artistica che	
  ha come	
  fase	
  successiva la
”elaborazione”,	
   ovvero l’organizzazione	
  di pattern e	
   stimoli	
   (visivi,	
  ma	
  non	
  necessariamente	
   solo
quelli)	
  in	
  unità compositiva attraverso	
  l’esperienza.
“La persona	
   creativa è	
   caratterizzata	
   da una	
   sorta	
   di mobilità	
   in	
   termini di “regressione”	
   e

progressione,	
   cioè da una	
   disponibilità ad attingere tra	
   i	
   livelli	
   più	
   primitivi e	
   più	
   maturi della
personalità”(5).

Parte	
  seconda:	
  Fasi	
  e	
  caratteristiche	
  nell’evoluzione	
  del	
  disegno
Il disegno è	
  utile	
  per	
  capire diverse	
  cose	
  del	
  bambino,	
  certamente	
  non	
  solo	
   le	
  sue abilità nell’uso
degli	
   strumenti	
   rappresentativi,	
   ma	
   capire La sua ricchezza	
   simbolica,	
   il	
   suo stato in	
   ambito
motorio,	
  percettivo.
Studiosi	
  quali	
  Jean	
  Piaget,	
  Rhoda Kellogg,	
  Viktor	
  Lowenfeld,	
  hanno	
   individuato a	
  questo proposito
una	
   serie	
   di fasi	
   dello	
   sviluppo iconografico del	
   bambino,	
   alcune caratteristiche	
   tipiche,	
   che	
   si
possono così	
  sintetizzate.
a)	
   Intorno	
   ai	
   18	
   mesi,	
   si	
   assiste a	
   quello	
   che	
   viene definito scarabocchio	
   controllato;	
   cioè una
transizione	
  dallo	
  scarabocchio	
  come	
  pura sperimentazione	
  motoria,	
  alla	
  elaborazione	
  di linee	
  con
scelte di direzione,	
  sviluppo di tracciati (scarabocchi con	
  andamento	
  regolare),	
  quindi	
  di diagrammi
(unioni	
   di diversi	
   tracciati,	
   come	
   nella	
   croce),poi	
   di combinazioni	
   (unioni	
   di diversi	
   diagrammi),



(unioni	
   di	
   diversi	
   tracciati,	
   come	
   nella	
   croce),poi	
   di	
   combinazioni	
   (unioni	
   di	
   diversi	
   diagrammi),
aggregati	
  (unioni	
  di	
  diverse	
  combinazioni)	
  e,	
  infine,	
  immagini	
  	
  riconoscibili.
b)	
  Quando	
  il	
  bambino	
  ha	
  3	
  anni	
  si	
  può	
  parlare	
  di	
  realismo	
  fortuito:	
   i	
  bambini	
  producono	
   il	
  disegno
per	
  attribuirgli	
   solo	
  successivamente	
   (in	
  base	
  alle	
  “somiglianze”	
  da	
   loro	
  percepite)	
  un	
  significato,
dando	
  quindi	
  un	
  nome	
  alle	
  forme	
  da	
  loro	
  realizzate.
c)	
   Vicino	
   ai	
   4	
   anni	
   si	
   assiste	
   a	
   quella	
   che	
   viene	
   definita	
   fase	
   pittorica:	
   compare	
   tanto
un’intenzionalità	
   rappresentativa,	
   quanto	
   un	
   “realismo	
   mancato”	
   allorquando	
   i	
   bambini	
   possono
affermare	
  di	
  aver	
   realizzato	
  un	
   soggetto	
  diverso	
  da	
  quello	
   che	
   si	
  proponevano;	
   compare	
   l’“omino
testone”,	
   cioè	
   la	
   prima	
   rappresentazione	
   della	
   figura	
   umana,	
   con	
   un	
   grosso	
   cerchio	
   (la	
   testa)
dotato	
   di	
   occhi,	
   a	
   cui	
   si	
   attaccano,	
   come	
   semplici	
   linee,	
   braccia	
   e/o	
   gambe;	
   lo	
   spazio	
   in	
   cui	
   si
collocano	
   le	
   figure	
   è	
   ancora	
   indeterminato	
   e	
   fluttuante,	
   e	
   il	
   disegno	
   viene	
   realizzato	
   in	
   tutte	
   le
direzioni;	
   i	
   colori	
   iniziali	
   sono	
   generalmente	
   caldi	
   e	
   intensi,	
   ma	
   presto	
   si	
   farà	
   uso	
   delle	
   diverse
tonalità	
  per	
  esprimere	
  i	
  propri	
  stati	
  emotivi

Intorno	
  ai	
  5-­‐7	
  anni,	
  una	
  fase	
  di	
  realismo	
  intellettuale:	
  la	
  realtà	
  viene	
  rappresentata	
  come	
  la
si	
  conosce	
  e	
  la	
  si	
  “sente”,	
  piuttosto	
  che	
  come	
  viene	
  effettivamente	
  percepita;	
  ad	
  esempio,
le	
   proporzioni	
   reciproche	
   degli	
   oggetti	
   possono	
   venire	
   alterate	
   a	
   seconda	
   dell’importanza
rivestita	
  nella	
  prospettiva	
  dei	
  bambini;	
  la	
  figura	
  umana	
  acquisisce	
  il	
  tronco,	
  il	
  collo,	
  i	
  capelli,
gli	
  arti	
  bidimensionali,	
  gli	
  abiti	
  e	
   i	
  volti	
  espressivi,	
  così	
  da	
  poter	
  differenziare	
  personaggi	
  e
atteggiamenti.	
   Certi	
   oggetti	
   vengono	
   rappresentati	
   “ai	
   raggi	
   x”	
   per	
   mostrare	
   ciò	
   che	
   c’è
dietro	
  o	
  dentro;	
  lo	
  spazio	
  del	
  foglio	
  viene	
  diviso	
  in	
  orizzontale	
  da	
  una	
  linea	
  di	
  divisione.

 

Varie	
  forme	
  “solari”	
  (4	
  anni	
  circa),	
  da	
  “analisi	
  dell’arte	
  infantile”	
  Kellogg	
  R.	
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  107
 

Parte	
  terza:	
  CASA,	
  DOLCE	
  CASA
 
“La	
  nostra	
  organizzazione,	
  che	
  è	
  poi	
  il	
  nostro	
  apparato	
  psichico,	
  si	
  è	
  sviluppata	
  proprio	
  nello	
  sforzo	
  di	
  esplorare	
  il	
  mondo	
  esterno
e	
  deve	
  quindi	
  essere	
  realizzato	
  nella	
  propria	
  struttura	
  un	
  certo	
  grado	
  di	
  congruenza;	
  essa	
  stessa	
  è	
  parte	
  costitutiva	
  di	
  quel	
  mondo

che	
  dobbiamo	
  esplorare	
  e	
  consente	
  benissimo	
  tale	
  ricerca”
S.	
  Freud,	
  	
  Al	
  di	
  là	
  del	
  principio	
  del	
  piacere

Premessa	
  all'argomento:	
  I	
  	
  TEST	
  PROIETTIVI
Nei	
   test	
   intellettivi	
   il	
   simbolo	
  della	
  casa	
  è	
   stato	
   trascurato,	
  mentre	
  molto	
  utilizzati	
   sono	
   riferiti	
  a
modelli	
  quali	
  la	
  famiglia,	
  la	
  figura	
  umana	
  o	
  l’albero.	
  Del	
  resto	
  se	
  la	
  forma	
  dell’albero	
  è	
  da	
  sempre
considerata	
   antropomorfica,	
   per	
  molti	
   aspetti	
   equivalente	
   alla	
   figura	
   umana,	
   anche	
   nelle	
   case	
   è
facile	
  riconoscere	
  volti,	
  che	
  alcuni	
  psicoanalisti	
  identificano	
  come	
  quello	
  materno.

x)



disegni,	
   al	
   contrario	
   gli	
   introversi	
   e	
   i	
   bambini	
   che	
   non	
   amano	
   avere	
   rapporti	
   con	
   l’esterno	
   si
limitano	
  a	
  usare	
  uno	
  o	
  due	
  colori”.	
  (10)
 
IL	
  CONTORNO	
  NON	
  E’	
  UN	
  MERO	
  INVOLUCRO,	
  MA	
  HA	
  ANCH’ESSO	
  UN	
  VALORE	
  DI	
  SIGNIFICANTE
 
RARAMENTE	
  SI	
  RAPPRESENTANO	
  STANZE	
  O	
  LOCALI	
  VISTI	
  DALL’	
  INTERNO
Anche	
  per	
  la	
  non	
  padronanza	
  del	
  sistema	
  rappresentativo	
  prospettico.
 
CONNESSIONI	
  FRA	
  AMBIENTI	
  ESTERNI	
  E	
  AMBIENTI	
  INTERNI	
  ATTRAVERSO	
  TRASPARENZE
Il	
   sistema	
   percettivo	
   e	
   rappresentativo	
   del	
   bambino	
   riprende	
   qui	
   il	
   motto	
   di	
   Goethe:	
   ciò	
   che	
   è
interno	
  è	
  anche	
  esterno.	
  Se	
   i	
  due	
  aspetti	
  sono	
   l'espressione	
  di	
  uno	
  stesso	
  dinamismo	
  psicofisico
dovranno	
  trovarsi	
  fra	
  loro	
  profonde	
  analogie.
 
PRESENZA	
  DI	
  RIBALTAMENTI	
  RAPPRESENTATIVI
Il	
  bambino	
  tende	
  a	
  collocarsi	
  all’interno	
  delle	
  situazioni.
 
LE	
  RAFFIGURAZIONI	
  SONO	
  ESSENZIALI	
  E	
  SPESSO	
  SIMBOLICHE	
  DELLA	
  REALTA’
Le	
  interpretazioni	
  degli	
  studiosi	
  sull’argomento	
  sono	
  leggermente	
  dissimili.	
  Secondo	
  R.	
  Arnheim	
  il
bambino	
  disegna	
  ciò	
  che	
  sa,	
  non	
  ciò	
  che	
  vede.
W.	
  Grozinger	
  invece	
  puntualizza:	
  “	
  i	
  bambini	
  non	
  disegnano	
  ciò	
  che	
  vedono,	
  ma	
  ciò	
  che	
  conoscono
nella	
   forma,	
   cioè	
   ciò	
   che	
   è	
   accumulato	
   nella	
   loro	
   memoria	
   della	
   forma,	
   come	
   in	
   un	
   archivio	
   di
immagini	
  interne”	
  (11).
O	
  ancora:	
  “il	
  bambino	
  disegna	
  a	
  memoria,	
  non	
  già	
  dal	
  vero”	
  (12).
 
GLI	
  ELEMENTI	
  DELLA	
  CASA	
  SONO	
  FORME	
  GEOMETRICHE	
  ESSENZIALI
(quadrato/i	
  triangolo)
A	
   volte	
   il	
   bambino	
   sembra	
   sentire	
   la	
   necessità	
  di	
   introdurre	
   forme	
   curve	
   attraverso	
  portoni	
   con
“volte	
   a	
   tutto	
   sesto”,	
   tende	
  alle	
   finestre,	
   finestre	
   a	
  oblò,	
   o	
   collocando	
  nello	
   spazio	
   esterno	
   soli,
fiori,	
  ecc.
 
MANCANZA	
  DI	
  PROPORZIONE	
  FRA	
  I	
  DIVERSI	
  ELEMENTI	
  DELLA	
  RAPPRESENTAZIONE
Persone,	
   alberi,	
   fiori	
   particolari	
   ecc.	
   vengono	
   enfatizzati	
   e	
  magari	
   aggiunti	
   al	
   di	
   là	
   del	
   contesto
con	
   grandezze	
   variabili	
   secondo	
   l’importanza	
   emotiva	
   a	
   loro	
   attribuita	
   o	
   per	
   ovviare	
   a	
   una
difficoltà	
  tecnica	
  di	
  realizzazione.
 
 
(9)Secondo	
   diversi	
   studiosi	
   si	
   deve	
   dare	
   al	
   termine	
   un	
   significato	
   legato	
   al	
   verbale	
   e	
   al
concettuale,	
  mentre	
  il	
  SIMBOLO	
  	
  rimanda	
  a	
  connotazioni	
  affettive	
  e	
  visive.
(10)A.Oliviero	
  Ferraris	
  	
  op.cit.	
  p.87
(11)W.Grozinger	
  op..cit.	
  p.246
(12)L.S.Vygotskij	
  	
  op.cit.	
  p.112

	
    
Eva	
  Stein	
  (4.	
  09.	
  1931-­‐	
  4.09.1941,	
  Auschwitz)	
  disegno	
  di	
  Terezin

 
IL	
  BAMBINO	
  E	
  L’OSPEDALE

 
Parte	
  quarta:	
  Arte	
  in	
  corsia
Questo	
   titolo	
   rappresenta	
   un	
   implicito	
   e	
   per	
   tutti	
   noi	
   difficile	
   accostamento	
   fra	
   crescita	
   e



L’ARTE DELLA TERAPIA E LA TERAPIA NELL’ARTE

Quando noi pensiamo alla parola “creazione”, molto probabilmente la memoria ritorna alle nostre 
nozioni dottrinali della Genesi: la nascita dell’uomo è rappresentata con l’immagine del vasaio che 
plasma la creta. Difatti, in ebraico “uomo” è “adam” e la terra “adamah”. Adamo, perciò, non è, 
come noi siamo abituati a intendere, un nome proprio di persona, ma indica ogni uomo che è 
legato all’argilla ( “adamah” letteralmente indica un tono“rossastro” come l’argilla, ma anche, in 
senso più esteso, “umanità”), cioè alla forma e alla materia. Dio, insomma è inteso come un artista,
che impasta e modella la polvere, crea una figura umana e poi la colloca in un'oasi nel deserto.

    

Wiligelmo, Storie della genesi                          Wenzel Peter  Adamo ed Eva nel paradiso terrestre- Musei Vaticani

Ma l’uomo diventa “essere vivente” solo quando Dio soffia nelle sue narici un alito di vita. 
Potremmo identificare questo dare respiro nel dare “anima”, ma sappiamo che questo concetto 
non è originario di quel periodo, ma introdotto dalla cultura classica greca, mentre invece è forse 
più corretto intendere con ciò quello che noi intendiamo con il termine moderno di 
“coscienza”.L’uomo, perciò, è contemporaneamente legato a Dio (alito di vita) e al mondo (argilla-
materia), all’aria e alla terra e in questa unità sta la sua grandezza e la sua bellezza.                           
La teologia pone poi una grande importanza all’ oasi, parlando inizialmente dell’Eden e 
successivamente della necessità da parte dell’uomo di coltivare, accudire, modellare il proprio 
giardino, così come egli stesso è stato modellato: ”naturalmente”, per giardino si intende un 
proprio spazio vitale in armonia con il mondo e con l’universo intero.                                                      
In definitiva, nella Bibbia possiamo trovare le origini del concetto vita e natura come realtà 
plasmabili. Non può essere un caso che il racconto umano abbia inizio con un’attività artistica…
Ovvero, il fatto di aver delegato all’arte il compito di rappresentare, non tanto e non solo i vari 
racconti religiosi che si sono succeduti nella storia dell’uomo, ma soprattutto l’esigenza di dare 
forma alla sua  ricerca di trascendenza. Sappiamo che attingere dai grandi racconti della storia 
dell’uomo ha il vantaggio di poter meglio vedere quelli che potremmo definire, nel nostro 
linguaggio contemporaneo, archetipi, ovvero, la necessità di definire forme primarie condivise.



Al di  là delle nostre presenti o assenti convinzioni  religiose, noi  tutti siamo in grado di  cogliere
l’aspetto metaforico del racconto; la vita per essere tale ha bisogno di una forma e di una materia
che ci corrisponda; di uno spazio (giardino) entro il quale dimori l’ armonia. L’alchimia fra forma,
materia e armonia può essere tradotta nel termine “bellezza”. E sappiamo quanto lo scopo dell’arte
sia  quello  di  ricercare  la  bellezza.  Usiamo  il  termine  “ricercare”  e  non  “produrre”  in  maniera
intenzionale. Infatti, qualcuno, del tutto legittimamente,  potrebbe obiettare che nella sua lunga
storia non sempre l’arte abbia prodotto bellezza. Basti pensare ad artisti che hanno rivendicato la
“bruttezza” delle loro opere, dagli espressionisti alla Body art o alla Trash art.
Del  resto  era  Fedor  Dostoevskij che  affermava:  “La  bellezza:  che  tremenda  e  orribile  cosa!
Tremenda, perché impossibile da definire: e definire non si può, perché Iddio non ci ha proposto che
enigmi! Lì gli opposti si toccano, lì tutte le contraddizioni vivono insieme.  (...)  Il  terribile è che la
bellezza non è soltanto una cosa tremenda, ma anche misteriosa. Qui il diavolo lotta con Dio, e il
campo di battaglia sono i cuori degli uomini.” (Dostoevskij, I fratelli Karamazov, 3: 3) 
In effetti, la provocazione (quando non, a volte, il disgusto vero e proprio) hanno rappresentato una
cifra  importante   dell’arte  degli  ultimi  150 anni.  In  questi casi,  però  l’azione dell’artista appare
necessaria: I corpi deformati, all’epoca decisamente rifiutati dal pubblico,disegnati da Egon Schiele
sono lo svelamento dell’ impostura formale dei canoni dell’accademia viennese, della decadenza
dell’Impero Austroungarico e ne anticipano, formalmente, il dissolvimento.

    
Egon Schiele                                                                                                                               Gorge Grosz

Mentre la sgradevolezza di  un disegno di  George Grosz non è fine a sé stessa ma indice della
disarmonia della Germania uscita dalla prima guerra mondiale. 
Una delle grandi vocazioni dell’arte è sempre stata quella di rispecchiare il malessere di una società:
“Se il mondo fosse chiaro, l'arte non esisterebbe”  affermò Albert Camus (Albert Camus,  Il mito di
Sisifo, 1942). La passione non conosce mezze misure ma si alimenta dal grande piacere e nel grande
dolore e l’arte senza passione è solo mero esercizio di stile. 
Non è casuale che molti artisti siano o siano stati personaggi instabili e inquietanti, in definitiva,
poco armonici. Analogamente, chi si occupa di arte terapia o di terapie espressive, sa benissimo che
spesso  le  immagini  elaborate  sono  contenitori  di  insoddisfazioni  e  di  dolori  profondi  ma  nel
contempo,  possono  accogliere  elementi di  cura  e  di  riscatto.  A  tal  proposito  basta  osservare
attentamente  un  esposizione  di  art  brut,  dove  potremmo  accontentarci  di  individuare  nelle
immagini i segnali di un disagio estremo o di un tipo particolare di patologia, limitando con questo
l’osservazione ad una funzione diagnostica; ma saremmo comunque catturati inevitabilmente dalla
bellezza delle forme, dalla articolazione, mai banale, della composizione.
Sarebbe però limitante ricondurre l’azione di “dare forma” ad una ragione di tipo compensativo,
errore  che  molti,  specie  psicoterapeuti,  fanno  sovente.  L’elaborazione  artistica,  la  costruzione



iconica come necessità a seguito di un trauma, di un vuoto, di una carenza, presupposto della teoria
adleriana classica. A mio avviso, Questo può essere molto riduttivo. 
La spinta espressiva trova ragione in quella che prima è stata chiamata ricerca di bellezza. Attraverso
la costruzione di immagini, il dare forma  alla propria personale visione del mondo e il definire il
proprio  panorama  interno,  si  esprime  nella  ricerca  dell’armonia  con  lo  spazio  circostante
(ovviamente costituito da cose, persone, habitat). 

                3Nek Chand giardini di roccia a Chandigarth (India)

Bellezza quindi non come canone estetico, modello da riprodurre e imitare ma come il tentativo di
coltivare il proprio giardino, spesso incolto, abbandonato, devastato o, semplicemente, trascurato.
Del resto, cosa più del disagio mentale può paragonarsi a quella “terra desolata”?
Prima di articolarsi in storia, ogni vita è visibile come sequenza di immagini: una vita, quindi che ha
bisogno di essere osservata, elaborata e apprezzata ancora prima di essere letta, interpretata e,
magari, giudicata.  Come sia possibile sviluppare infiniti racconti da una o più immagini tutti noi ne
siamo consapevoli, senza per questo essere degli scrittori o dei cantastorie. Però l’elaborazione di
un’immagine, per certi versi, è molto più importante di un racconto. L’immagine si presenta come
gestalt, con ogni parte che si presenta simultaneamente e senza la percezione della successione
cronologica della sua esecuzione. Non ha molta importanza cosa sia stato eseguito prima, cosa
dopo, l’importante è costituito dall’insieme. In un certo senso, si tratta di una concertazione di
segni evoluti in simboli, quindi, una ricerca di armonia. 
Possiamo quindi intuire l’importanza di tradurre in immagini la nostra vita. Però troppo spesso
davanti a una immagine,  ci  comportiamo come degli  analfabeti davanti ad un codice  miniato.
Tornando  all’immagine  iniziale  è  possibile  constatare  la  grande  differenza  fra  la  funzione
pedagogica, illustrativa, esortativa e rievocativa della genesi di Wiligelmo e l’arte contemporanea:
infatti l’arte, storicamente  ha sempre mantenuto lo scopo di medium di valori condivisi; molto più
difficile, quindi, una lettura univoca dell’immagine artistica ai giorni nostri, considerando che quella
connotazione  di  condivisione   semplicemente,  non  esiste  più.  Al  contempo,  la  connotazione



2 
 

                             
                                        tratto	
  da:	
  “teoria	
  della	
  forma	
  e	
  della	
  figurazione”	
  di	
  P.Klee 
	
  
“La	
  spirale	
  è	
  il	
  tentativo	
  di	
  dominare	
  il	
  caos.	
  Ha	
  due	
  direzioni.	
  Dove	
  ci	
  si	
  colloca,	
  alla	
  periferia	
  o	
  al	
  vortice?	
  Cominciare	
  
dall’esterno	
  è	
  paura	
  di	
  perdere	
  il	
  controllo;	
  l’avvolgimento	
  è	
  serrarsi,	
  ritirarsi,	
  comprimersi	
  fino	
  a	
  sparire.	
  Cominciare	
  
dal	
  centro	
  è	
  affermazione,	
  muoversi	
  verso	
  l’esterno	
  rappresenta	
  il	
  dare	
  e	
  l’abbandonare	
  il	
  controllo;	
  la	
  fiducia,	
  
l’energia	
  positiva,	
  la	
  vita	
  stessa.”(	
  Louise	
  Bourgeois	
  “Distruzione	
  del	
  padre	
  e	
  altri	
  frammenti	
  “,	
   
L’espressione	
  di	
  sé	
  è	
  sacra	
  e	
  fatale,	
  1992	
  ) 
	
  Molti	
   scienziati	
   e	
   ancor	
  prima	
  di	
   loro,	
  molti	
   filosofi	
   e	
   teologi,	
   hanno	
   saputo	
   innanzitutto	
  dedurre	
   e	
  poi	
   spiegare	
   le	
  
analogie	
  strutturali,	
   formali,	
   funzionali	
   fra	
   l'infinitamente	
  grande	
  e	
   l'infinitesimale,	
  esistente	
  da	
  sempre	
  in	
  natura.	
  La	
  
particolarità	
   dell'arte	
   è	
   stata	
   quella	
   di	
   descrivere	
   più	
   che	
   di	
   spiegare,	
   ma	
   non	
   solo,	
   di	
   intuire	
   e	
   anticipare	
   certi	
  
contenuti	
  e	
  fenomeni	
  solo	
  successivamente	
  dimostrati,	
  per	
  l'appunto,	
  da	
  filosofia	
  e	
  scienza.	
  In	
  sintesi,	
  uno	
  dei	
  compiti	
  
dell'arte	
  è	
  stato	
  quello	
  di	
  dar	
  forma	
  al	
  caos,	
  prima,	
  durante	
  e	
  dopo	
  il	
  suo	
  manifestarsi. 
Sempre	
  Klee	
  affermava:	
  “L'arte	
  è	
  una	
  similitudine	
  della	
  creazione.	
  E	
  aggiunge	
  ancora	
   :	
  “Il	
  caos	
  è	
  cosmogonicamente	
  
uno	
  stato	
  primitivo,	
  mitico	
  del	
  mondo,	
  dal	
  quale	
  prende	
  poi	
  forma,	
  a	
  mano	
  a	
  mano	
  oppure	
  repentinamente,	
  di	
  per	
  sé	
  o	
  
grazie	
  all'intervento	
  di	
  	
  un	
  creatore,	
  il	
  cosmo	
  ordinato”	
  1.	
   
Ad	
  avvalorare	
  questa	
  tesi	
  provvedono	
  poi	
  gli	
  inevitabili	
  riferimenti	
  alla	
  mitologia	
  classica. 
Caos,	
  per	
  gli	
  antichi,	
  non	
  era	
  certo	
  sinonimo	
  di	
  disordine	
  e	
  confusione.	
  Secondo	
  Aristotele,	
  Kaos	
  era	
  una	
  delle	
  entità	
  
primigenie	
   in	
   ordine	
   di	
   tempo	
   accanto	
   alla	
   Notte,	
   al	
   Cielo	
   (Urano)	
   e	
   all'Oceano;	
   mentre	
   per	
   Esiodo	
   il	
   Kaos	
   è	
   la	
  
figurazione	
   iniziale,	
   seguita	
  da	
  Gaia	
   (Terra)	
  e	
  da	
  Eros.	
   Si	
  dice	
  poi	
   che	
  da	
  Kaos	
  nacquero	
  Erebo	
  e	
   la	
  Notte	
  e	
  dal	
   loro	
  
connubio	
  vennero	
  generati	
  l'Etere	
  e	
  il	
  Giorno:	
  “in	
  primo	
  luogo	
  nacque	
  Kaos	
  e	
  poi	
  Gaia dall'ampio petto” 2.  
Il	
  termine	
  Kaos	
  tende	
  a	
  significare	
  nell'idioma	
  greco	
  antico	
  “spalancarsi,	
  aprirsi”	
  ma	
  pure	
  “abisso	
  e	
  baratro”. 
	
  Kaos	
  è	
  descritto	
  da	
  Esiodo	
  come	
   tenebroso,	
  un	
  grande	
   spazio	
   che	
   separa	
   il	
   cielo	
  dalla	
   terra.	
   Esso	
  non	
   rappresenta	
  
l'inizio	
  assoluto,	
  ma	
  qualcosa	
  che	
  nasce	
  ed	
  emerge	
  dalle	
  tenebre. 
	
  E'	
  la	
  notte	
  quindi	
  il	
  principio	
  originario	
  del	
  mito.	
  Dall'indistinto	
  miscuglio	
  primordiale	
  si	
  svilupperà	
  poi	
  il	
  “Cosmos”,	
  il	
  
mondo	
  ordinato,	
  l'armonia	
  e	
  la	
  bellezza. 
Dopo	
  questa	
  premessa	
  sul	
  significato	
  originario	
  del	
   termine,	
  torniamo	
  invece	
  al	
   luogo	
  comune	
  che	
  associa	
   il	
  caos	
  al	
  
disordine. 
Nella	
  storia	
  della	
  nostra	
  cultura	
  occidentale,	
  si	
  è	
  spesso	
  utilizzata	
  una	
  lettura	
  duale	
  nell'interpretazione	
  dei	
  fenomeni	
  

                                                             
1	
   Paul	
  klee	
  ,	
  “Teoria	
  della	
  forma	
  e	
  della	
  figurazione” 
2	
   Aristotele,	
  	
  “Metafisica”	
  V	
  116-­‐17 
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Elaborato	
  poetico	
  sul	
  tema	
  del	
  caos	
  in	
  forma	
  grafico-­‐poetica 

Lo	
  scopo	
  di	
  questo	
  esercizio	
  era di	
  accelerare	
  una	
  iniziale	
  conoscenza interpersonale all'interno	
  del	
  gruppo	
  di	
  lavoro e	
  
di	
  agevolare un	
  senso	
  di appartenenza. 
La	
   proposta	
   successiva consisteva	
   in un	
   ritorno	
   al	
   lavoro	
   individuale	
   attaverso	
   l'esecuzione	
   di	
   un'immagine	
   che	
  
descrivesse il caos, con	
  materiali grafico-­‐pittorici	
  (bianco,	
  grigio	
  e	
  nero)	
  e	
  in	
  una	
  stanza	
  posta	
  in	
  penombra. 

Elaborati individuali sul tema	
  del	
  caos con	
  indicazione di	
  utilizzo	
  di pochi colori 

Dopodiché si è	
   provveduto a	
   un feedback nel	
   quale	
   tutti	
   i	
   partecipanti hanno	
   parlato	
   delle	
   caratteristiche	
   proprio	
  
lavoro.	
  E'	
  importante	
  prevedere	
  queste	
  fasi	
  di	
  verbalizzazione	
  come	
  momento	
  di	
  (auto)	
  riflessione	
  e	
  di	
  comunicazione	
  
empatica	
   con	
   gli altri:	
   difatti	
   una	
   delle	
   “regole	
   del	
   gioco”	
   è	
   un	
   autantico	
   assioma	
   dell'A.T.	
   ovvero	
   evitare	
   giudizi	
   e	
  
interpretazioni	
  sui	
  lavori	
  eseguiti	
  dagli	
  altri,	
  mentre	
  sono	
  auspicabili	
  osservazioni	
  e	
  domande. 
La	
  conclusione	
  dello	
  stage	
  prevedeva	
  un	
  esercizio	
  di	
   scambio:	
  ogni	
  partecipante	
  poteva	
  ricalcare	
  un	
   frammento	
  del	
  
caos	
  altrui, mediante un	
  foglio	
  di	
  carta	
  da	
   lucido,	
  e	
  utilizzarlo	
  poi	
  come	
  inizio	
  di	
  una	
  propria	
   immagine	
  e	
   ,	
   infine,	
  un	
  
feedback	
  di	
  restituzione. 
Come	
  elemento	
  di	
  notazione	
  tecnica si può	
  considerare come	
  si	
  siano	
  sviluppate tutte	
  le modalità di	
  comunicazione	
  
attiva:	
  dal	
   lavoro nel	
  macrogruppo	
  al	
  passaggio nel	
  piccolo gruppo	
  a	
  quello	
  individuale; dalla	
  comunicazione	
  visiva	
  e	
  
simbolica	
  alla	
  traduzione	
  verbale. 
Da	
   quanto detto	
   si possono	
   già	
   stabilire	
   alcune	
   essenziali	
   differenze	
   fra	
   l'arte	
   più	
   specificatamente	
   intesa	
   e	
   anche	
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Fig.1	
  	
  	
  Esempio	
  di	
  mimetismo:	
  	
  il	
  dorso	
  della	
  farfalla	
  ha	
  l’aspetto	
  di	
  una	
  maschera	
  con	
  occhi	
  minacciosi	
  

Fig.2	
  	
  	
  A.Durer,	
  particolare	
  di	
  “EVA”	
  Madrid,	
  Museo	
  del	
  Prado,	
  (1507)	
  

selvatica, inospitale; sino	
  all'allegoria	
  dell'	
  Hortus	
  conclusus, un	
  contenitore faunistico e	
  
florealetendente	
  al	
  sacro.	
  [1]	
  (figura	
  3) Sacralità	
  del proprio	
  piccolo	
  mondo	
  interno. 
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Fig.3	
  	
  	
  	
  Il	
  Giardinetto	
  del	
  Paradiso	
  Francoforte	
  –	
  Stadelsches	
  Kunstinstinstitut,	
  1410

	
  	
  Fig.	
  4	
  	
  	
  llustrazione	
  tratta	
  dall’edizione	
  veneziana	
  della	
  “Hypnerotomachia	
  Poliphili”,	
  1499
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Fig.5	
  	
  	
  Caricatura	
  del	
  “Paesaggista	
  romantico”,	
  	
  	
  	
  	
  	
  	
  	
  	
  	
  	
  	
  	
  	
  	
  	
  	
  	
  	
  	
  	
  	
  	
  	
  	
  	
  	
  	
  	
  	
  	
  	
  	
  	
  	
  	
  	
  Fig.6	
  	
  A.Corot	
  1830 
	
  

ARTIFICIO	
  DELLA/NELLA	
  NATURA 

Meno	
  comprensibile	
  invece,	
  stabilire	
  la	
  “naturalità	
  dell’artificio”	
  o,	
  più	
  esplicitamente	
  
dell’artificiale.	
  In	
  “Artificio	
  e	
  natura”,	
  pubblicato	
  per	
  la	
  prima	
  volta	
  nell'ormai	
  lontanissimo	
  1968,	
  
Gillo	
  Dorfles	
  poneva	
  diversi	
  quesiti	
  sulla	
  concreta	
  possibilità	
  di	
  definire	
  il	
  concetto	
  di	
  natura	
  in	
  
rapporto	
  ai	
  fenomeni	
  artistici	
  e	
  affermava	
  come	
  inevitabile	
  la	
  necessità	
  di	
  orientarsi	
  fra	
  le	
  diverse	
  
manifestazioni	
  dell'artificiale.	
  Ora	
  ci	
  troviamo	
  sempre	
  più	
  avvolti	
  in	
  un	
  mondo	
  non	
  solo	
  
“artificiale”,	
  ma	
  pure	
  virtuale,	
  con	
  oggetti	
  artificiali	
  quando	
  non	
  soltanto	
  allusivi	
  della	
  realtà	
  .	
  In	
  un	
  
certo	
  senso	
  si	
  sta	
  avverando	
  la	
  visione	
  della	
  realtà	
  profeticamente	
  prevista	
  dai	
  futuristi	
  (figura	
  7):	
  
la	
  macchina	
  non	
  è	
  più	
  una	
  realtà	
  innaturale,	
  bensì	
  una	
  parte	
  di	
  una	
  nuova	
  natura	
  meccanizzata,	
  
anzi,	
  ancor	
  più,	
  e	
  cogliendo	
  le	
  suggestioni	
  della	
  letteratura	
  e	
  cinematografia	
  	
  fantascientifica,	
  non	
  
solo	
  la	
  natura	
  si	
  sta	
  meccanizzando,	
  ma	
  addirittura	
  la	
  macchina	
  si	
  sta	
  progressivamente	
  
umanizzando	
  [3]. 
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Fig.7	
  	
  F.Depero	
  	
  Treno	
  partorito	
  dal	
  sole 

“Artificio”,	
  quindi,	
  non	
  tanto	
  inteso	
  nella	
  sua	
  accezione	
  più	
  letterale	
  e	
  tradizionale	
  di	
  espediente,	
  di	
  
abilità	
  nell’uso	
  dell’arte,	
  ma	
  nei	
  suoi	
  sinonimi	
  più	
  diffusi	
  di	
  stratagemma,	
  trucco,	
  sotterfugio,	
  resi	
  
sistema	
  e	
  metodo.	
  Afferma	
  Dorfles	
  che:	
  	
  “l’artificio	
  è	
  anche	
  natura,	
  sia	
  che	
  s’intenda	
  artificio	
  come	
  
fatto	
  fittiziamente	
  ad	
  arte,	
  sia	
  che	
  lo	
  s’intenda	
  come	
  metodo,	
  come	
  mezzo	
  artificiale,	
  che	
  può	
  
divenire	
  necessario	
  per	
  la	
  creazione	
  dell’opera	
  d’arte	
  a	
  costo	
  di	
  deformare	
  natura	
  e	
  realtà.	
  “	
  [4]	
  	
  	
  	
  	
  
Da	
  qui	
  la	
  necessità	
  di	
  trovare	
  un	
  senso	
  (e	
  non	
  solo	
  subire	
  una	
  regola	
  preordinata)	
  in	
  grado	
  di	
  
determinare	
  una	
  nuova	
  logica	
  anche	
  a	
  costo	
  di	
  destabilizzare	
  i	
  consolidati	
  contorni	
  di	
  una	
  
relazione	
  comunque	
  problematica.	
  	
  	
  	
  	
  	
  	
  	
  	
  	
  	
  	
  	
  	
  	
  	
  	
  	
  	
  	
  	
  	
  	
  	
  	
  	
  	
  	
  	
  	
  	
  	
  	
  	
  	
  	
  	
  	
  	
  	
  	
  	
  	
  	
  	
  	
  	
  	
  	
  	
  	
  	
  	
  	
  	
  	
  	
  	
  	
  	
  	
  	
  	
  	
  	
  	
  	
  	
  	
  	
  	
  	
  	
  	
  	
  	
  	
  	
  	
  	
  	
  	
  	
  	
  	
  	
  	
  	
  	
  	
  	
  	
  	
  	
  	
  	
  	
  	
  	
  	
  	
  	
  	
  	
  	
  	
  	
  	
  	
  	
  	
  	
  	
  	
  	
  	
  	
  	
  	
  	
  	
  	
  	
  	
  	
  	
  	
  	
  	
  
Rispetto	
  alla	
  confusione	
  delle	
  manifestazioni	
  che	
  ci	
  circondano	
  occorre	
  saper	
  distinguere	
  su	
  origini	
  
e	
  conseguenze	
  di	
  fenomeni	
  più	
  o	
  meno	
  naturali	
  da	
  quelli	
  provenienti	
  da	
  mezzi	
  artificiali.	
  	
  I	
  bei	
  
tempi	
  andati	
  se	
  ne	
  sono,	
  appunto,	
  andati	
  ,	
  ora	
  gli	
  artisti	
  non	
  tentano	
  neppure	
  di	
  imitare	
  la	
  natura.	
  
Quest'attività	
  viene	
  relegata	
  all'hobbistica,	
  alla	
  gestione	
  del	
  cosiddetto	
  “tempo	
  libero”	
  (	
  libero,	
  
forse,	
  dal	
  gravoso	
  impegno	
  del	
  pensiero?)	
  del	
  canonico	
  pittore	
  della	
  domenica,	
  connessa	
  ad	
  una	
  
forma	
  di	
  realizzazione	
  e	
  benessere	
  personale	
  per	
  altri	
  versi	
  del	
  tutto	
  legittimo	
  ed	
  encomiabile,	
  ma	
  
all’opposto	
  di	
  quell’addentrarsi	
  nella	
  selva	
  oscura,	
  fonte	
  di	
  concentrazione	
  e	
  riflessioni	
  sul	
  senso	
  
della	
  nostra	
  umana	
  collocazione	
  nel	
  mondo.	
  	
  	
  	
  	
  	
  	
  	
  	
  	
  	
  	
  	
  	
  	
  	
  	
  	
  	
  	
  	
  	
  	
  	
  	
  	
  	
  	
  	
  	
  	
  	
  	
  	
  	
  	
  	
  	
  	
  	
  	
  	
  	
  	
  	
  	
  	
  	
  	
  	
  	
  	
  	
  	
  	
  	
  	
  	
  	
  	
  	
  	
  	
  	
  	
  	
  	
  	
  	
  	
  	
  	
  	
  	
  	
  	
  	
  	
  	
  	
  	
  	
  	
  	
  	
  	
  	
  	
  	
  	
  	
  	
  	
  	
  	
  	
  	
  	
  	
  	
  	
  	
  	
  	
  	
  	
  	
  	
  	
  	
  	
  	
  	
  	
  	
  	
  	
  	
  	
  	
  	
  	
  	
  	
  	
  	
  	
  	
  	
  	
  	
  	
  	
  	
  	
  	
  	
  
Evidentemente	
  la	
  cosiddetta	
  rivoluzione	
  industriale	
  ha	
  reciso	
  il	
  rapporto	
  funzionale	
  fra	
  società	
  e	
  
artista	
  che	
  si	
  trova	
  a	
  dover	
  fare	
  una	
  serie	
  di	
  impegnative	
  scelte.	
  La	
  sostanziale	
  a-­‐naturalità	
  della	
  
nostra	
  società	
  occidentale	
  o	
  tardo-­‐capitalistica,	
  che	
  dir	
  si	
  voglia,	
  ha	
  imposto	
  come	
  modello	
  di	
  
riferimento	
  il	
  sistema	
  produttivo	
  al	
  quale	
  devono	
  adeguarsi	
  (quando	
  non	
  essere	
  simili)	
  le	
  relazioni	
  
stesse	
  e	
  i	
  canali	
  comunicativi.	
  E’	
  l’utilitarismo	
  della	
  conoscenze,	
  l’opportunismo	
  col	
  quale	
  
applichiamo	
  il	
  rapporto	
  costo-­‐benefici	
  nella	
  scelta	
  degli	
  affetti	
  e	
  delle	
  amicizie.	
  	
  	
  	
  	
  	
  	
  	
  	
  	
  	
  	
  	
  	
  	
  	
  	
  	
  	
  	
  	
  	
  	
  	
  	
  	
  	
  	
  	
  	
  	
  	
  	
  	
  	
  	
  	
  	
  	
  	
  	
  	
  	
  	
  	
  	
  	
  	
  	
  	
  	
  	
  	
  	
  	
  	
  	
  	
  	
  	
  	
  	
  	
  	
  	
  	
  	
  	
  	
  	
  	
  	
  	
  	
  	
  	
  	
  	
  	
  	
  	
  	
  	
  	
  	
  	
  	
  	
  	
  	
  	
  	
  	
  	
  	
  	
  	
  	
  	
  	
  	
  	
  	
  	
  	
  	
  	
  	
  	
  	
  	
  	
  	
  	
  	
  	
  	
  	
  	
  	
  	
  	
  	
  	
  	
  	
  	
  	
  	
  	
  	
  	
  	
  	
  	
  	
  	
  	
  
Anche	
  oggettivando	
  maggiormente	
  il	
  punto	
  di	
  vista	
  la	
  sostanza	
  non	
  cambia.	
  	
  	
  	
  	
  	
  	
  	
  	
  	
  	
  	
  	
  	
  	
  	
  	
  	
  	
  	
  	
  	
  	
  	
  	
  	
  	
  	
  	
  	
  	
  	
  	
  	
  	
  	
  	
  	
  	
  	
  	
  	
  	
  	
  	
  	
  	
  	
  	
  	
  	
  	
  	
  	
  	
  	
  
Non	
  si	
  può	
  perciò	
  più	
  parlare	
  di	
  naturalità,	
  bensì	
  di	
  oggetto-­‐natura.	
  L'imitazione	
  come	
  valore	
  e	
  
bene	
  di	
  consumo	
  assume	
  sempre	
  più	
  i	
  connotati	
  della	
  falsificazione,	
  della	
  funzionalità	
  a	
  tutti	
  i	
  costi	
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  Fig.8	
  Pubblicità	
  corrente	
  di	
  una	
  nota	
  marca	
  di	
  orologi 
Tela	
  e	
  colori,	
  con	
  il	
  loro	
  odore,	
  la	
  consistenza	
  dello	
  spessore,	
  i	
  riflessi	
  mutevoli,	
  non	
  sono	
  più	
  reali	
  e	
  
quindi	
  non	
  vengono,	
  semplicemente	
  percepiti.	
  Insomma,	
  ogni	
  riferimento	
  a	
  sintomi	
  di	
  anomia	
  di	
  
massa,	
  di	
  appiattimento	
  di	
  gusti,	
  usi	
  e	
  costumi,	
  di	
  inaridimento	
  delle	
  capacità	
  creative	
  e	
  critiche,	
  di	
  
limitazione	
  dell'	
  operatività,	
  di	
  dipendenza	
  a	
  modelli	
  prestabiliti,	
  è	
  puramente	
  causale!	
  	
  	
  	
  	
  	
  	
  	
  	
  	
  	
  	
  	
  	
  	
  	
  	
  	
  	
  	
  	
  	
  	
  	
  	
  	
  	
  	
  	
  	
  	
  	
  	
  	
  	
  	
  	
  	
  	
  	
  	
  	
  	
  	
  	
  	
  	
  	
  	
  	
  	
  	
  	
  	
  	
  	
  	
  	
  	
  	
  	
  	
  	
  	
  	
  	
  	
  	
  	
  	
  	
  	
  	
  	
  	
  	
  	
  	
  	
  	
  	
  	
  	
  	
  	
  	
  	
  	
  	
  	
  	
  	
  	
  	
  	
  	
  	
  	
  	
  	
  	
  	
  	
  	
  	
  	
  	
  	
  	
  	
  	
  
Vi	
  sono	
  poi	
  altri	
  fenomeni	
  interessanti	
  e	
  riconducibili	
  ad	
  una	
  discutibile	
  interconnessione	
  fra	
  arte	
  
(come	
  produzione	
  simbolica)	
  e	
  natura	
  (come	
  modello	
  e	
  contenitore),	
  frutto,	
  forse	
  di	
  una	
  sorta	
  di	
  
rimozione	
  collettiva.	
  Uno	
  di	
  questi	
  sta	
  nella	
  “fissazione”	
  o	
  immobilità	
  a	
  tutti	
  i	
  costi	
  (il	
  vecchio	
  
slogan	
  televisivo	
  “come	
  natura	
  crea	
  Cirio	
  conserva”	
  si	
  potrebbe	
  modificare	
  in	
  “	
  come	
  arte	
  crea	
  la	
  
Sovrintendenza	
  conserva	
  “	
  o	
  “	
  come	
  natura	
  crea	
  l'Ente	
  Parco	
  conserva”),	
  cioè	
  la	
  museificazione	
  
della	
  natura	
  attraverso	
  aree	
  protette	
  e	
  la	
  conservazione	
  sotto	
  vuoto	
  del	
  “patrimonio”	
  artistico.	
  
Lungi	
  da	
  me	
  il	
  mettere	
  in	
  discussione	
  parchi	
  e	
  musei,	
  nobili	
  e	
  necessarie	
  istituzioni,	
  ma	
  
frequentemente	
  sembra	
  che	
  solo	
  all'interno	
  di	
  queste	
  riserve	
  possa	
  prosperare	
  una	
  cultura	
  del	
  
rispetto	
  e	
  della	
  tutela,	
  quasi	
  a	
  giustificare	
  e	
  tollerare	
  viceversa,	
  le	
  nefandezze	
  esterne.	
  	
  	
  	
  	
  	
  	
  	
  	
  	
  	
  	
  	
  	
  	
  	
  	
  	
  	
  	
  	
  	
  	
  	
  	
  	
  	
  	
  	
  	
  	
  	
  	
  	
  	
  	
  	
  	
  	
  	
  	
  	
  	
  	
  	
  	
  	
  	
  	
  	
  	
  	
  	
  	
  	
  	
  	
  	
  	
  	
  	
  	
  	
  	
  	
  	
  	
  	
  	
  	
  	
  	
  	
  
Inoltre	
  abbiamo	
  sempre	
  più	
  l'idea	
  di	
  un'	
  arte	
  immortale	
  e	
  senza	
  età,	
  la	
  considerazione	
  dell'opera	
  
come	
  qualcosa	
  di	
  sacro	
  ed	
  intoccabile	
  da	
  preservare	
  per	
  una	
  perpetua	
  adorazione.	
  Allo	
  stesso	
  
modo	
  si	
  diffonde	
  un'idea	
  del	
  tutto	
  antropocentrica	
  ed	
  onnipotente	
  di	
  governabilità	
  della	
  natura	
  e	
  
delle	
  sue	
  risorse	
  (le	
  famose	
  “materie	
  prime”),	
  di	
  natura	
  come	
  trastullo	
  ed	
  accessorio	
  estetico	
  o	
  in	
  
sola	
  funzione	
  della	
  nostra	
  sopravvivenza	
  di	
  specie	
  dominante.	
  	
  	
  	
  	
  	
  	
  	
  	
  	
  	
  	
  	
  	
  	
  	
  	
  	
  	
  	
  	
  	
  	
  	
  	
  	
  	
  	
  	
  	
  	
  	
  	
  	
  	
  	
  	
  	
  	
  	
  	
  	
  	
  	
  	
  	
  	
  	
  	
  	
  	
  	
  	
  	
  	
  	
  	
  	
  	
  	
  	
  	
  	
  	
  	
  	
  	
  	
  	
  	
  	
  	
  	
  	
  	
  	
  	
  	
  	
  	
  	
  	
  	
  	
  	
  	
  	
  	
  	
  	
  	
  	
  	
  	
  	
  	
  	
  	
  	
  	
  	
  	
  	
  	
  	
  	
  	
  	
  	
  	
  	
  	
  	
  	
  	
  	
  	
  	
  	
  	
  	
  	
  	
  
Bisognerebbe	
  invece	
  rivalutare	
  il	
  valore	
  dinamico	
  dell'entropia,	
  sia	
  nell'arte	
  come	
  nella	
  vita	
  stessa.	
  
Accettare	
  il	
  disordine	
  non	
  vuol	
  dire	
  negare	
  una	
  qualsivoglia	
  forma	
  di	
  ordine,	
  ma	
  non	
  accontentarsi	
  
di	
  un	
  modello	
  statico	
  di	
  ordine,	
  ammettere	
  una	
  mortalità	
  rigeneratrice,	
  la	
  possibilità	
  della	
  
trasformazione:	
  ogni	
  decomposizione	
  nutre	
  una	
  successiva	
  ricomposizione.	
  “Dobbiamo	
  
innanzitutto	
  evitare	
  equivoci	
  fra	
  artificio	
  ed	
  artificiale	
  e	
  riscattare	
  ,	
  dove	
  è	
  possibile,	
  l'innaturale	
  
trasformando	
  eventi	
  artificiali	
  in	
  eventi	
  naturali	
  o	
  naturalizzati	
  attraverso	
  un'azione	
  di	
  volontà	
  e	
  di	
  
conoscenza”	
  [5].	
  Non	
  spacciare,	
  perciò,	
  per	
  naturali	
  delle	
  pessime	
  imitazioni	
  e,	
  viceversa,	
  
naturalizzare,	
  quanto	
  possibile	
  la	
  propria	
  capacità	
  creatrice.	
  	
  	
  	
  	
  	
  	
  	
  	
  	
  	
  	
  	
  	
  	
  	
  	
  	
  	
  	
  	
  	
  	
  	
  	
  	
  	
  	
  	
  	
  	
  	
  	
  	
  	
  	
  	
  	
  	
  	
  	
  	
  	
  	
  	
  	
  	
  	
  	
  	
  	
  	
  	
  	
  	
  	
  	
  	
  	
  	
  	
  	
  	
  	
  	
  	
  	
  	
  	
  	
  	
  	
  	
  	
  	
  	
  	
  	
  	
  	
  	
  	
  	
  	
  	
  	
  	
  	
  	
  	
  	
  	
  	
  	
  	
  	
  	
  	
  	
  	
  	
  	
  	
  	
  	
  	
  	
  	
  	
  	
  	
  	
  	
  	
  	
  	
  	
  	
  	
  	
  	
  	
  	
  	
  	
  	
  	
  	
  	
  	
  	
  	
  	
  	
  	
  	
  	
  
Ciò	
  che	
  ha	
  immediatamente	
  accomunato	
  la	
  collaborazione,	
  di	
  chi	
  si	
  occupa	
  di	
  Arte	
  terapia	
  ed	
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FORME	
  FLUIDE	
  E	
  LUOGHI	
  INESPLORATI 
	
  
	
  

Guardare	
  il	
  fiume	
  che	
  è	
  di	
  tempo	
  e	
  acqua 
e	
  pensare	
  che	
  il	
  tempo	
  è	
  un	
  altro	
  fiume, 

saper	
  che	
  ci	
  perdiamo	
  come	
  il	
  fiume 
e	
  che	
  passano	
  i	
  volti	
  come	
  l'acqua. 

……. 
Talora	
  nelle	
  grigie	
  sere	
  un	
  volto 

ci	
  guarda	
  dal	
  profondo	
  d'uno	
  specchio; 
l'arte	
  deve	
  essere	
  come	
  quello	
  specchio 

che	
  ci	
  rivela	
  il	
  nostro	
  stesso	
  volto. 
……. 

	
  	
  	
  	
  	
  	
  	
  	
  	
  	
  	
  	
  	
  	
  	
  	
  	
  	
  	
  	
  	
  	
  	
  	
  	
  	
  	
  	
  	
  	
  	
  	
  	
  	
  	
  	
  	
  	
  	
  	
  	
  	
  	
  	
  	
  	
  	
  	
  	
  	
  	
  	
  	
  	
  	
  	
  	
  	
  	
  	
  	
  	
  	
  	
  	
  	
  	
  	
  	
  	
  	
  	
  	
  	
  	
  	
  	
  	
  	
  	
  	
  	
  	
  	
  	
  	
  	
  	
  	
  	
  	
  	
  	
  	
  	
  	
  	
  	
  	
  	
  	
  	
  	
  	
  	
  	
  	
  	
  	
  	
  	
  	
  	
  	
  	
  	
  	
  	
  	
  	
  	
  	
  	
  	
  	
  	
  	
  	
  	
  	
  	
  	
  	
  	
  	
  	
  	
  	
  	
  	
  	
  	
  	
  	
  	
  	
  	
  	
  	
  	
  	
  	
  	
  	
  	
  	
  	
  	
  	
  	
  	
  	
  	
  	
  	
  	
  	
  	
  	
  	
  	
  	
  	
  	
  	
  J.L.Borges	
  ”	
  Le	
  regret	
  d'Héraclite” 
	
  
Scorrere,	
  percorrere,	
  guadare,	
  navigare,	
  nuotare,	
  fluttuare,	
  immergersi,	
  arginare…	
  sono	
  azioni	
  che	
  
rimandano	
  inevitabilmente	
  ad	
  una	
  sensibilità	
  del	
  mondo	
  sia	
  antropologica	
  che	
  psicologica. 
“La	
  metafora	
   scorre	
   sul	
   fiume”,	
   si	
   potrebbe	
  parafrasare,	
   in	
   quanto	
  questo	
   è	
   uno	
  degli	
   elementi	
   più	
   ricorrenti	
   nella	
  
storia	
   dell’uomo.	
   Basti	
   pensare	
   all’identità	
   fluviale	
   delle	
   religioni,	
   soprattutto	
   nei	
   riti	
   della	
   nascita	
   e	
   della	
  morte.	
   Il	
  
fiume	
  è	
  acqua	
  e	
  l’acqua	
  è	
  vita.	
  Tutte	
  le	
  grandi	
  città	
  antiche	
  (e	
  le	
  grandi	
  civiltà	
  corrispondenti)	
  sono	
  sorte	
  nei	
  pressi	
  di	
  
un	
  fiume.	
  Un	
  corso	
  d’acqua,	
  con	
  la	
  possibilità	
  di	
  aprovvigionamento	
  idrico	
  è	
  condizione	
  imprescindibile	
  per	
  stabilizzare	
  
ed	
   espandere	
   una	
   comunità.	
   Riusciremmo	
   ad	
   immaginarci	
   Torino	
   senza	
   il	
   Po,	
   Verona	
   senza	
   l’Adige,	
   Firenze	
   senza	
  
l’Arno	
  o	
  Roma	
  senza	
   il	
   Tevere?	
  La	
   rappresentazione	
  della	
   “città	
   ideale”	
  dei	
  pittori	
  e	
  dei	
  pensatori	
  del	
  Rinascimento	
  
prevedeva	
   esplicitamente	
   la	
   presenza	
   di	
   un	
   corso	
   d’acqua	
   significativo	
   e	
   ben	
   descritto	
   (Fig.	
   1).	
   	
   Ma	
   di	
   questo	
   ne	
  
parleremo	
  in	
  seguito… 
	
   

	
  
	
  	
  	
  	
  	
  	
  	
  	
  	
  	
  	
  	
  	
  	
  	
  	
  	
  	
  	
  	
  	
  	
  	
  	
  	
  	
  	
  	
  	
  	
  	
  	
  	
  	
  	
  	
  	
  	
  	
  	
  	
  	
  	
  	
  	
  	
  	
  	
  	
  	
  	
  	
  	
  	
  	
  	
  	
  	
  	
  	
  	
  	
  	
  	
  	
  	
  	
  	
  Fig.1	
  Raffaello:	
  Ritratto	
  di	
  Federico	
  da	
  Montefeltro 
	
  
Presumibilmente,	
  la	
  natura	
  essenzialmente	
  vitale	
  dell’acqua	
  ha	
  spinto	
  l’uomo	
  ad	
  attribuire	
  al	
  fiume	
  significati	
  
universali	
  e	
  a	
  riconoscere	
  in	
  esso	
  un	
  autentico	
  archetipo.	
  	
  	
  	
  	
  	
  	
  	
  	
  	
  	
  	
  	
  	
  	
  	
  	
  	
  	
  	
  	
  	
  	
  	
  	
  	
  	
  	
  	
  	
  	
  	
  	
  	
  	
  	
  	
  	
  	
  	
  	
  	
  	
  	
  L’acqua	
  è	
  versatile	
  ma	
  pure	
  ambigua,	
  
perché	
  si	
  adegua	
  a	
  qualsiasi	
  contenitore	
  e	
  si	
  relaziona	
  con	
  gli	
  altri	
  elementi	
  a	
  volte	
  in	
  modo	
  armonico,	
  altre	
  in	
  modo	
  
conflittuale.	
  Così	
  come	
  succede,	
  in	
  generale,	
  nella	
  relazione	
  fra	
  uomo	
  e	
  natura.	
  E’	
  un	
  forte	
  conduttore	
  non	
  solo	
  di	
  
elettricità	
  ma	
  di	
  umori,	
  credenze,	
  paure	
  e	
  speranze.	
  In	
  ciò	
  rappresenta	
  un	
  buon	
  contenitore	
  delle	
  nostre	
  
interpretazioni	
  proiettive.	
  Forse	
  non	
  è	
  un	
  caso	
  che	
  il	
  termine	
  “sublimazione”	
  venga	
  utilizzato	
  sia	
  nella	
  fisica	
  che	
  in	
  
psicologia,	
  intendendo	
  comunque	
  un	
  processo	
  di	
  trasformazione:	
  nel	
  primo	
  caso,	
  la	
  capacità	
  di	
  modificazione	
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dell’acqua	
  da	
  uno	
  stato liquido	
  in uno	
  gassoso	
  e,	
  nel	
  secondo	
  caso,	
  il passaggio,	
  il trasferimento,	
  da	
  una	
  pulsione,	
  
magari	
  poco accettabile, ad un altro	
  obiettivo	
  maggiormente accettabile, con	
  uno	
  scopo	
  compensativo.
Nell’ampia	
  produzione iconografica dei	
  laboratori di arte	
  terapia la rappresentazione	
  dell’acqua	
  (sottoforma	
  di	
  fiume	
  
e,	
  soprattutto	
  di	
  mare) non	
  solo è	
  presente, ma	
  assai frequente; in genere	
  allusiva	
  di	
  un	
  percorso	
  comunque	
  di	
  
cambiamento che	
  procede	
  dalla	
  superficie	
  al	
  profondo,	
  dall’apparente all’immanente,	
  dal	
  riconoscibile	
  (ma	
  a	
  volte	
  
risaputo…)	
  all’irriconoscibile,	
  all’indistinto;	
  in altri termini, un	
  piccolo secchio che	
  noi	
  tiriamo	
  sù	
  dal	
  pozzo	
  scuro	
  
dell’inconscio. Un	
  po	
  come	
  le luci	
  riflesse sull’acqua	
  nella rappresentazione	
  del Rodano	
  dipinta da	
  Van Gogh,	
  in	
  cui	
  il	
  
cielo e	
  il fiume	
  sembrano	
  affiorare dall’indistinto blu scuro della	
  notte	
  attraverso l’illuminazione	
  di	
  case	
  e	
  stelle	
  (Fig.	
  
2).

	
  	
  	
  	
  Fig.2	
  Van	
  Gogh:	
  La	
  notte	
  stellata	
  sul	
  Rodano 

Un	
  differente modo	
  di passare	
   da un’affermazione del	
   proprio	
   ego	
   ad una	
   domanda più	
   impegnativa	
   sulla	
   propria	
  
effettiva	
  identità. D’altronde	
  noi	
  tutti	
  ci siamo	
  sviluppati avvolti	
  da	
  un	
  liquido	
  e	
  la	
  nascita	
  stessa	
  può	
  considerarsi come	
  
l’affioramento	
  dal	
  corpo	
  generante	
  a	
  quello	
  generato,	
  da	
  un’identità	
  indistinta	
  ad	
  una	
  propria. 
“La	
  vita	
  è	
  un	
  fiume	
  che	
  scorre”.	
  Affermazione	
  che	
  potrebbe	
  sembrare	
  un	
  luogo	
  comune,	
  parimenti ad	
  amenità	
  quali:	
  
“La	
  vita	
  è	
  una	
  ruota	
  che gira”	
  o	
  “E’	
  una	
  scala:	
  c’è chi	
  scende,	
  c’è chi	
  sale”.	
  Sarebbe,	
  invero,	
  interessante	
  ricostruire	
  le	
  
motivazioni (	
  il più	
  delle	
  volte	
  difensive	
  )	
  che	
  spingono all’elaborazione e	
  fissazione di quei processi mentali registrati
sull’aspetto	
  superficiale delle	
  cose.	
  Occorre	
  quindi, far	
   sì che	
  questo	
  scorrimento possa	
  proseguire	
  avvicinandoci,	
   in
questa navigazione,	
  a	
  situazioni	
  molto	
  diverse	
  e, speriamo,	
  impreviste.
L’archetipo	
  –	
  fiume	
  –	
  ,	
  come	
  si	
  è	
  detto,	
  sembra	
  essere	
  un	
  buon	
  soggetto	
  delle	
  nostre	
  fantasie	
  insabbiate:	
  un’immagine	
  
mnemonica, tanto	
   potenzialmente	
   suggestiva	
   quanto,	
   in	
   concreto, banalizzata. Difatti a	
   volte la nostra memoria	
   ci
rimanda	
   l’immagine	
   di	
   un	
   fiume	
   che	
   non	
   corrisponde	
   esattamente	
   alla	
   realtà.	
   Magari	
   ci	
   immaginiamo	
   una	
   linea	
  
sinuosa,	
  placida,	
  attraversata da	
  una	
  corrente costante,	
  in	
  grado	
  di	
  condurre il flusso	
  infinito	
  d’acqua	
  dolce	
  verso	
  il	
  suo	
  
naturale destino:	
   il mare. Un	
   vissuto	
   che il francese	
   G.	
   Bachelard	
   esprime	
   molto	
   bene,	
   provenendo	
   lui	
   stesso,	
  
francese,	
  da	
  una	
   terra	
  di	
  grandi	
  e	
  placidi	
   fiumi: “E’	
  vicino	
  all’acqua	
  che	
  ho	
  meglio	
  compreso	
  che	
   il	
   fantasticare	
  è	
  un	
  
universo	
   in	
   espansione, un	
   soffio	
   di	
   odori che fuoriesce	
   dalle	
   cose	
   per mezzo	
   di	
   una	
   persona	
   che sogna. Se voglio	
  
studiare la vita	
  delle	
  immagini	
  dell’acqua,	
  mi	
  occorre	
  quindi	
  riconoscere il loro	
  ruolo	
  dominante	
  nel fiume	
  e	
  nelle fonti	
  
del	
  mio	
  paese.	
  Io	
  sono	
  nato	
  in	
  un	
  paese	
  di	
  ruscelli	
  e	
  di	
  fiumi,	
  in	
  un	
  angolo	
  della	
  Champagne	
  vallonea,	
  nella	
  Vallage,	
  così	
  
chiamata a	
  causa	
  del	
  gran	
  numero dei	
   suoi	
  avvallamenti.	
   La	
  più bella	
  delle	
  dimore sarebbe	
  per me	
  nel	
   fosso	
  di	
  una	
  
vallata,	
  al	
  bordo	
  di	
  un’acqua	
  viva,	
  nell’ombra corta	
  dei	
  salici	
  e	
  dei	
  vimini”.1

1 G.Bachelard,	
  La formation	
  de	
  l’espirit	
  scientifique,pag14,	
  Libraire	
  Philosophique	
  J.	
  Vrin	
  1970 
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  Fig.3	
  	
  il	
  fiume	
  Mincio	
  in	
  provincia	
  di	
  Mantova	
   	
  	
  Fig.4	
  Claude	
  Monet:	
  Il	
  fiume 

	
  	
  	
  	
  Fig.5	
  ponte	
  sul	
  fiume	
  Magra	
  in	
  Lunigiana	
   	
  	
  Fig.6	
  G.	
  Lori:Tramonto	
  in	
  autunno 
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  Fig.7	
  Michelangelo	
  Merisi	
  detto	
  Il	
  Caravaggio:	
  Narciso 

	
  	
  	
  	
  Fig.8	
   Fig.	
  9	
  Van	
  Gogh:	
  Il	
  ponte	
  di	
  Langlois 

Attraversamento	
  certo	
  non	
  semplice,	
  se pensiamo	
  che	
  “essere	
  dall’altra sponda”	
  è	
  sinonimo	
  da	
  sempre	
  di	
  diversità.	
  
Basti pensare	
  quanto	
  abbia influito	
  nella definizione	
  dei confini	
  tra	
  stati diversi la presenza	
  di	
  un	
  ostacolo naturale ed	
  
inequivocabile	
  come	
  il	
  fiume.	
  Il	
  Piave	
  che	
  mormorava	
  calmo	
  e	
  placido	
  al	
  passaggio	
  o	
  l’Isonzo	
  di	
  Ungaretti	
  (L’Isonzo
scorrendo	
  /Mi	
  levigava/	
  Come	
  un	
  suo	
  sasso	
  /	
  Ho	
  tirato su/	
  Le	
  mie quattro ossa/	
  E	
  me	
  ne	
  sono	
  andato/	
   Come	
  un	
  
acrobata/ Sull’acqua	
  /	
  	
  Mi	
  sono accoccolato/ Vicino ai miei panni/ Sudici di guerra/	
  E	
  come un beduino/ Mi	
  sono
chinato a	
  ricevere /	
  Il sole/	
   Questo	
  è	
  l’Isonzo/	
  E	
  qui	
  meglio/ Mi	
  sono riconosciuto/	
  Una	
  docile fibra/ Dell’universo)	
  è	
  lo	
  
stesso	
  che	
  assisterà,	
  imperturbabile,	
  ad	
  una	
  delle	
  più grandi	
  carneficine	
  del	
  1900;	
  le acque	
  trasparenti e	
  vitali saranno	
  
le	
  stesse	
  che	
  si	
  bagneranno,	
  da	
  lì	
  a	
  poco,	
  del	
  sangue	
  dei	
  fanti.	
  Però	
  l’attraversamento	
  è	
  pure	
  sinonimo	
  di	
  coraggio,	
  
soprattutto	
  quando	
  il ponte è	
  instabile	
  o	
  solo una	
  passerella,	
  o	
  quando	
  nessun	
  passaggio si	
  presenta e	
  occorre	
  
affrontare	
  le	
  acque;	
  ovvero,	
  il saper	
  prendere	
  delle	
  decisioni	
  e	
  responsabilità,	
  rifuggendo	
  dal	
  timore, dal	
  rimandare,
dall’inezia	
  e	
  dalla passività.	
  	
  	
  	
  	
  	
  	
  	
  	
  	
  	
  	
  	
  	
  	
  	
  	
  	
  	
  	
  	
  	
  	
  	
  	
  	
  	
  	
  	
  	
  	
  	
  	
  	
  	
  	
  	
  	
  	
  	
  	
  	
  	
  	
  	
  	
  	
  	
  	
  	
  	
  	
  	
  	
  	
  	
  	
  	
  	
  	
  	
  	
  	
  	
  	
  	
  	
  	
  	
  	
  	
  	
  	
  	
  	
  	
  	
  	
  	
  	
  	
  	
  	
  	
  	
  	
  	
  	
  	
  	
  	
  	
  	
  	
  	
  	
  	
  	
  	
  	
  	
  	
  	
  	
  	
  	
  	
  	
  	
  	
  	
  	
  	
  	
  	
  	
  	
  	
  	
  	
  	
  
Sempre	
  dalla	
  sorgente	
  alla	
  foce, la	
  vita	
  del	
  fiume	
  (come	
  la	
  vita	
  dell’uomo)	
  sarà	
  incredibilmente	
  varia	
  e	
  assai poco
lineare	
  nei	
  diversi	
  passaggi,	
  modificando	
  colori,	
  dimensioni,	
  velocità.	
  	
  Soprattutto	
  nella	
  sua	
  fase	
  torrentizia	
  o	
  iniziale,	
  il	
  
percorso	
  di	
  un	
  fiume	
  potrà	
  essere invece, assai	
  tortuoso,	
  talmente	
  accidentato	
  da essere impercorribile	
  per lunghi	
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tratti, con	
  rapide,	
  ostacoli mobili, rocce	
  affioranti	
  e	
  non,	
  cascate,	
  per	
  farsi	
  poi	
  (magari	
  dopo	
  poco)	
  calmo	
  e	
  navigabile.	
  
Analogamente	
  l’apparenza potrà	
  ingannare:	
  vortici,	
  correnti fredde,	
  mulinelli,	
  profondità	
  improvvise sono	
  insidie	
  
ricorrenti	
  e	
  a	
  volte mortali (Fig.	
  10). 

	
  	
  	
  	
  	
  	
  	
  Fig.10	
  rafting	
  in	
  Corsica	
   Fig.11	
  W.Turner:	
  Il	
  passo	
  del	
  Gottardo 

	
  	
  	
  Fig.12	
   Fig.13	
   	
  	
  Fig.14 
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Viceversa	
  potremmo	
  preoccuparci	
  del	
   “pieno”	
   incombente,	
   straripante	
  di	
  una	
   inondazione	
  parlando	
  poi,	
  magari	
  un	
  
po’	
  stupidamente,	
  di	
  “natura	
  assassina”.	
  O	
  ancora,	
  rimuovere	
  come	
  realtà	
  lontana,	
  un	
  altro	
  “pieno”,	
  questa	
  volta	
  non	
  
naturale	
   ma	
   mortalmente	
   antropico	
   del	
   Citarum	
   River,nei	
   pressi	
   di	
   Jakarta,	
   giudicato	
   il	
   più	
   inquinato	
   al	
   mondo.	
  
Contenitore	
  a	
  sua	
  volta	
  di	
  altri	
  contenitori	
  ormai	
  inutili	
  che	
  trascina	
  inevitabilmente	
  a	
  valle;	
  apoteosi	
  della	
  società	
  del	
  
superfluo,	
  tangibile	
  testimonianza	
  vivente	
  della	
  pericolosità	
  dei	
  nostri	
  attuali	
  modelli	
  di	
  sviluppo	
  (Fig.	
  13-­‐14). 
Il	
  fiume	
  come	
  teatro	
  del	
  ciclo	
  dell’acqua	
  diviene	
  la	
  catena	
  di	
  montaggio	
  dell’inutile	
  e	
  dell’inutilizzabile:	
  la	
  dimensione	
  
circolare	
  si	
  riduce	
  ad	
  una	
  dimensione	
  rettilinea	
  innaturale. 
A	
   questo	
   punto	
   ci	
   si	
   può	
   ricordare	
   della	
   legge	
   della	
   termodinamica:	
   “Nulla	
   si	
   crea,	
   nulla	
   si	
   distrugge,	
   tutto	
   si	
  
trasforma”,	
   per	
   comprendere	
   quanto	
   la	
   “linearità”	
   sia	
   nemica	
   della	
   trasformazione.	
   Messaggio	
   controcorrente	
  
considerando	
   invece	
   che	
   tutta	
   la	
   nostra	
   vita	
   attuale	
   si	
   riconduce	
   al	
   modello	
   rettilineo:	
   le	
   diverse	
   fasi	
   della	
   vita,	
   il	
  
percorso	
   scolastico,	
   la	
   carriera	
   lavorativa,	
   l’accumulo	
   e	
   sperpero	
   (conoscenze,	
   oggetti,	
   relazioni)	
   di	
   cose	
   e	
   persone.	
  
La	
  dimensione	
  circolare	
  del	
  tempo	
  e	
  dello	
  spazio	
  dell’artigiano	
  e	
  soprattutto	
  del	
  contadino,	
  diviene	
  un	
  ricordo	
  arcaico	
  
da	
   conservare	
   in	
   qualche	
   museo	
   etnografico,	
   ma	
   certamente	
   non	
   un	
   modello	
   da	
   riconsiderare	
   o	
   addirittura	
  
riproporre.	
   Un	
   processo	
   di	
   metamorfosi,	
   quindi,	
   alla	
   stregua	
   di	
   questa	
   famosa	
   incisione	
   di	
   M.	
   C.	
   Escher,	
   nella	
  
metamorfosi	
   da	
   un	
   fiume	
   chiaro	
   a	
   uno	
   scuro	
   così	
   curiosamente	
   analoga	
   al	
   paesaggio	
   di	
   sfondo	
   della	
   Gioconda	
  
leonardesca,	
  nella	
  giustapposizione	
  fiume/strada,	
  rileggibile	
  pure	
  come	
  dualità	
  natura/uomo	
  o	
  come	
  metaforici	
  luoghi	
  
di	
  passaggio	
  (Fig.	
  15-­‐16). 

	
  	
  	
  	
  	
  	
  Fig.15	
  	
  M.C.	
  Escher:	
  La	
  metamorfosi 	
  	
  	
  	
  	
  	
  	
  	
  	
  	
  	
  Fig.	
  16	
  rielaborazione	
  dalla	
  Gioconda	
  di	
  Leonardo

Quali	
  conclusioni	
  si	
  possono	
  trarre	
  da	
  questa	
  sommaria	
  trattazione?	
  Abbiamo	
  visto	
  come	
  il	
  fiume,	
  possa	
  essere	
  inteso	
  
come	
  una	
  rappresentazione	
  non	
  limitata	
  all’oggetto	
  rappresentato:	
  un	
  vero	
  e	
  proprio	
  “pattern”	
  figurativo.	
  Mentre	
  dal	
  
punto	
  di	
  vista	
  simbolico	
  possa	
  intendersi	
  come	
  una	
  forma	
  ricorrente	
  ed	
  altamente	
  metaforica.	
  Si	
  è	
  considerato	
  come	
  
la	
  lettura	
  interpretativa	
  sia	
  tutt’altro	
  che	
  lineare	
  e	
  possa	
  intendersi	
  come	
  una	
  universale	
  riflessione	
  sulla	
  condizione	
  
umana.	
  Seguendo	
  una	
  visione	
  intrapsichica	
  e	
  terapeutica,	
  è	
  possibile	
  ricondurre	
  questa	
  raffigurazione	
  alla	
  presenza	
  di	
  
un	
  processo	
  di	
  trasformazione.	
  Infine,	
  si	
  è	
  enfatizzato	
  il	
  fiume	
  come	
  “contenitore”. 
Dalla	
  Gioconda,	
   ultimo	
   quadro	
   analizzato,	
   inevitabile,	
   quindi,	
   ritornare	
   alle	
   citazioni	
   rinascimentali	
   analizzando	
   due	
  
ultimi	
  dipinti	
  di	
  questo	
  periodo:	
  “il	
  sogno	
  del	
  cavaliere”	
  di	
  Raffaello	
  Sanzio	
  e	
  “la	
  torre	
  di	
  Babele”	
  di	
  Pietre	
  Bruegel	
   il	
  
vecchio;	
  entrambe	
  le	
  immagini	
  paradigmatiche	
  del	
  fiume	
  inteso	
  come	
  scelta	
  e	
  come	
  ideale. 
Nel	
  “Sogno	
  del	
  cavaliere”	
  dipinto	
  da	
  Raffaello	
  nei	
  primi	
  anni	
  del	
  1500	
  (Fig.	
  17),	
  appaiono	
  ben	
  rappresentati	
  i	
  contenuti	
  
di	
   quella	
  moralità	
   neoplatonica	
   tipica	
   del	
   periodo	
   ed	
   enfatizzati	
   in	
   particolare	
   nella	
   corte	
   di	
   Urbino.	
   Il	
   dipinto	
   è	
   di	
  
dimensioni	
   minime	
   (17x17).	
   Sappiamo	
   che	
   le	
   opere	
   di	
   piccole	
   dimensioni	
   non	
   erano	
   fatte	
   su	
   commissione,	
   ma	
  
rappresentavano	
   una	
   tappa	
   specifica	
   di	
   esplorazione	
   delle	
   tre	
   dimensioni	
   da	
   parte	
   dell’artista.	
   Qui	
   comincia	
   a	
  
caratterizzarsi	
  quella	
  che	
  sarà	
  la	
  sua	
  grande	
  arte	
  con	
  la	
  presenza	
  degli	
  elementi	
  di	
  fondo	
  che	
  la	
  distinguono:	
  il	
  richiamo	
  
allegorico,	
   la	
   grazia	
   delle	
   figure	
   umane	
  e	
   la	
   profondità	
   del	
   paesaggio.	
  Ma	
   vediamo	
   come	
   la	
   stessa	
   immagine	
  possa	
  
essere	
  commentata	
  da	
  due	
  osservatori	
  diversi:	
  uno	
  legato	
  alla	
  storia	
  dell’arte	
  e	
  l’altro	
  alla	
  psicoanalisi. 
“Le	
  due	
  figure	
  che	
  vegliano	
  il	
  cavaliere	
  addormentato	
  sono	
  Minerva,	
  simbolo	
  delle	
  superiori	
  dignità	
  e	
  Venere,	
  simbolo	
  
delle	
  glorie	
  e	
  dei	
  piaceri	
  terrestri.	
  Esse	
  si	
  propongono	
  al	
  cavaliere,	
  il	
  quale	
  dovrà	
  sceglierei	
  quale	
  delle	
  offerte	
  seguire:	
  la	
  
prima,	
  che	
  presuppone	
  faticoso	
  ed	
  arduo	
  cammino	
  e	
  porta	
  alle	
  cime	
  di	
  un	
  alto	
  colle,	
  simbolo	
  di	
  elevata	
  e	
  rara	
  virtù;	
  
oppure	
  la	
  secondo	
  di	
  più	
  felice	
  e	
  serena	
  percorrenza.	
  Entrambe,	
  peraltro,	
  sfociano	
  poi	
  in	
  una	
  serenità	
  di	
  colline	
  che	
  si	
  
perdono	
  nell’infinito. 
Le	
  figure	
  rappresentano,	
  nella	
  loro	
  aggraziata	
  bellezza,	
  l’ideale	
  perfezione	
  classica	
  che	
  vuol	
  essere,	
  più	
  che	
  un	
  segno	
  di	
  
distinzione	
   estetica,	
   un	
   rimando	
   alla	
   compiutezza	
   anche	
   etica	
   ed	
   interiore	
   dell’uomo,	
   in	
   perfetta	
   integrazione	
   con	
  
quella	
  fisica	
  e	
  visibile.”(A.C.Quintavalle) 
“L’individuo	
  che	
  scende	
  da	
  cavallo	
  (la	
  dimensione	
  degli	
  istinti	
  e	
  delle	
  pulsioni	
  governate	
  dalla	
  libido)	
  e	
  si	
  addormenta”	
  
sulla	
  propria	
  sella	
  (la	
  coscienza	
  di	
  sé)	
  entra	
  in	
  contatto	
  con	
  le	
  dimensioni	
  interiori	
  e	
  cioè	
  con	
  il	
  subconscio	
  (l’albero	
  di	
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ulivo),	
   l’inconscio	
   (l’alloro)	
   e	
   l’iperconscio	
   (la	
   palma).	
   Ciò	
   può	
   avvenire	
   in	
   uno	
   stato	
   di	
   “assenza	
   dell’Io”	
   che	
   avviene	
  
spontaneamente	
  nello	
  stato	
  di	
  sonno	
  (sogni),	
  di	
  meditazione	
  (le	
  visioni)	
  o	
  di	
  contemplazione	
  delle	
   immagini	
  sacre	
  (	
   i	
  
piani	
  di	
  coscienza).	
  Il	
  cavaliere	
  di	
  Raffaello,	
  libero	
  dai	
  bisogni	
  carnali	
  e	
  psichici,	
  	
  si	
  addormenta	
  sotto	
  un	
  albero	
  di	
  alloro	
  
ed	
  entra	
  in	
  uno	
  stato	
  in	
  cui	
  è	
  consapevole	
  di	
  essere	
  un’entità	
  diversa	
  dal	
  corpo,	
  poiché,	
  come	
  in	
  meditazione	
  profonda,	
  
sente	
  di	
  essere	
  vigile	
  (la	
  coscienza)	
  all’interno	
  di	
  un	
  involucro	
  di	
  materia.	
  In	
  questo	
  stato	
  di	
  liberazione	
  dalla	
  pesantezza	
  
dei	
  bisogni,	
  il	
  cavaliere	
  entra	
  nella	
  dimensione	
  inconscia	
  in	
  cui	
  domina	
  il	
  principio	
  della	
  virtù	
  (la	
  donna	
  di	
  sinistra	
  con	
  il	
  
libro	
  e	
  lo	
  scettro)	
  e	
  della	
  voluptate	
  (la	
  donna	
  che	
  porge	
  i	
  fiori	
  bianchi).”(Marta	
  Breuning) 
	
  

	
  
	
  	
  	
  	
  	
  	
  	
  	
  	
  	
  	
  	
  	
  	
  	
  	
  	
  	
  	
  	
  	
  	
  	
  	
  	
  	
  	
  	
  	
  	
  	
  	
  	
  	
  	
  	
  	
  	
  	
  	
  	
  	
  	
  Fig.17	
  Raffaello	
  S.:	
  il	
  sogno	
  del	
  cavaliere 

	
  
	
  

Queste	
  frasi,	
  sul	
  medesimo	
  oggetto	
  d’attenzione,	
  prese	
  da	
  internet,	
  possono	
  apparire	
  un	
  confronto	
  poco	
  armonico	
  fra	
  
due	
   differenti	
   visuali:	
   una	
   lettura	
   dei	
   simboli	
   di	
   tipo	
   iconologico,	
   più	
   attenta	
   alla	
   ricostruzione	
   della	
   simbologia	
  
collettiva	
  dell’epoca	
  	
  ed	
  una	
  culturalmente	
  legata	
  ad	
  una	
  visione	
  più	
  contemporanea	
  di	
  tipo	
  individuale,	
  con	
  un	
  ardito	
  
gusto	
  interpretativo	
  che	
  si	
  potrebbe	
  definire,	
  con	
  un	
  neologismo,	
  di	
  tipo	
  “iper/postfreudiano.	
  Un	
  accostamento	
  che,	
  
necessariamente,	
  pone	
  dei	
  problemi	
  al	
  lettore.	
  Spesso,	
  linguaggi	
  così	
  diversi	
  appaiono	
  inconciliabili,	
  o	
  ,	
  quantomeno,	
  
predisposti	
  ad	
  uno	
  scarso	
  dialogo.	
  In	
  realtà,	
  è	
  del	
  tutto	
  legittimo	
  avvicinarsi	
  ad	
  un	
  opera	
  così	
  distante	
  nel	
  tempo,	
  da	
  
noi,	
  con	
  un	
  ottica	
  contemporanea;	
  così	
  come	
  è	
  decisamente	
  auspicabile	
  una	
  conoscenza	
  non	
  improvvisata	
  dell’opera,	
  
conoscenza	
  che	
  sappia	
  limitare	
  l’azzardo	
  interpretativo.	
  In	
  altri	
  termini,	
  occorre	
  un”dialogo”	
  fra	
  le	
  diverse	
  conoscenze,	
  
che	
  sappia	
  confrontare	
  e	
  soprattutto,	
  considerare	
  i	
  denominatori	
  comuni	
  fra	
  i	
  differenti	
  linguaggi.	
   
Questo	
   è	
   tanto	
   più	
   possibile	
   quanto	
   la	
   capacità	
   di	
   produrre	
   ideali	
   comuni	
   sia	
   attiva	
   ed	
   accettata.	
   In	
   fin	
   dei	
   conti,	
  
entrambe	
  le	
  letture	
  riconducono	
  l’immagine	
  al	
  problema	
  della	
  scelta	
  del	
  cavaliere	
  (in	
  cui	
  l’osservatore	
  può	
  facilmente	
  
identificarsi),	
  fra	
  natura	
  e	
  cultura,	
  fra	
  piacere	
  e	
  studio,	
  appagamento	
  e	
  ricerca,	
  suggerendo,	
  nel	
  contempo,	
  la	
  soluzione	
  
dell’armonia	
  fra	
  gli	
  opposti	
  e	
  non	
  della	
  loro	
  contrapposizione;	
  tutti	
  temi	
  che	
  facilmente	
  coinvolgono	
  ciascuno	
  di	
  noi. 
La	
  necessità	
  di	
  ricucire	
  lo	
  spezzettamento,	
  di	
  ottenere	
  la	
  ricomposizione	
  dalla	
  frantumazione	
  è	
  l’obiettivo	
  sicuramente	
  
di	
   tutte	
   quelle	
   terapie	
   espressive	
   che	
   si	
   basano	
   sull’immagine,	
   come	
   in	
   particolare,	
   l’arte	
   terapia,	
   ma,	
   forse,	
   è	
  
l’obiettivo	
  dell’arte	
  stessa	
  e	
  della	
  capacità	
  dell’uomo	
  di	
  produrre	
  un	
  linguaggio	
  simbolico	
  e	
  perciò,	
  universale. 
Allora	
  occorre	
  rivalutare	
  la	
  metafora	
  della	
  Torre	
  di	
  Babele:	
   l’arroganza	
  e	
  supponenza	
  del	
  genere	
  umano	
  viene	
  punita	
  
da	
  Dio	
   dalla	
   ipertrofia	
   del	
   linguaggio,	
   dalla	
   sua	
  moltiplicazione	
   e	
   dalla	
   conseguente	
   crescita	
   esponenziale	
   del	
   caos,	
  
inteso	
  come	
  “incomprensione”. 
La	
  torre	
  ,	
  perciò,	
  ben	
  lungi	
  da	
  superare	
  il	
  cielo,	
  imploderà	
  miseramente.	
  Qualcuno	
  in	
  tutto	
  questo	
  ha	
  individuato	
  il	
  
ripetersi	
  continuo	
  della	
  storia,	
  nella	
  distruzione	
  delle	
  Torri	
  gemelle	
  di	
  New	
  York.	
  Ciò	
  può	
  apparire	
  azzardato,	
  per	
  certi	
  
aspetti,	
  anche	
  se	
  le	
  suggestioni	
  analogiche	
  potrebbero	
  essere	
  un	
  buon	
  elemento	
  di	
  riflessione. 
Comunque,	
   ci	
   rimane	
   l’immagine	
   di	
   P.Brueghel	
   (Fig.	
   18),	
   dell’imponente	
   ed	
   irrisolta	
   costruzione,	
   destinata	
   al	
  
fallimento,	
  sotto	
  lo	
  sguardo	
  imperturbabile	
  del	
  grande	
  fiume:	
  panta	
  rei	
  os	
  potamòs. 
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          Fig.18 P. Bruegel il vecchio: La torre di Babele 
 
 
 
 
 
 
 
 
 
 



LA MEMORIA NELL’ACQUA
Stamani mi sono disteso

In un’urna d’acqua
E come una reliquia

Ho riposato

L’Isonzo scorrendo
Mi levigava

Come un suo sasso
Ho tirato su

Le mie quattro ossa
E me ne sono andato

Come un acrobata
Sull’acqua

Giuseppe Ungaret, da: i fiumi

L'dea di “Museo diffuso” o “ecomuseo”, è derivata dalla necessità di definire spazi culturali esterni 
agli spazi espositivi e museali tradizionalmente intesi. Infatti, troppo spesso il museo propriamente 
detto, limitandosi alla raccolta, catalogazione ed esposizione di oggetti di varia natura non riesce a 
espletare l'estrema varietà e ricchezza di un territorio. Uno spazio fuori dal perimetro murario, un 
sito vero e proprio, anche diversificato e costituito da risorse, architetture, ambienti, oggetti, 
testimonianze, diverse ma riconducibili ad un determinato argomento; insomma un percorso che 
permette di raccontare un territorio su base tematica.                                                                       
Questa premessa consente di riuscire a collocare la raccolta (a suo modo ecologica) allestita da un 
privato presso la sua abitazione a Zerbio, nei pressi di Verona; raccolta riguardante un fiume, l' Adige
e della sua importanza certamente fisica, ma pure culturale: poetica, artistica, metaforica e 
immaginaria per le popolazioni che vi risiedono e vi hanno risieduto nel corso del tempo.

Luigi Lineri nel suo fienile- laboratorio

Luigi Lineri è a suo modo tante persone: un artista, un archeologo, un archivista, uno sciamano, un 
sacerdote, un collezionista, un poeta … forse un po’ di tutti queste personalità albergano in 
quest’uomo mite, modesto e ospitale. “Uno, nessuno e centomila”, come direbbe Pirandello o “Una 
sola moltitudine”, potrebbe a sua volta replicare Pessoa.   La biografia dei suoi 80 anni poco ci aiuta, 
avendo frequentato un seminario fino ai 15-16 anni per poi lasciare gli studi dopo essersi reso conto 
di non possedere la vocazione. Lo ritroviamo poi commesso suo malgrado,  nel negozio di scarpe del 
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padre; dopo, dal privato al pubblico, come infermiere ospedaliero per circa 17 anni; infine pensionato.
Nel frattempo altre occupazioni di solito tenute ai margini in ogni “rispettabile” biografia, quisquiglie 
e pinzillacchere (direbbe Totò) come, nel corso del tempo, il suo divenire marito, padre e poeta 
riconosciuto (con alcuni premi vinti) e saltuariamente pittore e scultore, sono invece fondamentali per
capire l’uomo.  In effetti non si capisce perché nelle biografie la quotidianità esistenziale non venga 
mai citata, o almeno considerata adeguatamente. Come se le vicissitudini di Picasso con le proprie 
donne, i propri figli, gli amici, i committenti ecc. non servissero a comprendere certe caratteristiche 
della sua personalità e quindi della sua arte.                                                                                               
Certamente Luigi Lineri è un cercatore, o, ancor più un ri-cercatore. Del resto come potrebbe definirsi 
altrimenti una persona che per 52 anni ha scandagliato (e scandaglia tutt’ora) il greto dell’Adige, nei 
pressi di casa sua, vicino a Verona, raccogliendo i sassi generosamente donati dal fiume per poi 
ordinarli e catalogarli a seconda della loro forma e riconoscibilità? Che questi sassi siano levigati dal o 
nel fiume, che queste forme plastiche siano modellate dall’acqua o dall’uomo, potrebbe apparire 
fondamentale, ma non è detto che lo sia. Nel corso degli anni, egli ha maturato la convinzione 
dell’assenza del caso, nei propri ritrovamenti, ovvero dell’inevitabile intenzionalità di forme ricorrenti.

Crittogramma esplicativo della funzionalità formale dell’oggetto- sasso secondo Lineri

Un catalogo iconografico sommariamente diviso in: forme utilitaristiche ( levigatoi, percussori, punte 
ecc.) poi mutate in elementi estetici veri e propri, come animali (soprattutto pecore, pesci, uccelli, 
cani, maiali, bovi ), umane ( profili di teste e grandi madri ), organi genitali ( falli e vulve ). L’immagine 
della pecora e del pesce li ritroviamo nel cristianesimo e prima ancora nei riti pagani, a loro volta 
imitatori di riti precedenti. Tracce che testimonierebbero l’ origine arcaica di questi oggetti, modellati, 
levigati e intagliati inizialmente per essere usati come utensili, poi come cosmologia rappresentativa a 
scopi rituali e come doni propiziatori al fiume, ai campi e da dimorare nelle abitazioni. Un capitolo di 
storia rimasto ignoto agli studiosi, sommerso dalle acque dell'Adige.
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Catalogazione di sassi a forma di testa umana

Secondo Luigi “la creazione stessa è ignota a se stessa”, citando un suo aforisma e l’etimologia stessa 
del termine “idolo” richiama il significato di “spirito”.  I sassi raccolti quindi, sarebbero testimoni del 
genius loci, di una preistorica civiltà del fiume, che ha lasciato una traccia permanente di se pur nella 
metamorfosi della storia (personale o sociale che sia) seguendo la metafora dello scorrimento 
dell’acqua e del tempo. “Se pensi davvero di andare e venire, questa è solo una tua illusione. Lascia che
ti mostri il sentiero dove nessuno va e nessuno viene”cita a memoria questo passo Zen.  Mentre, dal 
punto di vista più poetico, i medesimi sassi avrebbero un valore intrinseco, sarebbero testimoni 
dell’animismo degli oggetti e della loro intrinseca armonia: “ogni foglia è unica” ama dire, “e possiede 
un’armonia interna e un’armonia esterna”.  Quindi, sassi come lettere di un misterioso alfabeto, da 
decodificare e ordinare, attraverso un meticoloso lavoro di laboratorio, ma anche intese come creature 
vive capaci di raccontare una storia primordiale ma sempre nuova. Infatti, il termine “preistoria” è, in 
questo caso, da intendersi non tanto come un periodo che precede la storia(come convenzionalmente 
s’intende), bensì come quella fase che precede l’elaborazione della storia, intesa come racconto.            
“La vita non è quella che si è vissuta... ma quel che si ricorda per raccontarla”  è una frase di G. G. 
Marquez che mi viene immediatamente in mente conoscendo Luigi Lineri. Un semplice sasso è stato 
l’inside che ha permesso al modesto, dignitoso commesso di un negozio di definire, via, via,  un grande 
racconto solo apparentemente lontano da se’. Un’ autentica ricerca amodale nella quale il senso 
anticipa il significato.
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Sassi a forma di pecora

Caratteristica questa spesso seguita da alcuni artisti marginali e fuori dai circuiti professionali e dai 
professionisti dell’arte.   Quel fenomeno che gli studiosi di Art Brut e /o Outsider Art definiscono con il 
nome di “Visionary environments” intendendo con ciò spazi di vita come edifici, giardini, possedimenti, 
luoghi naturali a volte impervi, organizzati come  installazioni artistiche destinati a tradurre il mondo 
interno di un soggetto (spesso privo di formazione artistica) e costituito da esperienze personali (sogni, 
fantasie, ossessioni, etc.) sistematizzate in forma narrativa attraverso le immagini. Curiosamente, vi 
sono aspetti che sembrano accomunare soggetti inseriti in aree geografiche e contesti sociali del tutto 
diversi da loro, in effetti molti di loro, pur non avendo alcun background artistico, o non avendo 
maturato alcuna esperienza o interesse in tal senso, a un certo punto della loro vita, come folgorati 
sulla via di Damasco, sentono l’esigenza di dedicarsi completamente alla realizzazione di un loro mondo
in grado di spiegare e rispecchiare il mondo intero.  Evidente l'analogia con un caso ormai classico della 
cosiddetta art brut, ovvero il Palais Ideal del facteur (postino) Cheval. Sia nel caso di Ferdinand Cheval 
che di Luigi Lineri, tutto ha inizio da un sasso trovato casualmente per terra. Sassi poi usati, nel primo 
caso come materia prima per la costruzione di un palazzo fantastico, mentre nel secondo per rivestire 
la propria casa di una ricostruzione storico- archeologica.  Sia come sia questo fenomeno di raccolta e 
rielaborazione sotto forma di allestimento tridimensionale che coinvolge uno spazio (spesso) abitativo 
ha sempre coinvolto sia artisti riconosciuti e professionisti, sia perfetti sconosciuti, sia persone del tutto
sane ed equilibrate, sia persone che manifestavano disagi conclamati, senza distinzione di ceto, di 
cultura e di collocazione geografica. Potrebbe trattarsi di un esempio di quel concetto di “archetipo 
dell'inconscio collettivo” elaborato da C. G. Jung a partire dagli anni trenta del secolo scorso: “Un certo 
strato per così dire superficiale dell'inconscio è senza dubbio personale (…) Esso poggia però sopra uno 
strato più profondo che non deriva da esperienze e acquisizioni personali e che è innato. Questo strato 
più profondo è il cosiddetto 'inconscio collettivo'.” (pag. 14-15).   Quindi, in un certo senso, Cheval porta
a termine una costruzione fantastica, porta il mondo in casa, utilizzando la sua professione di postino, 
condensando immagini lontane prese da illustrazioni e cartoline. Lineri invece, attua una ri-costruzione 
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che, da qualsiasi parte la si guardi, “riguarda” il proprio passato: cerca il proprio mondo al di là del
souvenir. In entrambi i casi è evidente l’ immagine di una estesa Wundercammer in divenire (1) ed 
attraverso ciò, l’intenzione di definire un orizzonte di senso esistenziale, in grado di interconnettere
origine e prospettive, passato e presente. Ciò soprattutto in un momento storico come quello in cui
viviamo dov'è oggettivamente molto difficile trovare matrici e connessioni comuni al di là del
provincialismo radicato, del localismo identitario falsamente ricostruito nelle feste medioevali, della 
politica accattona del “prima NOI e poi gli altri” .

Questa ricerca delle origini è ancor più comprensibile attraverso un piccolo aneddoto che riguarda la 
prima visita e l’intervista fatte a casa sua: in quella occasione Luigi disse che da bambino abitava in un 
paese vicino e nei pressi di una vecchia chiesa. Successivamente l’edificio ebbe diverse modifiche 
diventando anche il deposito di un bar. Aveva ripensato diverse volte a quel sito, dove avrebbe voluto
fare un allestimento dei suoi sassi. Cogliendo questo desiderio lo portai subito a vedere il luogo, ma la 
chiesa non esisteva più, rimaneva soltanto un piccolo campanile, circondato da anonime costruzioni
civili, conseguenza di quella sistematica operazione di deprivazione della memoria (in questo caso, 
architettonica) attuata nel nord est con l'irrefrenabile espansione industriale e artigianale. 
Un altro riferimento menzionabile riguarda la procedura di identificare forme, ampiamente studiata 
non solo dai teorici della Gestalt Psycologie, ma da Leonardo stesso e da lui raccomandata agli 
aspiranti pittori nel suo trattato sulla pittura. In un certo senso, non si tratta solo di una visione
umanizzata della natura, ma riconoscere nella natura elementi propri. 
Molti artisti si sono cimentati in questa operazione, basti pensare a molti surrealisti e a Salvador Dalì in 
particolare, nei suoi paesaggi ambigui; oppure alla ricerca fotografica di Mario Giacomelli alla ricerca di
volti nelle textures delle cortecce degli alberi. Henry Moore ha frequentemente utilizzato sassi come 
modello embrionale delle proprie sculture, raccogliendole, prendendo spunto dalla loro forma,
levigandole, per poi renderle maggiormente riconoscibili. In definitiva, il caso di questo bizzarro
raccoglitore veneto mette in evidenza alcune fra le tante proprietà riconosciute dell'espressione
simbolica: ad esempio quella di visualizzare forme riconoscibili e condivise, (operazione che consente 
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L’intervista	
  a	
  Pinuccio	
  Sciola 



Fig.1 J. Vermeer, Militare con fanciulla sorridente      Fig.2  J. Vermeer, Arte della pittura

   

 
Fig.3  J. Vermeer, Astronomo                                   Fig.4   J. Vermeer, Geografo, particolare



Fig. 5 Carta geografica delle coste del Perù.
Fig. 6 Nave di Magellano e coste dell’Africa orientale
in stampe d’epoca.
Fig. 7 Il profilo “Iberico” nella pubblicità di una casa
farmaceutica.
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  R.	
  Magritte,	
  La	
  reponse	
  imprévue	
  (	
  La	
  risposta	
  imprevista),	
  1933 
	
  
I	
  luoghi	
  del	
  confine,	
  il	
  confine	
  in	
  ogni	
  luogo. 
Conviene	
  ammettere	
  di	
  aver	
  subito,	
  come	
  tanti	
  altri,	
   il	
   fascino	
  della	
  frontiera,	
  non	
  a	
  caso	
  
ho	
  abitato	
  in	
  città	
  periferiche	
  quali	
  Trieste,	
  Gorizia,	
  Trento	
  	
  per	
  alcuni	
  anni	
  ,	
  diverso	
  tempo	
  
faa	
  e	
  averne	
  visitate	
  altre	
  (	
  una	
  per	
  tutte	
  Lisbona	
  ).	
  Attrazione	
  ancor	
  più	
  definita	
  in	
  quanto	
  
la	
   loro	
   collocazione	
   “ai	
   margini”	
   si	
   è	
   incontrata	
   con	
   l’	
   identità	
   ancor	
   più	
   marginale	
   di	
  
forestiero,	
   ovvero	
   di	
   non	
   appartenente	
   a	
   quell’identità	
   culturale,	
   etnica,	
   geografica,	
  
storica,	
  ecc.(2) 
Trieste	
  riassume	
  l’estrema	
  complessità	
  insita	
  all’essere	
  luogo	
  di	
  confine.	
  Geograficamente,	
  
venendo	
  	
  	
  da	
  Monfalcone	
  	
  il	
  suo	
  territorio	
  si	
  presenta	
  come	
  un	
  enclave:	
  una	
  sottile	
  striscia	
  
incuneata	
   tra	
   l’Adriatico	
   e	
   la	
   Iugoslavia	
   terminata	
   in	
   una	
   sorta	
   di	
   “cul	
   de	
   sac”	
   costituito	
  
dalla	
  città.La	
  fine	
  del	
  mondo	
  occidentale	
  insomma,	
  un	
  avamposto	
  riecheggiante	
  il	
  romanzo	
  
di	
  D.Buzzati	
  “Il	
  deserto	
  dei	
  tartari”	
  con	
  un	
  manipolo	
  di	
  soldati	
  in	
  attesa	
  di	
  una	
  minaccia	
  via	
  
via	
  sempre	
  più	
  fantomatica. 
Il	
   luogo	
   era	
   certamente	
   densamente	
   abitato	
   e	
   con	
   una	
   certa	
   vitalità,	
   dedito	
  
tradizionalmente	
   allo	
   scambio	
   con	
   la	
   presenza	
   di	
   innumerevoli	
   esercizi	
   commerciali,	
   di	
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chiese	
  di	
  diverse	
  confessioni	
  	
  (ortodossa,	
  evangelica,	
  cattolica,	
  luterana,	
  ebraica,	
  ecc.),	
  una	
  
Università	
  vivace	
  e	
  con	
  connotazioni	
  decisamente	
  internazionali.	
  E	
  poi	
  un	
  porto	
  per	
  lo	
  più	
  
rievocante	
  gli	
  antichi	
  fasti	
  ma	
  comunque	
  attivo;	
  l’andirivieni	
  frenetico	
  da	
  e	
  per	
  l’Est. 
Come	
   per	
   molti	
   porti,	
   con	
   entroterra	
   montuoso,	
   aveva	
   un	
   traffico	
   pressoché	
  
incontrollabile.	
  Eppure,	
  nonostante	
  questo	
  complessivo	
  caos	
  apparente,	
  aleggiava	
  un’aria	
  (	
  
almeno	
  in	
  assenza	
  di	
  bora…)	
  metafisica	
  ,	
  qualcosa	
  di	
  indefinito	
  e	
  fors’	
  anche	
  decadente	
  che	
  
definirei	
  come	
  senso	
  di	
  “nostalgia”. 
Nostalgia	
   verso	
   un	
   passato	
   in	
   cui	
   Trieste	
   era	
   lo	
   sbocco	
   sul	
   mare	
   dell’Impero	
  
austroungarico;	
  nostalgia	
  per	
  i	
  suoi	
  grandi	
  letterati	
  (	
  Svevo,	
  Saba,	
  Slataper	
  in	
  primis	
  );	
  per	
  
una	
  ricchezza	
  economica,	
  demografica	
  e	
  culturale	
  ormai	
   tramontata,	
  per	
   le	
  terre	
   istriane	
  
lasciate	
   oltre	
   frontiera	
   e	
   con	
   ciò	
   rendendo	
   automaticamente	
   periferica	
   la	
   precedente	
  
maggiore	
  centralità	
  della	
  città,	
  non	
  a	
  caso	
  allora	
  collocata	
  nella	
  “centrale”mittelleuropa. 
Quindi,	
  nostalgia	
  per	
  la	
  propria	
  centralità	
  perduta.(3) 

	
  
	
  
	
  
	
  
	
  
	
  
	
  
	
  
	
  
	
  
	
  
	
  
	
  
	
  
	
  

Vecchia	
  cartolina	
  di	
  Ponte	
  Rosso,	
  a	
  Trieste 
	
  
L’estrema	
   vicinanza	
   con	
   quanto	
   poi	
   verificatosi	
   con	
   la	
   frantumazione	
   dell’ex	
   Iugoslavia	
  
nelle	
   attuali	
   più	
   o	
   meno	
   stabili	
   repubbliche	
   non	
   fa	
   che	
   sottolineare	
   quest’aspetto	
  
complesso	
   e	
   complessivo	
   di	
   straniamento	
   spazio-­‐temporale:	
   (4)	
   il	
   confine	
   cioè,	
   come	
  
elemento	
  mobile	
  in	
  cui	
  paradossalmente	
  l’assenza	
  appare	
  come	
  presenza	
  vera	
  e	
  propria	
  (o	
  
viceversa,	
   la	
   tangibile	
   presenza	
   di	
   un’assenza	
   …)	
   ma	
   anche,	
   più	
   prosaicamente,	
   luogo	
  
privilegiato	
  di	
  confronto	
  e	
  di	
  “meticciato”,	
  ma	
  pure	
  palestra	
  di	
  pregiudizi,	
  incomprensioni	
  e	
  
separazione.	
  Sempre	
  rimanendo	
  nell’esempio	
  triestino,	
  si	
  pensi	
  alla	
  dualità	
  città	
  (	
  di	
  lingua	
  
italiana	
   )	
   –	
   campagna	
   (	
  di	
   lingua	
   slovena	
   );	
   un	
   contrasto	
   in	
   grado	
  di	
  produrre,	
  durante	
   il	
  
secondo	
   conflitto	
  mondiale,	
   la	
   Risiera	
   di	
   San	
   Sabba	
   e	
   le	
   Foibe,	
   poi	
   nel	
   dopoguerra	
   vari	
  
scontri	
   fra	
   i	
   due	
   gruppi	
   linguistici.	
   Per	
   non	
   parlare	
   poi	
   delle	
   problematiche	
   dei	
   profughi,	
  
sorte	
   a	
   seguito	
   dell’espulsione	
   degli	
   istriani	
   dalle	
   terre	
   natie.	
   Luogo	
   dove	
   si	
   sono	
  
concentrati	
  aspetti	
  legati	
  all’essere	
  contemporaneamente	
  frontiera,	
  confine,	
  porto	
  franco. 
Negli	
  esempi	
  di	
  Trieste	
  e	
  di	
  Gorizia	
  (	
  dove	
  addirittura	
  nel	
  dopoguerra	
  si	
  è	
  aperta	
  una	
  ferita	
  
determinata	
  dal	
  nuovo	
  confine	
  e	
  da	
  questa	
  è	
  sorta,	
  nella	
  parte	
  iugoslava,	
  una	
  nuova	
  città	
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del	
  tutto	
  speculare:	
  “Nova	
  Gorica”)	
  è	
  possibile	
  rispolverare	
  una	
  citazione	
  tratta	
  dalle	
  “Città	
  
Invisibili”	
  di	
  Italo	
  Calvino:	
  “	
  ogni	
  città	
  riceve	
  la	
  sua	
  forma	
  dal	
  deserto	
  a	
  cui	
  si	
  oppone”.	
   
Riferimenti	
   egualmente	
   interessanti,	
   pur	
   nella	
   diversa	
   connotazione,	
   si	
   potrebbero	
   fare	
  
anche	
   con	
   il	
   Trentino,	
   anch’esso	
   per	
   molti	
   aspetti	
   territorio	
   di	
   frontiera,	
   nel	
   quale	
   le	
  
cicatrici	
   della	
   storia	
   risultano	
   ancora	
   ben	
   visibili,	
   nonché	
   nella	
   presenza	
   di	
   numerosi	
  
castelli,testimonianze	
  di	
  quanto,	
  sin	
  dall'epoca	
  romana'	
   la	
  zona	
  fosse	
  strategicamente	
  un	
  
passaggio	
   da	
   nord	
   a	
   sud	
   e	
   viceversa,	
   ma	
   soprattutto	
   nelle	
   tracce	
   residuali	
   delle	
  
fortificazioni	
  di	
  varie	
  epoche	
  e	
  nelle	
  trincee	
  della	
  prima	
  guerra	
  mondiale	
  (	
  linee	
  di	
  fronte	
  ). 
Così	
  come	
  si	
  potrebbe	
  accennare	
  all’esperienza	
   iugoslava,	
  sintomatica	
  di	
  quanto	
   i	
  confini	
  
più	
  pericolosi	
  siano	
  quelli	
  interni;	
  la	
  diffidenza	
  verso	
  il	
  vicino	
  e	
  non	
  verso	
  l’invasore. 
	
  
La	
  percezione	
  del	
  confine	
   
Certamente	
   	
   il	
   concetto	
   di	
   “fronte”	
   non	
   corrisponde	
   più	
   a	
   quello	
   della	
   Grande	
   Guerra.	
  
Parlare	
   di	
   identità	
   nazionale	
   oggi,	
   nell’epoca	
   delle	
  multinazionali	
   e	
   della	
   globalizzazione,	
  
del	
  simultaneo,	
  dei	
  viaggi	
   intercontinentali	
  e	
  del	
  virtuale,	
  sembra	
   inverosimile	
  oppure	
  un	
  
diffuso,	
   vuoto	
   slogan	
  urlato	
   a	
   fini	
   propagandistici	
   per	
   poter	
   accalappiare	
   potenziali	
   fette	
  
d'elettorato	
  nostalgico	
  e	
   impaurito.	
  La	
  militarizzazione	
  degli	
   spazi	
  si	
   sposta	
  dal	
  confine	
  al	
  
centro	
  e	
  coinvolge	
  direttamente	
  la	
  vita	
  civile.	
  Questo	
  è	
  possibile	
  percepirlo	
  dal	
  progressivo	
  
ridimensionamento	
   degli	
   ambiti	
   pubblici,	
   dei	
   luoghi	
   condivisi,	
   dalla	
   trasformazione	
   di	
  
parchi,	
  piazze,	
  in	
  luoghi	
  privati	
  e	
  accessibili	
  in	
  maniera	
  solo	
  selettiva. 
Possiamo	
   facilmente	
   individuare	
   nelle	
   nostre	
   civilissime	
   città,	
   molteplici	
   confini,	
   soglie,	
  
frontiere,	
   valichi,	
   terre	
   di	
   nessuno,	
   tutti	
   rigorosamente	
   entro	
   i	
   confini	
   nazionali	
   quando	
  
non	
   addirittura	
   comunali,	
   o	
   di	
   quartiere,	
   o	
   d’isolato!	
   Sono	
   estensioni	
   più	
   o	
  meno	
   vaste,	
  
oppure	
   riserve;	
   si	
   presentano	
   a	
  macchia	
   di	
   leopardo	
   ognuno	
   delle	
   quali	
   identificabile	
   in	
  
base	
   alle	
   sue	
   caratteristiche	
   economiche,	
   sociali,	
   culturali.	
   Si	
   pensi	
   ai	
   famosi	
   “quartieri	
  
bene”	
  a	
  loro	
  volta	
  suddivisi	
  in	
  centuriazioni	
  murarie	
  entro	
  cui	
  occultare,	
  mimetizzare,	
  ville	
  e	
  
parchi,	
  laddove	
  i	
  confini	
  sono	
  stati	
  costruiti	
  dalla	
  paura	
  del	
  contagio	
  sociale	
  e	
  assumono	
  le	
  
vesti	
   di	
   un	
   isolamento	
   del	
   tutto	
   intenzionale	
   per	
   poter	
   perpetuare	
   un	
   vero	
   o	
   presunto	
  
privilegio	
   sociale.	
   Oppure	
   pensiamo	
   ai	
   centri	
   commerciali,	
   nuovi	
   agorà	
   del	
   volgo	
   dove	
  
celebrare	
  il	
  rito	
  del	
  consumo,	
  alle	
  grandi	
  stazioni,	
  ai	
  villaggi	
  turistici,	
  ai	
  quartieri	
  ghetto.	
   

 
 
 
 
 
 
 
 
 
 
 
 
 
 
In	
  quest’ultimo	
  caso	
  poi,	
  si	
  assiste	
  a	
  una	
  
trasformazione	
  d’uso:	
  la	
  strada	
  da	
  luogo	
  

d’incontro	
  a	
   luogo	
  di	
  scontro;	
  quartieri	
  malfamati	
  poco	
  raccomandabili	
  e	
  non	
  menzionati	
  
dalle	
  guide	
  turistiche,	
  quelli	
  che	
  la	
  sociologia	
  americana	
  ha	
  chiamato	
  “	
  no	
  go	
  zones”.	
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registrata	
   dai	
   tempi	
   della	
   romanità.	
   Con	
   una	
   facile	
   ironia	
   si	
   potrebbe	
   affermare	
   una	
  
”cultura	
   del	
   culturismo”,	
   ovvero	
   il	
   proliferare	
   della	
   necessità	
   di	
   un'evidenza	
   corporea.	
  
Necessità	
  che	
  assume	
  le	
  forme	
  della	
  pratica	
  sportiva,	
  dell'affermarsi	
  planetario	
  della	
  moda,	
  
fino	
  a	
   sconfinare	
   in	
  pratiche,	
   a	
   volte,	
   indice	
  di	
  un	
  malessere	
   individuale,	
  quali:	
   l’	
   assidua	
  
frequentazione	
   di	
   palestre	
   (con	
   il	
   corollario	
   di	
   assunzioni	
   di	
   farmaci	
   come	
   anabolizzanti,	
  
ormoni	
   ecc),	
   il	
   tatuaggio	
   sistematico,	
   il	
   piercing,	
   gli	
   interventi	
   di	
   plastica	
   corporea	
  
(soprattutto	
  nel	
  volto	
  e	
  negli	
  organi	
  genitali),	
  fenomeni	
  di	
  autolesionismo,	
  la	
  diffusione	
  di	
  
patologie	
  che	
  si	
  manifestano	
  attraverso	
  il	
  mezzo	
  corporeo,	
  quali	
  l'anoressia	
  e	
  la	
  bulimia. 
Si	
  tratta	
  di	
  un'apparentemente	
  inarrestabile	
  fenomeno	
  di	
  “adolescentizzazione”	
  in	
  grado	
  di	
  
coinvolgere	
  tutte	
  le	
  età,	
  nessuna	
  esclusa.	
  In	
  molti	
  casi	
  dettato	
  dalla	
  necessità	
  di	
  apparire,	
  
ma	
   il	
   confine	
   non	
   è	
   certo	
   quello	
   del	
   rito	
   collettivo,	
   della	
   iniziazione	
   e	
   dell'identità	
   (non	
  
sempre,	
   comunque...	
   ),	
   bensì	
   rimane	
   quello	
   interno,	
   solipsistico,	
   dell'alimentazione	
  
continua	
  del	
  proprio	
  narcisismo. 
Anche	
   il	
  mondo	
  dell'arte	
  ha	
  colto	
  appieno	
  questa	
   tendenza,	
   si	
  pensi	
  alla	
  “Body	
  art”,	
  alle	
  
performances	
  corporee	
  e	
  con	
  connotazioni	
  ancora	
  differenti,	
  alla	
  video	
  arte. 

	
  
	
  
	
  
	
  
	
  
	
  
	
  
	
  
	
  
	
  
	
  
	
  
	
  
	
  
	
  

Nuove	
  frontiere	
  fra	
  l'arte	
  e	
  la	
  terapia	
  –	
  l'arte,	
  la	
  terapia	
  e	
  le	
  nuove	
  frontiere 
Per	
   permettere	
   la	
   nascita	
   di	
   questo	
   convegno	
   sono	
   stati	
   “piantati	
   alcuni	
   paletti”,	
   sono	
  
state	
   tracciate	
   delle	
   linee	
   rispetto	
   ai	
   contenuti	
   e	
   alle	
   metodologie	
   proposte,	
   definito	
  
contorni	
  e	
  aree	
  con	
  caratteristiche	
  diverse,	
  disegnato	
  uno	
  scenario	
  complessivo. 
Si	
   è	
   cercato	
   comunque,	
   di	
   aprire	
   porte	
   e	
   cancelli	
   all’esplorazione.	
   Questo	
   tenendo	
   in	
  
considerazione	
   che	
   ogni	
   territorio	
   ha	
   bisogno	
   di	
   una	
   propria	
   mappa,	
   orientata	
  
correttamente	
  rispetto	
  ai	
  punti	
  cardinali,	
  comprensiva	
  dei	
  territori	
  esplorati	
  e	
  misurati	
  ma	
  
che	
   sappia	
   prevedere	
   anche	
   dei	
   luoghi	
   inesplorati	
   e	
   quando	
   occorre,	
   li	
   sappia	
   pure	
  
rispettare.	
   Daltronde,	
   l’arte	
   terapia	
   può	
   essere	
   inadeguato	
   strumento	
   per	
   questa	
  
esplorazione.	
   Essendo	
   una	
   parola	
   composta,	
   riflette	
   la	
   sintesi	
   di	
   essere	
   “in	
   mezzo”	
   ma	
  
anche	
  “il	
  mezzo”,	
  collocata	
   in	
  quella	
  che	
  molti	
   teorici	
  del	
  campo	
  chiamano	
  per	
   l’appunto	
  
“terra	
   di	
  mezzo”.	
   Per	
   alcuni,	
   la	
   parola	
   “terapia”	
   è	
   un’implicita	
   conseguenza	
   della	
   parola	
  
“arte”	
   in	
   quanto,	
   si	
   afferma,	
   “	
   l’arte	
   è	
   di	
   per	
   sé	
   terapeutica”.	
   Tuttavia	
   quest’assioma	
   è	
  
abbastanza	
   superficiale	
   e	
   comunque	
   inesatto.	
   E’	
   possibile	
   invece	
   definire	
   dei	
   confini	
   e	
  
prevedere	
  degli	
  sconfinamenti	
  fra	
  queste	
  due	
  aree. 
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TUTTA MIA LA CITTA’, 
UN DESERTO CHE CONOSCO…

Una breve	
  premessa problematica 
Nel nostro paese, assistiamo	
  ad un curioso	
  paradosso: sempre	
  più	
  servizi	
  socio-­‐ sanitari,	
  ma	
  pure culturali,	
  riabilitativi,
educativi	
  si avvalgono	
  delle	
  cosiddette	
  “terapie espressive”	
  e	
  in particolare	
  delle	
  artiterapie ma	
  nel	
  contempo	
  non	
  si è	
  
affatto	
   consolidata	
   una	
   pratica,	
   un	
   protocollo	
   o	
   un	
   percorso	
   formativo,	
   comune	
   a	
   tutte	
   le	
   diverse	
   scuole	
   di	
  
formazione,	
  con	
  parametri	
  e	
  standard	
  condivisi, seguiti e	
  controllati	
  da	
  Università	
  o	
  da	
  altri Enti formativi	
  istituzionali.	
  
Per	
   non	
   parlare	
   poi	
   dell’annosa	
   questione	
   di	
   un	
   riconoscimento anche	
   giuridico	
   che	
   questa	
   figura	
   professionale	
  
necessiterebbe. Probabilmente, le difficoltà di	
  definizione	
  aumentano, necessariamente, allorquando si	
  parla	
  di	
  una	
  
disciplina	
  composta	
  da	
  due	
  differenti aree complesse: “arte”	
  e	
  “terapia”,	
  aventi entrambe	
  una	
  storia	
  ben	
  consolidata
e	
  particolari	
  relazioni	
  simbionti solo recentemente	
  studiate	
  dalla	
  cultura, anche	
  medica,	
  occidentale. 
Per	
  certi versi la	
  indefinitezza	
   epistemologica	
  dell’arteterapia	
  da	
  un	
  lato,	
  ha	
  favorito	
  l’	
  utilizzazione	
  delle	
  sue	
  tecniche	
  
e	
  però,	
  di	
  fatto,	
  limitato la	
  sua	
  adozione	
  ufficiale	
  nella	
  grande	
  famiglia	
  delle	
  psicoterapie, rilegata	
  a	
  figlia	
  illegittima	
  o	
  
adottata, ultima	
   arrivata, a	
   pratica	
   accessoria,	
   a	
   semplice	
   integrazione,	
   supporto	
   o,	
   peggio,	
   a	
   corredo	
   dei	
   percorsi	
  
ufficiali portati	
   avanti	
   dalle terapie a	
   mediazione linguistica. Non	
   è	
   detto, però,	
   che questa condizione	
   sia	
  
completamente negativa.	
   In attesa	
  di	
  una	
  maggiore	
  “storicizzazione”	
  e	
  con	
  ciò	
  di	
  una	
  maggiore	
  affermazione	
  
e	
  di	
  un	
  reale	
  e	
  formale	
  riconoscimento del	
  ruolo,	
  di	
  una	
  sua	
  crescita	
  e	
  vidimazione	
  concettuale	
  (alla	
  stregua	
  di	
  quanto
successo,	
   ormai	
   da	
   tempo,	
   nei	
   paesi	
   anglosassoni),	
   della	
   definizione	
   di	
   un	
   effettivo,	
   affidabile	
   percorso	
   di	
   ricerca	
  
scientifica,	
  è	
  possibile,	
   comunque	
  cogliere la ricchezza	
  delle	
  diverse sperimentazioni	
  e	
  applicazioni	
  dell’arte	
   terapia,	
  
valorizzare e	
  scoprirne	
  le sue	
  grandi	
  potenzialità. 
Aspetti sociali	
  del	
  disagio	
  individuale
L’esperienza testè	
   raccontata è	
   indicativa	
   della	
   plasticità dell’arteterapia;	
   ovvero	
   della sua capacità	
   di	
   adattarsi ai
contesti più disparati,	
   di	
   mettersi al	
   servizio di	
   una	
   molteplicità	
   di	
   obiettivi e	
   connessioni	
   possibili. Infatti, ai	
   più
frequentati	
   indirizzi	
   legati alla terapia vera e	
   propria,	
   alla pratica riabilitativa e	
   di	
   una	
   generica	
   prevenzione,	
   sta	
  
emergendo	
  sempre	
  più un	
  territorio	
  d’azione	
  dai	
  confini	
  mossi	
  e	
  labili, in grado	
  di	
  muoversi in un’area	
  del	
  disagio dai	
  
connotati indefiniti,	
   non	
   soltanto	
   specificamente	
   patologici.	
   Questo	
   grazie,	
   probabilmente	
   alla	
   capacità	
   innata	
  
dell’arte di	
   cogliere	
   e	
   di	
   “dare forma” tempestivamente	
   ai processi di	
   cambiamento	
   individuale	
   e	
   collettivo	
   e,	
  
conseguentemente,	
   di	
   saperli	
   tradurre	
   in congrui	
   segnali.	
   Infatti una	
   delle	
   caratteristiche	
   saliente	
   della	
   nostra	
  
contemporaneità	
  è	
  lo spostamento del	
  confine	
  fra	
  benessere e	
  malessere,	
  fra	
  normalità e	
  patologia,	
  lecito	
  ed	
  illecito,	
  
identità	
  e	
  individualità	
  ecc. 
Sarebbe	
   didascalico ed	
   inutile, in questo	
   contesto,	
   elencare	
   le modificazioni	
   “sociali”	
   (	
   di	
   abitudini, di	
   costume,	
   di	
  
interessi,	
  di	
  modalità	
  relazionale	
  ecc.)	
  che	
  hanno	
  portato	
  all’attuale	
  frammentazione	
  ed	
  anomia	
  (divide	
  et	
  impera?	
  ),	
  al	
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cosiddetto	
   individualismo	
   imperversante	
   che	
   sembra	
   caratterizzare	
   la	
   nostra	
   società.	
   Semplificando,	
   si	
   potrebbe	
  
parafrasare	
   il	
   titolo	
   di	
   un	
   famoso	
   saggio	
   di	
  E.	
   Fromm:	
   da	
   “Avere	
   o	
   essere”,	
   in	
   “Avere	
   per	
   poter	
   apparire	
   per	
   poter	
  
essere”. 
Il	
  confine	
  fra	
  normalità	
  e	
  devianza	
  si	
  è	
  rarefatto	
  alquanto	
  negli	
  ultimi	
  lustri:	
  molti	
  comportamenti	
  che	
  fino	
  agli	
  anni	
  ’70	
  
del	
  secolo	
  scorso	
  erano	
  censurati	
  e	
  puniti	
  ora	
  sono	
  maggiormente	
  tollerati:	
  ma	
  a	
  monte	
  di	
  questa	
  presunta	
  “liceità”	
  e	
  
permissivismo	
   sono	
   molto	
   più	
   presenti	
   strategie	
   di	
   controllo	
   sociale	
   e	
   la	
   proposta	
   martellante	
   e	
   sistematica	
   di	
  
“modelli”imperanti. 
	
  Del	
  resto,	
   il	
  crollo	
  delle	
   ideologie	
  politiche	
  e	
  dei	
  codici	
  di	
  condotta	
  a	
   loro	
  collegate	
  ha	
  prodotto	
   individui	
  fragili,	
  che	
  
tendono	
  ad	
  interpretare	
  le	
  diverse	
  esperienze	
  come	
  il	
  riflesso	
  della	
  loro	
  vita	
  interiore	
  anziché	
  come	
  il	
  frutto	
  anche	
  di	
  
dinamiche	
  sociali.	
  Certamente	
   la	
  richiesta	
  di	
  connessione	
  modale	
  e	
  amodale	
  procede	
  di	
  pari	
  passo	
  con	
   l’accentuarsi	
  
dei	
  suddetti	
  problemi.	
  È	
  curioso	
  cogliere	
  come	
  diversi	
  studiosi	
  abbiano	
  indicato	
  metafore	
  naturali	
  per	
  rappresentare	
  
sinteticamente	
  e	
  simbolicamente	
  il	
  fenomeno.	
  Abbiamo	
  quindi	
  Z.	
  Baumann	
  che	
  parla	
  di	
  “società	
  liquida”,	
  F.	
  Furedi	
  di	
  
“individui	
  atomizzati”;	
  mentre	
  B.	
  Callieri,	
  all’interno	
  del	
  convegno	
  “Gli	
  affetti	
  in	
  scena”del	
  14	
  novembre	
  2008	
  tenutosi	
  
a	
  Roma,	
  nella	
  relazione	
  “La	
  narrazione	
  teatrale	
  tra	
  clinica	
  e	
  ricerca”,	
  usa	
   il	
   linguaggio	
  dalla	
  geologia	
  per	
  parlando	
  di	
  
“processi	
  di	
  desertificazione”,	
  	
  “fenomeni	
  di	
  carsismo”	
  e	
  di	
  “frane”,	
  alludendo	
  con	
  ciò	
  alla	
  sistematica	
  “erosione”	
  nella	
  
stabilità	
  dell’assetto	
  sociale. 
Paradossalmente,	
  più	
  la	
  società	
  si	
  fa	
  individualistica,	
  più	
  la	
  stessa	
  malattia	
  mentale	
  sembra	
  espandersi	
  sempre	
  verso	
  
una	
  morfologia	
  collettiva.	
  La	
  crescita	
  esponenziale	
  dei	
  fenomeni	
  di	
  disagio	
  sociale	
  è	
  sotto	
  gli	
  occhi	
  di	
  tutti.	
  Una	
  sorta	
  di	
  
affermarsi	
  di	
  una	
  “sintomatologia	
  Borderline”.	
   
Dal	
  punto	
  di	
  vista	
  percettivo	
  potrebbe	
  intendersi	
  nell’incapacità	
  di	
  definire	
  la	
  propria	
  centralità	
  sociale	
  nell’ambito	
  di	
  
una	
  marginalità	
  	
  troppo	
  estesa	
  per	
  essere	
  visibili	
  al	
  nostro	
  campo	
  visivo. 
Il	
   fronte	
   del	
   disagio,	
   anche	
  mentale,	
   si	
   è	
   ora	
   spostato:	
   del	
   resto	
   oggi,	
   chi	
   potrebbe	
  mai	
   affermare	
   che	
   le	
   relazioni	
  
interpersonali	
  all’interno	
  di	
  una	
  classe	
  d’istituto	
  professionale	
  o	
  di	
  una	
  scuola	
  media,	
  sia	
  meno	
  problematica	
  di	
  quelle	
  
di	
   un	
   gruppo	
   terapeutico?	
   Le	
   professioni	
   legate	
   alla	
   relazione	
   d’aiuto,	
   perciò,	
   sembrano	
   occuparsi	
   sempre	
   più	
   di	
  
territori	
  fino	
  ad	
  ieri	
  soltanto	
  lambiti	
  dalle	
  pratiche	
  terapeutiche,	
  come	
  l’ambito	
  educativo,	
  o	
  addirittura,	
  culturale. 
Lo	
  stesso	
  principio	
  di	
  normalità	
  e	
  devianza	
  ha	
  attraversato	
  definizioni	
  perigliose	
  in	
  conseguenza	
  della	
  parcellizzazione	
  
del	
  tessuto	
  sociale	
  e	
  della	
  messa	
  in	
  crisi	
  profonda	
  dei	
  tradizionali	
  luoghi	
  di	
  aggregazione	
  (la	
  famiglia	
  in	
  primis);	
  seguiti	
  
dai	
   nuovi	
   problemi	
   di	
   integrazione	
   derivati	
   dai	
   flussi	
   migratori.	
   Tutta	
   questa	
   problematicità	
   ha	
   fatto	
   esplodere	
   il	
  
fenomeno,	
  non	
  del	
  tutto	
  inedito,	
  ma	
  mai	
  così	
  diffuso,	
  di	
  una	
  crisi	
  di	
  “senso”	
  molto	
  più	
  presente	
  rispetto	
  alla	
  ufficialità	
  
dei	
  luoghi	
  comuni	
  portata	
  dai	
  mass-­‐media.	
  In	
  questo	
  contesto	
  le	
  cosiddette	
  pratiche	
  espressive	
  possono	
  assumere	
  un	
  
importanza	
  evidente,	
  non	
  soltanto	
  come	
  cura	
  individuale,	
  bensì	
  come	
  ”ricucitura	
  di	
  senso”	
  a	
  più	
  ampio	
  raggio. 
	
  

	
  	
  	
  	
  	
  	
  	
  	
  	
  	
  	
  	
  	
  	
  	
  	
  	
  	
  	
  	
  	
  	
  	
  	
  	
  	
  	
  	
  	
   	
  	
  	
  	
  	
  	
  	
  	
  	
  	
  	
  	
  	
  	
  	
  	
  	
  	
  	
  	
  	
  	
  	
  	
  	
  	
  	
  	
  	
  	
  	
  	
  	
  	
  	
  	
  	
  	
  	
  	
  	
  	
  	
  	
  	
  	
  	
  	
  	
  	
  	
  	
  	
  	
  	
  	
  	
  	
  	
  	
  	
  	
  	
   
Momenti	
  di	
  un	
  laboratorio	
  fra	
  studenti	
  e	
  utenti	
  	
  	
  	
  	
  	
  	
  	
  	
  	
  	
  	
  	
  	
  	
  	
  	
  	
  	
  	
  	
  	
  	
  	
  	
  	
  	
  	
  	
  	
  	
  	
  	
  	
  	
  	
  	
  	
  	
  	
  	
  	
  	
  	
  	
  	
  Marco	
  Cavallo	
  nel	
  cortile	
  del	
  Liceo	
  Artistico	
  di	
  Modena 
	
  
Conclusioni 
Sappiamo	
  che	
  A.T.	
  ha	
  peculiarità	
  proprie	
  legate	
  al	
  potenziamento	
  dell’io:	
  come	
  la	
  capacità	
  di	
  agevolare	
  e	
  veicolare	
  la	
  
comunicazione	
   tra	
   le	
   persone;	
   	
   l’interiorizzazione	
   del	
   rispetto	
   degli	
   spazi	
   dei	
   tempi,	
   delle	
   procedure,	
   ovvero	
   dei	
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cosiddetti	
  rituali	
  condivisi;	
  la	
  capacità	
  di	
  accentuare	
  la	
  sensibilità	
  sensoriale	
  e	
  l’integrazione	
  mente-­‐corpo.	
  In	
  definitiva	
  
tutti	
  quei	
  processi	
  in	
  grado	
  di	
  potenziare	
  anche	
  il	
  senso	
  di	
  appartenenza	
  ad	
  un	
  gruppo,	
  una	
  maggior	
  conoscenza	
  della	
  
propria	
  identità	
  attraverso	
  il	
  riconoscimento	
  e	
  l’utilizzazione	
  di	
  forme	
  e	
  simboli.	
   
Niente	
   di	
   nuovo	
   sotto	
   il	
   sole.	
   In	
   realtà,	
   come	
   sappiamo	
   dagli	
   studi	
   di	
   antropologia	
   e	
   più	
   recentemente,	
   di	
  
etnopsichiatria,	
  l’utilizzazione	
  nei	
  rituali	
  di	
  cura	
  del”segno”	
  è	
  antica	
  come	
  il	
  mondo;	
  solo	
  l’avvento	
  e	
  l’affermarsi	
  della	
  
medicina	
  occidentale	
  ha	
  relegato	
  queste	
  pratiche	
  alla	
  stregua	
  dell’esotico	
  e	
  del	
  pittoresco.	
  Queste	
  caratteristiche,	
   in	
  
realtà,	
  sembrano	
  adattarsi	
  molto	
  bene	
  a	
  quella	
  condizione	
  di	
  disagio	
  sociale	
  diffuso	
  che	
  stiamo	
  attraversando	
  e	
  di	
  cui	
  
sono	
  stati	
  fatti	
  alcuni	
  accenni	
   	
   in	
  precedenza.	
  Ebbene,	
  uno	
  degli	
  aspetti	
  più	
  rilevanti	
  delle	
  Arti	
  Terapie	
  consiste	
  nella	
  
loro	
  “plasticità”,	
  ovvero	
  nella	
  capacità	
  di	
  strutturare	
  setting	
  efficaci	
  in	
  relazione	
  ai	
  contesti	
  più	
  disparati.	
  Ecco	
  dunque	
  
motivata	
  l’attuazione	
  di	
  progetti	
  apparentemente	
  più	
  di	
  comunicazione	
  che	
  di	
  terapia	
  vera	
  e	
  propria.	
  Il	
  “senso”	
  dell’	
  
esperienza	
  ora	
  descritta	
  è	
  stato	
  messo	
  a	
   fuoco	
  attraverso	
   la	
  realizzazione	
  di	
   	
  diversi	
  obiettivi:	
  quello	
  di	
   ricordare,	
   in	
  
modo	
  non	
  celebrativo	
  ma	
  propositivo,	
  una	
  grande	
  stagione	
  entro	
  la	
  quale	
  l’impegno	
  collettivo	
  è	
  servito	
  a	
  modificare	
  
radicalmente	
   l’empasse	
   di	
   una	
   situazione	
   curativa	
   stagnante;	
   quello	
   di	
   mettere	
   in	
   relazione	
   e	
   in	
   rete	
   in	
   un	
   unico	
  
progetto	
   persone	
   e	
   risorse	
   apparentemente	
   distanti	
   fra	
   loro,	
   come	
   gli	
   studenti	
   di	
   una	
   scuola	
   superiore,	
   la	
   Scuola	
  
stessa	
  nella	
  sua	
  accezione	
  formale	
  e	
  attiva	
  (nella	
  figura	
  del	
  Preside	
  ,	
  del	
  Collegio	
  Docenti,	
  di	
  alcuni	
  operatori	
  e	
  spazi	
  
messi	
   a	
   disposizione),	
   le	
   risorse	
   del	
   territorio	
   attraverso	
   un’	
   associazione	
   che	
   si	
   cura	
   di	
   disagio	
   psichico,	
   (	
   nella	
  
presenza	
  di	
  utenti,	
  familiari,	
  volontari	
  ed	
  operatori),	
  gli	
  organizzatori	
  del	
  Festival	
  della	
  Filosofia	
  che	
  hanno	
  approvato	
  
l’iniziativa	
   e	
  messo	
   a	
  disposizione	
   la	
   logistica	
   e	
  pubblicità,	
   il	
   coordinamento	
  delle	
  associazioni	
   del	
   volontariato	
   e	
   il	
  
Comune	
  di	
  Modena,	
  ma	
  pure	
   la	
  cittadinanza	
   che	
  si	
  è	
  avvicinata	
  ed	
  ha	
  partecipato	
  alle	
  attività	
  proposte;	
   creare	
  un	
  
gruppo	
   di	
   lavoro	
   solidale	
   e	
   propositivo,	
   attraverso	
   un	
   training	
   di	
   arte	
   terapia	
   integrata	
   in	
   grado	
   di	
   valorizzare	
   le	
  
capacità	
   creative	
   individuali;	
   permettere	
   la	
   permeabilità	
   con	
   il	
   tessuto	
   sociale	
   del	
   territorio.	
   Evidentemente,	
  
un’applicazione	
  eterodossa	
  delle	
  tecniche	
  di	
  arte	
  terapia,	
  di	
  solito	
  utilizzate	
  nei	
  contesti	
  individuali	
  o	
  di	
  piccolo	
  gruppo.	
   
Senza	
   voler	
   enfatizzare	
   troppo	
   quanto	
   successo,	
   se	
   si	
   vuole	
   inquadrare	
   sinteticamente	
   l’esperienza,	
   ,	
   allora	
   	
   è	
  
doveroso	
  “	
  rispolverare”	
  un	
  termine	
  ormai	
  desunto	
  ed	
  utilizzato	
  soltanto	
  (vaquamente)	
  nel	
  linguaggio	
  pubblicitario	
  e	
  
collocarla	
  nel	
  novero	
  degli	
  interventi	
  di	
  PREVENZIONE,	
  ammettendo	
  alfine	
  che	
  il	
  linguaggio	
  e	
  il	
  contatto,	
  all’interno	
  di	
  
uno	
  spazio	
  accogliente	
  e	
  con	
  la	
  presenza	
  di	
  obiettivi	
  chiari	
  e	
  condivisi	
  sono	
  ingredienti	
  fondamentali	
  per	
  il	
  benessere	
  di	
  
tutti	
  noi. 
	
  

	
   	
  	
   	
  	
  	
   
	
  Liberiamo	
  la	
  fantasia:	
  Laboratorio	
  creativo	
  aperto	
  su	
  Marco	
  Cavallo-­‐	
  Festival	
  della	
  Filosofia	
  2008 
	
  
Premessa 
Il	
   2008	
   è	
   stato	
   il	
   trentesimo	
   anniversario	
   della	
   legge	
   180/78,	
   chiamata	
   anche	
   (un	
   poco	
   impropriamente)	
   “Legge	
  
Basaglia”.	
  Questa	
  normativa,	
  come	
  ben	
  sappiamo,	
  chiuse	
  gli	
  ospedali	
  psichiatrici	
  ,	
  restituì	
  diritti	
  e	
  dignità	
  alle	
  persone	
  
con	
  disagio	
  mentale,	
  decentrò	
  la	
  responsabilità	
  dell’	
  assistenza	
  psichiatrica	
  verso	
  i	
  servizi	
  territoriali. 
Naturalmente,	
  per	
  arrivare	
  a	
  quella	
  svolta	
   legislativa	
  vi	
   furono	
   iniziative	
  e	
   lotte	
  vere	
  e	
  proprie,	
  soprattutto	
  da	
  parte	
  
degli	
  operatori	
  e	
  della	
  comunità	
  scientifica	
  e	
  sociale	
  più	
  sensibile.	
  	
  	
  	
  	
  	
  	
  	
  	
  	
  	
  	
  	
  	
  	
  	
  	
  	
  Nel	
  1973,	
  all’interno	
  del	
  manicomio	
  San	
  
Giovanni	
  di	
  Trieste,	
  da	
  comuni	
  esperienze	
  creative	
  di	
  artisti,	
   studenti	
  e	
  degenti	
  e	
  dalla	
  capacità	
  visionaria	
  di	
  Franco	
  
Basaglia,	
  Vittorio	
   Basaglia	
   e	
  Giuliano	
   Scabia	
   ,	
   nacque	
  Marco	
   Cavallo,	
   una	
   grande	
   scultura	
  mobile	
   che	
   si	
   rivelò	
   “il	
  
cavallo	
   di	
   Troia”	
   all’	
   interno	
   della	
   roccaforte	
   psichiatrica	
   e	
   che	
   divenne	
   ben	
   presto	
   il	
   simbolo	
   della	
   libertà	
   e	
   della	
  
possibilità	
   di	
   fare	
   cadere	
   i	
   muri	
   manicomiali.	
   La	
   creatività	
   di	
   “matti”,	
   medici,	
   infermieri	
   e	
   cittadini	
   ebbe	
   un	
   ruolo	
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enorme	
   per	
   rompere	
   gli	
   schemi,	
   per	
   pensare	
   e	
   agire	
   qualcosa	
   di	
   assolutamente	
   nuovo	
   e	
   rivoluzionario,	
   per	
  
intraprendere	
  quel	
  percorso	
  difficile	
  e	
  avvincente	
  che	
  gettò	
  le	
  basi	
  per	
  il	
  cambiamento	
  culturale	
  riguardo	
  alla	
  follia	
  e	
  al	
  
disagio	
  mentale.	
  Molte	
  cose	
  sono	
  cambiate	
  dopo	
   il	
  1978.	
  Tuttavia	
  c’	
  è	
  ancora	
  molto	
  da	
  fare.	
  Sappiamo	
  che	
   i	
  Servizi	
  
Sociali	
   (	
   almeno	
   laddove	
   possono	
   considerarsi	
   attivati	
   efficacemente)	
   e	
   il	
   territorio	
   spesso	
   non	
   riescono	
   a	
   fornire	
  
risposte	
   adeguate	
   al	
   bisogno,	
   i	
   familiari	
   frequentemente	
   sono	
   lasciati	
   soli	
   ad	
   affrontare	
   la	
   sofferenza	
   dei	
   loro	
  
congiunti,	
   resistono	
   il	
  pregiudizio	
  e	
   lo	
   stigma	
  nei	
   confronti	
  del	
  disagio	
  mentale,	
  permane	
   il	
   silenzio	
  che	
   lo	
   circonda.	
  	
  
Inoltre,	
  ai	
  vecchi	
  problemi	
   irrisolti,	
  ne	
  sono	
  subentrati	
  di	
  nuovi:	
  appare,	
  sporadicamente	
  e	
   in	
  maniera	
  trasversale	
  ed	
  
indiretta	
  qualche	
  “autorevole”	
  voce	
  che	
  vorrebbe	
  riaprire	
  una	
  versione,	
  magari	
  più	
  efficientistica	
  ed	
  imbellettata,	
  dei	
  
vecchi	
   O.P.	
   e	
   quella	
   che	
   noi	
   consideriamo	
   genericamente	
   “società	
   civile”	
   sembra	
   rispondere	
   svogliatamente	
  
all’argomento. 
	
  

	
  	
  	
   	
   
	
  
I	
  protagonisti 
L’Associazione	
  di	
  volontariato	
  “Insieme	
  a	
  Noi”	
  nasce	
  nel	
  1994	
  a	
  Modena,	
  su	
  iniziativa	
  di	
  un	
  gruppo	
  di	
  familiari	
  ed	
  amici	
  
di	
   persone	
   con	
   disagio	
   psichico	
   e	
   da	
   anni	
   si	
   occupa	
   di	
   queste	
   tematiche.	
   A	
   Modena	
   è	
   un	
   punto	
   di	
   riferimento	
  
importante	
  per	
  le	
  persone	
  con	
  disagio	
  psichico,	
  i	
  loro	
  familiari	
  ed	
  amici;	
  essa	
  fornisce	
  un	
  luogo	
  di	
  socializzazione,	
  che	
  li	
  
aiuta	
   ad	
   uscire	
   dall’isolamento	
   e	
   a	
   vincere	
   la	
   solitudine.	
   Da	
   tempo	
   si	
   era	
   pensato	
   ad	
   un	
   progetto	
   artistico	
   che	
  
coinvolgesse	
   le	
   persone	
   che	
   frequentano	
   l’	
   Associazione	
   “Insieme	
   a	
   noi”	
   e	
   gli	
   studenti	
   dell’	
   allora	
   Istituto	
   d’	
   arte	
  
“Adolfo	
  Venturi”	
  di	
  Modena.	
  Un	
  progetto	
  che	
  permettesse	
  agli	
  utenti	
  dell’	
  Associazione	
  di	
  USCIRE	
  dagli	
  spazi	
  creativi	
  
solitamente	
  praticati	
   in	
  sede	
  (laboratorio	
  di	
  pittura,	
  attivo	
  da	
  circa	
  due	
  anni;	
   laboratorio	
  teatrale),	
  per	
  rispondere	
  al	
  
desiderio	
  crescente	
  di	
  CONOSCERE	
  e	
  SPERIMENTARE	
  nuovi	
  contesti	
  relazionali.	
   
Gli	
  studenti	
  hanno	
  potuto,	
  a	
   loro	
  volta,	
  conoscere	
  più	
  da	
  vicino	
  gli	
  utenti,	
  capire	
  che	
  è	
  possibile	
  vivere	
  con	
   loro	
  una	
  
situazione	
   di	
   “normalità”,	
   maturare	
   una	
   sensibilità	
   nuova	
   verso	
   persone	
   con	
   difficoltà.	
   La	
   scuola	
   e	
   l’	
   Associazione	
  
avevano	
   in	
   comune	
   il	
   fatto	
   di	
   essere	
   entrambi	
   luoghi	
   educativi,	
   nell’	
   accezione	
  maieutica	
   di	
   e-­‐	
   ducere,	
   cioè	
   “tirar	
  
fuori”.	
  	
  Inoltre,di	
  fatto,	
  hanno	
  le	
  reciproche	
  sedi	
  distanti	
  pochi	
  metri	
  l’	
  una	
  dall’	
  altra.	
  Il	
  Festival	
  della	
  filosofia	
  2008	
  che	
  
aveva	
  il	
  tema	
  della	
  fantasia	
  ha	
  inaugurato	
  la	
  loro	
  collaborazione.	
  Quale	
  cornice	
  migliore,	
  quindi,	
  per	
  connotare	
  quella”	
  
ricerca	
  di	
   senso”	
  di	
   cui	
   si	
  parlava	
  prima?	
   Il	
   tema	
  della	
   FANTASIA,	
   	
   era	
   stato	
   scelto	
  proprio	
  perché	
   solo	
  attraverso	
   il	
  
pensiero	
  creativo	
  è	
  possibile	
  trovare	
  nuove	
  risposte	
  ai	
  problemi	
  sia	
  individuali	
  che	
  collettivi;	
  solo	
  con	
  la	
  fantasia	
  si	
  può	
  
inventare	
   un	
   altro	
   mondo	
   possibile,	
   è	
   grazie	
   ad	
   essa	
   che	
   possiamo	
   “immaginare”	
   una	
   realtà	
   diversa.	
  	
  	
  	
  	
  	
  	
  	
  	
  	
  	
  	
  	
  	
  	
  	
  	
  	
  	
  	
  	
  	
  	
  	
  	
  	
  	
  	
  	
  	
  	
  	
  	
  	
  	
  	
  	
  	
  	
  	
  	
  	
  	
  	
  	
  	
  	
  	
  	
  	
  	
  	
  	
  
IL	
   FESTIVAL	
   DELLA	
   FILOSOFIA	
   2008	
   	
   è	
   stata	
   una	
   ottima	
   occasione	
   per	
   dare	
   voce	
   alle	
   realtà	
   associative	
   che,	
  
quotidianamente,	
  cercano	
  nuove	
  soluzioni	
  per	
  promuovere	
  un’	
   	
   integrazione	
  reale,	
  che	
  crei	
  benessere.	
  E’stata	
  pure	
  
un’	
   occasione	
   per	
   ricordare,	
   come	
   si	
   è	
   detto,	
   la	
   cosiddetta	
   legge	
   Basaglia,	
   per	
   dimostrare	
   che	
   la	
   fantasia,	
   scintilla	
  
originaria	
  dell’atto	
  creativo,	
  può	
  essere	
  uno	
  strumento	
  formidabile	
  per	
  comunicare;	
  un	
  luogo	
  d’incontro	
  fra	
  le	
  persone	
  
con	
  disagio	
  mentale,	
   gli	
   studenti	
   e	
   la	
   cittadinanza.	
   	
  Un	
   luogo	
  d’	
   incontro	
  dal	
   quale,	
   ci	
   si	
   auspica,	
   possano	
   scaturire	
  
nuovi	
   o	
   rinnovati	
   modi	
   di	
   vivere	
   il	
   senso	
   di	
   comunità,	
   nell’identificazione	
   ma	
   pure	
   nella	
   diversità.	
   In	
   questo,	
   le	
  
mediazioni	
   espressive,	
   in	
   generale	
   e	
   le	
   arti	
   terapie,	
   in	
   particolare,	
   forniscono	
   certamente	
   quella	
   impostazione	
   del	
  
setting	
  in	
  grado	
  di	
  far	
  prevalere	
  facilmente	
  le	
  similitudini	
  fra	
  persone	
  diverse,	
  rispetto	
  invece	
  a	
  sottolineare	
  le	
  diversità	
  
fra	
  persone,	
  magari,	
  simili.	
   
 
 
 

	
  	
  	
  	
  	
  	
  	
  	
  	
  Scheda	
  del	
  progetto 
Periodo	
  	
  	
  	
  	
   
Giornate	
  del	
  	
  Festival	
  della	
  filosofia	
  2008	
  di	
  Modena:	
  20	
  e	
  	
  21	
  Settembre	
  2008. 
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Luogo	
  	
  	
  	
  	
  	
   
Sede	
  dell’Associazione	
  “Insieme	
  a	
  noi”	
  in	
  via	
  Albinelli	
  40	
  e	
  cortile	
  interno	
  del	
  Melograno	
  dell’	
  Istituto	
  d’	
  arte	
  statale	
  “A.	
  
Venturi”,	
  in	
  via	
  Dei	
  Servi	
  21.	
   
Fasi	
  del	
  progetto	
  	
  	
  	
  	
  	
  	
  	
  	
  	
  	
  	
  	
  	
  	
  	
  	
  	
  	
  	
  	
  	
  	
  	
  	
  	
  	
  	
  	
  	
  	
  	
  	
  	
  	
  	
  	
  	
  	
  	
  	
  	
  	
  	
  	
  	
  	
  	
  	
  	
  	
  	
  	
  	
  	
  	
  	
  	
  	
  	
  	
  	
  	
  	
  	
  	
  	
  	
  	
  	
  	
  	
  	
  	
  	
  	
  	
  	
  	
  	
  	
  	
  	
  	
  	
  	
  	
  	
  	
  	
  	
  	
  	
  	
  	
  	
  	
  	
  	
  	
  	
  	
  	
  	
  	
  	
  	
  	
  	
  	
  	
  	
  	
  	
  	
  	
  	
  	
  	
  	
  	
  	
  	
  	
  	
  	
  	
  	
  	
  	
  	
  	
  	
  	
  	
  	
  	
  	
  	
  	
  	
  	
  	
  	
  	
  	
  	
  	
  	
  	
  	
  Il	
  progetto	
  è	
  
stato	
  strutturato	
  in	
  modo	
  da	
  accogliere	
  e	
  mettere	
  all'opera	
  in	
  un	
  laboratorio	
  pittorico,	
  un	
  numero	
  abbastanza	
  elevato	
  
di	
  persone	
  (circa	
  250).	
  	
  Ha	
  compreso	
  quattro	
  distinti	
  momenti.	
  	
  	
  	
  	
  	
  	
  	
  	
  	
  	
  Incontri	
  preliminari:	
  	
  	
  	
  	
  	
  	
  	
  	
  	
  	
  	
  	
  	
  	
  	
  	
  	
  	
  	
  	
  	
  	
  	
  	
  	
  	
  	
  	
  	
  	
  	
  	
  	
  	
  	
  	
  	
  	
  	
  	
  	
  	
  	
  	
  	
  	
  	
  	
  	
  	
  	
  	
  	
  	
  	
  	
  	
  	
  	
  	
  	
  	
  	
  	
  	
  	
  	
  	
  	
  	
  	
  	
  	
  	
  	
  	
  	
  	
  	
  	
  	
  	
  	
  	
  	
  	
  	
  	
  	
  	
  	
  	
  	
  	
  	
  	
  	
  	
  	
  	
  	
  	
  	
  	
  	
  	
  	
  	
  	
  	
  	
  	
  	
  	
  	
  	
  	
  	
  	
  	
  	
  	
  	
  	
  	
  	
  	
  	
  	
  	
  	
  	
  	
  	
  	
  	
  	
  	
  	
  
Sono	
  stati	
  necessari	
  otto	
  incontri	
  per	
  creare	
  un	
  gruppo	
  di	
  lavoro	
  composto	
  da	
  utenti	
  e	
  volontari	
  dell’	
  Associazione	
  
Insieme	
  a	
  Noi	
  (n.10)	
  e	
  studenti	
  delle	
  classi	
  dell’	
  Istituto	
  Venturi	
  (n.	
  14).	
  In	
  questa	
  fase	
  sono	
  state	
  illustrate	
  le	
  finalità	
  e	
  
le	
  modalità	
  del	
  progetto	
  e	
  proposti	
  giochi	
  relazionali	
  basati	
  sulle	
  tecniche	
  dell’arte	
  terapia,	
  in	
  grado	
  di	
  consentire	
  ai	
  
partecipanti	
  di	
  	
  conoscersi	
  e	
  di	
  attivare	
  adeguatamente	
  il	
  laboratorio.	
  	
  	
  	
  	
  	
  	
  	
  	
  	
  	
  	
  	
  	
  	
  	
  	
  	
  	
  	
  	
  	
  	
  	
  	
  	
  	
  	
  	
  	
  	
  	
  	
  	
  	
  	
  	
  	
  	
  	
  	
  	
  	
  	
  	
  	
  	
  	
  	
  	
  	
  	
  	
  	
  	
  	
  	
  	
  	
  	
  	
  	
  	
  	
  	
  	
  	
  	
  	
  	
  	
  	
  	
  	
  	
  	
  	
  	
  	
  	
  	
  	
  	
  	
  	
  	
  	
  	
  	
  	
  	
  	
  	
  	
  	
  	
  	
  	
  	
  	
  	
  	
  	
  	
  	
  	
  	
  	
  	
  	
  	
  	
  	
  	
  	
  	
  	
  	
  	
  	
  	
  	
  	
  	
  	
  	
  	
  	
  
Un	
  laboratorio	
  studenti-­‐utenti	
  dell’	
  associazione:	
  	
  	
  	
  	
  	
  	
  	
  	
  	
  	
  	
  	
  	
  	
  	
  	
  	
  	
  	
  	
  	
  	
  	
  	
  	
  	
  	
  	
  	
  	
  	
  	
  	
  	
  	
  	
  	
  	
  	
  	
  	
  	
  	
  	
  	
  	
  	
  	
  	
  	
  	
  	
  	
  	
  	
  	
  	
  	
  	
  	
  	
  	
  	
  	
  	
  	
  	
  	
  	
  	
  	
  	
  	
  	
  	
  	
  	
  	
  	
  	
  	
  	
  	
  	
  	
  	
  	
  	
  	
  	
  	
  	
  Nei	
  giorni	
  
precedenti	
  al	
  festival,	
  studenti	
  e	
  utenti	
  	
  hanno	
  dipinto	
  e	
  decorato	
  insieme	
  30	
  sagome	
  di	
  compensato	
  (1,70	
  metri	
  di	
  
altezza	
  x	
  0.7	
  metri	
  di	
  larghezza	
  circa),	
  rappresentanti	
  i	
  diversi	
  modi	
  di	
  specchiarsi	
  nel	
  "Marco	
  Cavallo".	
  Le	
  sagome	
  
erano	
  30,	
  come	
  gli	
  anni	
  che	
  la	
  legge	
  180	
  ha	
  compiuto	
  nel	
  2008	
  ed	
  hanno	
  aperto	
  il	
  corteo	
  della	
  domenica.	
  	
  	
  	
  	
  	
  	
  	
  	
  	
  	
  	
  	
  	
  	
  	
  	
  	
  	
  	
  	
  	
  	
  	
  	
  	
  	
  	
  	
  	
  	
  	
  	
  	
  	
  	
  	
  	
  	
  	
  	
  	
  	
  	
  	
  	
  	
  	
  	
  	
  	
  	
  	
  	
  	
  	
  	
  	
  	
  	
  	
  	
  	
  	
  	
  	
  	
  	
  	
  	
  	
  	
  	
  	
  	
  	
  	
  	
  	
  	
  	
  	
  	
  	
  	
  	
  	
  	
  	
  	
  
Un	
  laboratorio	
  creativo	
  aperto	
  alla	
  cittadinanza	
  	
  	
  	
  	
  	
  	
  	
  	
  	
  	
  	
  	
  	
  	
  	
  	
  	
  	
  	
  	
  	
  	
  	
  	
  	
  	
  	
  	
  	
  	
  	
  	
  	
  	
  	
  	
  	
  	
  	
  	
  	
  	
  	
  	
  	
  	
  	
  	
  	
  	
  	
  	
  	
  	
  	
  	
  	
  	
  	
  	
  	
  	
  	
  	
  	
  	
  	
  	
  	
  	
  	
  	
  	
  	
  	
  	
  	
  	
  	
  	
  	
  	
  	
  	
  	
  	
  	
  	
  	
  	
  	
  	
  	
  Per	
  tutta	
  la	
  
giornata	
  di	
  sabato	
  20	
  Settembre	
  (	
  dalle	
  10	
  alle	
  19	
  ),	
  nel	
  quale	
  i	
  cittadini	
  sono	
  stati	
  coinvolti	
  nella	
  pittura	
  e	
  nella	
  
decorazione	
  di	
  altre	
  150	
  sagome	
  di	
  cartone	
  rigido	
  (di	
  1,2m	
  x	
  0,4	
  circa),	
  rappresentanti	
  il	
  Marco	
  Cavallo	
  “che	
  è	
  in	
  noi”.	
  
Queste	
  erano	
  state	
  preparate	
  precedentemente	
  da	
  utenti	
  e	
  studenti,	
  che,	
  insieme	
  ai	
  volontari,	
  sono	
  stati	
  i	
  conduttori	
  
e	
  facilitatori	
  dell’	
  iniziativa.	
  Sono	
  stati	
  loro	
  ad	
  accogliere	
  i	
  cittadini,	
  a	
  spiegare	
  gli	
  obiettivi	
  del	
  laboratorio,	
  ad	
  
accompagnarli	
  nella	
  pittura	
  delle	
  sagome.	
  In	
  tal	
  senso,	
  sono	
  stati	
  messi	
  a	
  disposizione	
  del	
  pubblico	
  pennelli,	
  colori	
  e	
  
diversi	
  materiali	
  come	
  stoffe,	
  bottoni,	
  tessere,	
  etc.	
  Sabato	
  20	
  Settembre	
  dalle	
  ore	
  10	
  alle	
  20,	
  per	
  tutta	
  la	
  durata	
  del	
  
laboratorio,	
  	
  effettuato	
  nel	
  	
  cortile	
  interno,	
  	
  è	
  stato	
  attrezzato	
  uno	
  spazio	
  attiguo	
  della	
  scuola	
  	
  dove	
  sono	
  stati	
  
proiettati	
  un	
  video	
  storico	
  su	
  Marco	
  Cavallo,	
  prodotto	
  a	
  Trieste	
  e	
  uno	
  sulla	
  realtà	
  della	
  Associazione	
  Insieme	
  a	
  noi.	
  	
  
Una	
  grande	
  sfilata	
  domenica	
  21	
  Settembre,	
  nella	
  quale	
  sono	
  stati	
  mostrati	
  all'intera	
  città	
  i	
  Marco	
  Cavalli	
  realizzati	
  
durante	
  il	
  laboratorio,	
  e	
  alla	
  quale	
  hanno	
  partecipato	
  gli	
  studenti,	
  gli	
  utenti,	
  i	
  volontari,	
  tutti	
  coloro	
  che	
  hanno	
  
partecipato	
  alla	
  realizzazione	
  del	
  progetto...e	
  non	
  solo! 
Coordinatori:	
  Carlo	
  Coppelli	
  e	
  Matteo	
  Cristiani. 
 

	
  	
  	
   	
  
	
  
Si	
  ringraziano	
  per	
  la	
  collaborazione:	
   
-­‐Il	
  “Social	
  Point”,	
  progetto	
  Dipartimento	
  Salute	
  Mentale	
  sulla	
  integrazione	
  e	
  socializzazione	
  di	
  persone	
  con	
  disagio	
  
psichico,	
  lavorando	
  con	
  le	
  associazioni	
  di	
  volontariato	
  del	
  territorio.	
  Info:	
  socialpoint@volontariamo.it	
  .	
  -­‐Il	
  
Dipartimento	
  di	
  Salute	
  Mentale	
  di	
  Trieste	
  per	
  aver	
  trasportato	
  e	
  consentito	
  l’uso	
  di	
  Marco	
  Cavallo.	
  -­‐L’	
  Istituto	
  Statale	
  
d’Arte	
  “A.Venturi”	
  (preside,	
  docenti,personale	
  ausiliario	
  e	
  consiglio	
  d’istituto).	
  -­‐La	
  falegnameria	
  artigiana	
  di	
  Maurizio	
  
Stablum,	
  di	
  Cortona	
  (AR)	
  per	
  la	
  risoluzione	
  delle	
  30	
  sagome	
  di	
  legno. 
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Per	
  contraltare	
  un	
  altro	
  momento	
  vissuto	
  direttamente,	
  radicalmente	
  diverso	
  da	
  quello	
  precedentemente	
  descritto,	
  
ma	
  avente	
  lo	
  stesso	
  soggetto:	
   
Diversi	
  anni	
  or	
  sono,	
  chi	
  scrive	
  fece	
  visita	
  a	
  un	
  singolare	
  personaggio.	
  In	
  un	
  territorio	
  abbastanza	
  esteso	
  e	
  scarsamente	
  
abitato	
   dell’Appennino	
   tosco-­‐emiliano,	
   viveva	
   un	
   signore	
   con	
   fama	
   di	
   essere	
   un	
   saggio	
   con	
   doti	
   di	
   guaritore.	
   La	
  
comunità	
   del	
   posto,	
   pertanto,	
   gli	
   perdonava	
   volentieri	
   alcune	
   bizzarrie,	
   una	
   delle	
   quali	
   saltò	
   immediatamente	
   agli	
  
occhi	
   durante	
   la	
   visita.	
   La	
   sua	
   casa,	
   interamente	
   costruita	
   in	
   sasso,	
   presentava	
   nella	
   parte	
   esterna,	
   conficcati	
   nelle	
  
fessure	
   delle	
   pareti	
   i	
   più	
   svariati	
   oggetti,	
   oggetti	
   per	
   altro	
   normalmente	
   domiciliati	
   all’interno	
   di	
   essa:	
   cucchiaini,	
  
mollette,	
  quaderni,	
  utensili	
  vari,	
  piccoli	
  quadri	
  e	
  soprammobili,	
  santini,	
  lampadine	
  ecc.	
  All’interno,	
  i	
  locali	
  risultavano	
  
in	
  preda	
  ad	
  un	
  apparente	
  caos:	
  cassetti	
  svuotati,	
  armadi	
  aperti,	
  vestiti	
  e	
  oggetti	
  minuziosamente	
  deposti	
  per	
  terra.	
  La	
  
casa	
  era	
  ribaltata,	
  ogni	
  cosa	
  rivendicava	
  (	
  e	
  forse	
  subiva	
  )	
  la	
  propria	
  evidenza,	
  esternando	
  la	
  sua	
  parte	
  nascosta. 
Ben	
  lungi	
  dal	
  voler	
  riportare	
  quanto	
  detto	
  ad	
  un	
  modello	
  terapeutico,	
  possiamo	
  soffermarci	
  invece	
  
al	
  suo	
  aspetto	
  metaforico,	
  per	
  comprendere,	
   in	
  altri	
   termini,	
  quanto	
   la	
  cura	
  dell’interno	
  richieda	
  
attenzione	
  per	
   l’esterno,	
  come	
  afferma	
  James	
  Hillman	
  “	
  …	
  la	
  maggior	
  parte	
  dell’anima	
  sta	
  fuori	
  
del	
   corpo.	
   Come	
  esistono	
   luoghi	
   felici,	
   benefici	
   per	
   la	
   salute,	
   così	
   ce	
   ne	
   sono	
  altri	
   che	
   sembrano	
  
dare	
  rifugio	
  a	
  demoni,	
  miasmi	
  e	
  melancolia”. 
Quali	
  riflessioni	
  trarre	
  da	
  questi	
  episodi	
  ?	
  Identificazione,	
  radicamento,	
  trasformazione,	
  quindi	
  e	
  ora	
  
parliamo	
  dell’entità	
  più	
  caratteristica	
  di	
  una	
  città,	
  ovvero	
  ,	
  la	
  presenza	
  delle	
  case. 
La	
  casa,	
   l’insieme	
  di	
  case,	
   le	
  aggregazioni	
  di	
  abitazioni,	
  strade,	
   infrastrutture,	
  piazze,	
  giardini	
  ecc.	
  sono	
  il	
  contenitore	
  
della	
  realtà	
  fisica,	
  sono	
  il	
  teatro	
  dove	
  si	
  intrecciano	
  le	
  relazioni	
  umane,	
  la	
  memoria	
  fissata	
  in	
  luogo.	
  Ciò	
  che	
  conta	
  in	
  un	
  
luogo,	
  come	
  in	
  una	
  persona	
  è	
  che	
  questi	
  abbia	
  un	
  aspetto	
  particolare,	
  una	
  consistenza,	
  un	
  odore,	
  il	
  suo	
  odore:	
  ”	
  Ogni	
  
avvenimento,	
  ogni	
  gesto	
  nel	
  fluire	
  regolare	
  della	
  vita	
  diventa	
  cellula	
  del	
  corpo	
  spirituale	
  del	
   luogo,	
  oggetti,	
  momenti	
  
del	
  giorno,	
  dell’anno,	
  una	
  parola,	
  qualsiasi	
  cosa	
  porta	
  e	
  comporta	
   la	
  sua	
  memoria	
  ”	
   	
   (	
  Vittorio	
  Belli	
   	
   “	
   I	
   luoghi	
  della	
  
memoria	
  ”	
  ).	
  Ma	
  la	
  sua	
  esistenza	
  non	
  è	
  solo	
  funzionale	
  ai	
  suoi	
  abitanti:	
   le	
  forme	
  sopravvivono	
  a	
  chi	
  le	
  abita,	
  ma	
  vi	
  è	
  
comunque	
  fra	
  i	
  due	
  elementi	
  un	
  rapporto	
  indissolubile,	
  ogni	
  casa	
  è	
  abitata	
  o	
  lo	
  è	
  stata:	
  eventualmente	
  abbandonata,	
  
diroccata,	
  ogni	
  casa	
  è	
  pertanto	
  vitale;	
  ogni	
  strada	
  ha	
  visto	
  passare,	
  transitare,	
  ritornare,	
  qualcuno. 
Secondo	
  un’interpretazione	
  di	
  tipo	
  psicoanalitico,	
  l’inconscio,	
  così	
  come	
  l’arte,	
  ha	
  bisogno	
  di	
  uno	
  spazio	
  dove	
  abitare:	
  
ovvero,	
  strutture	
  psichiche	
  in	
  metafore	
  spaziali.	
   
Ogni	
   casa	
   è	
   certamente	
   un	
   contenitore,	
   un’	
   evidente	
   metafora	
   dell’Io,	
   un’	
   immagine	
   interiore,	
   con	
   tutte	
   le	
   sue	
  
apparenti	
   contraddizioni:	
   identità,	
   radicamento,	
   estraneazione,	
   alienazione,	
   luogo	
   dell’accoglienza	
   o	
   luogo	
   della	
  
sopraffazione.	
   Allo	
   stesso	
   modo	
   presenta	
   una	
   parte	
   esterna,	
   un	
   intonaco	
   che	
   si	
   relaziona	
   con	
   il	
   mondo,	
   con	
   un	
  
paesaggio,	
  con	
  altre	
  case,	
  con	
  le	
  strade	
  ed	
  è	
  per	
  questo	
  visibile	
  a	
  chiunque. 
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Casa	
  circondariale	
  S.	
  Anna	
  di	
  Modena,	
  laboratorio	
  di	
  arte	
  terapia	
  (2008),	
  sez.	
  maschile 
	
  
Risulta	
  interessante	
  constatare	
  come	
  molte	
  città	
  che	
  presentano	
  un	
  tessuto	
  sociale	
  coeso	
  (spesso	
  
in	
   luoghi	
   dal	
   clima	
   ostile),	
   presentino	
   un	
   tessuto	
   urbano	
  molto	
   curato,	
   mentre,	
   viceversa,	
   altri	
  
agglomerati	
   urbani	
   dove	
   la	
   presenza	
   istituzionale	
   è	
  maggiormente	
   latitante(spesso	
   in	
   luoghi	
   dal	
  
clima	
   favorevole),	
   l’attenzione	
   degli	
   abitanti	
   si	
   concentra	
   molto	
   più	
   all’interno	
   della	
   singola	
  
abitazione	
  e	
  l’esterno	
  della	
  casa	
  e	
  l’arredo	
  urbano	
  risultano	
  trascurati. 
La	
  casa	
  non	
  è	
  soltanto	
  un	
  luogo	
  privato,	
  con	
  un	
  evidente	
  doppio	
  senso,	
  si	
  può	
  considerare	
  un	
  vero	
  e	
  proprio	
  “luogo	
  
comune”,	
   intendendo	
  attraverso	
  questo	
  evidente	
  doppio	
  senso	
  sia	
   i	
   limiti	
   che	
   le	
  potenzialità	
  di	
  uno	
  spazio	
  comune	
  
circoscritto	
  e	
  perimetrato.	
  Un	
  primo	
  “luogo	
  comune”	
  è	
  quello	
  di	
  contrapporre	
  il	
  mito	
  domestico	
  della	
  casa,	
  luogo	
  delle	
  
proprie	
   origini,	
   perciò	
   riconoscibile	
   e	
   rassicurante	
   al	
   mito	
   della	
   strada,	
   sinonimo	
   invece	
   di	
   uscita,	
   di	
   viaggio,	
   di	
  
incertezza,	
  di	
  scoperta. 
S.	
  Resnick	
   nel	
   suo	
   saggio”	
   Il	
   fantastico	
  nel	
   bambino	
  e	
   la	
   città”	
   dialogava	
   con	
   i	
   bambini	
   	
   di	
   terza	
  elementare	
  di	
  una	
  
scuola	
  veneziana,	
  ai	
  quali	
  aveva	
  fatto	
  disegnare	
  l’itinerario	
  da	
  loro	
  percorso	
  a	
  piedi	
  quotidianamente	
  per	
  raggiungere	
  
dalla	
  propria	
  casa	
  la	
  sede	
  scolastica.	
  Il	
  segno,	
  l’immagine,	
  da	
  loro	
  elaborata	
  diventava	
  un	
  necessario	
  alfabeto	
  comune,	
  
essendo	
   il	
   segno	
   un’entità	
   a	
  metà	
   strada	
   fra	
   il	
   pensiero	
   e	
   il	
  mondo,	
   che	
  media	
   la	
   loro	
   relazione	
   e	
   può	
   addirittura	
  
costituirla. 
La	
  strada	
  da	
  loro	
  percorsa	
  costitutiva	
  il	
  contenitore,	
  ma	
  pure	
  il	
  necessario	
  intervallo,	
  il	
  momento	
  di	
  pausa,	
  fra	
  casa	
  e	
  
casa,	
  fra	
  le	
  diverse	
  entità	
  significative	
  mediate	
  e	
  collegate	
  dalla	
  propria	
  corporeità	
  vissuta	
  e	
  contemporaneamente,	
  la	
  
possibilità	
  di	
  conoscere	
  e	
  scoprire	
   il	
  corpo	
  della	
  città	
  e	
  del	
  mondo	
  circostante.	
   	
  Prima	
  dell’intransigente	
  dominio	
  del	
  
modello	
  di	
  città	
   industriale,	
  caratteristica	
  di	
  ogni	
  ambiente	
  urbano	
  era	
   la	
  presenza	
  di	
  uno	
  spazio	
  sociale	
   identificato	
  
con	
  la	
  strada,	
  di	
  un	
  giardino,	
  di	
  una	
  piazza.	
  Esse	
  appartenevano	
  	
  a	
  ogni	
  classe	
  sociale,	
  con	
  funzioni	
  comuni	
  all’infanzia	
  
e	
  al	
  mondo	
  adulto,	
  erano	
  	
  luoghi	
  dell’incontro,	
  dello	
  scambio	
  e	
  talvolta	
  dello	
  scontro. 
Curiosamente,	
  l’idea	
  della	
  casa	
  come	
  oggetto	
  d’indagine	
  non	
  si	
  è	
  manifestata	
  sottoforma	
  di	
  un’illuminazione,	
  ma	
  si	
  è	
  
costruita	
  un	
  po’	
  alla	
  volta	
  attorno	
  ad	
  un’iniziale	
  dualità	
  con	
  un	
  altro	
  possibile	
  tema:	
  “il	
  viaggio”. 
Chi	
  si	
  occupa	
  di	
  arte	
  terapia,	
  per	
  lo	
  più	
  con	
  un’ottica	
  di	
  tipo	
  preventivo,	
  sa	
  che	
  questo	
  argomento	
  si	
  presta	
  molto	
  bene	
  
a	
  interventi	
  nell’ambitoeducativo.	
  Innanzitutto	
  per	
  il	
  facile	
  riferimento	
  propedeutico	
  e	
  simbolico	
  tra	
  carriera	
  scolastica	
  
e	
   carriera	
   sociale,	
   fra	
   crescita,	
   esperienza,	
   evoluzione,	
   scoperta,	
   conoscenza	
   e	
   coscienza,	
   termini	
   facilmente	
  
imparentati.	
   
Analogamente,	
  un’attenzione	
  particolare	
  ai	
  problemi	
   legati	
  al	
   senso	
  di	
  appartenenza,	
  all’identificazione	
   tra	
   scuola	
  e	
  
quartiere,	
  paese	
  ecc.	
  alla	
  necessità	
  d’individuare	
  punti	
  di	
   riferimento,	
  appare	
  congrua	
  ad	
   interessi	
  di	
   tipo	
  educativo	
  
e/o	
   terapeutico.	
   A	
   seguito	
   di	
   un’opportuna	
   riflessione	
   questo	
   dualismo	
   è	
   apparso	
   inconsistente:	
   la	
   ricerca	
   della	
  
propria	
   strada,	
   la	
   scoperta,	
   l’acquisizione	
   esperienziale	
   hanno	
   bisogno	
   di	
   un	
   dialogo	
   costante	
   con	
   il	
   senso	
   di	
  
appartenenza,	
  con	
  la	
  necessità	
  di	
  punti	
  di	
  riferimento.	
  In	
  definitiva,	
  ogni	
  luogo	
  presuppone	
  una	
  articolazione	
  fra	
  spazi	
  
comuni	
  e	
  individuali	
  e,	
  soprattutto,	
  una	
  identità	
  comune.	
  In	
  definitiva,	
  ogni	
  casa	
  presuppone	
  fondamenta	
  e	
  una	
  strada	
  
a	
  essa	
  collegata. 
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Casa circondariale di Modena, laboratorio di arte terapia (2008), sez. maschile 



IL SONNO DELLA RAGIONE DIPINGE MOSTRI

Nel dicembre del 2003 mi recai a Gorizia e visitai una grande mostra antologica di Zoran 
Music, grande pittore italiano di lingua slovena, purtroppo ancora non degnamente 
conosciuto. 
Quel periodo rappresentò l’inizio di un personale e credo, originale percorso continuato 
costantemente sino ad oggi, che mi avrebbe condotto a partecipare in spazi museali e 
gallerie d’arte. Dico “a partecipare in spazi” e non a “frequentare spazi” in quanto un luogo 
d’arte è molto di più di un contenitore d’immagini; ad esempio, possa considerarsi come un
teatro aperto e disponibile, dove l’avventore possa scegliere il ruolo di spettatore, o 
volendo, possa assumere il ruolo dell’attore. Per fare in modo che ciò avvenga, occorre 
andare oltre il  semplice interesse o il necessario piacere della fruizione contemplativa; è 
indispensabile intuire le potenzialità elaborative in possesso di ognuno di noi allorquando 
riusciamo a tuffarci in un’ altra dimensione, frutto delle immaginazioni dell’artista ma 
anche delle nostre, in quanto inizialmente spettatori/osservatori, poi artefici. Si tratta di 
una comunicazione espressiva circolare, troppo spesso trascurata o lasciata agli “addetti ai 
lavori”, ma che può portare a conseguenze tangibili. Da quella visita venne elaborata una 
recensione, poi pubblicata nel 2004 dalla rivista “Arti terapie” di Roma, allora diretta da 
Rolando Renzoni, articolo riproposto in questo testo, con alcuni opportuni aggiornamenti . 
L’osservazione attenta dei quadri di Music fece scoprire quanto l’immagine contenga un 
proprio mondo, composto da realtà parallele, a volte intersecanti fra loro. Quell’esperienza 
visiva consolidò la consapevolezza della necessità di approfondire l’osservazione 
dell’immagine artistica per giungere infine ad affinare la capacità di “avere delle visioni”, 
dal latino “videre”. E’ importante considerare  la radice etimologica della parola, 
rintracciabile anche nel greco antico, nel verbo "oida”, che significa “sapere”. Quindi, in 
questo caso si intende il “vedere” come la capacità di scorgere e maturare ambiti di 
consapevolezza. Avere visioni, in questo caso non vuol certo dire l’equivalente di un trip 
psichedelico, delle conseguenze di una intossicazione alimentare di Amanita Muscaria o di 
un delirio mistico, ma cercare di accedere a tutti i canali sensibili di cui siamo dotati 
attraverso un azione sinestesica, ovvero, fondere in un'unica sfera sensoriale le percezioni 
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Venezia,	
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dall’inquietudine di un rispecchiamento, inevitabile in luoghi e con persone a noi così vicine.          
Si pensi alla notevole diffusione avuta dal termine « banalità del male » coniato dalla Arendt nel 
1962, esplicativo di come certi orrori collettivi siano partoriti non tanto da una chiara perversione 
individuale, dalla psicopatologia di piccole élite, quanto dalla cosiddetta «normalità» nel momento 
in cui questa diviene una pratica adattativa acritica e immorale, un ordine indiscutibile. 

Perciò il potenziamento della memoria, con i suoi mezzi, i suoi percorsi, le sue svariate forme, 
rappresenta una luce nell’oscurità. A certi vuoti ricorrenti della ragione, a certe smemoratezze 
dell’umanità, la rievocazione sembra l’unico antidoto e l’unico doloroso medicamento. Come scrive
Carlo Levi nell’introduzione, del libro sull’opera di Charlotte Salomon  “ ...é la condizione in cui la 
morte circonda ogni cosa, la fa ultima, pericolante e definitiva, con una presenza così forte da 
rendere necessaria la sola possibile affermazione della vita: la memoria che diventa espressione e 
chiede di durare al di là della sorte individuale’’ . (1) Come molti altri autori hanno affermato, da W.
Benjamin a G. G. Marquez la vera misura della vita è nel ricordo della vita stessa e nel suo saperla 
raccontare.  Ma chi era Charlotte Salomon?  Una giovane ebrea nata nel 1917 a Berlino in una 

famiglia facoltosa ma predestinata all’autodistruzione; una famiglia la cui storia risulta segnata da 
sette suicidi, prevalentemente femminili, nel corso di tre generazioni, a partire da quello della zia, 
morta a 17 anni, dalla quale ereditò il nome con il relativo fardello. Dopo una infanzia nella grande 
casa berlinese apparentemente tranquilla , muore la madre, anche lei suicida, gettandosi dal terzo 
piano della sua abitazione quando Charlotte ha 9 anni. L’immagine di questo trauma sarà uno dei 
primi dipinti realizzati del suo personale diario visivo: “Ora non è più là, ahimè, è andata altrove’’ 
scrive direttamente sopra l’undicesima  gouache che mostra il corpo innaturalmente accartocciato 
della madre dopo la caduta. La domestica e l’infermiera e videro il corpo della signora dall’alto: «  
La posizione era di chi dorma sulla pancia e poggi la testa e un braccio piegato sotto la fronte 
mentre l’altro è disteso. (…) La metà superiore ricordava la postura della morte passeggera che è di
chi dorme ; invece la metà inferiore, con l’agghiacciante sconfessione anatomica, mostrava la 



forma perversa che la morte imprime agli arti quando vuole dichiararsi traumatica, senza appello. (
Pedretti B. «Charlotte, la morte e la fanciulla», pag. 23-24) Scena immaginata e ricostruita e perciò 
non vissuta direttamente, giacchè, da bimba le era stata risparmiato questo strazio, dicendole che 
era morta di malattia. (2)   

C. Solomon «Ora non è più là, ahimè, è andata altrove»         C. Solomon, Atelier Accadem

Ormai ragazza frequenta, unica donna, l’Accademia di Belle Arti di Berlino, dove affina il proprio 
talento ma dovrà rinunciare ai primi riconoscimenti e premi in quanto ebrea.  Infatti con la presa 
definitiva del potere da parte del nazismo le conseguenti leggi razziali, nel  1939, lascia la capitale 
tedesca per rifugiarsi presso i nonni a Villefranche-sur-Mer vicino a Nizza. Qui, a seguito delle sue 
periodiche depressioni e seguendo i suggerimenti del suo medico curante, ripercorre per intero la 
propria vita attraverso l’illustrazione di un'opera stupefacente, il "Leben? oder Theater ?’’ Vita? o 
Teatro? una seria di settecentonovantasei dipinti che seguono la struttura di uno storyboard; dal 
ricordo della madre, al secondo matrimonio del padre con Paula Lindberg, famosa cantante lirica. 
Poi il viaggio con i nonni a Roma, la decisione di studiare arte, le difficoltà crescenti incontrate dalla
sua famiglia dall'ascesa del nazismo. Un racconto via via costellato di tanti episodi, come l'arrivo di 
un nuovo insegnante di canto per la matrigna Paula, verso il quale focalizza le proprie pulsioni 
sessuali. Tavolette dipinte che rappresentano, ciascuna, un giorno della sua vita mentre è attivo il 
tentativo di contrastare la tragica predestinazione. Realizzate con i tre colori primari (rosso, blu e 
giallo) e accompagnate da testi e musiche appropriate, si possono considerare come un’opera 
multimediale, per un canovaccio teatrale, una Singspiel, l’equivalente di una “operetta” come da lei
stessa definita. Al di là della definizione quasi vezzeggiativa data dall’autrice, si tratta di una 
manifestazione creativo-artistica, nata come disperato tentativo di cura. Charlotte combatte la 
malattia della vita compiendo un gesto epico e folle, con la follia, buona, dell’immaginazione e 
dell’arte.  Questo senso musicale del lavoro della Salomon è possibile rintracciarlo nella sua 



biografia personale, in un ripercorrere continuamente i flashback della sua vita attraverso le 
immagini della mostra, ad esempio, nella sua infanzia e adolescenza passata in una casa dove 
albergava la musica. Le sue tempere  sono punteggiate di richiami musicali. I suoi ricordi costellati 
dai lied di Franz Schubert, soprattutto il quartetto D 810,  ‘’La morte e la fanciulla’’ (titolo che 
suona esso stesso come predestinazione) eseguita al pianoforte e cantata dalla madre. Motivo che,
per altro ha suggestionato altri autori del periodo, come Egon Schiele. (3) Secondo numerose 
testimonianze, ella stessa amava canticchiare durante la stesura dei suoi dipinti. 

Egon Schiele, la morte e la fanciulla

W. Kandinskij, cultore della contaminazione sensoriale veicolata dall’intuizione, affermava che  
creare un’opera d’arte è creare un mondo. Ciò spiega anche la coltivazione di arti operata da 

Charlotte, buona musicista.                                                                                                                         
Poco dopo la fine del suo immane lavoro Charlotte viene arrestata dalla Gestapo assieme al marito.
Poi deportata ad Auschwitz dove, incinta di 4 mesi, verrà uccisa il giorno stesso del suo arrivo. Ma 
la sua opera, « vita ? O Teatro ? »  le sopravviverà, grazie a Ottilie Moore, una benefattrice 
americana che l’aveva ospitata, assieme ai nonni e ad altri giovani ebrei, nell’esilio a Nizza, 
arrivando dopo la guerra nelle mani del padre e della moglie, miracolosamente scampati 
all’Olocausto. I quali, nel 1959 doneranno l’intera produzione pittorica al Rijksmuseum di 
Amsterdam. Per meglio apprezzare il valore esortativo dell’opera della Salomon la psicoanalisi può 
esserci d’aiuto. Melanie Klein parla di “Arte” come di un’attività tesa a elaborare, riparare e 
possibilmente superare una serie di esperienze spiacevoli, successe in particolare nella prima 
infanzia e relative all’assenza e al lutto. L’elaborazione artistica porterebbe a una modificazione 
dell’angoscia e non a una fuga da essa. Quindi la creatività sarebbe un tentativo di riparare 
(restituendone l’integrità) l’oggetto danneggiato. Nell’esperienza estetica (da “Aesthesis” ovvero 
percepire e tirare fuori attraverso i sensi) verrebbe rivissuta inconsciamente questa esperienza, 
come se l’artista indicasse un percorso verso la ricostruzione dell’oggetto perduto e il superamento 
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