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Il percorso della mostra “Impressionismo e oltre. Capolavori dal Detroit Institute of Arts” all’Ara Pacis € pensato
come un viaggio cronologico e tematico, sala dopo sala, che accompagna il visitatore dall’Ottocento realistico
fino alle avanguardie del primo Novecento.Ti riassumo come si sviluppa nelle varie sezioni espositive, cosi puoi
orientarti meglio durante la visita. Ti descrivo il percorso completo, spiegando perché le opere sono li e cosa
dovresti guardare in ciascuna sezione. Ma prima di cominciare € importante rispondere a questa domanda:

Com’era la pittura prima dell’Impressionismo?
1. Dominio dell’Accademia e delle regole classiche

La pittura era regolata da norme molto rigide stabilite dalle Accademie (come 'Académie des Beaux-Arts di
Parigi). L'arte “seria” doveva seguire canoni tecnici, tematici e stilistici ben precisi.

Temi considerati “nobili”
1. Storia (episodi biblici, mitologici, fatti storici)
2. Ritratti ufficiali
3. Pitturareligiosa
4. Scene allegoriche
5. Paesaggi e nature morte > considerati generi inferiori

Il quadro doveva avere un significato morale, eroico, o educativo.

2. Stile: tutto doveva essere perfetto
Prima dell’Impressionismo, la pittura era caratterizzata da:
Tecnica estremamente rifinita
e Pennellate invisibili: la superficie doveva essere “liscia” come marmo.
e Colori miscelati con cura, senza tracce del gesto dell'artista.
(@ Toni controllati
e Uso della luce studiato in modo teatrale o ideale, non realistico.
e Colori spesso scuri o smorzati, con forti contrasti chiaroscurali.
=4 Disegno prima della pittura
La priorita era:

1. disegno perfetto



2. coloriapplicati dopo

L'impressionismo fara invece U'opposto.

3. Composizione: ordine, equilibrio, e “belle forme”
Le opere dovevano rispettare:
e Simmetria
e Prospettivarigorosa
o Posa statica e idealizzata
¢ Narrativita chiara (lo spettatore doveva capire subito la storia)

Spesso i soggetti erano rappresentati in modo idealizzato, non reali.

4. Esempi di movimenti prima dell’'Impressionismo
Neoclassicismo (fine ‘700 - inizi ‘800)
e |spirazione dall'arte greco-romana.

e Linee nette, forme pulite, composizioni severe.
Artisti: Jacques-Louis David, Jean-Auguste-Dominique Ingres.

Romanticismo (inizi - meta ‘800)
e Piu emotivo e drammatico.

e Coloriintensi, temi tragici o eroici.
Artisti: Eugene Delacroix, Théodore Géricault.

Realismo (meta ‘800)
e Temidellavita quotidiana, dei lavoratori, della campagna.

e Primarottura con "Accademia, ma ancora tecnica molto dettagliata.
Artisti: Gustave Courbet, Jean-Francois Millet.

In sintesi

Prima dell’Impressionismo la pittura era:
e Accademica eregolata
e Basata suldisegno perfetto
e Con colori controllati e pennellate invisibili
e Contemi“alti” e idealizzati
e Composizioni studiate e narrative
Gli impressionisti rivoluzionarono tutto questo portando:
e pennellata libera
¢ studio diretto della luce e dell’istante
e coloripuri
e pittura all’aria aperta
e temiquotidiani senza retorica



¢ SALA1 - Leorigini delimpressionismo: La frattura con ’Accademia

La nascita della modernita (1850-1870) - Questa sala &€ fondamentale ma spesso sottovalutata. Qui non sei
ancora nell’Impressionismo, sei nel momento della rottura. Qui si entra nel contesto storico e artistico: Parigi
di meta Ottocento nascita della pittura moderna rifiuto del’Accademia e dei Salon ufficiali. Sono presenti
artisti che preparano il terreno agli Impressionisti, con: attenzione alla vita quotidiana studio della luce
naturale, primi esperimenti di pittura dal vero

Contesto

e Dominio della pittura accademica: soggetti storici, mitologici, religiosi
e Disegno perfetto > colore
e Studio chiuso > osservazione dal vero

Gli artisti qui esposti:

e iniziano a guardare la vita contemporanea
e dipingono scene quotidiane
e portano la pittura fuori dagli atelier

Cosa osservare

e Pennellata meno levigata (liscia). Gli artisti pre-impressionisti iniziano a:

e lasciare la pennellata visibile

e evitare la tecnica della velatura

e uso di Colori pittorici = colore che rivela il gesto, la materia, Uatto del dipingere

e uso di Colori pit naturali - Colori presi dall’osservazione diretta, non dal’Accademia con color
“idealizzati” costruiti per esaltare la bellezza ideale, rendere i volti perfetti, creare drappi lucidi, rossi
intensi, blu regali, usare ombre scure, quasi nere

¢ Quando gli artisti smettono di inventare la luce e iniziano a osservarla, i colori cambiano
automaticamente.

o Ininterni borghesi la luce e calda — i colori diventano gialli/ocra
o All'aperto, ma senza sole diretto — compaiono grigi, verdi pallidi
o Nei cieli veri ci sono sfumature che I’Accademia non avrebbe mai usato
o Carne meno rosa, vestiti meno perfetti, ombre meno nere

e Scene “inermi”: strade, interni borghesi, momenti anonimi

Questa sala spiegaquindi perché U'lmpressionismo era uno scandalo.
Esempi di opere presenti
o Edgar Degas -5 dipinti della fase iniziale
o Pierre-Auguste Renoir—-Donna in poltrona (1874) (immagine guida della mostra)
e Paul Cézanne - Bagnanti (ca. 1880)

e Dipinti piu tardi di Pissarro, Sisley e Max Liebermann (1916) che mostrano la lunga eco del
naturalismo impressionista.

Perché queste opere

e Degas ancora non impressionista: pennellata piu densa, interni borghesi, assenza di idealizzazione -
perfetta per capire il distacco dall’Accademia. Nei suoi interni, Degas:non abbellisce i corpi,non da
pose “classiche”, non cerca Ueroico o il simbolico, rappresenta gesti quotidiani, spesso colti come
“istantanee”.




e Renoir-Donna in poltrona: la guotidianita entra nella pittura come soggetto autonomo. Il quadro e
costruito attraverso:

o vibrazioni luminose,

o colori brillanti,

o pennellate morbide e calde.

Questi elementi conferiscono alla scena un valore “poetico”, cioé:
o non piuimitazione realistica,

o mainterpretazione sensibile della vita moderna.

e Cézanne - Bagnanti: anche se poco dopo U'Impressionismo, mostra gia la crisi del realismo
accademico. A differenza dei pittori accademici, Cézanne:

non cerca un corpo perfetto secondo i canoni classici,

non usa un contorno netto e realistico,

non riproduce 'anatomia o la prospettiva in modo accademicamente corretto.

Le figure dei Bagnanti sono semplificate, quasi “scavate” nella forma, come vere strutture
geometriche.

o llcolore non serve piu a imitare la realta visibile, ma a costruire volumi e relazioni: pennellate
brevi,toni modulati, colore come elemento strutturale.

o O O O

e Pissarro/Sisley/Liebermann: testimoniano come la frattura con 'accademia non & un fatto isolato, ma
un processo che dura decenni. Questi dipinti, realizzati dopo il periodo classico
dell’Impressionismo, mostrano che il modo impressionista di guardare la natura — cio¢ usare la
luce naturale, osservare la vita reale, dipingere all’aria aperta, usare pennellate libere — ha continuato a
influenzare gli artisti per molti anni. Anche quando 'Impressionismo era ufficialmente finito, alcuni
pittori hanno continuato a lavorare con quello spirito e quel linguaggio.

¢ SALA 2 -L'Impressionismo: La rivoluzione della luce
L’attimo, non Ueternita Qui entri nel cuore pulsante della mostra.
Concetto chiave: Non dipingere cio che €, ma cio che appare in un istante preciso
Temi ricorrenti

e lLuce mutevole

e Atmosfera

e Tempo che scorre

e Vita moderna (caffe, teatri, giardini)

Artisti e linguaggi
Renoir

e Centralita della figura umana
e Carne, pelle, movimento
e Gioiavisiva, sensualita della pittura

Guarda come la luce accarezza i volti, non li definisce.
Degas

e Interni, ballerine, prove
o Taglifotografici
e Composizioni shilanciate

Qui la modernita & lo sguardo, non solo il soggetto.



Esempi di opere presenti

Renoir —Donna in poltrona (1874) (opera cardine della sezione)
Edgar Degas - 5 opere impressioniste (ballerine, interni, prove)
Opere di Pissarro e Sisley (paesaggi, luce mutevole)

Opere di Monet

Perché queste opere

Renoir incarna la luce che “tocca” la figura piu che descriverla. Nell’Impressionismo maturo, la luce
non serve piu a definire i volumi come accadeva nella pittura accademica:

la luce entra nella scena come un elemento vivo, che sfiora la pelle, riflette sugli abiti, dissolve i
contorni. E cid che la mostra evidenzia nella sezione dedicata agli impressionisti, dove Renoir & uno dei
protagonisti nella transizione verso una rappresentazione piu sensoriale e immediata del reale. La
scheda ufficiale della mostra infatti colloca Renoir al centro del percorso dell'Impressionismo,
sottolineando il suo ruolo nella resa luminosa della figura.

Renoir non dipinge piu semplicemente “una figura illuminata”, ma la vibrazione della luce stessa che
prende forma sulla figura.

Questa sua capacita di tradurre la percezione luminosa in colore lo rende uno degli interpreti piu alti
della sensibilita impressionista.

Degas introduce la modernita dello sguardo: tagli fotografici, prospettive insolite. Degas, secondo la
stessa presentazione della mostra, € tra gli artisti che segnano il passaggio decisivo tra la pittura
ottocentesca e la modernita, mettendo in discussione le convenzioni dello sguardo accademico. La
prima sezione espone cinque sue opere proprio per mostrare come il suo approccio anticipi una nuova
visione, pit immediata e moderna.

Nella SALA 2 questo discorso si amplifica:

e Degas adotta tagli compositivi derivati dalla fotografia (che nel percorso della mostra viene
indicata come uno dei nuovi fattori culturali dopo il 1839);

e introduce visioni di scorcio, diagonali dinamiche, punti di vista rialzati o decentrati;

e rompe con lerigidita della prospettiva accademica.

La modernita entra nella pittura non solo attraverso il soggetto, ma attraverso lo sguardo
stesso. E questo che rende Degas una figura centrale: non cambia solo cosa si dipinge, ma come lo
si guarda.

Pissarro/Sisley portano il paesaggio impressionista alla sua purezza: aria, luce, vibrazione.

Pissarro e Sisley sono i pittori che piu di tutti:

e dipingono en plein air con coerenza assoluta,

e inseguono la luce atmosferica e i suoi cambiamenti,

e sciolgono larealta in vibrazioni cromatiche,

e rappresentano l’aria, non solo gli oggetti.

Nei loro paesaggi, la natura non € un “fondale”, ma un fenomeno luminoso.
Il quadro non descrive: respira.

Per questo, nella SALA 2, i loro dipinti sono fondamentali:
qui UImpressionismo raggiunge la sua massima purezza e coerenza visiva.

l'opera protagonista di Claude Monet ¢ "Gladioli" (Gladioli), dipinta intorno al 1876. Questo dipinto
non & solo un bellissimo esercizio floreale. Realizzato nel pieno degli anni d'oro del movimento, incarna
perfettamente la tecnica della pennellata rapida e "virgolettata". Monet non dipinge i singoli petali, ma
l'impressione della luce che colpisce i fiori nel suo giardino ad Argenteuil. Il quadro &€ celebre per il



contrasto tra il rosso vibrante dei gladioli e le figure femminili quasi eteree sullo sfondo (tra cui si
riconosce probabilmente la moglie Camille), tipico delle composizioni di Monet che fondono figura
umana e natura in un unico respiro atmosferico. Osserva il quadro di Monet e poi spostati verso le
opere di Van Gogh nella sala successiva. Noterai come il rosso dei gladioli di Monet sia "luce", mentre il
colore di Van Gogh diventera "materia" e tormento.

¢ SALA 3-L'Impressionismo : En plein air e paesaggio
La natura come laboratorio Questa sala ¢ piu silenziosa, ma decisiva.
Cosa succede qui

e La pittura esce definitivamente all’aperto
e |l paesaggio non ¢ piu “decorativo”
e Diventa studio scientifico della luce

Elementi da notare

e Ombre colorate (mai nere)
e Pennellate separate
e Assenza di contorni netti

Qui nasce la pittura come esperienza visiva, non narrativa.
Esempi di opere presenti

o Paesaggi di Pissarro e Sisley provenienti dal Detroit Institute of Arts

¢ MaxLiebermann (1916) — opera che mostra Ueredita del plein air anche fuori dalla Francia
Perché queste opere

¢ Pissarro e Sisley sono i grandi “scienziati della luce”. 'lmpressionismo nasce come un nuovo modo di
osservare la realta attraverso: ombre colorate, pennellate aperte, aria vera.

e Liebermann dimostra quanto la lezione impressionista sopravviva ben oltre la sua epoca e geografia —
Testimonia la persistenza e la vitalita della poetica impressionista anche fuori dalla sua stagione
canonica e geografica. Liebermann:

o recepisce la lezione impressionista,

o lariadatta al contesto mitteleuropeo,

o diventa un ponte tra Impressionismo e Realismo tedesco (soprattutto la Secessione di Berlino).
In altre parole:

il suo dipinto mostra che Ulmpressionismo non muore: si trasforma, viaggia, evolve.

¢ SALA 4 - Il Post-impressionismo: Cézanne: la crisi delImpressionismo

Quando Uimpressione non basta piu Questa ¢ la sala piu intellettuale della mostra.

La luce cambia.

ILvento muove le foglie.

Le persone si spostano.

| colori non restano mai gli stessi.

Gli impressionisti dipingevano questi cambiamenti, la sensazione di un attimo.

Quindi tutto € instabile.



Ma Cézanne voleva quadri che durassero A lui non bastava 'attimo veloce.

Cézanne fa una domanda cruciale: Come faccio a rendere forte e stabile un oggetto...
se quando lo guardo continua a cambiare?”

La sua soluzione Cézanne usa:
e pennellate “atasselli”, come piccole pietre
e colori piu strutturati, non veloci
o forme geometriche, per dare ordine

e composizioni che sembrano costruzioni, non impressioni

E cosi che crea solidita dentro la pittura. Gli impressionisti dipingono cid che cambia.
Cézanne vuole dipingere cio che resta.

Cosa cambia

e Le pennellate diventano “costruttive”
e Gli oggetti hanno peso, volume
e Lo spazio & geometrico

1. Questa sala ¢ lo snodo che porta al Novecento.
Opere chiave

e Paul Cézanne - Bagnanti (ca. 1880) E la tela perfetta per mostrare come 'lmpressionismo non
bastasse piu. Le pennellate non sono piu percezioni momentanee. Sono elementi costruttivi, come
mattoni che edificano lo spazio pittorico. Diventano mattoni di colore, gli elementi si solidificano, lo
spazio si geometrizza. E lo snodo verso il Cubismo (Picasso lo dird apertamente). Questo approccio
anticipa la logica analitica con cui le avanguardie (Cubismo in primis) leggeranno la realta: una somma
di forme, non una scena da imitare.

e Paul Cézanne - Natura morta o Veduta del Mont Sainte-Victoire: Cézanne € considerato il "padre di
tutti noi" (come diceva Picasso). Nella mostra, le sue opere sono fondamentali per vedere come
cercasse di dare solidita eterna alla natura attraverso forme geometriche (cilindri, sfere, coni).

Verificare se queste opere sono in questa sala o nella prossima, da citare anche queste opere imperdibili

e Paul Gauguin - Autoritratto (1893): Rappresenta la fuga dalla civilta verso il primitivismo, con colori
piatti e contorni netti che rompono totalmente con lo stile di Monet.

o Henri de Toulouse-Lautrec: Troverai opere che ritraggono la vita notturna di Montmartre. La sua
importanza qui € legata all'uso della linea marcata e quasi caricaturale, che anticipa il design moderno
e i manifesti.

e Odilon Redon: Rappresenta il lato Simbolista della sala. Le sue opere introducono il tema del sogno e
dell'inconscio, con atmosfere mistiche che si allontanano definitivamente dal realismo degli
impressionisti.



¢ SALAS5 - Il Post-impressionismo: Van Gogh: il colore come emozione
Dall’occhio all’anima Qui il tono cambia radicalmente.
Van Gogh:

e usail colore per esprimere stati interiori
e deforma larealta
e caricala pennellata di tensione

Cosa osservare

e Coloriinnaturali ma coerenti emotivamente
e Movimento interno del quadro
e Spessore materico

Non guardare cosa rappresenta, ma come ti fa sentire.
Opera presente

¢ Vincent van Gogh - Rive dell’Oise ad Auvers (1890)
Quest’opera appartiene all’'ultimissimo periodo della vita di Van Gogh, trascorso ad Auvers-sur-Oise tra
maggio e luglio 1890, luogo in cui lartista crea alcuni dei dipinti piu intensi della sua produzione.

Perché questa opera
e Eunatela degli ultimi mesi di vita, vibrante e carica di tensione.

e Lapennellata € materica, il colore emotivo, 'atmosfera inquieta ma poetica.

¢ la pennellata é spessa, dinamica, quasi pulsante,
e i colori sono accesi e simbolici, non naturalistici,
e il paesaggio diventa uno specchio dello stato d’animo dell'artista.

e Mostra il passaggio dall'lmpressionismo alla visione interiore. L’'opera incarna perfettamente questo
momento di tensione emotiva e potenza visionaria.

In Rive dell’Oise ad Auvers, la natura non é piu solo vista: é sentita

¢ SALA 6 - Le Avanguardie: Matisse e il colore liberato

La pittura come gioia pura: Dopo Van Gogh, Matisse & una liberazione. E il pittore che libera il colore da ogni
funzione descrittiva. Le sue opere mostrano superfici piatte, armonie di tinte pure, gioia visiva. Perfetto
controcampo al dramma emotivo di Van Gogh.

Qui:

e ilcolore non descrive (non suggerisce la forma con i toni o il tratto ma solo con il disegno)

o ilcolore esiste persé. Hareso il colore protagonista assoluto (principale esponente del
Fauvismo)

e lacomposizione € essenziale

E la nascita dell’arte moderna come linguaggio autonomo. Colore puro, acceso, applicato senza
mescolanza e con valore espressivo autonomo. Le sue tinte non imitano la natura; esprimono emozioni.



Matisse sviluppa una pittura fatta di forme ampie, limpide, semplificate.

Riduce tutto all’essenza: contorni fluidi, campiture piatte e armonie immediate. Limmagine non imita il
mondo: lo reinventa tramite ritmo, colore e forma. Lo spazio viene costruito per piani di colore, non per
prospettiva.

Matisse ha liberato il colore, semplificato le forme, reinventato lo spazio, trasformato la pittura in armonia
visiva e infine superato la pittura stessa.

Opere presenti

In occasione della mostra all'Ara Pacis, puoi ammirare il dipinto "La Finestra" (The Window), realizzato da
Henri Matisse nel 1916.

Quest'opera € particolarmente significativa per diverse ragioni:

e Significato storico: Fu la prima opera di Matisse ad essere acquistata da un museo pubblico
americano (il Detroit Institute of Arts) nel 1922.

e Stile: Il quadro appartiene a un periodo di evoluzione stilistica in cui Matisse fonde il rigore formale con
la sua tipica sensualita cromatica.

e Soggetto: Rappresenta un interno con un guéridon (tavolino) davanti a una finestra, un tema ricorrente
nella produzione dell'artista che esplora il rapporto tra spazio interno ed esterno.

Nella collezione del Detroit Institute of Arts sono presenti anche altre opere dell'artista, come Caffé (1916)
e Papaveri (1919), ma "La Finestra" ¢ il capolavoro cardine selezionato per rappresentare l'evoluzione del
colore e la nascita della modernita in questo percorso espositivo.

Verificare in che sala si trovi Amedeo Modigliani

Amedeo Modigliani - Ritratto di giovane donna: Tipico per i suoi colli allungati e gli occhi a mandorla,
rappresenta l'eleganza malinconica dell'Ecole de Paris.

La modernita di Modigliani: il volto come anima, non come forma Nell’allestimento dell’Ara Pacis &
collocato dopo Picasso e Matisse, proprio perché rappresenta un’altra via alla modernita: una via interiore.

Modigliani porta un elemento nuovo rispetto a tutti gli altri:
L’intensita psicologica.
Le sue figure:

o allungate,

e silenziose,

e conocchispesso vuoti o a mandorla,

e Le labbra sottili e chiuse

e Laposaimmobile, quasirituale

e sospesein untempo che non ¢ reale né narrativo,
introducono un’idea di modernita intimista, umana, vulnerabile. Modigliani non dipinge la somiglianza.
Dipinge la presenza interiore, il silenzio emotivo della persona.

perché i suoi occhi sono senza pupille?? Modigliani dipingeva gli occhi solo se sentiva di aver compreso
davvero la persona. Se percepiva distanza emotiva, mistero o poca connessione, lasciava gli occhi vuoti. Gli
occhi“assenti” sono un segno di rispetto, non di mancanza.

Non era pronto a “entrare” nell’anima del soggetto, quindi non osava completarne lo sguardo.
La mostra & strutturata cosi:

e Impressionisti > luce
e (Cézanne » struttura



¢ Van Gogh » emozione

e Matisse - liberta del colore

e Picasso > scomposizione e nuova realta
¢ Modigliani - ritorno all’essere umano

Dopo la frantumazione della forma cubista, Modigliani riporta tutto alla figura, ma in modo modernissimo:

¢ semplice,

e essenziale,

e non realistico,

e carico di presenza emotiva.

E come un ponte tra Picasso e 'esistenzialismo umano dell’arte del ’900. Modigliani non rompe la forma
come Picasso, non la colora come Matisse: la spiritualizza. E questo che lo rende fondamentale nella sezione
finale.

¢ SALA7-Le Avanguardie: Picasso e la fine dell’Impressionismo

La forma viene smontata Questa € la sala conclusiva, ma anche la piu radicale. Picasso € inserito nella quarta
sezione del percorso espositivo, dedicata alle avanguardie del primo Novecento, dove il suo lavoro dialoga con
quello di Matisse e degli espressionisti tedeschi per mostrare il definitivo distacco dai canoni impressionisti.

Picasso:

e rompe la prospettiva rinascimentale.
e frammenta la figura

e supera definitivamente Uimpressione visiva. Trasforma la pittura da percezione > a costruzione
mentale.

Qui capisci che U'Impressionismo non € un punto d’arrivo, ma un inizio.
Opere presenti

In occasione della mostra all'Ara Pacis, l'opera principale di Pablo Picasso esposta ¢ "Testa di Donna" (Téte de
femme) del 1905. Un'opera intensa che mostra il passaggio dal suo stile giovanile verso la solidita che portera
al Cubismo.

Questo dipinto e di fondamentale importanza perché:

o Periodo Rosa: L'opera appartiene alla fase di transizione tra il periodo blu e il periodo rosa,
caratterizzata da tonalita piu calde e una ricerca volumetrica che anticipa il cubismo.

e Significato storico: Come per Matisse, si tratta di uno dei tesori storici del Detroit Institute of Arts,
istituzione che fu tra le prime negli Stati Uniti a collezionare sistematicamente le avanguardie europee.

Innovazioni

¢ lo spettatore non guarda piu da un solo punto di vista: la realta diventa multipla.

e ['atto di vedere diventa un’analisi, non una registrazione del reale.
E il pit grande attacco all'idea di “rappresentazione” dal Rinascimento in poi.

e |'opera non é piu solo pittura: e costruzione, oggetto, assemblaggio. Introduce: carta da giornale lettere
tipografiche materiali incollati colori piu vivaci forme semplificate

e [|'opera non rappresenta — presenta. Picasso introduce l'idea che il quadro non debba “somigliare” a
qualcosa: puo essere una realta autonoma. | cubisti non vogliono imitare il mondo:
vogliono costruirne uno nuovo, valido quanto quello reale.
E un concetto fondamentale per tutta I'arte contemporanea.


https://www.arapacis.it/it/mostra-evento/impressionismo-e-oltre-capolavori-dal-detroit-institute-arts

e un nuovo concetto di tempo nella pittura: non piu un istante, ma una sequenza compressa. Tante viste
Tutto insieme, nello stesso istante.

¢ il colore diventa espressione psicologica e politica, non naturalistica.
Periodo Blu (1901-1904) — malinconia, dolore, introspezione
Periodo Rosa (1904-1906) — affetto, teatralita, gentilezza

Aspetto MATISSE PICASSO

Visione Armonia Frattura

Colore Emozione pura Funzione concettuale

Spazio Decorativo, piano Scomposto, multiplo

Forma Semplificazione Demolizione

Mood Serenita Tensione

Obiettivo Bellezza Verita psicologica/strutturale
Modernita Luce Scomposizione

Perché rappresentano le due strade principali della modernita:

e Matisse — modernita come liberazione del colore

e Picasso — modernita come analisi e scomposizione della forma

Senza Matisse non avremmo |'astrazione coloristica (Kandinsky, Rothko).

Senza Picasso non avremmo la scomposizione moderna (Futurismo, Cubismo, Arte concettuale).

& SALA FINALE - Le Avanguardie: L’eredita

La mostra si chiude mostrando:

e come senza 'Impressionismo non esisterebbero le avanguardie
e comeilmodo divedere il mondo cambia per sempre

Chiediti sempre: “Sto guardando la realta o lo sguardo dell’artista?”
Artisti presenti che mostrano il dopo-Impressionismo:

¢ Kandinsky - verso lastrazione pura . Kandinsky & la "chiusura del cerchio" della mostra: se Monet
iniziava a sfumare la realta, lui la dissolve definitivamente.

e Beckmann - espressionismo tedesco e modernita traumatica
e Altri esponenti: Juan Gris, Maria Blanchard, Modigliani, Soutine, Nolde, Schmidt-Rottluff
Perché questa sezione € fondamentale

e Mostra tutte le strade aperte dall’Impressionismo:
colore > espressione (Van Gogh, Matisse)
forma > scomposizione (Cézanne, Picasso)
visione > astrazione (Kandinsky)

e Eladimostrazione che 'Impressionismo & un inizio, non un finale. La mostra si chiude con una
riflessione: quanto U'lmpressionismo abbia cambiato per sempre il modo di dipingere come abbia
aperto la strada all’arte contemporanea



Wassily Kandinsky - Studio per dipinto con forma bianca (1913): Un pezzo fondamentale per ['Astrattismo.
Qui non cercherai pit un soggetto reale, ma ti lascerai guidare dal ritmo dei colori e delle linee come se fosse
musica.

Lo "Studio per dipinto con forma bianca" (1913) non & solo un quadro, ma un documento storico della
rivoluzione astratta. Guardandolo, noterai una ragnatela di linee nere sottili che contrastano con macchie di
colore vibrante. Il "bianco" del titolo agisce come un punto di silenzio o di massima luce in mezzo a
un'esplosione di energia.

E il punto d'arrivo perfetto del viaggio iniziato con i "Gladioli" di Monet: dalla natura vista con gli occhi
alla musica vista con l'anima.

Ecco perché e fondamentale in questa esposizione:

o Ilsuperamento dell'oggetto: Mentre Matisse e Picasso (nelle stesse sale) mantengono ancora un
legame con la figura umana o gli oggetti, Kandinsky rompe l'ultimo legame. In quest'opera la "forma
bianca" & l'elemento centrale che organizza il caos di colori attorno, senza rappresentare nulla di fisico.

¢ Lamusica visiva: Kandinsky era convinto che i colori potessero "suonare" come note musicali. In
questa sala, 'opera serve a farti percepire il ritmo e la tensione emotiva pura, un concetto che nasce
proprio negli anni in cui scriveva il suo celebre trattato "Lo spirituale nell'arte”.

Max Beckmann e gli Espressionisti Tedeschi: Questa € una chicca del museo di Detroit. Troverai opere che
usano colori forti e tratti duri per esprimere il disagio e la tensione sociale dell'epoca in Germania. Ecco perché
queste opere sono fondamentali nel percorso:

¢ Ilcontrasto con l'Impressionismo: Se Monet cercava l'armonia della luce, gli espressionisti come
Beckmann cercano la "verita brutale”. | tratti sono neri, pesanti e spigolosi, quasi come se volessero
incidere la tela.

¢ L'operadi Beckmann: In mostra € esposto il "Ritratto di Minna Beckmann-Tube" (1924). Non € un
ritratto rassicurante: lo sguardo € intenso, quasi severo, e riflette il clima psicologico teso della
Germania tra le due guerre.

e Ilcolore come "urlo": Insieme a Beckmann, troverai riferimenti o opere di artisti legati ai gruppi Die
Brticke (Il Ponte) e Der Blaue Reiter (Il Cavaliere Azzurro). Qui il colore non serve piu a essere "bello", ma
a scuotere lo spettatore.

Questi quadri spiegano che "l'oltre" del titolo della mostra non € solo bellezza e astrazione (come Matisse o
Kandinsky), ma anche impegno sociale e scavo psicologico profondo.

E l'ultima tappa prima di uscire: un passaggio potente che trasforma il piacere estetico iniziale in una
riflessione sulla condizione umana.

Spero che questa guida vi sia stata utile per cogliere ogni sfumatura, dal rosso vibrante dei Gladioli di

Monet fino all'energia rivoluzionaria della forma bianca di Kandinsky. La bellezza di questa mostra non sta solo
nei singoli quadri, ma nelviaggio che avete fatto vedendo l'arte trasformarsi, sala dopo sala, proprio davanti ai
vostri occhi.

Arrividerci alla prossima mostra!
Francesco Ipsan, Referente Arti visive dell’ Associazione La vigna

PS. per essere aggiornati alle iniziative “arti visive” chiedete di essere aggiunti al gruppo whatsapp di I[psan






