
A CACCIA DI TESORI A...

MILANO

Guida realizzata dagli alunni della III A e della III B
della scuola secondaria di I grado “M.Pupilli” di

Grottazzolina



PROGRAMMA

Lunedì 11 maggio 2015

ore 4  Partenza dal piazzale della scuola media di Grottazzolina

ore 10,30 Arrivo a Milano, visita del Duomo 

ore 13 pranzo al sacco presso  Parco Sempione

ore 15,00 visita al Palazzo Reale, Mostra “Leonardo da Vinci” e del 
Museo del Novecento

ore 17, 30 passeggiata per il centro e spostamento in albergo

ore 20 cena in albergo 

Martedì 12 maggio 2015

ore 7,30 sveglia e colazione

ore 10 visita ad Expo 2015 intera giornata

ore 13 pranzo libero all'interno di Expo

ore 18 rientro in albergo

Mercoledì 13 maggio 2015

ore 7,30 sveglia e colazione

ore 10 visita al Museo nazionale della scienza e della tecnologia

ore 13,30 pranzo



ore 14,30 visita alla Cattedrale di Sant'Ambrogio

ore 15,30 partenza per il rientro

ore 21,30 arrivo a Grottazzolina (l'orario preciso sarà comunicato 
durante il viaggio)

Illustrazione 1: Castello Sforzesco

Illustrazione 2: Cattedrale 
Sant'Ambrogio



MILANO
storia della città

Secondo lo storico romano Tito Livio furono i Celti a fondare Milano.
Si chiamava all'origine "Mediolanum".
Dopo la conquista da parte dei Romani nel 222 a.c. e da loro governata per oltre duecento
anni la città ebbe un notevole sviluppo e diventò la residenza degli imperatori occidentali 
nel quarto secolo d.c.
Distrutta da Attila con i suoi Unni verso il 450 d.c., occupata dai Visigoti nel 539, Milano 
riprese a svilupparsi soltanto intorno all'ottavo secolo. E fu governata da diversi 
arcivescovi grazie ai quali conquistò l'indipendenza.
Ma nel 1162 Milano fu distrutta dalle truppe dell'Imperatore Federico Primo e soltanto nel 
1176 la città trovò la forza sufficente per vincere, con la lega lombarda, contro l'armata di 
Federico Primo presso Legano.
Questa avvenimento segnò l'inizio di un nuovo periodo di prosperità.
Nel 1277, i Visconti presero in mano il governo della città e lo mantennero fino al 1447.
Il regno di Gian Galeazzo Visconti, primo duca di Milano (1351-1402) segnò un'epoca di 
particolare prosperità per la città.
Nel 1450, il soldato italiano Francesco Sforza assunse il potere e lo mantenne fino al 1500
quando la Francia conquistò la città.
Gli Sforza si opposero agli invasori francesi, svizzeri, austriaci ma intorno al 1535 
dovettero soccombere all'invasione degli spagnoli. Questi ultimi dominarono la città fino al 
1713 quando Milano venne ceduta all'Austria.
Conquistata da Napoleone nel 1796, Milano divenne la capitale della Repubblica 
Cisalpina.
Fu un breve periodo di intenso fervoreideologico e artistico, che diede alla città, oltre ai 
suoi primi piani regolatori urbanistici, grandi impianti pubblici come l'Arena e le nuove 
Porte.
Gli austriaci che tornarono in città dopo la caduta di Napoleone (1815) non erano più né 
riformatori né illuminati. Il loro ministro degli Esteri Metternich sosteneva che l'Italia fosse 
"un'espressione geografica", mentre in età napoleonica Milano aveva respirato aria di 
unità nazionale. Nel 1848 la città insorse contro gli Austro-Ungarici. Nel 1859  venne 
liberata dai patrioti italiani e nel 1861 entrò a far parte del Regno d'Italia.
Con l'unificazione Milano poté raggiungere con maggiore facilità più vasti mercati, e prese 
a imporsi nel nuovo Stato come centro industriale e finanziario. La città cominciò ad 
attrarre molta manodopera da altre regioni italiane, ma la crescita creò le premesse per 
notevoli tensioni sociali, esplose nel 1898 e ferocemente represse a cannonate. La nuova 
ricchezza portò anche all'invasione del centro storico da parte delle sedi bancarie e 
assicurative, causando un suo notevole sconvolgimento. Si costruirono eleganti quartieri 
residenziali, il nuovo carcere modello di San Vittore e il Cimitero Monumentale.
Il movimento fascista fu fondato a Milano nel 1919. A parte gli operai della cintura 
industriale e gruppi di intellettuali, Milano non fece inizialmente grandi opposizioni 
all'instaurarsi della dittatura. Durante il fascismo si costruirono una serie di opere piuttosto 
tronfie come la Stazione Centrale o l'Arengario, ma anche architetture innovative come la 
triennale.
Duramente colpita dai bombardamenti degli Alleati, e in prima fila nella guerra partigiana 
contro i nazisti che avevano occupato il paese, Milano capeggiò la ricostruzione nazionale.
Anche al di là della grande concentrazione industriale, è emersa come il maggior centro 



italiano in fatto di commercio, finanza, industria culturale e - più recentemente - 
comunicazioni, design,moda e terziario avanzato.
Da allora Milano riprese la sua grande espansione economica e commerciale che dura 
ancora oggi.

DUOMO

Il duomo di Milano è una chiesa, monumento simbolo del capoluogo lombardo e uno dei 
simboli d'Italia, dedicato aSanta Maria Nascente, situato nell'omonima piazza, nel centro 
della metropoli. Per superficie è la terza chiesa cattolica nel mondo dopo San Pietro in 
Vaticano e la cattedrale di Siviglia[2]. È la cattedraledell'arcidiocesi di Milano ed è sede 
della parrocchia di Santa Tecla nel Duomo di Milano.

STORIA

Nel luogo in cui sorge il duomo un tempo si trovavano l'antica cattedrale di Santa Maria 
Maggiore, cattedrale invernale, e labasilica di Santa Tecla, cattedrale estiva. Dopo il crollo 
del campanile, l'arcivescovo Antonio de' Saluzzi, sostenuto dalla popolazione, promosse la
ricostruzione di una nuova e più grande cattedrale (12 maggio 1386), che sorgesse sul 
luogo del più antico cuore religioso della città[4]. Per il nuovo edificio si iniziò ad abbattere 
entrambe le chiese precedenti: Santa Maria Maggiore venne demolita per prima, Santa 
Tecla in un secondo momento, nel 1461-1462 (parzialmente ricostruita nel 1489 e 
definitivamente abbattuta nel 548)[2]. La nuova chiesa,  doveva prevedere originariamente
un edificio in mattoni secondo le tecniche del gotico lombardo. Nel gennaio 1387 si 
gettarono le fondazioni dei piloni, opere colossali che erano state già progettate su 
disegno l'anno precedente. Durante il 1387 si continuarono gli scavi delle fondazioni e si 
continuarono i piloni. Nel corso dell'anno il Signore Gian Galeazzo Visconti, assunse il 
controllo dei lavori, imponendo un progetto più ambizioso. Il materiale scelto per la nuova 
costruzione divenne allora il marmo di Candoglia e le forme architettoniche quelle del 
tardo gotico di ispirazione renano-boema. Il desiderio di Gian Galeazzo era infatti quello di 
dare alla città un grandioso edificio al passo con le più aggiornate tendenze europee, che 
simboleggiasse le ambizioni del suo Stato, che, nei suoi piani, sarebbe dovuto diventare il 
centro di una monarchia nazionale italiana come era successo in Francia e in Inghilterra, 



inserendosi così tra le grandi potenze del continente. 

ARCHITETTURA
Il duomo ha una pianta a croce latina, con piedicroce a cinque navate e transetto a tre, 
con un profondo presbiterio circondato da deambulatori con bside poligonale. All'incrocio 
dei bracci si alza, come di consueto, il tiburio. L'insieme ha un notevole slancio verticale, 
caratteristica più transalpina che italiana, ma questo viene in parte attenuato dalla 
dilatazione in orizzontale dello spazio e dalla scarsa differenza di altezza tra le navate, 
tipico del gotico lombardo. La struttura portante è composta dai piloni e dai muri 
perimetrali rinforzati da contrafforti all'altezza degli stessi piloni. Questa è una caratteristica
che differenzia il duomo milanese dalle cattedrali transalpine, limitando, rispetto al gotico 
tradizionale, l'apertura dei finestroni (lunghi e stretti) e dando all'insieme (a eccezione 
dell'abside) una forma prevalentemente "chiusa", dove la parete è innanzitutto un 
elemento di forte demarcazione, sottolineata anche dall'alto zoccolo di tradizione 
lombarda. Viene così a mancare lo slancio libero verso l'alto. I contrafforti hanno forma di 
triangoli e servono per contenere le spinte laterali degli archi. Il basamento è in muratura, 
come pure le parti interne delle pareti e degli altri elementi, mentre nei pilastri è stata usata
un'anima di serizzo; anche le vele delle volte sono in mattoni. Il paramento a vista, che ha 
anche un ruolo portante, non solo di rivestimento, è invece in marmo di Candoglia bianco 
rosato con venature grigie: la cava, fin dall'epoca di Gian Galeazzo Visconti, è ancora di 
proprietà della Fabbrica del Duomo. Le pareti esterne sono animate da una fitta massa di 
semipilastri polistili che sono coronati in alto, al di sotto delle terrazze, da un ricamo di 
archi polilobati sormontati da cuspidi. Le finestre ad arco acuto sono piuttosto strette, 
poiché come si è detto le pareti hanno funzione portante. 
ARCHITETTURA ESTERNA: La parte completata per prima è quella absidale, traforata da
grandi finestroni, dove compare lo stemma di Gian Galeazzo Visconti. Le statue, i 
contrafforti, i doccioni e le guglie risalgono in genere dall'epoca del suo successore, Filippo
Maria Visconti, fino al XIX secolo. La quattrocentesca guglia Carelli fu la prima ad essere 
costruita. L'abside è poligonale e inquadrata dai corpi delle due sagrestie, che sono 
coronate dalla guglie più antiche. Illuminano l'abside tre enormi finestroni con nervature in 
marmo che disegnano, nell'ogiva, i rosoni (di Filippo degli Organi, inizio del XV secolo). Il 
finestrone centrale, con la manta dei Visconti, è dedicato all'Incarnazione di Cristo.

 
 ARCHITETTURA INTERNA: L'interno è a cinque navate, con il transetto a tre. Il 
presbiterio è profondo e cinto da un deambulatorio, a fianco del quale si aprono le due 
sagrestie. La navata centrale è ampia il doppio di quelle laterali, che sono di altezza 
leggermente decrescente, in modo da permettere l'apertura di piccole finestre ad arco 
acuto, sopra gli archi delle volte, che illuminano l'interno in maniera diffusa e tenue. Manca
il triforio. I cinquantadue pilastri polistili dividono le navate e sorreggono le volte a costoloni
simulanti un traforo gotico. Questa decorazione fu iniziata nel XV secolo, proseguita nel 
1501 e ancora nel XVII, fino alle integrazioni e i rifacimenti di Achille Alberti e Alessandro 
Sanquirico (dal 1823). Dal 1964 non è stata più reintegrata. Molto originali sono i capitelli 
monumentali a nicchie e cuspidi con statue, che decorano i pilastri lungo la navata 
centrale, il transetto e l'abside. Alcuni capitelli sono a doppio registro, con statue di santi 



nelle nicchie sormontate da statue di profeti nelle cuspidi. Gli altri pilastri hanno 
decorazioni a motivi vegetali. Il pavimento, su disegno originale di Pellegrino Tibaldi, fu 
iniziato nel 1584 e terminato, con variazioni, solo tra il 1914 e il1940. Si tratta di un 
complesso intreccio di marmi chiari e scuri, tra i quali il nero Varenna, il bianco e rosa di 
Candoglia, il rosso d'Arzo

Illustrazione 3: Duomo, facciata

Illustrazione 4: Duomo, interno



CASTELLO SFORZESCO

Il Castello Sforzesco è uno dei principali simboli di Milano. Fu costruito nel XV secolo da 
Francesco Sforza, sui resti di una precedente fortificazione risalente al XIV secolo nota 
come Castello di porta Giovia, nei secoli ha subito notevoli trasformazioni. Fra il 
Cinqucento e Seicento era una delle principali cittadelle militari d'Europa; restaurato in 
stile storicista da Luca Beltrami tra il 1891 e il 1905, ora è sede di importanti istituzioni 
culturali e meta turistica. È uno dei più grandi castelli d'Europa. La costruzione di una 
fortificazione con funzioni prettamente difensive fu avviata nella seconda metà del 
Trecento dalla dinastia viscontea. Nel 1354 l'arcivescovo Giovanni visconti, morendo, 
lasciò in eredità il ducato ai tre nipoti Matteo II, Galeazzo II e Bernabò. Tra il 1360 e il 1370
Galeazzo Visconti fece costruire, a cavallo delle mura della città, in corrispondenza della 
Porta Giova una fortificazione detta, appunto, Castello di Porta Giovia, dal nome 
dell'antico ingresso della cinta delle mura romane dedicato a Giove. L'edificio venne 
ampliato dai suoi successori: Gian Galeazzo Visconti, che divenne nel 1395 il primo duca 
di Milano, da Giovanni Maria e Filippo Maria. Il risultato è un castello a pianta quadrata, 
con i lati lunghi 200 m, e quattro torri agli angoli, di cui le due rivolte verso la città 
particolarmente imponenti, con muri perimetrali spessi 7 m. La costruzione divenne così 
dimora permanente della dinastia viscontea, per essere poi distrutta nel 1447 dalla 
neonata Aurea Repubblica Ambrosiana. Nel 1494 salì al potere Ludovico il Moro e il 
castello divenne sede di una delle corti più ricche e fastose d'Europa, alla realizzazione 
della quale furono chiamati a lavorare artisti come Leonardo da Vinci, Bernardino Zenale, 
Bernardino Butinone e il Bramante, mentre molti pittori affrescarono la sala della balla 
illustrando le gesta di Francesco Sforza.

GALLERIA VITTORIO EMANUELE II
La galleria Vittorio Emanuele 2 di Milano è un passaggio di forma ottagonale che collega 
due piazze: piazza Duomo e piazza della scala . Intorno alla metà dell'800 fu progettata 
dall'architetto GIUSEPPE MENGONI .L'ottagono centrale  rappresenta un mosaico con lo 
stemma di casa  SAVOIA , ai suoi lati sono rappresentati gli stemmi delle città  che sono 
state capitali del regno d'ITALIA .  La galleria fu costruita  pensando ad un passaggio tra le
due piazze  e fu poi dedicata al RE che portò Milano ad unificarsi al Regno d'Italia . La 
sala ottagonale fu pensata come una piazza , la galleria è attraversata da un braccio più 
lungo e gli ingressi prevedevano due grandi archi trionfali. Fu inagurata  nel 1877 . 
Durante la seconda guerra mondiale fu bombardata . Oggi nella galleria ci sono negozi di 
griffe e  marchi prestigiosi,caffè , ristoranti e hotel di lusso .

Illustrazione 5: Galleria Vittorio 
Emanuele II



TEATRO ALLA SCALA

Il Teatro alla Scala di Milano è conosciuto  spesso semplicemente come la Scala ed è 
uno dei teatri più famosi al mondo.
Da oltre duecento anni ospita artisti famosi in tutto il mondo e ha ospitato opere molto 
famose in tutto il mondo. È situato nell'omonima piazza, affiancato dal Casino Ricordi, oggi
sede del Museo teatrale alla Scala.
Il teatro prende nome dalla Chiesa di Santa Maria alla Scala, a sua volta così intitolata in 
onore della committente la duchessa Regina della Scala.
 La chiesa fu demolita alla fine del XVIII secolo per far posto ad un nuovo teatro chiamato 
“Nuovo Regio Ducal Teatro alla Scala”, inaugurato il 3 agosto 1778 con l’opera L'Europa 
riconosciuta, dramma per musica composto dal musicista  Antonio Salieri. 
A partire dallo stesso anno di fondazione, il 1778, ha un coro che porta lo stesso nome, 
una orchestra, e un corpo di Ballo; dal 1982 è sede anche della Filarmonica.
 Il progetto di costruire il teatro venne affidato al celebre architetto Giuseppe Piermarini.
Il teatro all'epoca, non era  soltanto un luogo di spettacolo;  la platea era spesso destinata
al ballo, i palchi venivano usati dai proprietari per ricevervi gli invitati, lì si poteva anche
mangiare e gestire la propria vita sociale.
In alcuni spazi dei palchi si giocava d'azzardo, tra i vari giochi figura anche la roulette, fin
dal 1788 era infatti severamente proibito giocare in città, con l'unica eccezione dei teatri in
tempo di spettacolo.
Durante gli  anni  di  dominazione austriaca e francese,  la  Scala riceveva i  soldi  per  la
necessaria manutenzione e il suo funzionamento,  non solo dagli introiti provenienti dal
gioco, ma anche dalle stesse famiglie che avevano voluto la costruzione del teatro e ne
conservavano la proprietà attraverso le quote dei palchi.
 Mentre i primi tre ordini rimasero per molti anni di proprietà dell'aristocrazia, il quarto e il
quinto erano per lo più occupati dall'alta borghesia, che a partire dagli anni venti comincia
a frequentare il teatro. 
 In  platea,  ed  ancora  di  più  in  loggione,  vi  è  un  pubblico  misto  di  militari,  giovani
aristocratici, borghesi, artigiani.
Dal momento che sui palchi ci poteva essere un pubblico distratto perché intento ad altre
faccende e al gioco, per poter attirare l’attenzione del pubblico, bisognava far recitare e
cantare opere divertenti  e allegre. Così per un certo periodo furono organizzate opere
buffe.
Solo  più  tardi,  dopo  l’unità  d’Italia  avvenuta  nel  1861,  i  soldi  per  le  rappresentazioni
venivano dati dal Municipio. Però cambiarono le regole dentro il teatro, non si poteva più
giocare d’azzardo e sui palchi c’era più ordine e silenzio.
Così iniziarono a frequentare la Scala musicisti  famosi come Verdi, Rossini,  Toscanini,
Puccini ecc.
Il teatro prevedeva le stanze per accogliere sia gli attori che gli spettatori, come pure la
stanza per gli impresari, quella per prendere gli accordi e alcune stanze per il custode.
Il foyer è lo spazio che precede l’accesso al teatro e serviva per far entrare e uscire e
intrattenere gli invitati. 
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http://it.wikipedia.org/wiki/Regina_della_Scala
http://it.wikipedia.org/wiki/Chiesa_di_Santa_Maria_alla_Scala
http://it.wikipedia.org/wiki/Museo_teatrale_alla_Scala
http://it.wikipedia.org/wiki/Casino_Ricordi
http://it.wikipedia.org/wiki/Opera
http://it.wikipedia.org/wiki/Teatro_(architettura)


BASILICA DI SANT'AMBROGIO

STORIA
La basilica fu fatta costruire dal vescovo Ambrogio tra il 379 e il 386 e fu dedicata ai

martiri  cristiani  uccisi  in  seguito  alle  persecuzioni,  infatti  prese  il  nome  di  Basilica
Martyrum. Con la morte del vescovo e la deposizione del suo corpo in tale chiesa, le fu
attribuito il nome di Basilica di Sant'Ambrogio. Nel corso degli anni l'edificio sacro subì vari
interventi, ma la struttura attuale risale alla fine del Mille quando venne ricostruita secondo
i canoni dell'architettura romanica, per volontà del vescovo Anselmo. La nuova costruzione
aveva ancora tre navate e tre absidi, non aveva il transetto e manteneva il quadriportico. I
monaci Benedettini, per primi, si occuparono dell'amministrazione della basilica, ma nel
1497 furono  sostituiti  dai  Cistercensi.  Nel  1799 fu  chiusa  in  seguito  alla  dominazione
napoleonica e solo con la fine di questa fu riaperta al culto. Bisogna inoltre ricordare che
venne danneggiata dai bombardamenti della Seconda Guerra Mondiale, così dopo la fine
della guerra si dovettero realizzare tutta una serie di interventi per restaurare l'edificio.

ESTERNO La facciata è a capanna e nel suo complesso si presenta alquanto bassa.
È caratterizzata da due logge posizionate una sopra l'altra, assai diverse e da archetti
pensili che ne ingentiliscono l'esterno. La loggia superiore è costituita da cinque arcate,
differenti  per altezza, la più alta è posizionata al  centro mentre le arcate più basse si
trovano verso i lati della facciata. Invece, quella inferiore consta di tre arcate uguali, che si
uniscono con il  portico,  formando un'unica  struttura.  Ai  lati  della  facciata  ci  sono due
campanili  risalenti  a  periodi  storici  differenti,  quello  di  destra,  che  sembra  una  torre
difensiva, si chiama Torre dei Monaci, venne costruito nell'VIII secolo ed è attribuibile ai
monaci che abitavano nell'edificio, mentre l'altro, denominato Torre dei Canonici, è del XII
secolo (fanno eccezione gli ultimi due piani che sono stati costruiti successivamente, nel

Illustrazione 6: Teatro alla Scala



XIX secolo). L'edificio è stato costruito con mattoni di scarso valore.

INTERNO  La  basilica  è  divisa  in  tre  navate,  ognuna  terminante  con  un'abside.
Internamente si alternano grandi pilastri appartenenti alla navata centrale con pilastri di
dimensioni ridotte, facenti parte delle navate laterali. La pianta è longitudinale e le sue
dimensioni sono praticamente uguali a quelle del quadriportico se non si considerano le
absidi. La navata centrale è costituita da quattro campate quadrate, e il cui lato è doppio di
quello della campata delle navate laterali. L'ultima campata quadrata, quella che si trova in
prossimità del presbiterio è ricoperta da una cupola, invece le altre tre lo sono da volte a
crociera. Nelle navate laterali si trovano i matronei. Attualmente la luce entra solo dalle
aperture presenti sulla facciata e dalle finestre che si trovano nell'abside. All'interno della
basilica si trova il sacello (cappella) di San Vittore in Ciel d'Oro, una cappella costruita nel
IV  secolo,  prima della  basilica  stessa e  dedicata  dal  vescovo Materno a San Vittore,
famosa  per  la  presenza  di  un  mosaico  che  raffigura  alcuni  santi,  tra  i  quali  anche
Sant'Ambrogio. L'edificio sacro ha anche una cripta costruita nella seconda metà del X
secolo. Sul catino absidale compare un mosaico che rappresenta il Cristo in trono, giudice,
seduto con in mano il libro della legge aperto. Ai lati del Cristo si trovano i due santi martiri
Gervasio e Protasio e sopra, in volo, due arcangeli, mentre ai suoi piedi compaiono tre
medaglioni  con le  immagini  di  santi  legati  ad  Ambrogio:  Satiro  e Marcellina,  fratelli  di
Ambrogio, e Candida, martirizzata durante le persecuzioni romane.

MUSEO DEL NOVECENTO

Il Museo del Novecento di Milano è una galleria predisposta all'esposizione di opere d'arte 
del XX secolo, ospitata all'interno del Palazzo dell'Arengario e dell'adiacente Palazzo 
Reale di Milano. Il museo ha assorbito le collezioni del precedente Civico Museo d'Arte 
Contemporanea (CIMAC) il quale era collocato presso il secondo piano di Palazzo Reale e
che venne chiuso nel 1998.
La sede del museo si trova nel palazzo dell'Arengario a seguito della decisione 
dell'amministrazione comunale, ed è stata inaugurata il 6 dicembre 2010. I lavori solo di 
ristrutturazione sono stati effettuati a cura di Italo Rota e Fabio Fornasari, per un costo 
complessivo di circa 28 milioni di euro. La facciata dell'Arengario ha subito soltanto un 
restauro conservativo, mentre i lavori di modernizzazione si sono svolti all'interno, 
completamente modificato rispetto alla condizione originale. Gli obiettivi dichiarati erano 
quelli di fornire un percorso museale in grado di sfruttare appieno gli spazi offerti dall'ex 
edificio; per fare ciò all'interno è stata inserita una rampa a spirale per la risalita, la quale 
accompagna i visitatori fino alla terrazza panoramica direttamente dalla fermata della 
metropolitana. La piazza del Duomo è ovviamente visibile dalla terrazza, ma anche dallo 
scalone grazie a un'ampia vetrata e da un balcone coperto. Il museo inoltre è collegato a 
Palazzo Reale tramite una passerella esterna sospesa.Gli scavi eseguiti preliminarmente 
per la sistemazione del cortile interno hanno portato alla luce reperti archeologici, i quali 
verranno probabilmente esposti nel museo stesso dopo gli opportuni restauri.



Per gli organizzatori, il museo nasce con lo scopo di:
«Diffondere la conoscenza dell’arte del Novecento per generare pluralità di visioni e 
capacità critica.»
Sono esposte circa quattrocento opere, elezionate tra le quattromila a disposizione delle 
Civiche Raccolte d'Arte milanesi, molte provenienti dalla collezione Jucker. questi dipinti 
sono stati esposti dal 1984 al 1999nella sede diPalazzo Reale, in via del tutto provvisoria. 
Sotto questo punto di vista il Museo del Novecento colma una lacuna storica, essendo 
mancato da sempre un centro fisso per l'esposizione di questi lavori, in una città come 
Milano che è stata culla di basilari movimenti artistici del novecento. Sono esposti dipinti di
differenti periodi artistici, dal Futurismo allaMetafisica, dal Gruppo Forma 1 alla 
Transavanguardia, i gruppi di Milano, Roma e Torino e l’arte povera. Si possono ammirare 
opere di Pellizza da Volpedo, Boccioni, Modigliani, De Chirico, Sironi, Fontana e molti altri.
Tra le particolarità bisogna citare un'opera di Fontana creata nel 1956; si tratta di un intero 
soffitto realizzato per l’Hotel del Golfo a Procchio, all’Isola d'Elba. L'enorme lavoro è stato 
in deposito al Comune di Milano, che ne ha approfittato per esporlo all'ultimo piano del 
Museo (ultimo piano interamente dedicato a Fontana.

IL FUTURISMO
I futuristi incentrarono la loro poetica sulla 
velocità, sull'aggressività, 
sull'industrializzazione e sulla metropoli. Il 
Futurismo fu il primo movimento d'avanguardia
italiano, nacque ufficialmente il 1909 con la 
pubblicazione del Manifesto del movimento da 
parte di Marinetti sul giornale parigino “Le 
Figaro”. I futuristi erano un gruppo di giovani 
intellettuali innamorati del progresso che si 
proponevano lo scopo di rompere  i legami con
il passato e attuare una rivoluzione all'interno 

Illustrazione 7: Museo del Novecento



della società attraverso opere volutamente provocatorie. 

Nel 1910 a Milano i giovani artisti d'Italia avevano pubblicato i manifesti sulla pittura 
futurista. Boccioni si occupò principalmente del dinamismo plastico e sintetico e del 
superamento del cubismo, mentre Balla passò dallo studio delle vibrazioni luminose 
(divisionismo) alla rappresentazione sintetica del moto. Nel 1912 Boccioni, Carrà  
esposero a Milano le prime opere futuriste alla "Mostra d'arte libera" nella fabbrica Ricordi.
Umberto Boccioni, nato a Reggio Calabria nel 1882, fu il principale esponente della 
corrente futurista. Nel 1907 si trasferì a Milano dove aderì al nascente Futurismo.

SVILUPPO DI UNA BOTTIGLIA NELLO SPAZIO

L'opera rappresenta una bottiglia poggiata su un 
piatto: le due figure costituiscono una natura morta,
tema raro nella poetica futurista di Boccioni. Tuttavia,
l'artista riesce a rendere il gioco dinamico, che sta alla
base dei suoi lavori, attraverso una visione vorticosa
dei due elementi, rendendo indistinti l'interno e
l'esterno degli oggetti e dando movimento
 al tutto. 

FORME UNICHE DELLA CONTINUITÀ
NELLO SPAZIO

Con quest'opera Boccioni mostra come anche la scultura possa interpretare il pensiero 
futurista. Egli ha rappresentato in termini dinamici un oggetto immobile osservato da più 
punti di vista e quindi comprende in sé la componente del tempo. 

COSTRUZIONI SPIRALICHE

http://it.wikipedia.org/wiki/Natura_morta
http://it.wikipedia.org/wiki/Piatto_(stoviglia)
http://it.wikipedia.org/wiki/Casa_Ricordi
http://it.wikipedia.org/wiki/1912
http://it.wikipedia.org/wiki/Divisionismo_(pittura)
http://it.wikipedia.org/wiki/Cubismo


"Costruzione spiralica" è un dipinto autografo di Umberto Boccioni realizzato con tecnica
ad olio su tela nel 1913 - 1914, misura 95 x95 cm. ed è custodito nella Galleria d'Arte

Moderna di Milano.

La composizione qui rappresentata fu esposta nella capitale nei primi mesi del 1914. Il
Boccioni  vuole risolvere un nuovo problema sui  moti,  con il  risoluto intento di  renderli
astratti.

GIACOMO BALLA

Giacomo Balla ha rappresentato il movimento attraverso la scomposizione dinamica: 
questa consiste nella ripetizione della figura poste in sequenza, ciascuna a rappresentare 
una fase d'azione.

RAGAZZA CHE CORRE SUL BALCONE
Questo dipinto dà espressione alle
principali caratteristiche della corrente
futurista, rappresenta infatti in maniera
molto coinvolgente l'azione nel suo
svolgersi, il dinamismo enunciato fra i
concetti chiave del movimento futurista nel
"Manifesto della letteratura futurista"
pubblicato proprio nel 1912. L'idea di Balla
è scomporre il movimento del soggetto,
inondato di luce, in una sequenza regolare
di piccoli spostamenti lungo un asse 
orizzontale, riequilibrato
dall'apparizione del ritmo verticale
dell'inferriata del balcone. 

http://it.wikipedia.org/wiki/1912
http://it.wikipedia.org/wiki/Manifesto_della_letteratura_futurista
http://it.wikipedia.org/wiki/Futurismo
http://it.wikipedia.org/wiki/Futurismo
http://it.wikipedia.org/wiki/Futurismo


CARLO CARRÀ
Dopo aver militato nel movimento Futurista, dal 1916 Carlo Carrà ha aderito alla Pittura 
Metafisica maturando un'elaborazione più riflessiva della realtà. Così, al dinamismo 
futurista oppose il recupero della tradizione italiana del passato, semplificò i volumi e la 
composizione creando immagini statiche e di assoluto equilibrio. 

NATURA MORTA CON SQUADRA

Le Avanguardie storiche
Con il termine “Avanguardie” si indicano movimenti artistico-culturali sviluppatesi in Europa
dagli inizi del ’900 fino a circa gli anni Venti, in genere si parla di Avanguardie storiche per 
distinguerle dalle Neoavanguardie sorte dopo la II Guerra Mondiale. Le Avanguardie 
avevano delle tendenze radicali a rompere con i codici artistici tradizionali e con 
le convenzioni borghesi, eliminando il passato.
Rifiutando tutti i valori, gli avanguardisti mettevano in discussione il valore e il concetto di 
arte; infatti, secondo loro l’arte deve scuotere e sconvolgere, deve contribuire a migliorare 
la vita. La funzione dell’artista è quindi di costruire una vita “estetica”, dominata dall’arte. 
Per realizzare tutto ciò le Avanguardie fecero dello sperimentalismo il loro orientamento 
metodologico: operando in gruppi per abbattere ogni barriera tra le varie arti, con una sola 
consapevolezza. Quest'ultima era la perdita di riferimenti assoluti, il passaggio da un 
mondo stabile e circoscritto ad uno dominato dalla velocità, dalla sperimentazione e dal 
relativismo dei valori. Le principali avanguardie storiche sono l'Espressionismo, il 
Futurismo, il Dadaismo e il Surrealismo.

  Espressionismo: “La tavola imbandita” di Henri
  Matisse

                                                      Futurismo: “Paravento” di 



                                                       Giacomo Balla

  Dadaismo: “Kleine Dada Soirèe” di
   Kurt Schwitters e Theo van Doesburg

                                                               
                                       Surrealismo: “Surrealismo e la pittura”
                                        di Max Ernst

 L'ASTRATTISMO

Nelle  arti  figurative  il  concetto  di  astratto  assume  il  significato  di  «non  reale».  L’arte
astratta  è quella che non rappresenta la realtà.  L’arte  astratta crea immagini  che non
appartengono  alla  nostra  esperienza  visiva.  Essa,  cioè,  cerca  di  esprimere  i  propri
contenuti nella libera composizione di linee, forme, colori, senza imitare la realtà concreta
in cui noi viviamo.

L’astratto, in tal senso, nasce agli inizi di questo secolo. Ma esso era già presente in molta
produzione estetica precedente, anche molto antica. Sono astratte sia le figurazioni che
compaiono sui vasi greci più antichi, sia le miniature alto-medievali, solo per fare alcuni
esempi. In questi casi, però, la figurazione astratta aveva un solo fine estetico ben preciso:
quello della decorazione.

KANDINSKIJ Composizione del 1916

Composizione è un dipinto ad acquerello e matita su carta (22,4x33,7cm) realizzato nel
1916 dal pittore Vasilij Kandinskij. È conservato nel Museo del Novecento di Milano

E' uno studio di piccole dimensioni realizzato durante il periodo russo, in preparazione di
un  olio  intitolato  "Dipinto  con  due  macchie  rosse".  Si  tratta  di  un'opera  di  grande
suggestione,  in  cui  i  colori  si  muovono  come  un  fluido  vitale.  Si  sviluppa  così  un
andamento diagonale che parte dall'alto a destra, dove giunge, da uno spazio invisibile
che va oltre i limiti della composizione, una cascata di colori che raggiunge lentamente il
centro del quadro. Qui i  colori  si  fanno più intensi, le macchie si  espandono e i  colori
sprofondano inevitabilmente nel silenzio "senza speranza" del nero. I contrasti si fanno più
aspri  e  le  due  macchie  rosse  si  contrappongono,  fianco  a  fianco,  a  due  "orribili"  ma
affascinanti  chiazze informi di  nero. Il  dipinto in quel  punto sembra gorgogliare, alcuni
colori  annegano nel  nero,  ma altri  risalgono provocando schizzi  e  formando numerosi



rivoli, che si disperdono verso il basso; alcuni raggiungono l'angolo in basso a sinistra,
dove una macchia blu chiude l'asse diagonale che sostiene l'intera composizione. Nella
parte in alto a sinistra, dopo i forti contrasti prodotti dalla successione nero, rosso e giallo, i
colori si dileguano, si fanno evanescenti, fin quasi a scomparire in un azzurro "celestiale",
mentre in basso a destra il silenzio "assoluto" del bianco segna la fine di questo canto dei
colori. Nel 1911 Kandinsky aveva scritto: "Siamo all'inizio di un percorso che porterà la
pittura,  con  le  sue  forze,  a  diventare  un'arte  astratta  e  a  realizzare  finalmente  una
composizione puramente pittorica"; con opere come questo acquerello il  percorso può
dirsi compiuto.

PAUL KLEE
Paul  Klee  (1879-1940),  pittore  di  origine  svizzera,  rappresenta,  insieme  a  Wassily
Kandinskij, il  pittore che ha dato il  maggior contributo ad una nuova pittura fondata su
caratteri astratti. Egli però, a differenza di Kandinskij, non ha mai praticato l’astrattismo
come unica forma espressiva, ma l’ha inserita in un più ampio bagaglio formale e visivo
dove i segni e i colori hanno una maggiore libertà di evocazione e rappresentazione. Si
potrebbe dire che, mentre per Kandinskij  l’astrattismo rappresenta una meta, per Klee
l’astrattismo è un punto di partenza per rifondare una pittura che rappresenti liberamente il
mondo delle forme e delle idee.



Wald Bau
Tipo: Opere; dipinto; Oggetto fisico

Categoria: Opere d'arte visiva

Autore: Klee Paul

Estensione: altezza: cm 27.2; larghezza: cm 25.3

Data di creazione: 1919; sec. XX; 1919

Data di modifica: 2000

Ambito geografico: Polo del Novecento e Arte Contemporanea - Museo del Novecento,
Via Marconi, 1 - Milano (MI), Italia, inv. 8740 (1903) - proprietà Comune di Milano, Civiche
Raccolte d'Arte.    

Questo dipinto fa parte del periodo dell'astrattismo quindi un periodo dove gli oggetti o le 
linee disegnate assumono dei pensieri più o meno profondi. Questa opera è formata da 
linee geometriche che però sono disposte in modo vago e sansa, per noi, un filo logico. 
Per Klee invece tutto ciò aveva un senso: rappresenta la natura in vari parti si può anche 
notare dalle piante che sbucano nelle varie inquadrazioni inoltre si può ben capire che si 
tratta della natura anche per il colore verde che vi domina. Nel bordo è presente il colore 
rosso scuro per dare più ombra. Al centro vi è un piccolo cerchio, l'unico, dove da li 
sembra partire tutto il resto del disegno a vortice. 
Molti critici di arte affermano che questo dipinto è uno tra i più belli della sua collezione.

 GIORGIO DE CHIRICOGIORGIO DE CHIRICO
Giorgio de Chirico è stato un pittore e scrittore italiano, principale esponente
 della corrente artistica della pittura metafisica. 
STORIA
Giorgio de Chirico nacque a 
Vòlo, in Grecia, il 10 luglio del 
1888 da benestanti genitori 
italiani. Nell'estate del 1909 si
trasferì a Milano dove rimase sei
mesi, all'inizio del 1910, si recò a
Firenze dove dipinse la sua
prima piazza metafisica,
l'Enigma di un pomeriggio
d'autunno, nato dopo una
visione che ebbe in Piazza
Santa Croce. Nel 1911 de
Chirico raggiunge il fratello
Alberto a Parigi dove conosce i
principali artisti dell'epoca,
comincia quindi a dipingere quadri con uno stile più sicuro. Subisce l’influenza di Gauguin 



da cui prendono forma le prime rappresentazioni delle piazze d’Italia. Tra il 1912 e il 1913 
la sua fama si propaga, anche se ancora non ottiene un adeguato successo economico. In
questo periodo comincia a dipingere i suoi primi manichini. Negli anni parigini, Giorgio 
dipinge alcune delle opere pittoriche fondamentali per il ventesimo secolo. Allo scoppio 
della prima guerra mondiale i fratelli de Chirico si arruolano volontari e vengono inviati a 
Ferrara. Dopo un primo periodo di disorientamento dovuto al cambiamento di città, Giorgio
rinnova la propria pittura, non dipinge più grandi piazze assolate ma nature morte con 
simboli geometrici, biscotti e pani. Negli anni Cinquanta la sua pittura è caratterizzata da 
autoritratti in costume di tipo barocco e dalle vedute di Venezia. Muore a Roma il 20 
novembre del 1978 al termine di una lunga malattia. Pochi mesi prima, il suo novantesimo 
compleanno era stato celebrato in Campidoglio e Il suo sepolcro si trova in una cappella 
della chiesa di San Francesco a Ripa.

LA PITTURA METAFISICA 
La Pittura metafisica è una corrente pittorica del XX secolo che vuole rappresentare ciò 
che è oltre l'apparenza fisica della realtà, al di là dell'esperienza dei sensi.

Il termine «metafisica» venne usato per la prima volta dal filosofo Andronico da Rodi (I 
secolo a.C.) per titolare quelle opere di Aristotele. Oggi, dimenticato il significato originario,
si usa più in generale per esprimere ciò che esiste oltre l'apparenza sensibile della realtà 
empirica.

Il pittore Giorgio de Chirico, durante il suo soggiorno a Parigi tra il 1911 e il 1915, usa per 
primo questo appellativo sia parlando di luoghi,
sia di dipinti propri e delle opere dei grandi
maestri del passato; anche il fratello Alberto
Savinio (Andrea de Chirico) ebbe fin dall'inizio
della sua attività artistica un ruolo
importantissimo nella creazione della poetica
metafisica.

IL FIGLIOL PRODIGO 

Autore Giorgio de Chirico
Data 1922

Tecnica olio su tela
Dimensioni 87×59 cm

Ubicazione
Museo del 
Novecento, Milano

In una piazza, delimitata a destra da un edificio 
porticato e aperta a sinistra su un lontano
paesaggio, si impone la visione in primo piano
dell'abbraccio tra il figlio, rappresentato da un manichino senza volto, vivacemente 
colorato, e il proprio padre, dipinto come una rigida statua di gesso. Quella del manichino 
è una figura ricorrente nella pittura di de Chirico soprattutto nelle tele del periodo 
metafisico. Tale manichino difatti si caratterizzò fin dal principio come una metafora.La 
scelta del soggetto di quest'opera  aveva dei risvolti personali che si mescolavano ad 
alcuni più strettamente filosofici. L'ambientazione del quadro appare priva di ambiguità 



prospettiche e costruita secondo i canoni quattrocenteschi, con una linea di orizzonte 
bassa che mette in risalto la posizione centrale della coppia in primo piano. In esso 
spiccano il vistoso omaggio all'architettura fiorentina nell'edificio a destra e il gradevole 
paese toscano. Mentre il luminoso cielo percorso da nubi ostenta un debito nei confronti 
del Mantegna e del Bellini. L'opera era completata dalla scelta di dipingere la tela con la 
tecnica della tempera grassa anziché con l'olio.

I BAGNI MISTERIOSI
I bagni misteriosi è un'opera del 1973 di Giorgio De 
Chirico che si trovava nel giardino del Palazzo dell'arte 
nel Parco Sempione a Milano. 
Si tratta di una vasca di forma sinuosa all'interno della 
quale emergono due nuotatori, un trampolino, una palla, 
una cabina, un cigno, un pesce e una fonte. L'opera era 
stata realizzata in occasione di una mostra ed aveva 
carattere temporaneo, infatti doveva essere smantellata 
alla fine dell'evento, ma l'opera rimase al suo posto.
Nel  1973,  in  occasione  della XV  Triennale  di  Milano,
erano state realizzate dodici opere, da collocare nel parco
Sempione, con lo scopo di rendere le opere fruibili dalla
cittadinanza.  Le  opere  dovevano  essere  realizzate  da
grandi  industrie  e  dovevano  essere  collocate  in  spazi
pubblici  a  Milano,  il  Comune di  Milano avrebbe dovuto
acquistarne  cinque.  La  fontana  fu  realizzata  dalla  ditta
di Chiampo di  proprietà  del  conte Paolo  Marzotto,

specializzata nella lavorazione del marmo. Esposta all'aperto senza adeguate protezioni,
l'opera  ha  subito  nel  tempo  numerosi  vandalismi,  e  negli  anni 2001-2009 è  stata
restaurata. Attualmente all'interno del Museo del Novecento all'Arengario, sono esposte le
sculture originali dei bagnanti e del pesce, mentre nella sede originale è stata lasciata una
copia.

LUCIO FONTANA
Fontana nacque a Rosario, in Argentina, il 19 febbraio 1899 da genitori italiani e morì nel 
1968 a Comabbio, un paese in provincia di Varese. La sua attività artistica inizia nel 1921 
lavorando nell'officina di scultura del padre Luigi Fontana e, del collega e amico del padre, 
il molinellese Giovanni Scarabelli. Sin dal 1949, infrangendo la tela con buchi e tagli, egli 
superò la distinzione tradizionale tra pittura e scultura. La superficie stessa della tela, 
interrompendosi in rilievi e rientranze, entrò in rapporto diretto con lo spazio e la luce reali.
Le sue tele monocrome, spesso dipinte a spruzzo, portano impresso il segno dei gesti 
precisi, sicuri dell'artista che, lasciati i pennelli, maneggia lame di rasoio, coltelli e seghe. 
Tutto è giocato sulle ombre con cui, specie la luce radente, sottolinea le soluzioni di 
continuità.



Il legame tra Fontana e il futurismo è esplicito: l’autore infatti cita nei suoi manifesti 
le sculture di Umberto Boccioni Sviluppo di una bottiglia nello spazio e Forme 
uniche nella continuità dello spazio, giudicando il suo dinamismo plastico “la sola, 
vera evoluzione dell’arte contemporanea”. Da esse, però, prende inevitabilmente le 
distanze, sottolineando la portata innovativa dello spazialismo rispetto 
all’avanguardia futurista, affermando che “gli spaziali vanno al di là di questa idea: 
né pittura, né scultura, ma forme, colore, suono attraverso gli spazi”.       

           

LETTURA DELL’OPERA



AUTORE: Lucio Fontana
TITOLO: Concetto Spaziale (Attesa) 1960
TECNICA: Squarci, Buchi e Graffiti su Tela
DATAZIONE: 1960
COLLOCAZIONE: Museo del ‘900 (Milano)
DESCRIZIONE DEL SOGGETTO:
In quest’opera i segni sulla tela non sono solo frutto del caso, ma derivano anche 
da                   un’operazione meditata. Il taglio, appunto, mette in evidenza il vuoto 
del quadro.                                     Poiché le tinte sono uniformi, acquista 
importanza l’ombra o il riflesso luminoso      determinati dalla interruzione sulla 
superficie dalla sporgenza della parte sulla tela.
Se in quest’opera la superficie è monocroma, in altri casi essa presenta sfumature 
cromatiche o rilievi determinati dalla presenza di altri materiali, come la sabbia, 
pezzetti di vetro, paillettes. 
VALORI ESPRESSIVI:
Lucio Fontana definì i principi dello Spazialismo nel 1946, nel Manifesto Blanco, e 
l’anno successivo nel Primo Manifesto dello Spazialismo.                                          
Egli è giunto alla pittura attraverso la pratica scultorea e per questo si è soffermato 
sugli effetti determinati dall’intervento diretto: abbandonato il pennello, l’artista 
agisce sulla superficie della tela con il suo gesto.

A partire dal 1947 iniziò la serie di Buchi; dal 1958 la serie di Tagli, prima su carta e 
poi su tela, che l’artista ha definito Concetto Spaziale.

 GIORGIO MORANDI GIORGIO MORANDI  

Giorgio Morandi è stato un Giorgio Morandi è stato un pittore pittore e e incisore italianoincisore italiano. Fu . Fu 
uno dei protagonisti della pittura italiana del uno dei protagonisti della pittura italiana del Novecento Novecento eded
è considerato tra i maggiori incisori mondiali del secolo.è considerato tra i maggiori incisori mondiali del secolo.La
sua pittura si può definire unica e universalmente 
riconosciuta; celebri le sue nature morte olio su tela, dove 
la luce rappresenta il fondamento delle sue opere. 
Morandi ha vissuto in via Fondazza, a Bologna, con la 
madre e le tre sorelle Anna, Dina e Maria Teresa. 
Morandi, durante gli ultimi giorni della sua vita, stava 
coricato nel suo letto continuando con l'indice a disegnare 
nell'aria le forme che avrebbero fatto parte del percorso 
artistico che andava evolvendosi. Morandi dipinse sempre

nella sua stanza. Solamente quando costruirono nel 1960 la casa estiva a Grizzana 
Morandi ebbe un vero e proprio studio.

STORIA

Giorgio nasce da Andrea Morandi e Maria Maccaferri il 20 luglio 1890.Fin da ragazzo Giorgio nasce da Andrea Morandi e Maria Maccaferri il 20 luglio 1890.Fin da ragazzo 
dimostra grande passione per l'arte figurativa convincendo i parenti a permettergli di dimostra grande passione per l'arte figurativa convincendo i parenti a permettergli di 
iscriversi all'iscriversi all'Accademia di belle arti di Bologna.Accademia di belle arti di Bologna. In un primo tempo espose con i  In un primo tempo espose con i futuristifuturisti, , 



diventando nel 1918 uno dei massimi interpreti della scuola diventando nel 1918 uno dei massimi interpreti della scuola metafisica metafisica con con Carrà Carrà e e de de 
ChiricoChirico, periodo terminato nel 1919. Nel , periodo terminato nel 1919. Nel 1920 1920 si accostò al gruppo "si accostò al gruppo "Valori plasticiValori plastici", ", 
recuperando nelle sue opere la fisicità delle cose. In seguito intraprese una via recuperando nelle sue opere la fisicità delle cose. In seguito intraprese una via 
personalissima, ma sempre calata nella realtà del mondo e delle cose. La sua prima personalissima, ma sempre calata nella realtà del mondo e delle cose. La sua prima 
esposizione personale avvenne nel 1914, dove si può riscontrare la forte influenza di esposizione personale avvenne nel 1914, dove si può riscontrare la forte influenza di 
Cézanne, pittore fondamentale per la sua formazione artistica. La fama di Morandi è Cézanne, pittore fondamentale per la sua formazione artistica. La fama di Morandi è 
legata alle nature morte e in particolare alle "bottiglie". I soggetti delle sue opere sono legata alle nature morte e in particolare alle "bottiglie". I soggetti delle sue opere sono 
quasi sempre cose abbastanza usuali. La sua opera si compone anche di ritratti e quasi sempre cose abbastanza usuali. La sua opera si compone anche di ritratti e 
paesaggi. Usare pochissimi colori è una sua particolare caratteristica, che lo rende poeticopaesaggi. Usare pochissimi colori è una sua particolare caratteristica, che lo rende poetico
e surreale e anche se non particolareggiava i suoi soggetti, si può notare come essi non e surreale e anche se non particolareggiava i suoi soggetti, si può notare come essi non 
perdano di realismo. Successivamente morì a Bologna il 18 luglio del 1964.perdano di realismo. Successivamente morì a Bologna il 18 luglio del 1964.

NATURA MORTA NATURA MORTA 
A partire dagli sfondi di alcune nature morte "aA partire dagli sfondi di alcune nature morte "a
base  quadrata"  del  1953  Morandi  iniziò  abase  quadrata"  del  1953  Morandi  iniziò  a
disporre, sul piano del tavolo, semplici scatoledisporre, sul piano del tavolo, semplici scatole
di carta che, dal 1956, conquistarono il primodi carta che, dal 1956, conquistarono il primo
piano:  l'irregolarità  degli  spigoli,  ottenutapiano:  l'irregolarità  degli  spigoli,  ottenuta
attraverso  le  ondulazioni  di  una  pennellataattraverso  le  ondulazioni  di  una  pennellata
intrisa di luce, è tale da far pensare a oggettiintrisa di luce, è tale da far pensare a oggetti
costruiti  dallo  stesso  artista  che  abbianocostruiti  dallo  stesso  artista  che  abbiano
conservato  l'imperfetta  piegatura  delconservato  l'imperfetta  piegatura  del
cartoncino  da  cui  derivano.cartoncino  da  cui  derivano.  Nella  secondaNella  seconda
metà  degli  anni  Cinquanta  la  costruzionemetà  degli  anni  Cinquanta  la  costruzione
spaziale della natura morta morandiana tendespaziale della natura morta morandiana tende

ad assumere una norma geometrica: in questo quadro entrano in scena due soli piani, ilad assumere una norma geometrica: in questo quadro entrano in scena due soli piani, il
primo con le scatole di carta, il secondo con la sequenza di oggetti alti (brocca e bottiglie)primo con le scatole di carta, il secondo con la sequenza di oggetti alti (brocca e bottiglie)
e  la  scatola  cilindrica  bassa,  che rompe il  perfetto  sistema di  simmetrie  che  governae la  scatola  cilindrica  bassa,  che rompe il  perfetto  sistema di  simmetrie  che  governa
l'immagine (l'orizzonte taglia a metà la tela, la bottiglia scura centrale segna l'asse dell'immagine (l'orizzonte taglia a metà la tela, la bottiglia scura centrale segna l'asse del
quadro). I colori usati in quest'opera sono pastosi e densi e i toni cromatici essenziali nellaquadro). I colori usati in quest'opera sono pastosi e densi e i toni cromatici essenziali nella
gamma degli ocra e dei bruni, inoltre manca una rigida geometrica delle figure. gamma degli ocra e dei bruni, inoltre manca una rigida geometrica delle figure. 

HENRI MATISSE
La sua vita e l'opera 'Odalisca.'

Henri Émile Benoît Matisse stato un pittore, incisore, illustratore e scultore francese.
Matisse è uno dei più noti artisti del ventesimo secolo, esponente di maggior spicco della
corrente artistica dei Fauves.
Con il termine fauves (in francese "belve, selvaggi") si indica un gruppo di pittori, perlopiù
francesi,  che  all’inizio  del  Novecento  diedero  vita  ad  un’esperienza  di  breve  durata
temporale, ma di grande importanza nell’evoluzione dell’arte.  Questa corrente è anche
detta fauvismo.
L'origine  del  movimento  è  da  ricercarsi  nell'inserimento  all'interno  della  tradizione
impressionista francese, alla fine del XIX secolo, di spinte dotate di accenti romantici e
nordici, come le proposizioni di van Gogh e di Munch.
Il pittore fu influenzato dai lavori dei post-impressionisti Paul Cézanne, Gauguin, Van Gogh
e Paul Signac, ma anche dall'arte giapponese, fece del colore l'elemento cruciale dei suoi
dipinti.  Molti  dei  suoi  quadri  realizzati  tra  il  1899 e il  1905 fanno uso del  Pointillisme,
praticato da Signac. Nel 1898 andò a Londra a studiare i dipinti di William Turner.



La produzione pittorica matissiana degli anni Venti si accentra, infatti, su un tema figurativo
particolare,  di  grande  suggestione  e  che  sa  di  esotico,  di  misterioso:  fanno  la  loro
apparizione  le  belle  e  sensuali  odalische  islamiche,  inserite  o  incorniciate  in  ricercate
magie arabesche di un interno dagli arredi eleganti e ricercati, in atteggiamenti sinuosi,
pigri, indolenti, come di attesa instancabile, senza tempo, e calate sempre in un’atmosfera
di silenzio intorno.
“La Grande Odalisca” del 1925 riunisce in una sola incisione tutte le invenzioni ritmiche più
propriamente matissiane.

  LA SCUOLA DI PARIGI
Il termine Scuola di Parigi (in francese École de Paris) viene utilizzato per indicare il 
gruppo di artisti non francesi che visse e lavorò a Parigi nel periodo seguente allo scoppio 
della Prima guerra mondiale.
 Gli artisti della “Scuola di Parigi”erano figure singolari che portavano avanti un proprio 
stile personalissimo cioè, non aderivano alle avanguardie e conducevano anche uno stile 
di vita particolare. 

AMEDEO MODIGLIANI

Amedeo Modigliani, grande esponente della “Scuola di Parigi”, nacque a Livorno nel 1884 
da una famiglia ebraica e morì nel 1920 in terra francese.
Conosciuto con lo pseudonimo di Dedo o Modì, ribattezzato come “l'artista maledetto" e 
celebre per i suoi ritratti dai volti stilizzati e dai colli affusolati, Modigliani è l'artista che ha 
da sempre affascinato il grande pubblico. L'alcool, la miseria, la vita da bohèmien, 
l'indipendenza da movimenti ufficiali e strutturati e la morte prematura hanno contribuito ad
avvolgere il personaggio in un'aura di leggenda.
 Modì sviluppò uno stile unico, l'originalità di un genio creativo, che era contemporaneo 
del movimento artistico dei cubisti, ma di cui non fece mai parte. Modigliani è famoso per il
suo lavoro rapido: si dice che completasse un ritratto in una o due sedute. 
Nel 1906 Dedo si trasferì a Parigi, all’epoca cuore pulsante dell’arte europea. 
Modigliani era un uomo aggressivo, insopportabile e geloso delle proprie opere. 
La sua pittura è caratterizzata da pennellate nervose e acuminati; i suoi capolavori si 
riconoscono per la grazia delle figure, esaltata dai colli lunghi e flessuosi, dai corpi sinuosi 
e dagli occhi sottili. I suoi colori sono violenti, come irruenta è stata la sua breve vita. La 

http://it.wikipedia.org/wiki/Cubismo
http://it.wikipedia.org/wiki/Prima_guerra_mondiale
http://it.wikipedia.org/wiki/Parigi


maggior parte della produzione pittorica di Modigliani è costituita da ritratti: teste, figure a 
mezzo busto sedute, o in piedi. I personaggi ritratti appaiono bloccati in pose monotone: 
con le mani incrociate in avanti, o flessuosamente appoggiate alla poltrona su cui siedono.
La prima mostra di Modigliani fu fatta chiudere dopo poche ore dal capo della polizia di 
Parigi, scandalizzato da quei nudi che riteneva “immorali”. 
Modigliani muore a soli 35 anni a causa di una meningite tubercolare.

                               IL RITRATTO DI PAUL GUILLAUME

Ritratto di Paul Guillaume è un dipinto a olio su tela, realizzato nel1916 del pittore italiano 
Amedeo Modigliani ed è conservato nel Museo del Novecento di Milano.                         

Il soggetto del dipinto, Paul Guillaume, è stato un importante 

collezionista d'arte di Parigi. In questo dipinto, l'artista raffigura Guillaume con un solo 

occhio, il motivo lo spiega lo stesso Modigliani con queste parole: "Perché con uno tu 

guardi il mondo, con l'altro guardi in te stesso". L’uomo ritratto è seduto comodamente su 

una sedia con un braccio appoggiato su un tavolo, indossa una camicia bianca, una 

cravatta e una giacca nera che quasi  si confonde con il resto dell’opera. Il ritratto sembra 

tagliato poiché si conclude con l’inizio degli arti inferiori.  Sullo sfondo c’è una piccola 

libreria dove si può chiaramente vedere il nome “Paul Guillaume” inciso su un libro. 

Modigliani riproduce nei suoi ritratti , figure con un viso ovale, un profilo sottile e degli 

occhi a mandorla che esprimono una sensazione di tranquillità. Inoltre, le sue opere 

mostrano una linea rigida ed evidente, infatti usa la durezza del contorno.

PABLO PICASSO

Pablo Diego José Francisco de Paula Juan Nepomuceno María de los Remedios Cipriano
de la Santísima Trinidad Ruiz y Picasso, semplicemente noto come Pablo Picasso 
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(Málaga, 25 ottobre 1881– Mougins, 8 aprile 1973) è stato un pittore, scultore e litografo 
spagnolo di fama mondiale, considerato uno dei maestri della pittura del XX secolo.
Usava dire agli amici di considerarsi «anche un poeta». Picasso è figlio di María Picasso e
di José Ruiz Blasco Lopez dè Onate, anch'egli pittore ed insegnante.
Pablo Picasso nacque a Malaga, il 25 ottobre del 1881. Il padre di Picasso era un pittore 
specializzato nella rappresentazione naturalistica (soprattutto degli uccelli). Il giovane 
Picasso manifestò sin da piccolo passione e talento per il disegno.
Dopo aver trascorso a Malaga i primi dieci anni della sua vita, nel periodo tra i dieci e i 
quattordici anni, Picasso arriva dunque a Barcellona e vi resta fino all'età di diciannove 
anni. Si trasferisce in Francia dove resterà fino alla sua morte, avvenuta l'8 aprile del 
1973. I suoi ricordi di Málaga sono ricordi d'infanzia in una città molto provinciale e in seno
ad una famiglia della piccola borghesia, di condizioni modeste, molto chiusa nel proprio 
ambiente, formalista ed abitudinaria. Tuttavia, il fatto che il padre di Picasso fosse 
professore di disegno alla scuola di belle arti ebbe un influsso decisivo sulla formazione 
culturale dell'artista. Picasso, come ha ricordato in seguito, non avrebbe potuto 
partecipare ad un concorso di disegni per bambini in quanto, già nella sua infanzia, aveva 
nozioni tecniche di un adulto, imparate sì dal padre ma dovute anche all'innato dono 
prodigioso che egli fu ben presto in grado di sviluppare. Durante i quattro anni che passò a
La Coruña, Picasso sviluppò queste nozioni tecniche ad un punto tale che suo padre, un 
giorno, notando la qualità eccezionale di un esercizio di disegno che egli stesso aveva 
proposto, spinto dall'emozione, decise di consegnare definitivamente al figlio la tavolozza 
e i pennelli, considerandolo fin da allora in grado di farne un uso migliore di quanto lui 
stesso ne avesse mai fatto. Avendo raggiunto il massimo grado di perfezione nella tecnica 
appresa da suo padre, acquistò una grande fiducia in sé stesso, al punto tale da 
realizzare, non ancora quattordicenne, una mostra dei suoi lavori a La Coruña. Picasso 
arrivò a Barcellona con una solida formazione accademica, acquisita soprattutto durante il 
periodo di vicinanza al padre. Le sue doti eccezionali ne fecero subito un giovane pittore di
grandi qualità, come dimostrano gli onori tributati al suo quadro Scienza e carità. Ma il 
contatto con gli artisti barcellonesi lo portò a riflettere sulle possibilità che la libertà 
creatrice, allora fermamente proclamata, poteva offrirgli. Era più che naturale che Picasso,
tenuto conto delle realizzazioni dei suoi nuovi amici e delle opere che richiamavano 
all'impressionismo e al postimpressionismo, cominciasse a liberarsi dalla rigidità 
accademica per lanciarsi in creazioni di ben più ampio respiro e di maggior forza 
espressiva. Agli inizi si avverte un certo schematismo delle forme e l'uso di un cromatismo 
più audace e più libero.
Alla fine dell'estate del 1900, non sopportando più l'ambiente che lo circonda, decide di 
trasferirsi a Parigi.
Qui è solito frequentare i quartieri di Montmartre e Montparnasse, annoverando tra le sue 
amicizie Georges Braque, André Breton, Guillaume Apollinaire e la scrittrice Gertrude 
Stein. A Montmartre incontra molti compatrioti tra cui Pedro Manyac, ed è ospite del pittore
Isidro Nonell. Non sono momenti facili dal punto di vista economico, nonostante le 
importanti amicizie che stringe in questi anni, tra cui quella con il critico e poeta Max Jacob
che cerca di sostenerlo economicamente in ogni modo. A Parigi conosce una ragazza 
della sua stessa età, Fernande Olivier, con la quale inizia una lunga relazione affettiva. È 
lei che appare ritratta in molti dei quadri del "periodo rosa". Fu lasciata per Marcelle 
Humbert, che Picasso chiamava Eva, inserendo dichiarazioni d'amore per lei in molti dei 
suoi quadri cubisti. Poi torna nello stesso anno (1900) in Spagna, molto influenzato 
dall'esperienza parigina. In particolare, egli rimane colpito da Henri de Toulouse-Lautrec, a
cui si ispira per alcune opere di questo periodo.



Picasso rimase profondamente colpito dalla tragedia della guerra civile spagnola e, pur 
senza mai recarsi in Spagna, espresse la sua propensione per la causa repubblicana con 
attività pubbliche  e la denuncia per la barbarie della guerra con il suo capolavoro, 
Guernica. Durante la prima e la seconda guerra mondiale, rifiutandosi di prendere 
posizione per qualsiasi parte, incoraggiò l'idea che ciò fosse dovuto alle sue convinzioni 
pacifiste.
Pablo Picasso morì per un attacco di cuore l'8 aprile 1973 a Mougins, in Provenza, dove 
aveva fatto erigere la propria residenza, all'età di 91 anni. Alcune biografie accennano al 
fatto che Picasso prima di morire abbia pronunciato il nome del suo presunto rivale: 
Amedeo Modigliani. Fu sepolto nel parco del castello di Vauvenargues.

Pablo Picasso morì per un attacco di cuore l'8 aprile 1973 a Mougins, in Provenza, dove 
aveva fatto erigere la propria residenza, all'età di 91 anni. Alcune biografie accennano al 
fatto che Picasso prima di morire abbia pronunciato il nome del suo presunto rivale: 
Amedeo Modigliani. Fu sepolto nel parco del castello di Vauvenargues.

"Leonardo da Vinci 1452-1519. Il disegno del mondo""Leonardo da Vinci 1452-1519. Il disegno del mondo"

Dodici sezioniDodici sezioni  accompagneranno i  visitatori  a scoprire l’attivitàaccompagneranno i  visitatori  a scoprire l’attività
poliedrica del Genio, attraverso i suoi codici originali, oltre centopoliedrica del Genio, attraverso i suoi codici originali, oltre cento
disegni  autografi  (di  cui  circa  trenta  dal  celeberrimo  “Codicedisegni  autografi  (di  cui  circa  trenta  dal  celeberrimo  “Codice
Atlantico”)  e  un  cospicuo  numero  di  opere  d’arte:  disegni,Atlantico”)  e  un  cospicuo  numero  di  opere  d’arte:  disegni,
manoscritti,  sculture, incunaboli  e cinquecentine provenienti  daimanoscritti,  sculture, incunaboli  e cinquecentine provenienti  dai
più celebri Musei e Biblioteche del Mondo.più celebri Musei e Biblioteche del Mondo.

Significativo anche il numero di dipinti presenti: San
Gerolamodella Pinacoteca Vaticana, Madonna Dreyfus della
National Gallery of Art di Washington, Scapigliata della Galleria
Nazionale di Parma. 
Particolarmente importante, poi, il prestito di ben tre dipinti dal
Museo del Louvre: Belle Ferronière, Annunciazione, San
Giovanni Battista. Un Genio universale, per un’esposizione
universale

Leonardo di ser Piero da Vinci

(Vinci, 15 aprile 1452– Amboise, 2 maggio 1519) è stato un 
pittore, ingegnere e scienziato italiano.Uomo d'ingegno e talento
universale del Rinascimento, incarnò in pieno lo spirito della sua
epoca, portandolo alle maggiori forme di espressione nei più
disparati campi dell'arte e della conoscenza. Si occupò di architettura e scultura, fu 
disegnatore, trattatista,scenografo, anatomista, musicista e, in generale, progettista e 
inventore. È considerato uno dei più grandi geni dell'umanità.
Figlio illegittimo del notaio Ser Piero raccolto appena nato nella casa paterna e si trasferì 
a 17 anni col padre nella vicina Firenze. Fu qui che cominciò la propria carriera di pittore 

Illustrazione 8: Leonardo da Vinci



entrando a far parte della bottega del Verrocchio, la principale di Firenze con quella del 
Pollaiuolo, dove studiò fino all’ottenimento del primo lavoro autonomo nel 1478.
Presso il Verrocchio ebbe la possibilità di foggiarsi una vasta capacità tecnica in più campi:
apprese i rudimenti di pittura, scultura e arte orafa, e – si dice - raggiunse livelli di tale 
perfezione da riuscire a influenzare il maestro. Racconta infatti lo storico cinquecentesco 
Vasari che al Verrocchio fu commissionata la realizzazione di un Battesimo, tela oggi 
esposta al museo degli Uffizi a Firenze. Leonardo da Vinci “allora giovanetto […] vi 
colorò un angelo di sua mano, il quale era molto meglio delle altre cose. Il che fu cagione 
che Andrea si risolvette a non voler toccare più pennelli”.
L’aneddoto è senz’altro esagerato, ma ben allude alla particolarità dello stile arioso e 
delicato di Leonardo da Vinci, destinato a rivoluzionare profondamente l’intera arte 
italiana e europea.
Qualche anno più tardi, nel 1482, Leonardo da Vinci partì alla volta di Milano, dove 
lavorò per quasi un ventennio al servizio della corte di Ludovico il Moro: la città era una 
delle poche d’Europa a superare i 100 mila abitanti, e si trovava al centro di una regione 
potente e in espansione.
Passò poi, dal 1506 al 1513, al servizio del re di Francia.
Fu quindi la volta della Roma di Papa Leone X, in cui però non ricevette incarichi di 
grande spessore: nell’agosto del 1516, dopo aver ricevuto continui inviti dal re francese, 
suo fervente ammiratore, Leonardo da Vinci decise allora di trasferirsi in Francia, alla 
ricerca di nuovi spazi in cui esprimere la propria arte. Qui ricevette finalmente il 
trattamento principesco di cui si sentiva degno: gli fu infatti assegnato come dimora il 
magnifico castello di Cloux presso la residenza reale di Amboise, e conferito il titolo di “ 
Primo pittore, architetto e meccanico del re”, senz’alcun obbligo e con la piena libertà di 
dedicarsi agli studi e alla meditazione.
Leonardo da Vinci morì, dice la leggenda, tra le braccia del re che tanto l’aveva 
apprezzato. Era il 2 Maggio del 1519.
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Nutrire il pianeta. Energia per la vita
Temi & Problemi

L'Esposizione Universale di Milano
Il I maggio 2015 è stata inaugurata nella città di Milano l'Esposizione Universale, che per
comodità è indicata spesso come Expo 2015. Un'Esposizione Universale è un evento che
coinvolge (quasi) tutti i paesi del mondo: si tratta di una manifestazione che ha lo scopo di
promuovere l'innovazione e il progresso, ma anche di educare il pubblico intorno a un
determinato tema. 
Il paese che lo ospita invita gli altri Stati a partecipare con un proprio padiglione (cioè uno
spazio espositivo), dove ognuno di essi presenta una selezione di prodotti.
L'Italia ha scelto di dedicare l'edizione 2015 a una tematica particolare: Nutrire il pianeta.
Energia per la vita. L'Expo di Milano ha quindi come fulcro il cibo, il quale da una parte
rappresenta uno degli aspetti tipici del nostro Paese, dall'altra è anche un argomento di
strettissima attualità. L'alimentazione è uno degli aspetti che più rappresenta le differenze
culturali tra un popolo e l'altro. Un tema molto importante poi riguarda le  modalità con
cui  coltiviamo  e  alleviamo:  come  e  quanto  stiamo  sfruttando  le  risorse  del  nostro
pianeta?  Il  cibo  inoltre  è  al  centro  di  numerose ricerche  scientifiche  legate
all'innovazione:  pensiamo  solo  al  dibattito  sugli  OGM  (Organismi  Geneticamente
Modificati).
Tutti  questi  spunti  hanno in comune un principio  fondamentale:  mangiare ci  serve per
vivere, e come tale è un diritto. Negli ultimi anni, il diritto al cibo è stato spiegato in due
modi: il diritto alla sicurezza alimentare e il diritto alla sovranità alimentare.

La sicurezza alimentare
La sicurezza alimentare si ha quando un Paese è in grado di garantire un'alimentazione
sufficiente  e  sana  alla  popolazione,  con  la  conseguente  diminuzione  del  rischio  di
denutrizione. Viceversa, laddove in molti soffrono la fame, il cosiddetto "indice di rischio
alimentare" aumenta: significa che le persone non hanno accesso al cibo, oppure che gli
alimenti  costano  troppo  o,  ancora,  che  sono  di  qualità  scadente.  L'  indice  di  richio
alimentare tiene conto di  vari  fattori:  non solo lo stato di  salute della popolazione, ma
anche di eventuali conflitti in corso o disastri naturali che possano pregiudicare le risorse
alimentari. Secondo il rapporto del 2014 della FAO (Organizzazione delle Nazioni Unite
per l'Alimentazione e l'Agricoltura), 805 milioni di persone nel mondo soffrono la fame
(una su nove). Lo stesso rapporto, tuttavia, segnala che dal 1990-1992 il numero degli
individui  è  diminuito  di  209  milioni.  Per  alcuni  studiosi,  fra  le  ragioni  di  questo
cambiamento troviamo anche la globalizzazione. 



Tra i Paesi in via di sviluppo, infatti, quelli che si sono aperti al commercio globale hanno
registrato percentuali maggiori di crescita economica. Questo ha permesso loro di ridurre
la povertà, e dunque la fame, con maggiore efficacia. Il  dibattito però rimane aperto:la
globalizzazione è un fenomeno complesso, e l'operato delle multimazionali che ne sono
protagoniste può avere effetti molto negativi sulle popolazioni locali. Questo ci porta a
un secondo concetto: la sovranità alimentare.

La sovranità alimentare

L'attenzione si sposta sul modo in cui le persone hanno accesso agli alimenti. Non si
tratta più di avere semplicemente disponibilità di cibo (magari grazie agli aiuti umanitari
internazionali). Si tratta di produrre in base a ciò che serve alla popolazione, il che non
sempre coincide con le esigenze del mercato globale.

Origini e storia delle esposizioni universali

Tantissime sono le Esposizioni  Universali  e Specializzate riconosciute ufficialmente dal
B.I.E che si sono susseguite dal 1933 ad oggi, ma alcune di esse, anche antecedenti a
questa  data,  sono  passate  alla  storia.  Le  Esposizioni  Universali  hanno  origini  molto
lontane, più precisamente nella Parigi del 1798 con "Exposition publique des produits de
l’industrie Française".

Ma la prima Esposizione Universale della storia, così come più o meno la intendiamo oggi
risale  alla  Londra  del  1851,  capitale  dell'Inghilterra  e  centro  industriale  del  mondo.
L'esposizione Universale di Londra del 1851"the Great Exhibition of the Works of Industry
of all Nations" con i suoi 25 paesi ospiti e 6 milioni di visitatori, ha rappresentato un evento
unico  nel  suo  genere  che  ha  segnato  profondamente  la  storia  di  questo  tipo  di
manifestazioni garantendo il successo proprio e delle future Esposizioni Universali.

Dopo Londra, infatti, si susseguirono negli anni un gran numero di Esposizioni Universali
che  interessarono le  più  grandi  capitali  del  mondo:  è  la  volta  di  Parigi,  di  Vienna,  di
Melbourne e ancora di Parigi, con la straordinarie Esposizione Universale del 1889 , dal 5
maggio  al  31  ottobre  1889,  intitolata  "Celebration  of  the  Centennial  of  the  french
revolution".  L'Esposizione di Parigi  del 1889, che aveva come tema il  centenario della
Rivoluzione Francese, ci ha lasciato la Tour Eiffel, la torre di ferro alta 300 metri, costruita
appositamente per l'occasione. Il grande tornado delle esposizioni investì anche Milano,
che  esordì  nello  scenario  economico  mondiale  con  l'  Esposizione  internazionale  del
Sempione del 1906, e che vide la straordinaria partecipazione di 25 paesi e 10 milioni di
visitatori da tutto il mondo.

Dopo Milano ancora Esposizioni Universali in ogni parte del mondo. La manifestazione
stava  ormai  diventando  strumento  necessario  di  un  paese  per  lanciare  la  propria
economia  e la  propria  immagine di  potenza politica  e  sociale.  Oramai  troppi  interessi



erano entrati in gioco e la portata mondiale del fenomeno scaturì la necessità di avere un
regolamento a cui attenersi. Così, da questi presupposti venne redatta la Convenzione di
Parigi che sanciva la nascita del B.I.E - Bureau International des Expositions. Era il 1928 e
31 paesi nel mondo firmavano una convenzione che regolamentava sotto tutti i punti di
vista l'organizzazione di questi eventi. Con il nuovo secolo e la grande Esposizione del
1939  a  New  York,  inizia  la  nuova  era  delle  Esposizioni  Universali.  La  guerra,  però,
interrompe anche queste manifestazioni che riprenderanno solamente nel 1947. Ma è dal
1958 in poi, con l'  Esposizione di Bruxelles, “Bilancio di  un mondo, per un mondo più
umano" , che si apre davanti la nuova frontiera delle Esposizioni Universali. Da allora in
poi infatti le Expo diventano strumento di promozione politica, economica e sociale che
vedeva la collaborazione dei più potenti paesi del mondo per una crescita globale, che si
confermerà  definitivamente  con  l'ingresso  nelle  convenzione  delle  realtà  asiatiche
dall'Expo di Osaka nel 1970 alla prossima di Shanghai nel 2010.

Ad oggi la convenzione del B.I.E conta ben 154 stati membri tutti consapevoli della forza
politica e comunicativa di questo tipo di manifestazione, vetrina mondiale dei progressi
scientifici e tecnologici di una nazione. 
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