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Associazione culturale senza fini di lucro - Milano, Viale Monza 140 

Naviglio Piccolo 
 

Giovedì 3 giugno 2010 - ore 21.00 
 

Il ritratto: 
specchio della società 

 

I borghesi 
Dalla coscienza alla perdita dell’identità 

 

A cura di Rosanna De Ponti 
con la collaborazione di Teresa Brucoli e Silvia Francioli 

 
 

Rappresentare le persone: i potenti, i santi, gli amici ed i nemici, i mecenati, il divino, …. 
Tutti gli artisti di tutte le epoche si sono cimentati nel ritratto. E nel farlo hanno 
rappresentato il loro tempo, le sue ideologie, i suoi valori, l’etica. E naturalmente la visione 
estetica della loro società. 
 
 
La Rivoluzione Francese e Napoleone, il Romanticismo, i moti rivoluzionari, la rivoluzione 
industriale. Il vecchio regime viene travolto e si afferma la visione “borghese”: libertà, 
ricchezza più distribuita e “guadagnata”, non acquisita per “diritto divino”. E l’artista guarda 
sempre più autonomamente alla realtà anche quotidiana, ed alle persone che la 
compongono. 
La corsa libertaria, nazionalista ed autonomista, che caratterizza l’800, scardina però 
anche i valori fondanti di questa realtà, che finisce per non riconoscersi, sconvolta dalle 
nuove dimensioni degli orrori delle grandi guerre che seguiranno. Affrontare la persona 
non vuol più dire quindi coglierne fattezze e lineamenti, ma scrutarne freudianamente 
l’anima. 
 
 
 
 
 
 
 
 

Fa da guida al ciclo, ed alla serata, Rosanna De Ponti. Laureata in architettura, ha 
insegnato disegno e storia dell'arte nel liceo scientifico, tiene conferenze di storia dell'arte 
ed accompagna gruppi in visite guidate ai monumenti e alle gallerie d'arte di Milano. 
 
 
 
 

Si ringrazia:  
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Le opere 
 
 
 

N. Artista Opera (data) Collocazione 
       

1 Jean-Dominique Ingres 

(Montauban, 29 agosto 1780 – 
Parigi, 14 gennaio 1867) 
 

Napoleone 1806 Parigi M. d'Armes 

2 M.lle Riviere 1805 Parigi Louvre 

3 F. M. Granet 1807 Aix en Provence M. Granet 

4 Autoritratto   

5 M. de Haussonville   

6 Napoleone 1806 Parigi M. d'Armes 

    

7 Francesco Hayez 
(Venezia, 10 febbraio 1791 – 
Milano, 21 dicembre 1882) 

A. Morosini bimba 1872 Milano GAM 

8 Conte Ninni 1825 Treviso coll. privata 

9 Principessa S.Antimo Napoli M. S.Martino 

10 M. Juva Branca  Milano GAM 

11 Autoritratto 1860   

12 A. Manzoni Milano Brera 

13 T. Borri Milano Brera 

14 C. Cavour Milano Brera 

15 A. Rosmini Milano Brera 

16 A. Morosini 1872 Milano GAM 

       

17 Eugène Delacroix  

(Saint-Maurice, 26 aprile 1798 
– Parigi, 13 agosto 1863) 

G. Sand 1838 Copenaghen 

18 F. Chopin 1838 Parigi Louvre 

19 Autoritratto 1834 -37 Parigi Louvre 

       

20 Théodore Géricault  

(Rouen, 26 settembre 1791 – 
Parigi, 26 gennaio 1824) 

Corazziere ferito 1814 Parigi Louvre 

21 Alienato furto 1820-24 Gand M. Schonekunst 

22 Alienata invidia  Lione M. d beaux arts 

23 Ussaro   

       

24 Gustave Courbet 
(Ornans, 10 giugno 1819 – La 
Tour-de-Peilz, 31 dicembre 
1877) 

Autoritratto 1847 Stoccolma Nationalmuseum 

25 Autoritratto violoncellista   

26 Bonjour  1854 Montpellier M. Fabre 

27 L'atelier 1855 Parigi M. d'Orsay 

    

28 Édouard Manet  
(Parigi, 23 gennaio 1832 – 
Parigi, 30 aprile 1883) 

Emile Zola 1868 Parigi M. d'Orsay 

29 Alla ferrovia 1872-73   

30 Berthe Morisot 1873   

31 Mallarmé 1876 Parigi M. d'Orsay 
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32 Autoritratto 1878   

      

33 Edgar Degas 
(Parigi, 19 luglio 1834 – Parigi, 
27 settembre 1917) 
 

Coniugi Morbilli 1856 Boston M. des Arts 

34 Famiglia Bellelli 1858-67 Parigi M. d'Orsay 

35 Rose Mornelli Sartre Parigi M. d'Orsay 

36 Autoritratto 1878 coll. Privata 

37 Autoritratto 1884   

     

38 Auguste Renoir  

(Limoges, 25 febbraio 1841 – 
Cagnes-sur-Mer, 3 dicembre 
1919) 

Autoritratto   

39 Il palco 1874   

40 M. Carpentier 1878   

41 Monet   

42 Signora in bianco   

43 Fanciulle al piano   

44 Gabrielle e Jean 1895 Parigi Orangerie 

45 A. Vollard   

46 Autoritratto con cappello 
bianco   

    

47 Vincent van Gogh 

(Zundert, 30 marzo 1853 – 
Auvers-sur-Oise, 29 luglio 
1890) 

Joseph Rolin Winterthur Kunst 

48 Autoritratto 1889 Parigi M. d'Orsay 

49 Dottor Gachet Coll. Privata 

50 Autoritratto cappello grigio Amsterdam M. Van Gogh 

    

51 Paul Gauguin 

(Parigi, 7 giugno 1848 – Hiva 
Oa, 8 maggio 1903) 

Les miserables 1888   

52 Autoritratto   

53 Autoritratto Golgota   

54 Van Gogh   

55 Autoritratto 2   

56 Autoritratto 1893 Parigi M. d'Orsay 

    

57 Gustav Klimt 
(Vienna, 14 luglio 1862 – 
Neubau, 6 febbraio 1918) 
  

Il cieco 1896   

58 Sonia Knips Vienna Coll. Privata 

59 Jeanne Staude   

60 M. Wittgenstein 1905 Monaco A.P. 

61 Giuditta Vienna Osterreicher Galerie 

62 Adele Bloch Bauer 1907 Vienna Coll. Privata 

    

63 Paul Cézanne 
(Aix-en-Provence, 19 

gennaio 1839 – Aix-en-

Provence, 22 ottobre 1906) 

A. Vollard  

 
 

    

64 Amedeo Modigliani Autoritratto   

65 Donna con collana verde  
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66 (Livorno, 12 luglio 1884 – 

Parigi, 24 gennaio 1920) 
Ragazza 1917-18 Coll. Privata 

67 Hanka Zborowska 1917 Roma GAM 

68 Leopold Zborowski 1919   

69 Romantico   

    

70 Pablo Picasso 
(Málaga, 25 ottobre 1881 – 

Mougins, 8 aprile 1973) 

Autoritratto 1896   

71 Yo   

72 Autoritratto 1907 Praga N.G. 

73 A. Vollard 1910   

74 Las Meninas Barcellona M Picasso 

75 Jacqueline   

76 Olga 1917 Parigi M Picasso 

77 Paul Arlecchino   

    

78 Andy Warhol 
(Pittsburgh, 6 agosto 1928 – 

New York, 22 febbraio 1987) 

Marilyn   

79 Triplo Elvis 1963 Virginia Richmond 

80 4 Marilyn 1964   

81 Marilyn fondo azzurro 1964 New York A. Warhol F. 

82 Jacqueline 1964   

83 Mao 1972 New York A. Warhol F. 

84 Che Guevara   

85 M Jackson   

86 Lenin 1986   

87 Autoritratto   

    

88 Francis Bacon 
(Pittsburgh, 6 agosto 1928 – 

New York, 22 febbraio 1987) 

Ritratto   

89 Lucien Freud 1965   

90 Autoritratto 1969 Coll. Privata 

91 Autoritratto 1972   

92 Michel Leris 1976   

93 Innocenzo X studio 1953   

94 Innocenzo X    

    

95 Diego Velazquez 
(Siviglia, 6 giugno 1599 – 

Madrid, 6 agosto 1660) 

Innocenzo X 1650 Roma, Doria Phamphili 

 
 
 



 
 
 
 
 

5 
 

Associazione culturale senza fini di lucro - Milano, Viale Monza 140 

Naviglio Piccolo 
 

Gli artisti 
 
 
 

Jean-Auguste-Dominique Ingres (Montauban, 29 agosto 1780 – Parigi, 14 gennaio 

1867) è stato un pittore francese. L'artista nelle sue tele darà maggiore importanza ai 
valori lineari e di superficie, una pittura a cui guarderà, negli anni '60 del XIX secolo, il 
giovane Édouard Manet. 
Nato a Montauban, primo di cinque figli, dopo un apprendistato presso la bottega paterna, 
raffinò la sua formazione iscrivendosi all'Accademia di belle arti di Tolosa dove, grazie agli 
insegnamenti del suo primo maestro, il pittore Roques, cominciò ad accostarsi all'arte di 
Raffaello.  
Ingres fu anche un violinista; in gioventù fu secondo violino dell'orchestra municipale di 
Tolosa. Da questa sua seconda attività artistica è nato un modo di dire molto diffuso in 
francese: violon d'Ingres "violino di Ingres" con cui si indica una passione, un hobby 
coltivato parallelamente alla propria attività principale. Era un pittore nell'epoca del 
neoclassicismo. Successivamente partì per Parigi nel 1796 per studiare nell'atelier di 
David, il più celebre pittore del Neoclassicismo francese. In quest'ambiente, Ingres 
apprese gli ideali neoclassici e sviluppò la sua particolare armonia nelle linee tenui e 
nell'utilizzo del colore. Nell'ambiente parigino si affermò soprattutto come ritrattista dell'alta 
borghesia; la sua fama all'interno di quegli ambienti lo porterà a dipingere persino il ritratto 
dell'Imperatore Napoleone. Nel 1801 grazie all'opera Scipione e Antioco si qualificò 
secondo nella graduatoria del concorso per il Prix de Rome, una borsa di studio con la 
quale gli studenti dell'Accademia di Belle Arti parigina svolgevano un periodo di studi 
presso la Città Eterna. 
Nel 1806, Ingres arrivò a Roma dove scoprì dal vivo l'eleganza di Raffaello e del 
Quattrocento italiano che consacrò definitivamente il suo stile. Questi furono i suoi anni di 
lavoro più prolifici, in cui dipinse le sue famose Bagnanti, i paesaggi, i disegni, i ritratti e gli 
episodi storici ispirati al Rinascimento italiano. Nonostante il successo che ebbero le sue 
opere in Italia, in Francia i suoi dipinti non vennero apprezzati allo stesso modo dalla 
critica, Ingres decise così di prolungare la sua permanenza a Roma, dove aprì uno studio 
privato in via Gregoriana. 
Nel 1813 si sposò con Madeleine Chapelle alla quale dedicò l'opera Il fidanzamento di 
Raffaello in cui il pittore italiano viene raffigurato insieme alla famosa fornarina. Nel 1814 
dipinge per Carolina Murat, moglie di Gioacchino, re di Napoli imposto da Napoleone, la 
Grande Odalisca, una delle sue opere più conosciute, destinata a fare da pendant ad 
un'altra opera di Ingres, raffigurante un nudo femminile. Questo dipinto fu al centro di 
numerose discussioni da parte dei critici dell'epoca che giudicarono quest'opera e nel 
complesso la sua pittura come priva di volume, profondità e piatta nella stesura dei colori. 
Nonostante i numerosi denigratori, l'opera ebbe un grande successo anche 
successivamente al periodo neoclassico, grazie anche al tocco di esotismo, dovuto 
all'utilizzo di oggettistica e costumi orientali, che anticipavano il gusto degli artisti della fine 
del XIX secolo per l'arte orientale. 
Alla caduta dell'Impero di Napoleone, alcune difficoltà economiche e familiari furono 
portatrici di un periodo di grande miseria per il pittore francese, durante il quale egli 
continuò a dipingere con un certo accanimento. Riuscì comunque a trovare finalmente il 
successo in Francia, dove partecipò nel 1824 ad all'esposizione del Salon con l'opera: Il 
voto di Luigi XIII, dipinta per la Cattedrale di Montauban, fortemente apprezzata dalla 
critica. Opera che costituirà un esempio particolarmente significativo del neoraffaellismo 
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ingresiano. Il chiaro ricordo della "Madonna Sistina" viene trasformato dall'artista in 
autonoma riflessione sullo stile e sugli elementi formali costitutivi dell'opera di Raffaello; 
una riflessione che, per questo è lontana da intenzioni semplicemente imitative. 
La sua fama negli anni seguenti continuò a crescere grazie anche, oltre che ai numerosi 
ritratti, alle opere impegnate di chiara ispirazione classica come L'Apoteosi di Omero. La 
sua definitiva consacrazione fu nel 1825, quando il re Carlo X gli consegnerà la croce della 
Legion d'Onore. Dal 1835 fino al 1840, diventò direttore dell'Accademia di Francia a 
Roma. 
Tornato a Parigi nel 1841, ebbe un'accoglienza trionfale, qui ricevette nuove importanti 
commissioni, su tutte le vetrate della cappella di Notre Dame. Nel 1846 partecipò alla sua 
prima esposizione pubblica nella Galerie des Beaux-Arts, per la quale l'anno seguente 
divenne membro della commissione, insieme con Delacroix. Nel 1849 si dimise 
dall'incarico a causa della morte della moglie. 
Per via di una malattia che lo colpì agli occhi, nel suo ultimo periodo Ingres fu costretto ad 
avvalersi di alcuni collaboratori per ultimare le parti secondarie delle sue opere del periodo 
maturo, caratterizzato dall'assidua ricerca di una perfezione formale. Nel 1852 Ingres si 
sposò per la seconda volta con Delphine Ramel. Nel 1855 all'Esposizione Universale di 
Parigi vennero scelti ben quarantatre sue opere. Nel 1862 fu nominato senatore. Il 14 
gennaio del 1867 Ingres morì ad ottantotto anni, venne seppellito nel Cimitero di Père 
Lachaise a Parigi. 
La sorprendente galleria di ritratti, estremamente realistici, che Ingres ci ha lasciato, è un 
vero e proprio specchio della società borghese del suo tempo, della quale il pittore ne 
esalta pregi e virtù, grazie alla precisione del suo disegno. Il suo apporto alla storia della 
pittura fu di estrema importanza, Ingres il "campione del Neoclassicismo" inserendo il 
concetto nuovo di "arte per l'arte", dando all'arte una valore assoluto, al primo posto 
davanti a tutto. 
 
 
 

Francesco Hayez (Venezia, 10 febbraio 1791 – Milano, 21 dicembre 1882) è stato un 

pittore italiano, massimo esponente del romanticismo storico. 
Nacque in una famiglia di condizioni modeste. Il padre Giovanni era di origini francesi; La 
madre, Chiara Torcella, di Murano. Il piccolo Francesco, ultimo di cinque figli, venne 
affidato ad una sorella della madre che aveva sposato Giovanni Binasco, armatore e 
mercante d'arte proprietario di una discreta collezione di dipinti. 
Già da piccolo mostrò una predisposizione per il disegno e lo zio lo affidò ad un 
restauratore affinché ne imparasse il mestiere. 
In seguito divenne allievo del pittore Francesco Magiotto presso il quale rimase per tre 
anni. Frequentò il primo corso di nudo nel 1803 e nel 1806 venne ammesso ai corsi di 
pittura della Nuova Accademia di Belle Arti dove fu allievo di Teodoro Matteini. 
Nel 1809 vinse un concorso indetto dall'Accademia di Venezia per l'alunnato presso 
l'Accademia di San Luca a Roma e si trasferì nella capitale dove divenne allievo di Canova 
che ne fu la guida e il protettore negli anni romani. 
Nel 1814 lasciò Roma in seguito ad un'aggressione, pare per vicende sentimentali, e si 
trasferì a Napoli dove gli venne commissionato da Gioacchino Murat il dipinto Ulisse alla 
corte di Alcinoo. 
Nel 1822 viene chiamato ad insegnare all'Accademia di Belle Arti di Brera, come aiuto di 
Luigi Sabatelli. Insegnò all'Accademia, come aggiunto, fino al 1850, quando, alla morte di 
Sabatelli, ne assunse la cattedra che tenne fino al 1879. 
Si spense a Milano il 21 dicembre 1882 all’età di 91 anni. 
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La sua arte, basata su eccellenti doti di disegnatore, non è esente da una certa freddezza 
ed artificiosità. Il suo romanticismo è sempre stato considerato infatti più formale che 
sostanziale. 
La sua miglior produzione artistica è considerata quella dei ritratti che egli fece ad alcuni 
degli uomini più famosi dei suoi tempi: Gioacchino Rossini, Ugo Foscolo, Alessandro 
Manzoni, Antonio Rosmini, Massimo d'Azeglio e Cavour. 
L'elencazione delle opere di Hayez non è agevole in quanto spesso non le firmava oppure 
non le datava. Spesso la data indicata nei testi non è veramente la data di produzione, ma 
è quella di donazione. Inoltre dipingeva più volte gli stessi soggetti con minime variazioni 
oppure a volte senza modifica alcuna. 
 
 
 

Ferdinand Victor Eugène Delacroix (Saint-Maurice, 26 aprile 1798 – Parigi, 13 agosto 

1863) fu un artista e pittore francese, considerato fin dall'inizio della sua carriera il 
principale esponente del movimento romantico del suo paese. 
La suggestiva pennellata tipica di Delacroix e il suo studio sugli effetti ottici ottenibili per 
mezzo del colore influenzarono profondamente l'opera degli impressionisti, mentre la sua 
passione per i temi esotici fu fonte di ispirazione per gli artisti del movimento simbolista. 
Abile litografo, Delacroix realizzò illustrazioni per diverse opere di Shakespeare, Sir Walter 
Scott e Goethe. 
Contrariamente al suo principale rivale Ingres, che ricercava nelle proprie opere il 
perfezionismo tipico dello stile neoclassico, Delacroix prese spunto dall'arte di Rubens e 
dei pittori del Rinascimento veneziano, ponendo maggiore enfasi sul colore e sul 
movimento piuttosto che sulla nitidezza dei profili e sulla perfezione delle forme. Le opere 
della sua maturità furono caratterizzate dalle tematiche romantiche, che lo spinsero a 
viaggiare in Nordafrica in cerca di esotismo, invece di avvicinarsi ai modelli classici greci e 
romani. 
Amico ed erede spirituale di Théodore Géricault, Delacroix fu ispirato anche da Byron, con 
cui condivise la forte fascinazione per le "sublimi forze" della natura e le loro 
manifestazioni spesso violente. 
Delacroix tuttavia non cadde mai nel sentimentalismo né nell'ampollosità, e il suo modello 
di romanticismo fu quello di un individualista. Citando le parole di Baudelaire, "Delacroix 
amò appassionatamente la passione, ma fu freddamente determinato ad esprimere la 
passione stessa nel modo più chiaro possibile." 
Alla vendita all'asta delle sue opere che si tenne nel 1864 a Delacroix furono attribuite 
9.140 opere, tra cui 853 dipinti, 1.525 pastelli e acquarelli, 6.629 disegni, 109 litografie e 
60 libretti di schizzi preparatori[21] Il numero e la qualità dei disegni, sia che fossero stati 
fatti con l'intenzione di sfruttarli in seguito per lavori più impegnativi o solo per catturare 
una scena piacevole e spontanea, fa risaltare la sua affermazione: "il colore mi occupa 
sempre, ma disegnare cattura la mia attenzione". 
Delacroix dipinse numerosi autoritratti e un certo numero di ritratti che sembrano essere 
stati realizzati per puro piacere, tra i quali quello del barone Schwiter, un piccolo olio che 
ritrae il violinista Niccolò Paganini e un doppio ritratto dei suoi due amici, il compositore 
Frédéric Chopin e la scrittrice George Sand; il quadro fu tagliato in due dopo la sua morte 
ma i due ritratti sopravvivono singolarmente. 
Talvolta Delacroix dipinse dei semplici paesaggi (Il mare a Dieppe, 1852) e nature morte 
(Natura morta con aragoste 1826-27), dipinti in cui si vede con chiarezza la sua abilità 
esecutiva. È conosciuto anche per i suoi Diari, in cui esprimeva i suoi pensieri sull'arte e 
sulla vita dell'epoca. 
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Un'intera generazione di impressionisti fu ispirata dall'opera di Delacroix. Renoir e Manet 
fecero delle copie dei suoi dipinti e Degas acquistò il ritratto del barone Schwiter per la 
propria collezione personale. Il suo lavoro sulla parete della chiesa di S. Sulpice è stato 
definito "il miglior affresco della sua epoca". 
A Delacroix è stato intitolato il cratere Delacroix, sulla superficie di Mercurio. 
L'artista cinese contemporaneo Yue Minjun ha realizzato una propria reinterpretazione del 
quadro di Delacroix Il massacro di Scio con lo stesso nome: l'opera è stata venduta da 
Sotheby's nel 2007 per quasi 4,1 milioni di dollari. 
 
 
 

Jean-Louis Théodore Géricault (Rouen, 26 settembre 1791 – Parigi, 26 gennaio 

1824) è stato un pittore francese esponente dell'arte romantica. 
All'età di quattro anni si trasferisce a Parigi. Cresce in una famiglia solida e abbiente, il che 
gli garantisce una buona e regolare istruzione. 
Presto il giovane Géricault scoprirà le sue passioni, quella artistica e quella militare, 
entrambe accomunate dall'amore profondo per i cavalli. Cavalli che saranno oggetto di 
numerosi studi e tele. L'agiatezza economica verrà a mancare solo poco prima della sua 
morte precoce, a causa di investimenti sbagliati da parte sua e di suo padre. 
La sua fama inizia nel 1812 quando presenta al Salon il quadro Ufficiale dei Cavalleggeri 
della Guardia imperiale alla carica. Nato dall'osservazione al mercato di un cavallo 
impennatosi mentre trainava un carretto, e poi trasformando il soggetto in eroico grazie ad 
un amico ufficiale (Dieudonné, luogotenente delle Guide) che posò per il cavaliere, e 
grazie ai consigli per la posa fatti dal barone d'Aubigny. Il momento storico che 
contemplava le vittorie di Napoleone rese ancora più apprezzabile il dipinto. Al Salon del 
1814 l'artista espose la tela col Corazziere ferito che abbandona il campo di battaglia 
(Parigi, Louvre), dove pur conservando il tono epico dei quadri di storia in accordo col 
nuovo clima romantico, sostituisce alla consueta celebrazione della vittoria, la 
rappresentazione della sofferenza e della dignitosa sconfitta in una visione antieroica, 
almeno secondo l'iconografia tradizionale, caratterizzata dall'incertezza nell'incedere e 
nella difficoltà di tenere a freno il cavallo sul terreno scosceso. Sia il fatto che il momento 
sfavorevole per le campagne napoleoniche rendeva poco felice il soggetto, sia il fatto che 
le proporzioni fra cavallo e corazziere non erano sentite corrette (i primi studi per il quadro 
non prevedevano il cavallo), fece sì che Géricault non potesse riottenere il successo di 
due anni prima. 
Nel 1816 partecipa al "Prix de Rome" (premio che, sulla base di una selezione molto dura 
a forma di concorso a più prove, dava una borsa di studio per studiare un anno a Roma, 
considerata città dell'arte per eccellenza) senza però avere successo. L'artista decide di 
andare, a proprie spese, comunque in Italia (aveva da concludere una vicenda personale 
– una relazione amorosa con la zia d'acquisto – e sperava che una lunga separazione 
potesse risolvere la questione). 
In Italia studia intensamente l'arte e la grafica italiana (apprezzando e imitando, in alcuni 
fra i suoi migliori lavori, i chiaroscuri del Manierismo), soprattutto durante il soggiorno a 
Firenze. A Roma immortalerà i suoi amati cavalli ritratti alla Corsa dei cavalli barberi e 
nella campagna romana. 
Nel 1817 torna definitivamente a Parigi. La relazione con la giovane zia non solo non è 
conclusa, ma gli darà anche un figlio. Al rientro a Parigi decide di dedicarsi maggiormente 
alla grafica (utilizzando la litografia, in auge proprio in quegli anni, che consentiva una 
grande espressività). Temi preferiti quelli sociali. La sua indagine è attratta dalla 
sofferenza umana, dalla sconfitta, dalla tragedia. Da ricordare le litografie Ritorno dalla 
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Russia, dedicata ai soldati francesi, feriti e stremati, che ritornano dalla disastrosa 
campagna militare, e La guardia del Louvre in cui illustra una notizia letta sul giornale, di 
un mutilato di guerra che, scambiato per mendicante, viene allontanato dal Louvre dalla 
guardia. Il veterano, allora, apre il cappotto mostrando le medaglie, nel plauso degli 
astanti, provocando il giusto imbarazzo della guardia, che forse fino a quel momento si 
sentiva orgogliosa e superiore agli altri per la divisa che porta d'ordinanza, e ora ha 
davanti un vero eroe. Proprio questa passione per l'indagine della realtà lo porta ad 
occuparsi di cronaca. Mentre sta studiando il caso dell'omicidio di un giudice, viene 
raggiunto dalla sconvolgente cronaca di un tragico naufragio occorso nel 1816. Siamo nel 
1818 e solo ora arrivano al pubblico le notizie circa questo fatto che il Governo vuole 
insabbiare. La fregata Meduse stava trasportando, insieme ad altre navi, una delegazione 
francese nella Colonia senegalese di St. Louis. A bordo c'erano circa 400 persone. Il 2 
luglio 1816 (al quattordicesimo giorno di navigazione) la Meduse naufragò su una secca. 
Le scialuppe erano insufficienti e si costruì una zattera per ospitare i naufraghi rimasti 
senza mezzo di salvataggio. Erano centoquarantanove uomini, stipati sulla zattera. Ben 
presto (incomprensibile il motivo) venne tagliato il cavo che permetteva il traino della 
zattera da parte delle altre scialuppe. La zattera fu abbandonata ai flutti e non si fece nulla 
per soccorrerla. Iniziò (e fu questo che colpì Géricault) una dura lotta per la sopravvivenza. 
Alcuni, moribondi, vennero buttati a mare, la fame, la sete e la disperazione diedero 
origine persino ad episodi di cannibalismo. Dodici furono i giorni dell'abbandono e della 
lotta, e quando una nave, l'Argus, raccolse i naufraghi, essi erano solo in quindici e tutti 
moribondi. Significa che ben centotrentaquattro furono i morti in quei terribili dodici giorni 
passati nell'angosciante coscienza di avere la morte a bordo. Inizialmente Géricault pensò 
di ricavarne una serie di litografie che illustrassero l'intera vicenda. Poi gli venne l'idea di 
farne un unico, grande, quadro, che prevedesse anche l'episodio di cannibalismo 
(significativo per illustrare la disperazione). Prese uno studio vicino all'Ospedale, e studiò 
dal vivo malati, moribondi, cadaveri, copiando persino pezzi anatomici (teste, braccia, 
piedi) da utilizzare per indicare il cannibalismo. Chiese, poi, agli amici di fargli da modelli 
per comporre la scena (fra cui un amico con l'itterizia, scelto come perfetto per il ruolo). 
Fra i modelli da segnalare l'amico pittore Eugene Delacroix (che è l'uomo morto in primo 
piano a sinistra). 
Il quadro fu ritoccato quando era già stato collocato per l'esposizione del Salon del 1819. Il 
titolo era, genericamente, Scena di naufragio, ma era evidente a tutti di che naufragio si 
trattasse. Lo vide anche il re (lodandone l'arte, e sorvolando sull'imbarazzante soggetto: 
aspre erano le polemiche sulle responsabilità dell'accaduto). Il quadro, poi, ottenne una 
Mostra esclusiva in Inghilterra e Irlanda che portò Géricault via da Parigi per più di un 
anno, per vederlo tornare ricco e onorato. 
Nel 1822 gli investimenti finanziari fatti al rientro dall'Inghilterra si dimostrano una truffa 
che gli causa perdite enormi. Si manifesta anche una forma depressiva (secondo alcuni 
causata dalle critiche alla sua arte, sofferte per la sua straordinaria sensibilità, secondo 
altri causata dalla situazione sentimentale) che lo porta a rivolgersi al giovane e già noto 
alienista dottor Etienne-Jean Georget. Oltre alla terapia, sembra nascere un sincero 
rapporto di reciproca stima, che porterà Gericault a realizzare dal vivo 10 ritratti di alienati 
monomaniacali. Non sappiamo se l'idea di ritrarre i malati fosse di Géricault, e il dottore gli 
abbia concesso i permessi necessari per avvicinare questi soggetti e farli posare, e poi 
abbia ricevuto i quadri in dono come segno di gratitudine, oppure se l'idea fosse del 
dottore stesso, mettendo a profitto il raro talento del pittore per ottenere dei dipinti in grado 
di testimoniare i tratti tipici delle singole manie. Le dieci opere furono presto divise fra il 
dott. Georget (presso cui ne rimasero cinque, quelle che abbiamo) e i suoi colleghi (queste 
cinque opere,invece, risultano oggi disperse). Le monomanie che ci restano documentate 
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sono l'invidia, la mania del gioco, la cleptomania e l'assassinio, il rapimento dei bambini e 
la mania del comando militare. Le espressioni sono colte con un'acutezza e una 
precisione eccezionali, tanto da rendere possibile la diagnosi. Restano fra i ritratti più belli 
mai realizzati. La loro datazione non è certa, ma dovrebbe essere compresa fra 1822 e 
1823. 
Nel 1822 avvennero anche le due cadute da cavallo che (trascurate) portarono ad una 
lesione del midollo spinale che condusse l'artista alla paralisi e alla morte. Il 26 gennaio 
1824, infatti, Géricault morì, dopo un mese e mezzo di agonia. Il Louvre, in quello stesso 
anno, acquistò l'ormai famoso dipinto della Zattera della Medusa. 
 
 
 

Jean Désiré Gustave Courbet (Ornans, 10 giugno 1819 – La Tour-de-Peilz, 31 

dicembre 1877) è stato un pittore francese, il più rappresentativo del movimento realista 
francese del XIX secolo. 
Conosciuto soprattutto come l'innovatore del movimento realista (e accreditato anche 
dell'invenzione del termine stesso), Courbet è pittore di composizioni figurative, paesaggi e 
paesaggi marini. Si occupa anche di problematiche sociali, prendendosi a cuore le difficili 
condizioni di vita e lavoro dei contadini e dei poveri. Il suo lavoro non può essere 
classificato come appartenente né alla scuola romantica, all'epoca predominante, né a 
quella neoclassica. Courbet crede invece che la missione dell'artista realista sia la ricerca 
della verità, che aiuterebbe ad eliminare le contraddizioni e le disuguaglianze sociali. 
Per Courbet il realismo non ha a che fare con la perfezione del tratto e delle forme, ma 
richiede un uso del colore spontaneo ed immediato, che suggerisca come l'artista grazie 
all'osservazione diretta ritragga anche le irregolarità della natura. Ritrae la durezza della 
vita e, così facendo, sfida il concetto di arte accademico tipico della sua epoca, attirando 
su di sé la critica di aver deliberatamente adottato una sorta di "culto della bruttezza". 
Nato ad Ornans (Dipartimento del Doubs) in una prospera famiglia di agricoltori che 
vorrebbe si dedicasse allo studio della legge, decide di trasferirsi a Parigi nel 1839, 
trovando lavoro nello studio di Steuben e Hesse. Spirito indipendente, abbandona presto i 
maestri preferendo sviluppare uno stile personale attraverso lo studio dei pittori spagnoli, 
francesi e fiamminghi ed eseguendo copie delle loro opere. I suoi primi lavori sono un' 
Odalisca, ispirata agli scritti di Victor Hugo, e una Lélia, illustrazione per l'omonimo 
romanzo di George Sand, ma lascia presto perdere le ispirazioni di tipo letterario per 
dedicarsi alla studio della vita reale. 
Un viaggio nei Paesi Bassi fatto nel 1847 rafforza la convinzione di Courbet che i pittori 
dovrebbero ritrarre la vita che sta attorno a loro, come avevano fatto Rembrandt, Hals e gli 
altri maestri olandesi. 
Tra i suoi primi dipinti vi sono due autoritratti, uno con il suo cane e l'altro con la pipa in 
bocca: entrambe le opere vengono rifiutate dalla giuria del Salon di Parigi. Tuttavia i critici 
più giovani, legati ai movimenti neoromantico e realista, cominciano ad acclamarlo e 
lodarlo e già nel 1849 Courbet inizia a diventare abbastanza noto, realizzando dipinti come 
Dopocena ad Ornans (per cui il Salon lo premia con una medaglia) e La valle della Loira. 
Una delle opere più rappresentative di Courbet è Funerale a Ornans, una tela in cui fissa 
un avvenimento a cui assiste nel settembre 1848. 
Il quadro, che ritrae il funerale di un prozio dell'artista, è considerato uno dei primi 
capolavori delle stile realista. Come modelli l'artista si serve semplicemente delle persone 
che hanno partecipato alla cerimonia. In precedenza, per ritrarre i protagonisti di scene a 
carattere storico ci si serviva di veri modelli; in questo caso invece Courbet afferma che ha 
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"ritratto le vere persone presenti alla sepoltura, tutte le persone del paese". Il risultato è 
una rappresentazione estremamente realistica del funerale stesso e della vita a Ornans. 
Il dipinto suscita un vivo dibattito sia tra la critica che tra il pubblico. È un'opera enorme 
(misura m. 3,1 x 6,6) e ritrae un rito banale e ordinario in una scala che fino ad allora era 
stata riservata a soggetti religiosi o relativi alle famiglie reali. Il pubblico finisce per 
interessarsi maggiormente al nuovo approccio realistico all'arte di Courbet e il sontuoso e 
decadente immaginario del romanticismo finisce per perdere popolarità. L'artista è 
pienamente consapevole dell'importanza della sua opera; dice infatti: "Il funerale a Ornans 
è stato in realtà il funerale del romanticismo." 
All'esposizione del Salon del 1850 Courbet riscuote un grande successo grazie a Funerale 
a Ornans, Gli spaccapietre (dipinto andato distrutto nel 1945 durante la seconda guerra 
mondiale) e I contadini di Flagey. Realizza altre opere a carattere figurativo in cui ritrae 
persone comuni o suoi amici, come Le fanciulle del villaggio (1852), I lottatori e Le 
bagnanti. 
Courbet, oltre a sviluppare le basi del movimento realista in campo artistico, abbraccia 
l'ideologia anarchica e, sfruttando la propria popolarità, sostiene e diffonde pubblicamente 
ideali democratici e socialisti scrivendo saggi e dissertazioni politiche. 
Nel 1850 scrive ad un amico: « ...nella nostra società, così civilizzata, sento il bisogno di 
vivere la vita di un selvaggio. Devo essere libero anche dai governi. Le mie simpatie vanno 
al popolo, e devo rivolgermi direttamente a loro.» 
Nel 1855 espone al pubblico il monumentale L'atelier dell'artista. Si tratta di un'allegoria 
della sua vita di pittore, vista come un'epica avventura, nella quale lo si vede circondato 
dai suoi amici e ammiratori, tra cui il poeta Charles Baudelaire. 
Verso la fine del decennio del 1860, Courbet dipinge una serie di opere a carattere 
soprattutto erotico, come Femme nue couchée. La serie ha il suo culmine con L'origine du 
monde (1866), che ritrae un organo genitale femminile e Les Dormeuses, che rappresenta 
due donne, nude, abbracciate a letto. Nonostante non fosse stata concessa 
l'autorizzazione ad esporle in pubblico, tali opere fecero ulteriormente aumentare la sua 
notorietà. 
Il 14 aprile 1870 Courbet fonda la Federazione degli artisti (Fédération des artistes) per 
sostenere lo sviluppo delle arti libero e senza alcuna forma di censura. Tra i membri del 
gruppo vi sono André Gill, Honoré Daumier, Jean-Baptiste Camille Corot, Eugène Pottier, 
Jules Dalou, e Édouard Manet. Tra i suoi amici ed epigoni figura il pittore Cherubino Patà 
originario di Sonogno. 
Il suo rifiuto di accettare l'onorificenza della Legion d'onore offertagli da Napoleone III lo 
rende enormemente popolare tra gli oppositori del regime e, nel 1871, durante il periodo di 
governo della Comune di Parigi, viene messo a capo di tutti i musei della città che salva 
dai saccheggi della folla in rivolta. A causa della sua insistenza nel voler attuare il decreto 
Comunale che prevedeva la distruzione della Colonna della Grande Armée di Place 
Vendôme, viene considerato responsabile dell'atto e il 2 settembre 1871 la corte marziale 
di Versailles lo condanna a sei mesi di carcere e al pagamento di una multa di 500 franchi. 
Nel 1873 il neo eletto presidente Patrice de Mac-Mahon vuole ripristinare la colonna e 
decide che Courbet deve pagare le spese dei lavori. Il pittore fugge in Svizzera per evitare 
il disastro finanziario. Il 4 maggio 1877 viene finalmente stabilito l'ammontare della spesa: 
323.091 franchi e 91 centesimi. A Courbet viene concesso di pagare la somma in rate 
annuali di 10.000 franchi l'una per i successivi trentatré anni, fino al compimento del suo 
novantunesimo anno di età. 
Il 31 dicembre 1877, a cinquantotto anni, Courbet muore a La Tour-de-Peilz, in Svizzera, 
per le conseguenze della cirrosi epatica, aggravata dalla sua propensione al bere. Il giorno 
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seguente avrebbe dovuto pagare la prima rata al governo francese. Viene sepolto ad 
Ornans; la sua tomba si trova pochi passi dopo il cancello d'entrata superiore del cimitero. 
« Ho cinquant'anni ed ho sempre vissuto libero; lasciatemi finire libero la mia vita; quando 
sarò morto voglio che questo si dica di me: Non ha fatto parte di alcuna scuola, di alcuna 
chiesa, di alcuna istituzione, di alcuna accademia e men che meno di alcun sistema: 
l'unica cosa a cui è appartenuto è stata la libertà. »  (Gustave Courbet) 
 
 
 

Édouard Manet (Parigi, 23 gennaio 1832 – Parigi, 30 aprile 1883) è stato un pittore 

francese. 
È conosciuto come il padre dell'Impressionismo, sebbene egli stesso non abbia mai voluto 
essere identificato col gruppo degli Impressionisti, né partecipò mai alle loro esposizioni. 
Questo perché, per tutta la vita, preferì avere un riconoscimento ufficiale davanti allo Stato 
mediante l'ammissione al Salon, e non "attraverso sotterfugi", come lui stesso affermò. 
Egli infatti manifestò una decisa posizione in difesa del principio della libertà espressiva 
dell'artista, con opere che suscitarono scandalo presso i suoi contemporanei, come La 
colazione sull'erba e Olympia. A partire dal 1869 si dedicò alla pittura "en plaine air" 
(all'aperto) e le sue uscite ai giardini delle Tuileries, sul retro del Louvre, divennero quasi 
degli appuntamenti mondani. La sua attività di pittura continuò fino al 1883, con l'arrivo 
della sua morte. Il pittore ottenne una grandissima fama e tutt'oggi rimane il più grande 
interprete della pittura pre-impressionista 
Édouard Manet nacque a Parigi nel 1832 in una famiglia ricca e influente. La madre, 
Eugénie-Desirée Fournier, era la figlia del principe di Svezia, Charles Bernadotte, dal 
quale discendono gli odierni principi svedesi. Il padre, Auguste Manet, era un giudice che 
avrebbe voluto che Édouard intraprendesse la sua stessa carriera. Lo zio, Charles 
Fournier, lo portava a visitare il Louvre. Il giovane presto espresse il desiderio di entrare 
alla prestigiosa École des Beaux-Arts, ma come risposta, il genitore lo fece imbarcare su 
una nave. Il viaggio, che durò più di un anno, fortificò ancor di più le aspirazioni di Manet, 
che al ritorno ottenne finalmente il permesso di studiare arte presso il celebre pittore 
Thomas Couture, che aveva ottenuto successo al Salon nel 1850. Lo stile accademico e 
banalissimo di Couture, però, mal si sarebbe adattato all'indole del giovane Manet, che 
lasciò il suo maestro polemicamente, dopo sei anni. Passato all'Academie, ebbe modo di 
seguire le lezioni del celebre Léon Bonnat, e di lì a poco conobbe i suoi futuri compagni 
impressionisti (Monet, Sisley, Cézanne, Pissarro) ed i letterati ad essi legati (Émile Zola e 
Stéphane Mallarmé su tutti), coi quali strinse durevoli amicizie. 
Viaggiò in Germania, Italia, Spagna e Olanda dove conobbe le opere di Frans Hals, Diego 
Velázquez e Francisco Goya. 
Divenne amico degli impressionisti Edgar Degas, Claude Monet, Pierre-Auguste Renoir, 
Alfred Sisley, Paul Cézanne e Camille Pissarro, attraverso la pittrice Berthe Morisot, che 
introdusse l'artista nel gruppo. La Morisot convinse Manet a dedicarsi alla pittura en-plein-
air, conosciuta grazie a Jean-Baptiste Camille Corot: fu anche fonte di ispirazione per 
alcuni spunti tecnici che l'artista introdusse nelle proprie opere. Nel 1874 Berthe sposò il 
fratello di Manet, Eugène. 
Nel 1863 Édouard sposò Suzanne Leenhoff, una pianista olandese sua coetanea, con la 
quale aveva già una relazione da dieci anni: Suzanne era stata assunta dal padre di 
Manet per insegnare a suonare il pianoforte ad Edouard e al fratello minore. Nel 1852 
Suzanne ebbe un figlio al di fuori del matrimonio, Leon Koella Leenhoff, il cui padre 
avrebbe potuto essere uno dei fratelli Manet. Il ragazzo posò più volte per l'artista. 
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Nel 1881, su suggerimento di Antonin Proust, amico dell'artista, il governo francese insignì 
Manet della Legion d'onore. 
Manet morì per sifilide e reumatismi non curati, contratti a quarant'anni (o, secondo alcuni, 
addirittura in gioventù, quando era imbarcato sulla nave). La malattia gli causò forti dolori e 
una parziale paralisi negli ultimi anni di vita. Il 6 aprile 1883, dopo un estenuante tira-e-
molla, gli venne amputato il piede sinistro, ma l'operazione non servì a risparmiarlo dalla 
morte, che sopraggiunse quasi un mese dopo, il 30 aprile 1883, dopo un'interminabile 
agonia sfociata nel coma. 
Le sue ultime parole prima di perdere conoscenza e sprofondare nel coma, furono di 
rimpianto per l'ostilità del suo avversario Alexandre Cabanel: "Sta bene, quello!". Venne 
sepolto nel Cimitero di Passy, ed accanto a lui, anni dopo, saranno sepolti sia il fratello 
Eugène che Berthe Morisot. 
Nel 1856 aprì il suo studio: in questo periodo, il suo stile era caratterizzato da pennellate 
libere, dettagli stilizzati e assenza di sfumature. Adottò lo stile realista di Gustave Courbet, 
in particolare nel dipinto Il bevitore di assenzio (1858-1859) e in altri soggetti come 
accattoni, cantanti, zingari, persone nei caffè, e combattimenti di tori. Raramente dipinse 
scene religiose o mitologiche o storiche: un raro esempio è il Cristo morto con gli angeli 
(1864), conservato al Metropolitan Museum of Art di New York. 
L'opera, realizzata nel 1863, venne presentata al Salon di Parigi, da cui venne respinta: 
entro lo stesso anno, il dipinto venne esposto al Salon des Refusés, voluto dall'imperatore 
Napoleone III dopo che il Salon ufficiale rifiutò oltre quattromila opere solo nel 1863. 
Nel famoso quadro Le déjeneur sur l’herbe, la giustapposizione di due uomini ben vestiti e 
due donne quasi nude fu contestata, non tanto perché conferisce un senso di erotismo ma 
piuttosto perché rappresentano persone di quell'epoca: le donne rappresentate sono due 
modelle e i due uomini sono giovani studenti (lo si può notare dal modo di vestire). L'opera 
venne contrastata anche per la mancanza di prospettiva (il senso di profondità è dato 
soltanto dalla presenza degli alberi) e dal fatto che non si distinguono bene le varie parti 
del quadro (non si capisce dove finisca l'erba e dove inizi l'acqua); ciò fa si che i 
personaggi sembrino sollevati da terra. Il dipinto si distingue anche per il trattamento 
rapido, quasi da abbozzo, che lo distingueva dai lavori del maestro Gustave Courbet. Allo 
stesso tempo, la composizione rivela gli studi dai grandi maestri, come la disposizione 
delle figure che riprende le incisioni di Marcantonio Raimondi, ispirate da Raffaello Sanzio, 
o La tempesta di Giorgione, che raffigura un uomo in uniforme e una donna nuda che 
allatta un bambino. 
Diversamente dal gruppo Impressionista, Manet riteneva che gli artisti moderni dovessero 
esporre al Salon, piuttosto che abbandonarlo per le mostre indipendenti. Tuttavia, quando 
Manet venne escluso dall'esposizione internazionale del 1867, organizzò una propria 
mostra personale. 
Sebbene i suoi lavori influenzarono e anticiparono lo stile impressionista, non volle essere 
coinvolto nelle mostre del gruppo, da una parte perché non voleva essere considerato 
come rappresentante del gruppo, dall'altra perché avrebbe preferito esporre al Salon. 
Manet realizzò diversi dipinti raffiguranti scene di bar, fresche osservazioni della vita 
sociale del XIX secolo a Parigi: persone che bevono, ascoltano musica, si corteggiano, 
leggono, aspettano. Molti di questi dipinti sono basati su rapidi studi dal vivo: spesso 
l'artista si recava alla Brasserie Reichshoffen, sul boulevard de Rochechouart, oppure al 
ristorante lungo la Avenue de Clichy, Pere Lathuille, dove si poteva pranzare all'aperto. 
Un altro soggetto trattato erano le attività della borghesia, come i balli in maschera o le 
corse campestri, oppure le strade o le stazioni di Parigi. 
Nel 1882, Manet realizzò Il bar delle Folies-Bergère e lo espose al Salon dello stesso 
anno. 
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Edgar Hilaire Germaine Degas, il cui vero cognome era De Gas (Parigi, 19 luglio 1834 

– Parigi, 27 settembre 1917), è stato un pittore e scultore francese. 
La maggior parte delle opere di Degas possono essere ascritte al grande movimento 
dell'Impressionismo, nato in Francia verso la fine del diciannovesimo secolo in reazione 
alla pittura accademica dell'epoca. Gli artisti che ne facevano parte come Claude Monet, 
Paul Cézanne, Pierre-Auguste Renoir, Alfred Sisley, Mary Cassatt, Berthe Morisot, 
Camille Pissarro, stanchi di essere regolarmente rifiutati al Salone Ufficiale si erano riuniti 
in una società anonima per mostrare la loro arte al pubblico. In genere le caratteristiche 
principali dell'arte impressionista sono il nuovo uso della luce e i soggetti all'aperto. Queste 
caratteristiche non sono sempre applicabili a Degas: anche se lui fu uno dei principali 
animatori delle mostre impressioniste, non trova un giusto posto nel movimento che 
asseriva la libertà di dipingere. Ai dipinti all'aperto egli preferiva «ciò che non si vede più 
nella memoria». Dirà un giorno a Pissarro: «Voi avete bisogno di una vita naturale; io di 
una fittizia.» 
Anche se Degas fece parte ufficialmente degli impressionisti, non era però a loro unito per 
i tratti distintivi della pittura. La sua situazione d'eccezionalità non sfuggì ai critici di allora: 
anche se il suo modernismo imbarazzante veniva messo in evidenza, fu il meno 
controverso degli artisti francesi dell'epoca. 
Figlio del ricco banchiere di nobile famiglia Auguste De Gas e di Célestine Musson, 
imparentato coi baroni Bellelli di Napoli, Edgar De Gas cresce in ambiente assai raffinato. 
Ha quattro fratelli e gode di un'infanzia dorata. Grazie alla posizione agiata della sua 
famiglia, trascorre gran parte della giovinezza viaggiando, soprattutto in Italia, ma anche a 
New Orleans, dove ha dei parenti cotonieri, e può scegliere per sè i maestri che 
preferisce. Per amalgamarsi meglio ai suoi colleghi ed amici impressionisti, unirà il 
cognome in Degas, di aspetto meno aristocratico e più borghese. 
Dopo la laurea, inizia a frequentare il Cabinet des Estampes della Biblioteca Nazionale. 
Disegnatore instancabile, qui copia le opere di Albrecht Dürer, Andrea Mantegna, Paolo 
Veronese, Francisco Goya, Rembrandt. Trascorre le giornate al Louvre, affascinato dai 
pittori italiani, olandesi e francesi. Nel 1854, frequenta lo studio di pittura di Louis Lamothe, 
allievo assai mediocre di Dominique Ingres e fratello di Flandrin. Da parte sua, suo padre, 
raffinato estimatore d'arte e di musica, gli presenta, qualche anno più tardi, alcuni dei più 
grandi collezionisti di Parigi, come Lacaze, Marcille, e Valpinçon. 
Nel 1855, inizia a seguire dei corsi alla Scuola delle Belle Arti di Parigi; nel frattempo, 
preferendo avvicinarsi direttamente all'arte dei grandi maestri classici quali Luca Signorelli, 
Sandro Botticelli e Raffaello, viaggia spesso tra il 1856 e il 1860 in Italia, dapprima a 
Napoli, ove risiedeva la sua famiglia, e poi a Roma e Firenze (ospite della zia Laura De 
Gas e di suo marito Gennaro Bellelli esuli dal Regno delle Due Sicilie in quella città per 
motivi politici), dove diventa amico del pittore Gustave Moreau. 
Tra le opere giovanili troviamo alcuni dipinti d'ispirazione neoclassica ma soprattutto 
numerosi ritratti di membri della sua famiglia. Dal 1865 al 1870, Degas propone le sue 
opere al Salon. Dal 1874 al 1866, Degas, invece le invia alle mostre impressioniste 
partecipando attivamente all'organizzazione delle stesse. In questo modo stabilisce molti 
contatti con pittori della sua generazione, in particolar modo con Pissarro ma anche con i 
giovani artisti dell'avanguardia. 
Malgrado i viaggi in provincia e all'estero, è soprattutto Parigi che conta per Degas - e in 
particolare Montmartre. Frequenta cenacoli, studi di pittura, caffè letterari e conduce, con 
pochi intimi amici borghesi, una vita da celibe arrogante. Delle sue origini raffinate, 
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conserva la riservatezza e il rispetto dei principi. La delicatezza del cuore e l'intransigenza 
morale gli valgono la stima di chi ha intorno. Partecipa attivamente alle discussioni nelle 
riunioni dei giovani artisti dell'avanguardia e del suo amico Édouard Manet al café 
Guerbois. 
A partire dal 1875, a seguito di numerose difficoltà materiali, la pittura diventa il suo mezzo 
di sostentamento. Negli anni intorno al 1880, quando inizia a perdere la vista, Degas 
privilegia la tecnica del pastello, alla quale a volte mescola la matita e la tecnica a guazzo 
(gouache). I quadri di questo periodo testimoniano un lavoro molto moderno 
sull'espressività del colore e della linea. Alla fine del 1890, quasi cieco, si consacra 
esclusivamente alla scultura che già praticava da una dozzina d'anni, trasferendo i suoi 
soggetti preferiti in cera. La mostra di ventisei paesaggi, che presenta nell'ottobre 1892 
alla galleria Durand-Ruel, è la sua prima ed ultima mostra personale. A partire dal 1905, il 
pittore si ritira sempre più nel suo studio, lottando contro la cecità che avanza. Quasi 
completamente cieco, Degas muore di una congestione cerebrale a Parigi 27 settembre 
1917, all'età di 83 anni. Viene seppellito al cimitero di Montmartre. L'anno successivo, le 
opere accumulate nel suo studio e la sua importante collezione sono vendute all'asta. 
Il fallimento della famiglia (la morte del padre, i problemi finanziari di suo fratello Achille), il 
suo carattere difficile, lo spirito mordace, le battute feroci, le sue posizioni spesso 
intransigenti, la progressione inesorabile dei problemi agli occhi, hanno contribuito ad 
accentuare la misantropia così spesso denunciata di questo vecchio scapolo. Nonostante 
questo, la sua reputazione è stata spesso esagerata. Molti indizi provano che, anche 
vecchio, continuava ad interessarsi alla creazione, ricevendo gli artisti nel suo studio fino 
al trasloco avvenuto nel 1912. Nelle sue opere raffigurava spesso ballerine, che erano 
protagoniste anche nelle sue sculture o miniature. 
L'influenza di Ingres fu certamente preponderante negli anni giovanili. A ventuno anni, il 
giovane riesce ad incontrare il vecchio maestro nel suo studio. Lo stesso anno copia con 
passione le opere presentate nella retrospettiva consacrata ad Ingres. Dipinto in questo 
periodo, il primo grande autoritratto di Degas fa chiaramente riferimento a quello di Ingres 
del 1804. Il giovane artista non si è rappresentato con la pittura ma con il disegno, con un 
porta carboncino in mano, ricordandosi forse i consigli che Ingres gli dava: «Disegnate 
delle linee, tante linee, e diventerete un bravo artista.» 
Anche alla fine della carriera, Degas non abbandona l'approccio accademico che consiste 
nel mettere in cantiere una composizione con l'aiuto di disegni preparatori e soprattutto 
con lo studio dal vivo con modelle. Nello stesso modo in cui prepara i suoi quadri storici, 
egli spesso fa ricorso al disegno per le scene ispirate alla vita moderna. Continua ad 
applicare i precetti di Ingres. Ricordandosi dei nudi femminili di Ingres come la «Baigneuse 
Valpinçon», disegna le donne alla toeletta. 
Degas ammira le opere che Eugène Delacroix presenta al Salon del 1859 e studia la sua 
pittura, iniziando una copia ad olio della «Entrée des Croisés à Constantinople». Ormai, 
Degas si appresta a riconciliare colore e disegno, movimento e struttura, realizzando la 
sintesi delle diverse influenze che continua a raccogliere. 
In quest'ultimo periodo, Degas fa in effetti sempre più ricorso a colori eclatanti, persino 
urlanti e alle armonie dei colori complementari. Degno successore di Delacroix, libera la 
tavolozza da tutte le costrizioni per dipingere come lui diceva «un'orgia di colori». Nel 
1889, Degas viaggia a Tangeri sui passi del suo illustre predecessore. 
Durante i primi vent'anni della sua carriera, Degas sperimenta tutti i generi. Ha subito una 
predilezione per i ritratti. In questi quadri, gli accessori prendono a volte tanta importanza 
che le opere sono a metà tra ritratto e natura morta. Fu in grado di comporre grandi tele 
ambiziose come «La famille Belleli». Agli inizi del 1860, Degas affronta il genere della 
pittura storica, ricorrendo in maniera molto personale a diverse fonti di ispirazione. Non 
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abbandona per il momento la pittura di genere, appassionandosi molto presto alle corse 
dei cavalli, poi alla danza, l'opera, i caffè-concerto, e la vita quotidiana. La danza è un 
soggetto che segnerà indelebilmente la carriera di Degas. Egli era ammirato da quelle 
ballerine che illuminavano la scena. Erano, per lui, come stelle dalle quali lo sguardo non 
poteva staccarsi. Le dipingeva mentre si preparavano, dietro le quinte e durante le loro 
esibizioni. Degas andava sul posto per rappresentare al meglio i minimi dettagli. Ed è per 
questo che i suoi quadri sono così toccanti. 
Per queste scene di vita moderna, a volte ha fatto ricorso ad effetti luminosi espressivi e 
ha usato inquadrature audaci ed ingegnose. Il genere del paesaggio è certamente quello 
che Degas ha usato di meno, anche se ha eseguito una serie circoscritta di paesaggi a 
pastello. 
Infine, i primi tentativi di scultura anche se marginali rispetto agli oli su tela, danno 
comunque l'avvio ad una «nuova pittura» che si svilupperà nel decennio successivo. 
Nel 1874, di ritorno da Parigi dopo un viaggio a New Orleans, Degas inizia a farsi 
conoscere. Fino a quel momento non era molto noto, malgrado il ruolo di capofila che 
occupava con Manet tra gli artisti del café Guerbois. Alla seconda mostra, Degas viene 
notato dai critici che lo lodano o lo denigrano per il realismo del suo lavoro. La difesa del 
«movimento realista», per riprendere una sua espressione, è ancora molto lontana in 
quegli anni 
Alcuni temi nuovi, come le stiratrici, le modiste o le donne alla toeletta, fanno la loro 
apparizione in questo periodo. Coltivando il gusto per le sperimentazioni tecniche, egli 
ricerca mezzi di pittura inediti. Così, nel 1877, egli presenta una serie di monotipi, a volte 
con l'aggiunta dei pastelli, che testimoniano di una economia di mezzi e di una libertà di 
fattura davvero innovatrici. 
Questo periodo della vita di Degas è dunque segnato da innovazioni tecniche che vanno 
di pari passo con le innovazioni formali: Degas moltiplica i punti di vista audaci, con riprese 
dall'alto o dal basso (vedere «Miss Lala au cirque Fernando»). Godendo della spontaneità 
che gli permette il lavoro del pastello, egli ricerca effetti luminosi e colorati molto originali, 
applicandoli, per esempio, ai nudi molto realisti del 1886 per tradurre le vibrazioni della 
luce sui corpi delle donne. 
Dice allora a proposito dei suoi nudi: «Finora il nudo è stato presentato in pose che 
supponevano la visione da parte di un pubblico. Ma le donne non sono persone semplici... 
Io le mostro senza civetteria, allo stato di bestie che si lavano.» È per questo motivo che 
spesso è stato accusato di misoginia: per la volontà deliberata di insultare la bellezza delle 
donne piuttosto che per l'estremo desiderio di una implacabile veridicità anatomica, quale 
traspare dal suo approccio. 
Per circa trent'anni, già anziano, Degas non smette di rinnovare la sua arte. Lavorando 
sempre di più in serie, declina i suoi temi familiari. Non interessandosi in modo particolare 
al paesaggio, è sempre affascinato dalle danzatrici e sempre di più dalle donne alla 
toeletta che si lavano, si pettinano o escono dal bagno. Per ritrarre queste figure femminili, 
Degas tende a privilegiare i colori vivi e intensi, contrapponendoli, senza paura di sfociare 
in armonie violente («La coiffure») 
Spesso si è spiegato l'evoluzione della tavolozza dell'artista con l'aggravarsi delle sue 
condizioni di vista. L'uso di questi colori audaci è indissociabile dall'affermazione della 
potenza espressiva della linea. Degas non trascura mai la struttura formale: per mettere 
su tela le sue composizioni, a volte ricorre ad un disegno sottostante a carboncino e 
utilizza regolarmente disegni preparatori. L'uso intenso che fa della scultura partecipa allo 
stesso modo a questo desiderio di non trascurare la struttura formale, cercando per ogni 
figura il giusto movimento e l'equilibrio dei volumi. 
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Degas padroneggia gli accorciamenti ellittici, la pratica dei primi piani, il gusto 
dell'osservazione dall'alto in basso o dal basso in alto, le opposizioni irregolari, le 
variazioni sul tema del controluce. Egli inventa un ruolo nella suggestione dello spazio di 
splendide tavolozze schizzate di luce, distribuisce sottilmente i rapporti dei riflessi, le fonti 
di luce, attento agli schiarimenti imprevisti che gettano chiazze di luce sui visi. L'artista osa 
tagliare, sezionare. Sa fare la sintesi di una serie di movimenti, i gesti che egli suggerisce 
con un disegno sempre più rapido hanno un sorprendente valore espressivo. 
In riferimento alla sua fedeltà alle regole classiche come pure alle sue innumerevoli 
innovazioni, si può affermare che Degas abbia gettato un ponte tra due epoche, legando il 
passato al presente. 
Anche se celebre, Degas resta a tutt'oggi meno amato rispetto a Vincent Van Gogh, a 
Paul Gauguin e anche a Henri de Toulouse-Lautrec, e non gli si dà l'importanza data a 
Paul Cézanne. C'è da dire che i posteri, in questo modo, esaudiscono il suo desiderio: 
«Vorrei essere famoso e sconosciuto.» 
 
 
 

Pierre-Auguste Renoir (Limoges, 25 febbraio 1841 – Cagnes-sur-Mer, 3 dicembre 

1919) è stato un pittore francese, tra i massimi esponenti dell'Impressionismo. 
Nato a Limoges (Francia), da Leonard e Marguerite, entrambi sarti, visse dall'età di tre 
anni a Parigi: nonostante l'interesse per la musica, il padre lo indirizzò alla decorazione 
della porcellana: spiccò anche in quest'arte. Grazie all'aiuto del maestro Charles Gleyre, fu 
ammesso nel 1862 all'Ecole des Beaux-Artes: qui conobbe Alfred Sisley, Frédéric Bazille 
e Claude Monet, con i quali iniziò presto a recarsi a Fontainebleau per dipingere en plein 
air. Grazie a Esmeralda che danza, nel 1864 fu ammesso al Salon: nonostante le 
successive commissioni ricevute, non era però in grado di mantenersi autonomamente.  
Nel 1870 partecipò al conflitto franco–prussiano. Nel 1873 insieme ad altri pittori creò la 
Società anonima cooperativa di artisti, pittori, scultori, incisori, etc. che nel 1874 organizzò 
la prima esposizione degli impressionisti presso lo studio del fotografo Nadar. 
Tra il 1874 ed il 1877, pur in difficoltà economiche, si dedicò assiduamente alla pittura: 
risalgono a questi anni alcuni tra i suoi capolavori, come Bal au moulin de la Galette e 
Nudo al sole. 
Risollevate le sue finanze, grazie alla vendita delle sue opere, nel 1881 viaggiò in Algeria 
e in Italia: qui rimase colpito dai dipinti di Raffaello e dagli affreschi di Pompei. 
Nel 1890 si sposò con Aline Charigot, dalla quale ebbe 3 figli Pierre (1885) Jean (1894) e 
Claude (1901). Nel 1900 venne insignito del titolo di Cavaliere della Legion d'Onore. 
A causa dei frequenti attacchi di reumatismi, si trasferì nel sud della Francia, per trovare 
un clima più mite: la sua ultima residenza, a Cagnes-sur-Mer, è ora un museo. Per 
l'aggravarsi delle sue condizioni (era stato colpito da artrite deformante alle mani e ai 
piedi), fu costretto alla sedia a rotelle: continuò tuttavia a dipingere, facendosi legare un 
pennello alla mano più ferma. 
Morì il 3 dicembre 1919, a settantotto anni in seguito a una polmonite: aveva appena 
terminato Le bagnanti. 
I dipinti di Renoir sono notevoli per la loro luce vibrante e il colore saturo, che spesso 
mettono a fuoco persone riprese in situazioni intimistiche. Il nudo femminile era uno dei 
suoi soggetti primari. 
Nel caratteristico stile impressionista, Renoir ha suggerito i particolari di una scena con 
liberi e veloci tocchi di colore, di modo che le sue figure si fondono morbidamente tra di 
loro e con lo sfondo. I suoi lavori giovanili mostrano l'influenza del colorismo di Eugène 
Delacroix e la luminosità di Camille Corot. Renoir ammirava anche il realismo di Gustave 
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Courbet e di Édouard Manet: il suo lavoro infatti riprende da loro l'uso del nero come 
colore. Un altro pittore notevolmente stimato da Renoir era François Boucher. Un 
bell'esempio delle prime opere di Renoir, nonché prova dell'influenza esercitata del 
realismo di Courbet, è Diana, del 1867. Il soggetto è chiaramente mitologico; il lavoro è 
eseguito in studio, la figura attentamente osservata, modellata solidamente e posta 
artificiosamente in un paesaggio inventato. Nonostante l'opera sia un lavoro 
"studentesco", si può già notare l'intensa risposta personale dell'artista alla sensualità 
femminile. La modella era Lise Tréhot, allora compagna dell'artista e ispiratrice di un certo 
numero di sue opere. Verso la fine del 1860, tramite la pratica dell'en plein air (all'aria 
aperta), assieme al suo amico Claude Monet scoprì che il colore delle ombre non è 
marrone o nero, bensì corrisponde al colore riflesso dagli oggetti che li circondano. 
Avendo lavorato insieme, parecchie loro opere si possono analizzare in parallelo, ad 
esempio La Grenouillère (1869). Uno dei dipinti impressionisti di Renoir più noti è il Ballo 
al Moulin de la Galette, (Le Bal au Moulin de la Galette), del 1876. Viene rappresentata 
una scena all'aperto, affollata di gente in un ballo popolare nel giardino di Butte 
Montmartre, vicino all'abitazione dell'artista. Le opere della sua prima maturità erano come 
istantanee di vita reale di genere impressionista, piene di colore e scintillanti di luce. 
Dalla metà del 1880, tuttavia, Renoir ruppe con il movimento, per applicare ai ritratti e alle 
figure una tecnica più disciplinata e più convenzionale, specialmente per quanto 
riguardava le donne, ad esempio nelle Bagnanti, dipinte tra il 1884 e il 1887. 
Durante il viaggio in Italia del 1881, la visione dei dipinti di Raffaello e degli altri maestri del 
Rinascimento, lo convinse che era sulla strada sbagliata e per diversi anni, in seguito, 
dipinse in uno stile più severo, nel tentativo di ritornare al classicismo. Questo a volte 
viene denominato il suo "periodo di Ingres", per il modo in cui si è concentrato sulla linea 
ed ha dato risalto ai contorni delle figure. 
Dopo il 1890, tuttavia, Renoir cambiò nuovamente direzione, rinviando all'uso di un colore 
sottilmente tratteggiato che dissolveva i profili, come nei suoi lavori giovanili. Da questo 
periodo in avanti si concentrò particolarmente sui nudi monumentali e, influenzato dalle 
opere di Alfred Dehodencq, sulle scene domestiche, di cui esempi sono Ragazze al piano 
(1892) e Grandes Baigneuses (1918-1919). 
Gli ultimi nudi dipinti sono i più tipici e riusciti del Renoir maturo, noto per la sua preferenza 
di corpi femminili ben in carne. 
Artista prolifico, Renoir ha eseguito in tutto oltre mille dipinti. Il suo stile, caldo e sensuale, 
ha permesso alle sue opere di essere tra quelle più note e frequentemente riprodotte nella 
storia dell'arte. Era nota la sua avversione per Van Gogh e Gauguin, mentre è noto che, 
negli ultimi anni, si fosse affezionato particolarmente a Modigliani, che riceveva spesso in 
visita nel suo studio e che lo seguì nella tomba dopo neanche due mesi. Renoir muore il 3 
dicembre del 1919, ucciso da un'infezione polmonare. Aveva lavorato fino all'ultimo alle 
sue Bagnanti, con i pennelli legati alle dita ormai rattrappite. Venne sepolto a Essoyes, 
paese natale dell'adorata moglie Aline, morta qualche anno prima. 
A Jean, il secondo-genito di Renoir divenuto uno dei maestri della cinematografia 
mondiale (Nanà, La grande illusione, Il fiume, ecc.) si devono non solo i ricordi 
"gastronomici" della madre Aline, ma molti aneddoti raccontatigli dal padre in persona che 
hanno contribuito ad aumentare la fama del pittore (raccontati nel libro Renoir, mio padre). 
A partire dagli anni di studio all'atelier di Gleyre (a quest'ultimo che, con accento tedesco 
da operetta, gli rimproverò di dipingere per divertimento, Renoir avrebbe risposto: "Per 
forza! Se non mi divertissi, non dipingerei!"), per poi proseguire all'incontro con Aline e alle 
sedute di posa con lei, quando Renoir gettava il pennello e rimaneva a guardarla 
esclamando: "Perché stancarsi, quando ciò che vorrei realizzare esiste già?", per poi 
passare a frasi che parafrasavano il suo modo di dipingere ("La vita è un mazzo di fiori 
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rossi") o a "frecciate" contro pittori che non stimava (a proposito della partenza dell'odiato 
Gauguin per i tropici, avrebbe esclamato, scuotendo il capo: "Si può dipingere anche a 
Batignolles"). Infine, non mancano frasi sull'educazione sentimentale ("Le sciocchezze si 
fanno solo da giovani"), al giovane Modigliani a proposito di un nudo dipinto ("Le vedi 
quelle natiche? Le ho toccate ed accarezzate per giorni..."), o le "ultime parole famose" 
pronunciate la sera prima di morire: "Forse adesso incomincio a capire qualcosa". 
 
 
 

Vincent Willem van Gogh (Zundert, 30 marzo 1853 – Auvers-sur-Oise, 29 luglio 1890) 

è stato un pittore olandese. Autore di quasi 900 tele e di più di mille disegni, tanto geniale 
quanto incompreso in vita, si formò sull'esempio del realismo paesaggistico dei pittori di 
Barbizon e del messaggio etico e sociale di Jean-François Millet. Attraversata l'esperienza 
dell'Impressionismo, ribadì la propria adesione a una concezione romantica, nella quale 
l'immagine pittorica è l'oggettivazione della coscienza dell'artista: identificando arte ed 
esistenza, van Gogh pose le basi dell'Espressionismo. Notizie dei van Gogh si rintracciano 
a L'Aja fin dalla metà del XVII secolo e a partire dal Settecento quella famiglia trasmise di 
padre in figlio il mestiere di orefice. Nel primo Ottocento si ha notizia di un Vincent Van 
Gogh (1789-1874) pastore calvinista, padre di undici figli che praticavano diverse attività: 
tre di essi erano mercanti d'arte, mentre si sa che anche Theodorus van Gogh (1822-
1885) dal 1º aprile 1849 era pastore a Groot-Zundert, un piccolo paese del Brabante di 
seimila anime. Sposatosi nel 1851 con Anna Cornelia Carbentus, figlia di un rilegatore 
della corte olandese, questa diede alla luce il 30 marzo 1852 un figlio morto, Vincent 
Willem. 
Figlio di un pastore protestante e primo di sei figli, Vincent Willem van Gogh nacque il 30 
Marzo 1853 nel villaggio di Groot Zundert, nella regione del Brabante settentrionale. A 17 
anni si recò all'Aja, ove, grazie alla raccomandazione dello zio, Vincent, cominciò a 
lavorare come apprendista per la filiale della casa d'arte parigina Goupil & Cie. Van Gogh 
potè così apprezzare le opere a sfondo contadino di Millet e quelle della "scuola di 
Barbizon". Nel 1873 Vincent venne trasferito alla filiale di Londra, mentre Theo, il fratello 
minore, nato nel 1857, venne assunto in quella di Bruxelles; iniziò così tra i due una 
intensa corrispondenza. Vincent non amava il suo lavoro di mercante d'arte, egli voleva 
seguire le orme di suo padre e diventare un predicatore, così, nel 1876, si licenziò. Si 
trasferì ad Amsterdam per preparare l'esame d'ingresso alla facoltà di Teologia ma ben 
presto abbandonò questo progetto per dedicarsi alla predicazione ai poveri; così, nel 
1879, si recò nel Borinage, regione mineraria del Belgio, dove i lavoratori vivevano 
miseramente, per compiere la sua opera di apostolato; ma, a causa di uno zelo eccessivo 
che rasentava il fanatismo, l'incarico non gli fu rinnovato. Fu dopo questa terribile 
delusione che maturò in Vincent la scelta definitiva a favore della professione artistica e fu 
sempre in questo periodo che Theo iniziò a mandare al fratello dei soldi, che diventeranno 
progressivamente la sua unica fonte di sostentamento. Come aveva fatto in precedenza 
per l'impegno apostolico, dedicò ora ogni energia a quello artistico; nonostante disegnasse 
da tempo, van Gogh non aveva mai ricevuto un'educazione specifica. Aveva utilizzato un 
manuale di autoapprendimento ove erano riprodotti modelli in gesso e opere di grandi 
maestri da copiare. Alla fine dell'81 cominciò a prendere lezioni da Anton Mauve, suo 
cugino acquisito ed esponente di spicco della "scuola dell'Aja", ma i loro rapporti si 
deteriorarono in breve tempo. 
Vincent conobbe la prostituta Clasina Hoornik, detta Sien, già madre di una bambina di 5 
anni e in attesa di un altro figlio. Nel doppio desiderio di redimerla e di avere finalmente 
una propria famiglia, van Gogh la prese in casa con se, ma ben presto si rese conto 
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dell'impossibilità di conciliare la progettata vita familiare con l'impegno esclusivo che 
intendeva dedicare all'attività artistica e ruppe il legame con Sien. 
Pur continuando a disegnare, cominciò a dedicarsi intensivamente alla pittura a olio, 
rappresentando con realismo la campagna solitaria e il lavoro nei campi; fu in questo 
periodo che dipinse "i mangiatori di patate" considerato il suo capolavoro del periodo 
olandese. Nel marzo del 1885 il padre di Vincent morì improvvisamente e, nonostante i 
loro rapporti fossero da tempo problematici, l'evento colpì profondamente van Gogh; nel 
settembre dello stesso anno, poi, Vincent fu sospettato di essere il responsabile della 
gravidanza di una giovane che gli aveva fatto da modella ed il curato cattolico della 
cittadina proibì ai contadini di posare per il pittore; così, a fine anno Vincent partì 
nuovamente, per trasferirsi ad Anversa. 
Da Anversa ben presto si recò a Parigi dove frequentò diverse lezioni all'atelier di Félix 
Cormon, un pittore accademico molto noto all'epoca; sempre a Parigi conobbe personaggi 
del calibro di Toulouse-Lautrec, Monet, Renoir, Degas, Pissarro; ma, almeno inizialmente, 
le opere degli impressionisti non lo colpirono positivamente, come aveva raccontato alla 
sorella Wil: "le loro opere sono brutte, disordinate, mal dipinte e mal disegnate, sono 
povere di colore e addirittura spregevoli". Ben presto, però, cambio opinione e, malgrado 
non si considerasse impressionista, schiarì notevolmente la propria tavolozza ed espresse 
grande ammirazione nei confronti dei nudi femminili di Degas e dei paesaggi di Pissarro. 
Van Gogh aveva cominciato a frequentare la bottega di père Tanguy, uno di quei 
commercianti di colori che vendevano a poco prezzo i dipinti di giovani artisti 
anticonvenzionali. Fu presso Tanguy che Vincent strinse amicizia con Emile Bernard e 
fece la conoscenza di Gauguin. Nel 1887 Van Gogh organizzò una mostra presso il 
Restaurant du Chatelet, con l'intenzione di riunire tutti i suoi nuovi amici; vi espose 
parecchie opere di Bernard e Gauguin, ma, con suo grande dispiacere, non parteciparono 
i neoimpressionisti. La vita a Parigi non si rivelò affatto semplice; le città non erano mai 
state il suo ambiente ideale e, spinto anche dai soggiorni bretoni di Gauguin, van Gogh 
decise di lasciare la capitale, alla ricerca di un ambiente solitario e rilassante e così, nel 
Febbraio del 1888, van Gogh partì alla volta di Arles, in Provenza. 
I colori accesi del sud erano esattamente ciò di cui aveva bisogno per sviluppare la sua 
pittura verso uno stile proprio, slegato dall'influenza dell'impressionismo. Sebbene si 
sentisse finalmente sulla strada giusta, voleva condividere con amici e colleghi le prorie 
idee, promuovendo la nascita di una comunità di pittori. Prese in affitto ad Arles la Casa 
Gialla, protagonista di un celebre dipinto e scrisse a Gauguin e Bernard invitandoli a 
raggiungerlo. L'invito venne accolto solo da Gauguin; Vincent provava nei confronti di 
quest'ultimo una profonda ammirazione e desiderava ardentemene la compagnia di 
qualcuno con cui condividere tempo, idee e passioni; dal canto suo, tuttavia, Gauguin, che 
coltivava il sogno di tornare in Martinica e si riteneva nettamente superiore a tutti i suoi 
colleghi, non condivideva l'entusiasmo dell'amico, comunque, dopo una serie di titubanze, 
raggiunse Arles alla fine dell'ottobre 1888. I loro caratteri e le propensioni artistiche 
tendevano però a scontrarsi; tanto Gauguin voleva allontanarsi dalla realtà, quanto 
Vincent voleva coglierne l'emozione. Nel giro di poco più di un mese i loro rapporti si 
fecero sempre più tesi; Vincent, presagendo la fine dello "studio del sud" e, dunque, del 
suo sogno, divenne preda di una crescente tensione, finchè, una notte in cui aveva visto 
Gauguin uscire di casa, si mutilò l'orecchio destro con un rasoio. Gauguin, appresa la 
notizia, partì per Parigi senza vedere l'amico. Ripresosi, Vincent parlò in modo sereno del 
suo stato di esaurimento, affermando di non poter invitare altri pittori per il timore di nuove 
ricadute. Una volta dimesso riprese a lavorare, ma i cittadini di Arles firmarono una 
petizione chiedendone l'internamento. 
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Vincent decise di farsi ricoverare nel manicomio di Saint-Rémy, non lontano da Arles; non 
riceveva nessuna cura specifica ed aveva il permesso di dipingere anche fuori del 
ricovero. Se il luogo gli assicurava una certa tranquillità, l'atmosfera deprimente non 
risollevava certo il morale del pittore, che accettò la propria malattia perdendo ogni 
speranza di guarigione. Il suo stile era ancora in evoluzione, in direzione di una sempre 
maggiore espressività e la sua fonte di ispirazione continuava ad essere la natura. Pochi 
mesi dopo Van Gogh fu preda di una nuova fortissima crisi, che lo gettò in una profonda 
depressione, acuita dalla proibizione di dipingere senza autorizzazione, poiché, nel corso 
del suo ultimo attacco aveva tentato di ingerire dei colori. Non potendo uscire, eseguì 
numerose copie da Millet, Delacroix, Rembrandt e Daumier e cominciò a coltivare il 
proposito di tornare al nord per evadere da un ambiente sempre più soffocante. Il suo 
ideale era quello di vivere insieme a un altro pittore e Theo pensò a Pissarro; la moglie 
dell'artista, però, che temeva la presenza di una persona instabile a contatto con i figli, si 
oppose, e Pissarro suggerì allora di contattare il dottor Paul Gachet, un medico di Auvers-
sur-Oise, amante dell'arte ed amico di diversi artisti. 
Il 16 Maggio 1890, Vincent lasciava la Provenza alla volta di Auvers. Gli ultimi mesi erano 
stati sereni: Theo aveva avuto un figlio, e lo aveva chiamato Vincent; dieci suoi dipinti di 
Arles e Saint-Remy avevano ricevuto grandi apprezzamenti alla nuova esposizione degli 
Indépendants, soprattutto da parte dei colleghi, tra cui Monet, Pissarro, Bernard e 
Gauguin. Una volta ad Auvers, Vincent entrò immediatamente in sintonia con l'eccentrico 
dottor Gachet e nel giro di due settimane aveva già iniziato il suo ritratto. A turbare il suo 
equilibrio fu però una serie di problemi capitati a Theo, che entrò in rotta con i suoi 
principali e, contemporaneamente dovette fronteggiare la malattia di sua moglie e suo 
figlio. Vincent risentì fortemente della situazione e, nuovamente attanagliato dall'angoscia, 
ebbe un violento diverbio con Gachet, fino a rompere i rapporti. 
Terrorizzato dall'idea di avere nuovi attacchi, il 27 Luglio si sparò un colpo di rivoltella nei 
campi, dove era uscito per dipingere. Ferito, tornò in paese, chiudendosi in camera sua; 
presto fu raggiunto da Gachet e da Theo, ma il pittore aveva ormai perso ogni volontà di 
vivere e morì la notte del 29 luglio. 
Per Theo il colpo fu terribile, egli dedicò ogni sua energia per organizzare una retrospettiva 
delle opere del fratello; tuttavia, non vide realizzati i suoi progetti; in poche settimane perse 
la ragione e mori in Olanda sei mesi dopo il fratello. 
Gli amici mantennero l'impegno e le dieci tele di Vincent esposte alla mostra degli 
Indépendants nel 1891 furono le più ammirate della rassegna: Il critico Octave Mirbeau gli 
dedicò un articolo appassionato, deplorando la scomparsa prematura dell'artista e il fatto 
che egli fosse "morto così oscuro, così ignorato". 
Praticamente sconosciuto in vita, van Gogh è divenuto in seguito un artista celebratissimo. 
La natura stessa della sua pittura, così personale ed emotiva, ha portato a considerarlo un 
artista unico, diverso da tutti e, anche se il suo esempio fu fondamentale per molti 
successivi movimenti artistici, Vincent è rimasto completamente senza allievi, una di quelle 
"meteore" che ha cambiato il corso della storia dell'arte. 
Camille Pissarro aveva detto di lui: "costui o diventerà pazzo, o ci farà mangiare la polvere 
a tutti quanti. Se poi farà l'uno e l'altro non sono in grado di prevederlo". 
 
 
 

Paul Gauguin (Parigi, 7 giugno 1848 – Hiva Oa, 8 maggio 1903) è stato un pittore 

francese.  
Formatosi, dalla metà degli anni Settanta, nell'Impressionismo, si distaccò dall'espressione 
naturalistica accentuando progressivamente l'astrazione della visione pittorica, realizzata 
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in forme piatte di colore puro e semplificate con la rinuncia alla prospettiva e agli effetti di 
luce e di ombra, secondo uno stile che fu chiamato sintetismo o cloisonnisme, al quale 
rimase sempre fedele pur sviluppandolo durante tutta la sua vita e portandolo a piena 
maturità nelle isole dei mari del Sud, quando egli si propose il tema di rappresentare 
artisticamente l'accordo armonico della vita umana con quella di tutte le forme naturali, 
secondo una concezione allora ritenuta tipica delle popolazioni primitive. 
I pittori nabis e i simbolisti si richiamarono esplicitamente a lui, mentre la libertà decorativa 
delle sue composizioni aprì la via all'Art Nouveau, così come il suo trattamento della 
superficie lo rese un precursore del fauvismo e la semplificazione delle forme fu tenuta 
presente da tutta la pittura del Novecento. Paul Gauguin, nasce a Parigi il 7 Giugno 1848. 
Dopo un anno la sua famiglia si trasferisce a Lima, in Perù dove trascorse la sua prima 
infanzia. Tornato in patria, studia prima ad Orléans e poi in collegio a Parigi. 
Innamorato del mare, a soli 17 anni Paul Gauguin, si imbarca come cadetto su un 
mercantile diretto in Sudamerica, partecipando in seguito alla guerra franco-prussiana del 
1870 come marinaio sulla corvetta "Jerome Napoleon". 
Nel 1871 Paul Gauguin torna a Parigi, si impiega presso un agente di cambio e l'anno 
dopo si sposa con una ragazza danese diventando un agiato borghese che colleziona 
quadri, ama dipingere e studia pittura all'Accademia Colarossi di Parigi. 
Paul Gauguin che incontra e frequenta i pittori Camille Pissarro, Paul Cézane e Edgar 
Degas, nel 1876 espone il suo primo quadro.  
Paul Gauguin, che continua a dipingere con passione, espone le sue opere nelle mostre 
collettive che gli impressionisti tengono dal 1879 al 1886, elaborando uno stile che però si 
distacca da quello degli Impressionisti stessi, uno stile che evolverà in colori violenti e 
verrà chiamato post-impressionismo. 
Licenziato dalla ditta presso la quale lavora, in crisi per un crack di Borsa, nel 1883 Paul 
Gauguin di trova senza uno stipendio, con una famiglia che si è andata facendo via via più 
pesante (cinque figli). 
Paul Gauguin, che aspira ad un mondo puro ed incontaminato, si convince sempre più 
della opportunità di allontanarsi dalla  vita borghese di città, ma la moglie non condivide i 
suoi sogni e torna in Danimarca coi figli. 
Gauguin segue la famiglia in Danimarca, ma dopo un breve tentativo di adattamento, 
ritorna in Francia, mantenendo solo rapporti epistolari con la famiglia. 
Nel 1885 si stabilisce in Bretagna, a Pont - Aven, diventando  il capofila di una nuova 
corrente artistica chiamata «scuola di Pont-Aven» da lui definita «sintetista», stabilendone 
i canoni con l'amico Emile Bernard. Con questa nuova corrente Paul Gauguin ricerca una 
forma essenziale attraverso la semplificazione delle forme e l'eliminazione dei dettagli. 
Insoddisfatto ed alla ricerca di un mondo vergine e autentico, nel 1887 Paul Gauguin si 
imbarca per Panama e visita la Martinica, ma i soldi  finiscono subito ed a Novembre è 
costretto a tornare in Francia dove espone i suoi lavori nella galleria di Theo Van Gogh, 
ma i colori accesi e violenti dei suoi quadri hanno poco successo. 
Ad Arles, nell'estate dell'anno dopo , Paul Gauguin è ospite di Vincent Van Gogh, ma 
presto i due artisti, che hanno visioni diverse sulla pittura, si scontrano in una furiosa lite, 
dopo la quale Gauguin spaventato torna a Parigi e Van Gogh si taglia un orecchio. 
Paul Gauguin continua sulla strada del "sintetismo", alla base della quale si può ravvisare 
l'influsso delle stampe giapponesi, il primitivismo espressivo della scultura bretone ed 
colore piatto e frammentato delle vetrate gotiche.  
Affascinato e pieno di nostalgia per le selvagge terre d'oltremare, Paul Gauguin organizza 
mostre per finanziarsi un nuovo viaggio. Nel 1891 Paul Gauguin raggiunge Tahiti, dove, 
oltre che dipingere, inizia a scrivere un racconto autobiografico "Noa Noa". Due anni dopo, 
una malattia agli occhi, la solitudine ed anche la mancanza di denaro lo costringono a far 
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ritorno a Parigi insieme alla sua compagna giavanese, Anna. Dal viaggio riporta molti 
dipinti originali che tenta di vendere, sempre con scarso successo. 
Una inaspettata eredità è il colpo di fortuna che permette a Paul Gauguin di tornare nel 
1895 nei mari del Sud. Gli ultimi anni di vita di Paul Gauguin sono funestati dalla morte 
della figlia Arline e dalle malattie che, nel pesante clima tropicale, lo colpiscono. Il pittore, 
già debilitato dall'alcool e da una grave forma cardiaca, contrae la sifilide e, nel 1898, tenta 
il suicidio. Gauguin, che entra ed esce dagli ospedali si trasferisce nelle Isole Marchesi, 
ma sognando  di tornare in patria, muore ad Atuona, Hiva Oa il 18 Maggio 1903. 
Il suo ultimo quadro rappresentava un paesaggio innevato. 
 
 
 

Gustav Klimt (Vienna, 14 luglio 1862 – Neubau, 6 febbraio 1918) è stato un pittore 

austriaco, uno dei massimi esponenti dell'Art Nouveau (stile Liberty, in Italia), protagonista 
della secessione viennese. 
Gustav Klimt nasce nel 1862 a Baumgarten, quartiere di Vienna, secondo di sette fratelli. Il 
padre Ernst, immigrato boemo, è orafo, la madre, Anna Finster, appassionata di musica 
lirica. Le condizioni economiche della famiglia, già compromesse, diventano precarie dopo 
la crisi economica del 1873 causata dal fallimento dell'Esposizione Universale di Vienna. 
Nel 1876 il quattordicenne Gustav viene ammesso a frequentare la Kunstgewerbeschule, 
(scuola d'arte e mestieri del Museo Austriaco per l'arte e l'industria), dove studierà fino al 
1883, confrontandosi con svariate tecniche artistiche, dal mosaico alla ceramica, nel 
rispetto dei canoni accademici e della storia dell'arte del passato. Tre anni dopo, con il 
fratello minore Ernst e con il pittore Franz Matsch, grazie all'interessamento del professor 
Laufberger, ottiene la commissione per la decorazione del cortile del Kunsthistorisches 
Museum, su progetto dello stesso Laufberger. 
Nel 1880 dipinge le quattro allegorie del Palazzo Sturany a Vienna e il soffitto della 
Kurhaus di Karlsbad. Tra il 1886 e il 1888 si dedica, con il fratello e l'amico, alla 
decorazione del Burgtheater di Vienna, in una serie di pannelli raffiguranti teatri 
dell'antichità o del mondo contemporaneo. I tre guadagnano ben presto la stima e la 
notorietà tra i cittadini viennesi, e le commissioni dei primi ritratti garantiranno loro un 
discreto successo e una tranquillità economica. I ritratti vengono eseguiti a partire da 
fotografie, e una delle prime qualità che viene riconosciuta a Gustav è proprio la 
precisione fotografica nella resa dei volti. 
Nel 1888 Klimt riceve un riconoscimento ufficiale dall'imperatore Francesco Giuseppe e le 
università di Monaco e Vienna lo nominano membro onorario. 
Nel 1892, a pochi mesi dalla morte del padre, anche il fratello Ernst muore 
improvvisamente: Gustav deve farsi carico di entrambe le famiglie, e questo lutto lascia un 
segno anche nella sua produzione artistica. Nello stesso periodo avviene l'incontro con 
Emilie Flöge che, pur essendo a conoscenza delle relazioni che il pittore intrattiene con 
altre donne (negli anni '90 del XIX secolo Klimt sarà il padre riconosciuto di almeno 14 
figli), sarà la sua compagna fino alla morte del pittore. 
Nel 1898 si inaugura la prima mostra della Secessione viennese, movimento artistico 
costituitosi l'anno prima con Klimt presidente. La secessione pubblica una propria rivista, 
Ver Sacrum (primavera sacra) di cui verranno pubblicati 96 numeri, fino al 1903. Alla 
prima mostra vengono esposte opere dello stesso Klimt, di Auguste Rodin, Puvis de 
Chavannes, Arnold Böcklin, Alfons Mucha e Fernand Khnopff[1]. La seconda mostra 
inaugurerà il Palazzo della Secessione, appositamente progettato da Joseph Maria 
Olbrich con elementi greco-egiziani: all'ingresso venne collocata la frase A ogni tempo la 
sua arte, all'arte la sua libertà. 
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Nel 1894 l'università di Vienna aveva commissionato all'artista la decorazione del soffitto 
dell'aula magna: i lavori vengono rimandati per quattro anni e i pannelli eseguiti da Klimt 
rispecchiano il nuovo orientamento influenzato dalla Secessione. Filosofia, Medicina e 
Giurisprudenza verranno duramente contestate dai committenti, che avevano immaginato 
una sobria rappresentazione del progresso della cultura, ma che si ritrovano un turbinio di 
corpi sensuali. La protesta del corpo docente arriva fino al parlamento: a questo punto, 
Klimt decide di rompere il contratto e restituisce l'anticipo già versato. 
Elemento chiave dei lavori di Klimt è la figura femminile. Anche quando rappresentano 
figure allegoriche, le donne sono visibilmente ritratte da personaggi della vita quotidiana; 
talvolta si tratta di prostitute che, anche se ingentilite dalle citazioni classiche nel contesto 
del quadro, vengono raffigurate ad esempio con acconciature vaporose e trucco pesante. 
Oppure viene rappresentata come femme fatale, un tema molto in voga al tempo (basti 
pensare alle illustrazioni di Audrey Breadsley per la Salomè di Oscar Wilde). Per esempio 
nella Giuditta II del 1909 la donna ritratta ovvero Adele Bloch-Bauer (donna dell'alta 
borghesia Viennese) ha quasi sembianze di una sirena. Questo scandalizza la società 
viennese dell'epoca che avrebbe accettato senza problemi personaggi femminili 
idealizzati, ma che non può non notare l'eccessivo realismo di certe figure e soprattutto dei 
nudi. Un'altra caratteristica della sua pittura è l'ornamento con forme ed elementi classici, 
che non solo svolgono funzione decorativa, ma assumono anche valenze simboliche, 
dando il massimo risalto alla figura centrale. 
Nonostante lo scandalo tra i benpensanti, Klimt trova i suoi mecenati tra le ricche famiglie 
ebree della borghesia viennese, che amano l'arte d'avanguardia: l'industriale dell'acciaio 
Karl Wittgenstein, la famiglia Knips, l'imprenditore tessile Wärndorfer. Alle mogli di questi 
influenti personaggi, Klimt dedicherà dei famosi ritratti. 
Intanto, Klimt continua ad esporre i suoi lavori a livello internazionale, anche grazie ai 
contatti con le altre Secessioni, di Berlino e di Monaco, di cui è membro: nel 1900 Filosofia 
riceve la medaglia d'oro all'Esposizione Universale di Parigi. 
Nel 1903 Klimt si reca due volte a Ravenna, dove conosce lo sfarzo dei mosaici bizantini: 
l'oro musivo, eco dei lavori del padre e del fratello in oreficeria, gli suggerisce un nuovo 
modo di trasfigurare la realtà e modulare le parti piatte e plastiche con passaggi tonali, 
dall'opaco al brillante.  
In seguito alla crisi della Secessione viennese, Klimt si avvicina ai neonati Wiener 
Werkstätte (Laboratori Viennesi) e la mostra del 1908 conterrà una sezione dedicata 
esclusivamente a sedici sue opere. La collaborazione continua anche nel 1905 con la 
decorazione di Palazzo Stoclet, dimora dell'industriale Apolphe Stoclet progettata da Josef 
Hoffmann a Bruxelles, con il fregio musivo della sala da pranzo. I 9 disegni ideati da parte 
di Klimt oggi si trovano nella collezione permanente del Museum für angewandte Kunst a 
Vienna. 
Nel 1910 Klimt partecipa alla Biennale di Venezia e l'anno successivo riceve il primo 
premio dell'Esposizione Internazionale di Arte di Roma per Morte e vita: le sue opere 
verranno esposte anche a Firenze, Bruxelles, Londra e Madrid. 
Al ritorno da un viaggio a Roma, l'11 gennaio 1918, viene colpito da un ictus che lo 
condurrà alla morte il 6 febbraio. L'allievo ed amico Egon Schiele lo ritrarrà sul letto di 
morte. 
Gustav Klimt è il pittore più rappresentativo dell'art noveau, che partito da una formazione 
artistica ancora tradizionale, diviene uno dei massimi esponenti della secessione 
viennese. In lui prevalgono il simbolo, l'evocazione della realtà, piuttosto che la sua 
rappresentazione; la linea elegante, morbida e sinuosa, la bidimensionalità delle forme, 
l'accostamento sapiente dei colori, il preziosismo, in una fusione e in un assorbimento 
delle più svariate componenti, che vanno dalla conoscenza dei mosaici di Ravenna 
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(fulgore e divisionismo cromatico, superamento della realtà, assenza di volumetria) fino 
alle più recenti acquisizioni artistiche (simbolismo, decadentismo) e psicanalitiche 
(l'espressione dell'inconscio attraverso il segno pittorico). Ma l'arte di Klimt non è tutta o 
soltanto espressione di un mondo interiore morbosamente angosciato, come appare in 
molte sue opere: egli è capace di rendere anche l'ultima magica poesia di un bel 
paesaggio o la forza interiore che emana dai visi di alcuni splendidi ritratti femminili. 
 
 
 

Paul Cézanne (Aix-en-Provence, 19 gennaio 1839 – Aix-en-Provence, 22 ottobre 1906) 

è stato un pittore francese. Ebbe antenati piemontesi, originari di Cesana Torinese, e fu il 
primogenito di Louis-Auguste, proprietario di una fabbrica di cappelli, e di Anne-Elisabeth-
Honorine Aubert, operaia nella stessa fabbrica: i suoi genitori si erano sposati il 29 
gennaio 1844, dopo la nascita di un'altra figlia, Marie; nel 1848, Louis-Auguste Cézanne 
fondò con un socio la banca "Cézanne et Cabassol". In una famiglia che godeva di 
notevole agiatezza, Paul poté frequentare le migliori scuole: dopo gli studi primari dal 1844 
al 1849, dal 1849 al 1852 al pensionato Saint-Joseph, entrò nel Collège Bourbon - oggi 
Mignet - dove ricevette un'istruzione umanistica, ed ebbe per compagni, fra gli altri, Émile 
Zola - che viveva allora ad Aix con la madre - con il quale si legò di profonda amicizia. Lo 
stesso scrittore ricorda quell'amicizia di adolescenti intellettuali: «Avevamo libri in tasca e 
nelle borse. Per un anno, Victor Hugo regnò su di noi come un monarca assoluto. Ci 
aveva conquistato con le sue forti andature di gigante, ci rapiva con la sua retorica 
potente». E dalla passione per Victor Hugo passarono a quella per de Musset: «De 
Musset ci sedusse con la sua spavalderia di monello di genio. I Racconti d'Italia e di 
Spagna ci trasportarono in un romanticismo beffardo, che ci riposò, senza che ce ne 
rendessimo conto, del convinto romanticismo di Victor Hugo». Questa sua formazione 
spirituale improntata al romanticismo - Cézanne scrisse anche poesie, che fece leggere a 
Zola - non fu senza conseguenze nelle sue scelte pittoriche. 
Ancor prima di conseguire, nel 1859, il baccalauréat, frequentò dal 1856 l'École de Dessin 
di Aix, conseguendo un secondo premio in disegno, e studiò musica, suonando, insieme 
con Zola, in un'orchestra. 
Dopo un breve soggiorno a Parigi, insieme con Zola e con Jean-Baptistin Baille, altro suo 
compagno di collegio, tornò ad Aix per iscriversi, ma soltanto per assecondare il desiderio 
del padre, alla Facoltà di legge. Zola era rimasto a Parigi e i due amici mantennero un fitto 
contatto epistolare, quando pure Cézanne non andava ogni tanto a fargli visita nella 
capitale. Da tempo stava pensando di dedicarsi alla pittura e nel 1859, nella casa di 
campagna presso Aix, chiamata Jas de Bouffan, organizzò il suo studio di pittore. Se il 
padre - borghese pratico che sapeva valutare il certo e l'incerto - era ostile a quell'attività 
che faceva trascurare al figlio una possibile, fruttuosa carriera legale, Paul veniva 
incoraggiato dalla madre e dalla sorella Marie. Frequentò una piccola cerchia di artisti, 
formata dai pittori Emperaire e Villevieille, dallo scultore Solari, dallo scrittore Gasquet, suo 
futuro biografo, e dal critico d'arte Valabrègue. 
 
Fu esonerato dal servizio militare nel 1860 e smise di frequentare l'università. Nella sala 
della casa di campagna dipinse in uno stile «che fa pensare a un maldestro affresco di 
uno strano quattrocentista» [1], le Quattro stagioni, firmate scherzosamente Ingres, oggi 
trasportate su tela e conservate al Petit Palais di Parigi. Ottenuto dal padre il permesso di 
recarsi a Parigi, da aprile a settembre vi frequentò l' Académie Suisse, visitando 
frequentemente il Louvre e il Salon, attratto dai pittori del naturalismo storico alla 
Meissonier. Dopo aver cercato invano di entrare nella prestigiosa École des Beaux-Arts, 
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ritornò ad Aix per riprendere i corsi di disegno e lavorare, senza nessun interesse, nella 
banca del padre. La lasciò tuttavia l'anno successivo per tornare nuovamente a Parigi e 
riprendere i corsi dell' Académie Suisse; qui fece la conoscenza dei pittori Bazille, Monet, 
Pissarro, Renoir, Sisley. 
Nel maggio 1863 visitò con Zola il Salon des Refusés – l’esposizione dei dipinti rifiutati dal 
Salone ufficiale, che ispirava le scelte delle opere a criteri accademici, favorendo la pittura 
tradizionale - ma era attratto soprattutto dagli artisti che poteva ammirare al Louvre: qui si 
esercitava copiando i classici della pittura, da Caravaggio a El Greco, dai cinquecentisti 
veneti fino ai moderni Delacroix, Daumier, Corot e Courbet. Tornò ad Aix nel 1864 e a 
intervalli soggiornò in varie località della Francia. 
Al Salon del 1865 – quello che vide lo «scandalo» dell’ Olympia di Manet - inviò un’opera 
che venne però rifiutata, mentre Zola pubblicò il romanzo La confession de Claude, 
dedicato a lui e a Baille. Nella presentazione del libro ad Aix, Marius Roux, amico di 
Cézanne e di Zola, scrive che «grande ammiratore dei Ribera e degli Zurbarán, il nostro 
pittore procede solo da sé stesso, dando alle sue opere un timbro particolare. Io l’ho visto 
all’opera nel suo atelier, e se non posso ancora predirgli il brillante successo di coloro che 
l’ammirano, sono però certo di una cosa, che la sua opera non sarà mai mediocre». 
In quest'anno dipinse i nove, energici ritratti dell' oncle Dominique, lo zio materno 
Dominique Aubert, costruiti utilizzando largamente la spatola per dare intensità al colore e 
senso del volume alla tela e, pur in assenza di contrasti di luce, «l'immagine è fortemente 
pronunciata, e benché il problema spaziale sia qui assente, almeno come problema di 
spazio-colore, come sarà invece dopo la lezione impressionista, l'immagine si determina in 
una sua consistenza, squadrata e sintetizzata, anticipazione di quell'organicità 
monumentale che Cézanne raggiungerà in pieno dopo il 1880». 
Dopo che fu nuovamente rifiutato al Salon del 1866 un suo dipinto, il Ritratto di Anthony 
Valabrègue, uno scrittore suo amico, Cézanne scrisse all’intendente delle Belle Arti, 
responsabile della scelta dei dipinti, una lettera di protesta, dichiarando di rifiutare il 
giudizio della giuria e di voler esporre egualmente le sue opere: «Non mi sembra che il 
mio desiderio abbia nulla di esorbitante e se voi chiedeste a tutti i pittori che si trovano 
nella mia posizione, vi risponderebbero tutti di rifiutare la giuria e di voler partecipare in un 
modo o in un altro a un’esposizione che deve essere necessariamente aperta a tutti coloro 
che lavorano seriamente». È questo il periodo in cui Cézanne cercava uno stile personale, 
fuori da ogni accademicismo e da ogni scuola, ma i riferimenti ad artisti da lui conosciuti e 
studiati si rilevano egualmente: oltre ad aver appreso il disegno accademico all’Ecole des 
Beaux-Arts di Aix da Joseph Gibert, le sue prime tele mostrano richiami ad alcuni pittori 
provenzali, come Émile Loubon – tele di questo pittore sono esposte nel Museo di Aix – 
all’allievo di questi, Monticelli e a Paul Guigou, due pittori di gusto romantico, e anche al 
ben più noto Daumier, artista che sintetizza in sé il romanticismo di Delacroix e il realismo 
di Courbet, i due grandi maestri ammirati da Cézanne. 
Délacroix gli mostrò come aprire le forme, che la tradizione accademica conserva nella 
chiusura della plasticità, costruendole secondo le vibrazioni del colore sotto gli effetti della 
luce: di lui Cézanne disse che era «la più bella tavolozza di Francia» e che nessuno in 
Francia, come Délacroix, aveva avuto il senso della «vibrazione del colore. Noi tutti 
dipingiamo seguendo lui», [5] mentre la lezione di Courbet gli servì da correttivo agli 
eccessi romantici di Delacroix. 
Dal 1866 al 1870 si divise tra Aix e Parigi: qui conobbe e convisse, senza che la famiglia 
sapesse nulla, con una giovane parigina, Hortense Fiquet. Allo scoppio della guerra 
franco-prussiana si trovava ad Aix, ma poi, per sei mesi, si stabilì con Hortense a 
L'Estaque, un villaggio di pescatori presso Marsiglia e, alla fine della guerra e della 
Rivoluzione comunarda, ritornò a Parigi, dopo aver evitato l'arruolamento grazie al padre 
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che pagò un sostituto del figlio alla leva, come consentito dalle leggi allora in vigore. Nella 
capitale, il 4 gennaio, nacque il figlio Paul; Cézanne, prima di trasferirsi per due anni con la 
famiglia ad Auvers-sur-Oise, soggiornò alcuni mesi a Pontoise, il paese di Pissarro, col 
quale dipingeva, en plein air e a volte anche gli stessi temi, quali La cöte des boeufs a 
Pontoise o Il sentiero del torrente a Pontoise, ora all'Ermitage di San Pietroburgo, mentre il 
suo Louvanciennes è persino una copia di un dipinto di Pissarro. Questi scrisse in quel 
tempo che Cézanne «ci dà speranze e ho visto e ho con me una pittura di un vigore e di 
una forza notevole». [6]Pissarro gli insegnò a porsi davanti al soggetto con obiettività, 
strutturandolo liberamente sulla tela senza imposizioni di sovrastrutture letterarie, in modo 
da renderlo solo successivamente secondo il proprio spirito, con l'utilizzo di mezzi 
puramente pittorici, come le tonalità del colore e le vibrazioni della luce. 
Il risultato più alto di questa esperienza, che è alla base del nuovo indirizzo intrapreso da 
Cézanne, è La casa dell'impiccato a Auvers: «Lo spazio non è più amorfo, ma la 
vibrazione luminosa, ottenuta nonostante il consueto spessore della materia, lo rende 
quasi compatto, come una massa che però non ha pesantezza, ma corposità, data la 
finezza dei passaggi. È la luce che crea questa sintesi tra volume e spazio, una sintesi che 
dà alle cose [...] il senso della loro 'durata reale', del ripercuotersi nella coscienza. 
Cézanne ha fuso il suo concetto di monumentalità [...] con il desiderio di struttura appreso 
da Pissarro e naturalmente va oltre, perché non si contenta di una dimensione puramente 
ottica delle sue immagini, ma è già in cerca di una dimensione emotiva della forma».  
Tornato a Parigi nel 1874 per partecipare alla prima mostra degli impressionisti, vi 
presentò La casa dell'impiccato e Una moderna Olympia, senza però ottenere, come gli 
altri espositori di indirizzo impressionista, alcun successo. Per quanto Cézanne accettasse 
l'impressionismo e ne condividesse gli obiettivi, non si identificava con esso e i suoi 
risultati sono infatti diversi: la rappresentazione della realtà mediante la vibrazione 
luminosa e cromatica non disfa e svuota la forma, ma assicura compattezza ed esalta i 
volumi; del resto, gli stessi impressionisti - a parte Pissarro, Monet e Renoir - mostravano 
diffidenza verso la sua pittura. Cézanne - che continuava a dividere il suo tempo tra Parigi, 
Aix, Pontoise, Auvers e l'Estaque - non partecipò alla seconda mostra degli Impressionisti, 
tenuta nel 1876; in compenso prese parte alla terza mostra nel 1877, presentando sedici 
dipinti, in maggioranza acquarelli, e ottenendo la consueta disapprovazione dei critici, 
anche di quelli che guardavano con interesse e comprensione al movimento 
impressionista. Fece eccezione Georges Rivière, che scrisse di lui: «L'artista più attaccato, 
più maltrattato da quindici anni dalla stampa e dal pubblico, è Cézanne. Egli è, nelle sue 
opere, un Greco della belle époque; le sue tele hanno la calma, la serenità eroica delle 
pitture e delle terrecotte antiche, e gli ignoranti che ridono davanti alle Bagnanti, per 
esempio, mi fanno l'effetto dei Barbari che criticano il Partenone. Il signor Cézanne è un 
pittore e un grande pittore. Coloro che non hanno mai tenuto in mano una pennellessa o 
una matita hanno detto che non sa disegnare, e gli hanno rimproverato delle imperfezioni 
che non sono che un raffinamento ottenuto attraverso un'enorme scienza [...] la sua pittura 
ha l'inesprimibile fascino dell'antichità biblica e greca, i movimenti dei personaggi sono 
semplici e grandi come nelle sculture antiche, i paesaggi hanno una maestà imponente, e 
le sue nature morte così belle, così esatte nei rapporti tonali hanno, nella loro verità, 
qualcosa di solenne. In tutti i suoi dipinti, l'artista commuove, perché egli stesso prova, 
davanti alla natura, un'emozione violenta che l'abilità trasmette alla tela». 
In quella mostra Cézanne presentò anche il Ritratto di Victor Chocquet, suo amico che lo 
incoraggiava comprandogli anche delle tele. La somiglianza del Chocquet con un 
criminale di nome Billoir, allora molto noto alle cronache, diede occasione al pubblico di 
ribattezzare ironicamente l'opera Billoir al cioccolato. Ma per il Venturi questo ritratto - 
immagine di uomo serio, sensibile, dotato di profonda vita morale - è un esempio della 
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raggiunta unità in Cézanne, attraverso i valori propri dell'Impressionismo, di pittura e 
umanità, di oggetto che raggiunge il valore dell'arte in quanto in esso sono rappresentati i 
valori dello spirito. «Le carni rossastre risaltano sopra un fondo di verde chiaro; effetto 
dunque di tono scuro su chiaro. I tocchi, anche se spessi di colore, variano perché la luce 
possa vibrare, anzi possa essa stessa formare l'immagine». 
I continui insuccessi, tanto alle mostre degli impressionisti quanto presso i Salons 
"ufficiali", che continuavano a respingere regolarmente le opere che Cézanne si ostinava 
ad inviare, lo portarono a un periodo di isolamento, aggravato anche dai contrasti con il 
padre il quale, già disapprovando la convivenza del figlio con Hortense, quando venne a 
conoscenza della nascita di un bambino, giunse a ridurgli gli aiuti economici che fino ad 
allora non aveva mancato di fargli pervenire. Cézanne continuò a mantenere rapporti 
soltanto con la madre e, a Médan, con Zola, mentre per il resto dell'anno viveva a 
Estaque. Nella pittura romantica la realtà viene trasformata coscientemente dall’artista in 
una sua realtà: la percezione di essa è solo la base dell’elaborazione personale del pittore; 
nell’impressionismo, al contrario, la realtà deve essere costituita unicamente dalla 
percezione degli oggetti: quanto più immediatamente la percezione viene afferrata e 
trasmessa nella tela, senza interventi perturbatori della riflessione personale del pittore, 
tanto più esatta sarà, secondo l'impressionista, la riproduzione della realtà. 
Questa consapevolezza è la base della nuova pittura ricercata da Cézanne: «un nuovo 
classicismo, non più fondato sull'imitazione scolastica degli antichi, ma rivolto a formare 
una nuova, concreta immagine del mondo» da ricercare non nella realtà esterna, ma nella 
coscienza. Questo significa rifiutare tanto la concezione romantica della pittura come 
«letteratura figurata», quanto quella impressionistica della pittura come «tecnica capace di 
rendere al vivo la sensazione visiva». La pittura deve esprimere «le strutture profonde 
dell'essere», deve essere «una ricerca ontologica, una sorta di filosofia». 
Anche se la realtà esiste fuori di noi, essa può essere conosciuta solo in quanto è 
percepita dalla nostra coscienza; egualmente, noi possiamo indagare la struttura della 
nostra coscienza solo in quanto in essa sono presenti immagini reali: struttura del reale e 
struttura della coscienza coincidono. La percezione, una volta portata al livello della 
coscienza, non è più semplice, non è costituita soltanto da una quantità di luce colorata, 
ma si struttura in una immagine formata da dati sensibili complessi di luce, di colore, di 
massa, di volume, di spazio. Il problema è di non sopraffare la sensazione con 
sovrastrutture intellettualistiche: il pensiero deve far propria la sensazione fondendosi con 
essa e mantenendo, per quanto possibile, l’identità fra la struttura della coscienza e la 
struttura oggettiva. La pittura è l’oggettivazione nella tela dei reali dati sensibili strutturati 
nella coscienza. Cezanne passò gli ultimi anni in un quasi totale e volontario isolamento. 
Dopo aver partecipato alla Terza Mostra Impressionista, l'artista cominciò a rinchiudersi in 
se stesso, alla ricerca di sempre nuove sperimentazioni formali. Altra causa fu il suo 
carattere chiuso con tendenze paranoiche, che mal s'adattava alla presenza degli amici 
che lo circondavano: celebri in questo senso furono le "sfuriate" con Manet ("non le stringo 
la mano, signor Manet, perché sono due settimane che non la lavo"), e con Zola di cui non 
gradiva la cerchia. Proprio con quest'ultimo, amico fraterno dall'infanzia, arrivò ad un punto 
di rottura, soprattutto dopo che, nel 1886, l'amico pubblicò il romanzo L'oeuvre, nel cui 
protagonista, Claude Lantier - pittore fallito che si suicida davanti ad un quadro che non 
riesce a terminare - lo stesso Cezanne si sarebbe identificato (forse a torto). Fatto è che, 
da allora, i due amici di un tempo non si videro più. 
Con la moglie e il figlio a Parigi, Cezanne visse solitario ad Aix en Provence, dividendosi 
tra la casa in città e l'atelier in località Chemin des Lauves, ritirandosi a dipingere tele di 
grande formato, rappresentanti principalmente le Bagnanti o la Montagna Sainte Victoire, 
e le cui ricerche formali anticipano nettamente il cubismo. Unico ad occuparsi di lui fu il 
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grande mercante d'arte Ambroise Vollard, che stipulò con lui un contratto nel 1895 e di cui 
fu il primo -dopo 18 anni- ad esporre opere e ad organizzare una mostra nella propria 
galleria. 
Nell'ottobre 1906, mentre dipingeva en plain air, Cezanne venne sorpreso da un 
temporale. Riportato a casa da un contadino su un carretto scoperto, semi-incosciente e in 
preda a violenta polmonite, morì pochi giorni dopo senza aver potuto riprendere i pennelli 
in mano. Hortense e Paul giunsero ad Aix quando lui era già morto. 
Nel febbraio del 1907, al Salon d'Automne, gli fu dedicata una imponente retrospettiva 
commemorativa, che sconvolse un'intera generazione di nuovi artisti (tra cui Picasso e 
Modigliani), pose le basi del cubismo ed aprì le strade alle avanguardie artistiche del '900. 
« La tesi da sviluppare è, qualsiasi sia il nostro temperamento o capacità di fronte alla 
natura, riprodurre ciò che vediamo, dimenticando tutto quello che c'è stato prima di noi. Il 
che, penso, permette all'artista di esprimere tutta la sua personalità, grande o piccola »  
 (Cézanne, Lettera a Émile Bernard, 23 ottobre 1905) 
 
 
 

Amedeo Clemente Modigliani (Livorno, 12 luglio 1884 – Parigi, 24 gennaio 1920) è 

stato un pittore e scultore italiano, noto con lo pseudonimo di Dedo (e Modì) e celebre per 
i suoi ritratti femminili caratterizzati da volti stilizzati e da colli affusolati. Morì all'età di 
trentacinque anni. È sepolto nel cimitero parigino Père Lachaise. Nato in Toscana da una 
famiglia ebraica - quarto figlio del livornese Flaminio Modigliani e di sua moglie, francese 
di nascita, Eugénie Garsin - crebbe nella povertà, dopo che l'impresa di mezzadria in 
Sardegna del padre andò in bancarotta. 
Fu anche afflitto da problemi di salute, dopo un attacco di febbre tifoide, avuto all'età di 14 
anni, seguito dalla tubercolosi due anni dopo. La famiglia di Modigliani soffriva di una 
storia di depressioni, che colpì anche lui, e almeno alcuni dei suoi fratelli sembrarono aver 
ereditato la sua stessa vena testarda e indipendente. Nel 1898 il fratello maggiore 
ventiseienne, Giuseppe Emanuele, poi deputato del Partito Socialista Italiano venne 
condannato a sei mesi di carcere. 
Di salute assai cagionevole (cadrà più volte malato di polmonite, che infine si convertirà in 
tubercolosi), Modì sin da piccolo mostrò una grande passione per il disegno, riempiendo 
pagine e pagine di schizzi e ritratti tra lo stupore dei parenti; e, durante un violento attacco 
della malattia, sarebbe riuscito a strappare alla madre la promessa di poter andare a 
lavorare nello studio di Guglielmo Micheli, uno dei pittori più in vista di Livorno, da cui 
apprenderà le prime nozioni pittoriche, e dove conoscerà, nel 1898, il grande Giovanni 
Fattori. Modigliani sarà così influenzato dal movimento dei Macchiaioli, in particolare dal 
Fattori stesso e da Silvestro Lega. Nel 1902, Amedeo Modigliani si iscrisse alla Scuola 
libera di Nudo di Firenze, e un anno dopo si spostò a Venezia, dove frequentò l'Istituto per 
le Belle Arti di Venezia. È a Venezia che Amedeo provò per la prima volta l'hashish e, 
piuttosto che studiare, iniziò a passare il tempo frequentando i quartieri più infimi della 
città. Nel 1906, Modigliani si sposta a Parigi, che all'epoca era il punto focale dell'avant-
garde, dove sarebbe diventato l'epitome dell'artista tragico, creando una leggenda 
postuma, famosa quasi quanto quella di Vincent Van Gogh. Sistematosi a Le Bateau-
Lavoir, una comune per artisti squattrinati di Montmartre, fu ben presto occupato dalla 
pittura, inizialmente influenzato dal lavoro di Henri de Toulouse-Lautrec, finché Paul 
Cézanne cambiò le sue idee. Sicché Modigliani sviluppò un suo stile unico, l'originalità di 
un genio creativo, che era contemporaneo dei cubisti, ma non faceva parte di tale 
movimento. Modigliani è famoso per il suo lavoro rapido: si dice completasse un ritratto in 
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una o due sedute. Una volta terminati, non ritoccava mai i suoi dipinti. Eppure, coloro che 
posarono per lui dissero che essere ritratti da Modigliani era come farsi spogliare l'anima. 
Nel 1909, Modigliani fece ritorno alla sua città natale, Livorno, malaticcio e logorato dal 
suo stile di vita dissoluto. Non restò in Italia a lungo, e fece presto ritorno a Parigi, questa 
volta affittando uno studio a Montparnasse. 
Egli si era inizialmente pensato come scultore più che come pittore, e iniziò a scolpire 
seriamente dopo che Paul Guillaume, un giovane e ambizioso mercante d'arte, si 
interessò al suo lavoro e lo introdusse a Constantin Brâncuşi. Questi appaiono antichi, 
quasi egizi, piatti e che ricordano una maschera, con distintivi occhi a mandorla, bocche 
increspate, nasi storti, e colli allungati. Anche se una serie di sculture di Modigliani venne 
esposta al Salone d'autunno del 1912, a causa delle polveri generate dalla scultura, la sua 
tubercolosi peggiorava; abbandonò quindi la scultura prima della pietra e poi anche del 
legno, e si concentrò unicamente sulla pittura. 
Tra i suoi lavori si ricordano il ritratto del suo amico e forte bevitore Chaim Soutine, e i 
ritratti di molti dei suoi contemporanei che frequentavano Montparnasse, come Moise 
Kisling, Pablo Picasso, Diego Rivera, Juan Gris, Max Jacob, Blaise Cendrars e Jean 
Cocteau. Suo più grande e fedele amico fu lo straordinario pittore Maurice Utrillo che visse 
gli stessi problemi di alcolismo che caratterizzarono la vita di Amedeo. Il 3 dicembre 1917 
si tenne alla Gallerie Berthe Weill la prima personale di Modigliani. Il capo della polizia di 
Parigi rimase scandalizzato dai nudi di Modigliani in vetrina, e lo costrinse a chiudere la 
mostra a poche ore dalla sua apertura. Quello stesso anno, Modigliani ricevette una lettera 
da una ex-amante, Simone Thirioux, una ragazza franco-canadese, che lo informò di 
essere di ritorno in Canada e di aver dato alla luce un suo figlio. Non riconobbe mai il figlio 
come suo, ma dopo essersi mosso a Nizza con la Hébuterne, questa rimase incinta, e il 
29 novembre 1918 diede alla luce una bambina, che venne anch'essa battezzata Jeanne. 
Della Thirioux e del figlio, non si sono avute più notizie. 
Mentre era a Nizza, un soggiorno organizzato da Léopold Zborowski per Modigliani, 
Tsuguharu Foujita e altri artisti, allo scopo di cercare di vendere i loro lavori ai ricchi turisti, 
Modigliani riuscì a vendere pochi quadri e solo per pochi franchi ciascuno. Nonostante ciò, 
mentre era lì produsse la gran parte dei dipinti che sarebbero infine diventati i suoi più 
popolari e di valore. 
Durante la sua vita vendette numerose delle sue opere, ma mai per grosse somme di 
denaro. I finanziamenti che riceveva svanivano rapidamente in droghe e alcool. Nel 
maggio del 1919 fece ritorno a Parigi dove, assieme a Jeanne e alla loro figlia, affittò un 
appartamento in Rue de la Grande Chaumière. Mentre vivevano lì, sia Jeanne che 
Modigliani dipinsero ritratti l'uno dell'altro e di tutti e due assieme. Anche se continuò a 
dipingere, per quel periodo il suo stile di vita era giunto a richiedere il conto, e la salute di 
Modigliani si stava deteriorando rapidamente. 
I suoi "blackout" alcolici divennero sempre più frequenti. Dopo che i suoi amici non ne 
ebbero notizia per diversi giorni, l'inquilino del piano sotto al suo controllò l'abitazione e 
trovò Modigliani delirante nel letto, attorniato da numerose scatolette di sardine aperte e 
bottiglie vuote, mentre si aggrappava a Jeanne, che era quasi al nono mese di gravidanza. 
Venne convocato un dottore, ma c'era ormai poco da fare, poiché Modigliani soffriva di 
meningite tubercolotica. Ricoverato all' Hospital dela Charitè, in preda al delirio e 
circondato dagli amici più stretti e dalla straziata Jeanne, morì all'alba del 24 gennaio 
1920. Alla morte di Modigliani ci fu un grande funerale, cui parteciparono tutti i membri 
della comunità artistica di Montmartre e Montparnasse.  
Jeanne Hébuterne, che era stata portata alla casa dei suoi genitori, si gettò da una finestra 
al quinto piano, un giorno dopo la morte di Amedeo, uccidendo con sé la creatura che 
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portava in grembo. Modigliani venne sepolto nel cimitero di Père Lachaise nel primo 
pomeriggio del 27 gennaio. 
Jeanne Hébuterne venne seppellita il giorno dopo al Cimitero di Bagneux, vicino a Parigi, 
e fu solo nel 1930 che la sua amareggiata famiglia (che l'aveva fatta seppellire 
furtivamente per evitare ulteriori "scandali") concesse che le sue spoglie venissero messe 
a riposare accanto a quelle di Modigliani. 
La loro figlia di soli 20 mesi, Jeanne, venne adottata dalla sorella di Modigliani a Firenze. 
Da adulta, avrebbe scritto una importante biografia di suo padre, intitolata: Modigliani 
senza leggenda. Jeanne morì nel 1984 a Parigi, proprio nei giorni in cui si discuteva 
sull'autenticità delle tre teste, cadendo da una scala in circostanze alquanto misteriose 
(qualcuno sospettò che fosse stata spinta, ma l'autopsia non fu fatta e le indagini furono 
sbrigative). 
Oggi, Modigliani è considerato come uno dei più grandi artisti del XX secolo e le sue opere 
sono esposte nei più grandi musei del mondo. 
Le sue sculture raramente cambiano di mano, e i pochi dipinti che vengono venduti dai 
proprietari possono raccogliere anche più di 15 milioni di Euro. 
Il suo Nu couché (Sur le côté gauche) venne venduto nel novembre del 2003 per 
26.887.500 dollari. 
 
 
 

Pablo Picasso (nome completo Pablo Diego José Francisco de Paula Juan 

Nepomuceno María de los Remedios Cipriano de la Santísima Trinidad Mártir Patricio 
Clito Ruiz y Picasso; Málaga, 25 ottobre 1881 – Mougins, 8 aprile 1973) è stato un pittore 
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 López e 
di José Ruiz Blasco, anch'egli pittore ed insegnante Pablo Ruiz Picasso nasce il 25 
ottobre 1881, di sera, a Malaga, in Plaza de la Mercede. Il padre, Josè Ruiz Blasco, è 
professore alla Scuola delle Arti e dei Mestieri e conservatore del museo della città. 
Durante il tempo libero è anche pittore. Si dedica soprattutto alla decorazione delle sale da 
pranzo: foglie, fiori, pappagalli e soprattutto colombi che ritrae e studia nelle abitudini e 
negli atteggiamenti - in modo quasi ossessivo - tanto da allevarli e farli svolazzare 
liberamente in casa.  
Nel 1891 la famiglia si trasferisce a La Coruna, dove Don José ha accettato un posto da 
insegnante di disegno nel locale Istituto d'Arte; qui Pablo a partire dal 1892 frequenta i 
corsi di disegno della Scuola di Belle Arti.  
Intanto i genitori mettono al mondo altre due bambine, una delle quali morirà quasi subito. 
In questo stesso periodo il giovane Picasso rivela un nuovo interesse: dà vita a molte 
riviste (realizzate in un unico esemplare) che redige e illustra da solo, battezzandole con 
nomi di fantasia come "La torre de Hercules", "La Coruna", "Azuly Blanco".  
Nel Giugno 1895 Josè Ruiz Blasco ottiene un posto a Barcellona. Nuovo trasferimento 
della famiglia: Pablo prosegue i suoi studi artistici presso l'Accademia della capitale 
catalana. Ha perfino uno studio, in calle de la Plata, che divide con il suo amico Manuel 
Pallarès.  
Negli anni successivi troviamo Pablo a Madrid, dove vince il concorso dell'Accademia 
Reale. Lavora moltissimo, mangia poco, vive in un tugurio mal riscaldato e, alla fine, si 
ammala. Con la scarlattina ritorna a Barcellona dove per un periodo frequenta la taverna 
artistica letteraria "Ai quattro gatti" ("Els Quatre Gats"), così chiamata in onore de "Le Chat 
Noir" di Parigi. Qui si ritrovano artisti, politicanti, poeti e vagabondi di ogni tipo e razza.  
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L'anno seguente, è il 1897, porta a termine una serie di capolavori, fra cui la famosa tela 
"Scienza e carità", ancora assai legata alla tradizione pittorica dell'Ottocento. Il quadro 
ottiene una menzione all'Esposizione nazionale di Belle Arti di Madrid. Mentre prosegue 
diligentemente la frequentazione dell'Accademia e il padre pensa di mandarlo a Monaco, 
la sua natura esplosiva e rivoluzionaria comincia pian piano a manifestarsi. Proprio in 
questo periodo, fra l'altro, adotta anche il nome di sua madre come nome d'arte. Egli 
stesso spiegherà questa decisione, dichiarando che "i miei amici di Barcellona mi 
chiamavano Picasso perché questo nome era più strano, più sonoro di Ruiz. E' 
probabilmente per questa ragione che l'ho adottato".  
In questa scelta, molti vedono in realtà un conflitto sempre più grave tra padre e figlio, una 
decisione che sottolinea il vincolo d'affetto nei confronti della madre, dalla quale secondo 
numerose testimonianze, sembra che abbia preso molto. Tuttavia, malgrado i contrasti, 
anche il padre continua a rimanere un modello per lo scapigliato artista, in procinto di 
effettuare una rottura radicale con il clima estetico del suo tempo. Picasso lavora con 
furore. Le tele, gli acquerelli, i disegni a carboncino e a matita che escono dal suo studio di 
Barcellona in questi anni sorprendono per il loro eclettismo.  
Fedele alle sue radici e ai suoi affetti, è proprio nella sala delle rappresentazioni teatrali di 
"Els Quatre Gats" che Picasso allestisce la sua prima mostra personale, inaugurata il 
primo febbraio 1900. Malgrado l'intento di fondo dell'artista (e della sua cerchia di amici) 
sia quella di scandalizzare il pubblico, la mostra sostanzialmente piace, malgrado le solite 
riserve dei conservatori, e si vendono molte opere su carta. 
Si racconta che la prima parola pronunciata dal piccolo Pablo non sia stata la tradizionale 
"mamma", ma "Piz!", da "lapiz", che significa matita. E prima ancora di incominciare a 
parlare Pablo disegna. Gli riesce talmente bene che, qualche anno dopo, il padre lo lascia 
collaborare ad alcuni suoi quadri, affidandogli - strano il caso - proprio la cura e la 
definizione dei particolari. Il risultato sorprende tutti: il giovane Picasso rivela subito una 
precoce inclinazione per il disegno e la pittura. Il padre favorisce le sue attitudini, sperando 
di trovare in lui la realizzazione delle sue ambizioni deluse. Pablo diventa un 
"personaggio", odiato e amato. Il ruolo dell'artista maledetto per un po' lo soddisfa. Ma alla 
fine dell'estate 1900, soffocato dall' "ambiente" che lo circonda, prende un treno per Parigi.  
Si stabilisce a Montmartre, ospite del pittore barcellonese Isidro Nonell, e incontra molti dei 
suoi compatrioti tra i quali Pedro Manyac, mercante di quadri che gli offre 150 franchi al 
mese in cambio della sua produzione: la somma è discreta e permette a Picasso di vivere 
qualche mese a Parigi senza troppe preoccupazioni. 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 aiutarlo in ogni modo. Intanto conosce una 
ragazza della sua età: Fernande Olivier, che ritrae in moltissimi suoi quadri.  
Il clima parigino, e più specificamente quello di Montmartre, ha una profonda influenza. In 
particolare Picasso rimane colpito da Toulouse-Lautrec, a cui si ispira per alcune opere di 
quel periodo.  
Alla fine dello stesso anno torna in Spagna forte di questa esperienza. Soggiorna a 
Malaga, poi trascorre qualche mese a Madrid, dove collabora alla realizzazione di una 
nuova rivista "Artejoven", pubblicata dal catalano Francisco de Asis Soler (Picasso illustra 
quasi interamente il primo numero con scene caricaturali di vita notturna). Nel febbraio del 
1901 riceve però una terribile notizia: l'amico Casagemas si è suicidato per un dispiacere 
d'amore. L'evento colpisce profondamente Picasso, segnando a lungo la sua vita e la sua 
arte. 
Riparte per Parigi: questa volta vi torna per allestire una mostra presso l'influente 
mercante Ambroise Vollard.  
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A venticinque anni Picasso é riconosciuto ed ammirato non solo come pittore, ma anche 
come scultore ed incisore. Durante una visita al Musée de l'Homme, al palazzo Trocadero 
a Parigi, rimane colpito dalle maschere dell'Africa Nera, lì esposte, e dal fascino che 
emanano. I sentimenti più contrastanti, la paura, il terrore, l'ilarità si manifestano con 
un'immediatezza che Picasso vorrebbe anche nelle sue opere. Viene alla luce l'opera "Les 
Demoiselles d'Avignon", che inaugura uno dei più importanti movimenti artistici del secolo: 
il cubismo.  
Nel 1912 Picasso incontra la seconda donna della sua vita: Marcelle, da lui detta Eva, ad 
indicare che é diventata lei la prima di tutte le donne. La scritta "Amo Eva" compare su 
molti quadri del periodo cubista.  
Nell'estate 1914 si incomincia a respirare aria di guerra. Alcuni degli amici di Pablo, tra cui 
Braque e Apollinaire, partono per il fronte. Montmartre non é più il quartiere di prima. Molti 
circoli artistici si svuotano. Purtroppo poi nell'inverno 1915 Eva si ammala di tubercolosi e 
dopo pochi mesi muore. Per Picasso é un duro colpo. Cambia casa, si trasferisce alle 
porte di Parigi. Conosce il poeta Cocteau che, in stretti contatti con i "Ballets Russes" (gli 
stessi per i quali componeva Stravinskij, al quale Picasso dedicherà un memorabile ritratto 
ad inchiostro), gli propone di disegnare i costumi e le scene del prossimo spettacolo. I 
"Ballets Russes" hanno anche un'altra importanza, questa volta strettamente privata: 
grazie a loro l'artista conosce una nuova donna, Olga Kokhlova, che diventerà ben presto 
moglie e sua nuova musa ispiratrice, da lì a qualche anno sostituita però con Marie-
Thérése Walter, di appena diciassette anni, anche se indubbiamente assai matura. Anche 
quest'ultima entrerà come linfa vitale nelle opere dell'artista in qualità di modella preferita.  
Nel 1936, in un momento non facile anche dal punto di vista personale, in Spagna scoppia 
la guerra civile: i repubblicani contro i fascisti del generale Franco. Per il suo amore per la 
libertà Picasso simpatizza per i repubblicani. Molti amici dell'artista partono per unirsi alle 
Brigate Internazionali.  
Una sera, in un caffè di Saint-Germain, presentatagli dal poeta Eluard, conosce Dora 
Maar, pittrice e fotografa. Immediatamente, i due si capiscono, grazie anche all'interesse 
comune per la pittura, e tra loro nasce un'intesa.  
Nel frattempo le notizie dal fronte non sono buone: i fascisti avanzano. 
Il 1937 é l'anno dell'Esposizione Universale di Parigi. Per i repubblicani del Frente Popular 
é importante che il legittimo governo spagnolo vi sia ben rappresentato. Per l'occasione 
Picasso crea un'opera enorme: "Guernica", dal nome della città basca appena 
bombardata dai tedeschi. Attacco che aveva provocato moltissimi morti, tra la gente 
intenta a compiere spese al mercato. La "Guernica" diventerà l'opera simbolo della lotta al 
fascismo. 
Negli anni '50 Pablo Picasso é ormai un'autorità in tutto il mondo. Ha settant'anni ed é 
finalmente sereno, negli affetti e nella vita lavorativa. Negli anni seguenti il successo 
aumenta e spesso la privacy dell'artista viene violata da giornalisti e fotografi senza 
scrupoli. Si succedono mostre e personali, opere su opere, quadri su quadri. Fino al giorno 
8 aprile 1973 quando Pablo Picasso, all'età di 92 anni, improvvisamente, si spegne. 
L'ultimo quadro di quel genio - come dice André Malraux - "che solo la morte ha saputo 
dominare", reca la data 13 gennaio 1972: è il celebre "Personaggio con uccello".  
L'ultima dichiarazione che ci rimane di Picasso è questa: "Tutto ciò che ho fatto è solo il 
primo passo di un lungo cammino. Si tratta unicamente di un processo preliminare che 
dovrà svilupparsi molto più tardi. Le mie opere devono essere viste in relazione tra loro, 
tenendo sempre conto di ciò che ho fatto e di ciò che sto per fare". 
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Andy Warhol, nome d'arte di Andrew Warhola (Pittsburgh, 6 agosto 1928 – New York, 

22 febbraio 1987), è stato un pittore, scultore, regista e produttore statunitense, figura 
predominante del movimento pop art americano. 
Figlio di immigrati ruteni del villaggio di Miková presso Medzilaborce (Slovacchia), mostrò 
subito il suo talento artistico, e studiò arte pubblicitaria al Carnegie Institute of Technology 
(CIT), ora conosciuto come Carnegie Mellon University di Pittsburgh. Dopo la laurea, 
ottenuta nel 1949, si trasferì a New York. La grande mela gli offrì subito molteplici 
possibilità di affermarsi nel mondo della pubblicità, lavorando per riviste come Vogue e 
Glamour. 
Morì a New York il 22 febbraio 1987, alle 5.45 del mattino, in seguito a un intervento 
chirurgico alla cistifellea, dopo aver realizzato Last Supper, ispirato all’Ultima cena di 
Leonardo, che fu esposto a Milano. I funerali si svolsero a Pittsburgh, sua città natale, e a 
New York venne celebrata una messa commemorativa. La sua attività artistica conta 
tantissime opere, produceva in serie le sue opere con l'ausilio dell'impianto serigrafico. Le 
sue opere più famose sono diventate delle icone: Marilyn Monroe, Mao Zedong, Che 
Guevara e tante altre. La ripetizione era il suo metodo di successo: su grosse tele 
riproduceva moltissime volte la stessa immagine alterandone i colori (prevalentemente 
vivaci e forti). Prendendo immagini pubblicitarie di grandi marchi commerciali (famose le 
sue bottiglie di Coca Cola, le lattine di zuppa Campbell's, e i detersivi Brillo) o immagini 
d'impatto come incidenti stradali o sedie elettriche, riusciva a svuotare di ogni significato le 
immagini che rappresentava proprio con la ripetizione dell'immagine su vasta scala. 
La sua arte, che portava gli scaffali di un supermercato all'interno di un museo o di una 
mostra d'arte, era una provocazione nemmeno troppo velata: secondo uno dei più grandi 
esponenti della Pop Art l'arte doveva essere consumata come un qualsiasi altro prodotto 
commerciale. 
Ha spesso ribadito che i prodotti di massa rappresentano la democrazia sociale e come 
tali devono essere riconosciuti: anche il più povero può bere la stessa Coca Cola che beve 
Jimmy Carter o Liz Taylor. Fra i suoi assistenti, che successivamente divennero essi 
stessi famosi, figurò Ronnie Cutrone. 
Successivamente rivisitò anche le grandi opere del passato, come L'ultima cena di 
Leonardo da Vinci o capolavori di Paolo Uccello e Piero della Francesca: anche in questo 
caso cercò di rendere omaggio a delle opere d'arte al posto dei mass media che in alcuni 
casi cercarono di screditarlo, tuttavia la pop art fu una delle icone principali che 
accompagnarono il boom economico. Andy Warhol ha anche creato alcune sculture che 
riproponevano in tre dimensioni alcuni suoi lavori serigrafici più famosi, come ad esempio 
scatole di detersivo Brillo ed altri prodotti in scatola. Warhol ha supportato e sperimentato 
altre forme di comunicazione, come ad esempio il cinema e la musica: ha prodotto alcuni 
lungometraggi e film, ha supportato alcuni gruppi musicali - in primis i Velvet Underground 
con Lou Reed, la cui famosissima copertina dell'album d'esordio è stata disegnata dallo 
stesso Andy Warhol, e numerosi artisti anche stranieri tra cui la cantante italiana Loredana 
Bertè, ha scritto libri e biografie. Il pensiero commerciale di Andy Warhol spaziava in ogni 
campo. Blow Job (telecamera fissa per 35 minuti sul volto di un uomo che riceve una 
fellatio) e Lonesome Cowboys sono alcuni esempi di film che ritraggono la cultura (gay) 
newyorkese del tempo, censurati e distribuiti solo con il passaparola. 
Altri lavori, certamente d'avanguardia, mostrano ad esempio otto ore di sonno di un uomo 
(Sleep - 1963): in soli cinque anni, cortometraggi e lungometraggi di sperimentazione 
artistica attraverso la telecamera. Alcuni di questi film furono trasmessi al pubblico dopo 
trent'anni dalla data di pubblicazione dei lungometraggi, soprattutto in occasione di mostre 
ed antologie del pittore organizzate in molti musei del mondo. 
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È stato anche fondatore della Factory, luogo in cui giovani artisti newyorkesi potevano 
trovare uno spazio collettivo per creare: qui sono nati o passati per un breve periodo altri 
famosi artisti come Jean-Michel Basquiat, Francesco Clemente, Keith Haring. 
Il 3 giugno 1968, un'artista frequentatrice della Factory, Valerie Solanas, sparò ad Andy 
Warhol e al suo compagno di allora Mario Amaya. Entrambi sopravvissero all'accaduto, 
anche se Andy Warhol in particolare riportò gravi ferite e si salvò in extremis. Valerie 
Solanas dichiarò di aver sparato perché Warhol aveva troppo controllo sulla sua vita: 
successivamente scrisse anche una sceneggiatura dell'accaduto proponendola addirittura 
allo stesso Warhol, che rifiutò categoricamente. Le apparizioni pubbliche di Warhol dopo 
questa vicenda diminuirono drasticamente. Il 23 luglio 1985 fa da testimonial al lancio del 
nuovo computer della Commodore: l'Amiga 1000. Sempre negli anni ottanta è testimonial 
della rivista Vogue America. L'interesse di Warhol per il cinema si manifesta a partire dal 
1963, quando l'artista, dopo aver frequentato la cinémathèque di Jonas Mekas, decide di 
comperarsi una cinepresa Bolex 16mm. I film di Warhol di questo primo periodo si 
possono definire 'minimali': Sleep, Kiss, Eat, Empire, tutti del 1963-1964, mostrano azioni 
ripetute dilatate nel tempo, riprese con una camera fissa. A Warhol interessa la 
composizione dell'immagine che si viene a creare partendo da un unico punto di vista. 
Questi primi film sono come quadri che, invece di essere appesi, sono proiettati su una 
parete bianca.  
I film sperimentali senza sonoro sono girati in 16mm alla velocità di 24 fotogrammi per 
secondo e proiettati alla velocità di 16 fotogrammi al secondo; questa caratteristica 
'rallenta' e amplifica l'immagine del film, che viene percepito in un tempo lunghissimo. 
Luogo fondamentale sia per la sperimentazione che per l'ispirazione nel mondo del 
cinema di Warhol è la Silver Factory, l'ampio locale ubicato al quarto piano di un ex 
fabbrica di cappelli sulla 47° strada, è stato il più noto studio laboratorio di Warhol, teatro 
di molti progetti artistici tra il 1963 e il 1968. Circondato da persone cui chiede 
suggerimenti ed idee, Warhol lavora alla Factory con ritmi di "catena di montaggio". La 
Factory è una "open house", un luogo aperto in cui tutti possono partecipare, anzi, sono 
invitati a farlo, perché è dalle idee e dalla personalità di ognuno che Warhol trae il 
materiale per la sua arte.  
Nello studio gravitava un mondo di originali "intorno ad una figura che si faceva chiamare 
'capo', ma che era orgoglioso di non dare mai l'impressione di avere la minima 
individualità, di non essere mai altro che lo specchio del suo entourage, la copia di ciò che 
i suoi cortigiani volevano che fosse". La Factory diventa così uno spazio ideologico dove 
molte nozioni sulla pop art si trasformano in stile di vita. Il gruppo forma un nucleo che 
stabilisce un linguaggio comune, uno stile comune che basa i propri principi 
sull'accettazione di qualsiasi comportamento, senza pretendere di giudicarlo. Un posto 
importante nella produzione cinematografica di Warhol riguarda i cinquecento rulli di 
Screen Test, film ritratti di personaggi in vista alla Factory che vengono ripresi con camera 
fissa per tre minuti su un fondo nero. Warhol chiede ad ogni partecipante del provino 
(screen-test) di fissare la camera, di non muoversi durante la ripresa e di non sbattere le 
ciglia, restando con lo sguardo fisso. 
"Trovo il montaggio troppo stancante […] lascio che la camera funzioni fino a che la 
pellicola finisce, così posso guardare la persone per come sono veramente." 
 
L'idea di fissare in un ritratto un personaggio che compie un'azione banale, ma che per 
Warhol ha un importante significato. L'obbiettivo non è solo quello di entrare nell'intimià del 
personaggio ripreso ma anche quello di colpire lo stesso spettatore, farlo riflettere. 
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Francis Bacon (Dublino, 28 ottobre 1909 – Madrid, 28 aprile 1992) è stato un pittore 

irlandese. 
«Voglio che la mia vita sia il più libera possibile, voglio solo il migliore tipo di atmosfera in 
cui lavorare» 
«Ho sempre sognato di dipingere il sorriso, ma non ci sono mai riuscito» 
«Ricordo che quando c'era il Black out spruzzavano il parco di qualcosa di fosforescente, 
con l'idea che gli Zeppelin avrebbero scambiato quella luminescenza per le luci di Londra 
e avrebbero lanciato le bombe nel parco; ma non funzionò» 
Francis Bacon è nato in una clinica di Dublino, al 63 di Lower Baggot Street, da genitori 
inglesi, mentre l'Irlanda stava conquistandosi l'indipendenza dall'Inghilterra. 
Secondogenito di Anthony Edward Mortimer Bacon (detto Eddie) e Christina Winifred 
Loxley Firth (detta Winnie). Francis aveva un fratello maggiore di quattro anni, Harley, e 
uno minore, Edward, entrambi scomparsi in giovane età, e due sorelle minori, Ianthe e 
Winifred. 
Il padre discendeva da una famiglia che vantava nobili origini, imparentata forse con il 
famoso filosofo omonimo del pittore. Eddie era un uomo iracondo e tirannico, capitano 
della fanteria leggera dell'esercito britannico in pensione nonché veterano della seconda 
guerra boera (1899-1902). Una volta tornato in Inghilterra, fu destinato al reggimento in 
deposito di Newcastle-on-Tyne, lì conobbe e poi sposò Winnie Firth, che proveniva invece 
da una facoltosa famiglia di Sheffield che aveva fatto fortuna commerciando acciaio e 
carbone. Francis Bacon racconta che il padre decise di sposare la diciannovenne Winnie, 
(di 14 anni più giovane di lui), nonostante la ferma opposizione della famiglia della 
ragazza, solo dopo aver attentamente valutato i vantaggi economici che avrebbe potuto 
ottenere dagli affari dei Firth, e solo dopo essere stato rifiutato da un'altra giovane ancora 
più abbiente. I due si sposarono a Londra nel 1903, a quel tempo Eddie aveva 33 anni e si 
era da poco congedato dall'esercito con il grado onorario di Maggiore. Approfittando della 
dote ricevuta con il matrimonio intraprese l'attività di allenatore di cavalli da corsa (una 
passione, quella per la caccia e per gli sport all'aria aperta, che non l'avrebbe mai 
abbandonato), e ben conscio del fatto che in Irlanda l'impresa avrebbe avuto dei costi 
inferiori, si trasferì con la famiglia a Connycourt House, vicino al villaggio di Kilcullen, nella 
contea di Kildare, non lontano da Dublino. La grande casa con 18 stanze e provvista di 
ampie scuderie ospitava, oltre alla famiglia Bacon, cinque domestici e una ventina di altre 
persone fra stallieri e lavoratori vari, e veniva amministrata da Eddie con il rigore di un 
campo militare, vigevano orari molto rigidi per regolare qualsiasi attività quotidiana e i figli 
vedevano i genitori solo una mezz'ora al giorno, dopo il tè delle cinque, e talvolta durante 
la colazione domenicale. Il “Capitano Bacon”, come ancora si faceva chiamare, aveva 
frequenti scoppi d'ira, dovuti spesso a banalità come aver trovato i propri stivali non 
lucidati a dovere. 
La madre di Francis veniva da un ambiente molto diverso da quello della famiglia del 
marito. L'acciaieria di Sheffield messa in piedi a metà del XIX secolo dal nonno di Winnie , 
Thomas Firth, era diventata un'azienda d'importanza internazionale, e una parte 
sostanziosa delle fortune accumulate dalla famiglia era stata devoluta in beneficenza. Il 
padre di Winnie era morto abbastanza giovane a causa di una grave forma di asma 
cronica, disturbo ereditato da Francis e che lo avrebbe afflitto per tutta la vita, che per 
questo motivo era costretto ad assumere morfina e a stare alla larga da cani e cavalli, 
cosa che lo sminuiva agli occhi del padre. Francis instaurò un rapporto molto profondo con 
la nonna materna, una donna vitale che seguì la figlia in Irlanda, dove si risposò due volte. 
Con lei trascorse buona parte dell'infanzia a Farmleigh, vicino alla città settecentesca di 
Abbeyleix, nel sud-est dell'Irlanda. Anche il carattere della madre, di cui certamente 



 
 
 
 
 

37 
 

Associazione culturale senza fini di lucro - Milano, Viale Monza 140 

Naviglio Piccolo 
Francis apprezzava la dolcezza rispetto ai modi paterni, appariva come una pallida 
imitazione della personalità di Granny Supple, come veniva chiamata la nonna in famiglia. 
I Bacon si trasferirono a Londra durante la prima guerra mondiale a causa degli obblighi 
militari del capofamiglia, in servizio al British War Office, quando tornarono trovarono 
un'Irlanda cambiata dalla sollevazione di Pasqua del 1916, e i paese si sarebbe 
ulteriormente diviso con la guerra d'indipendenza (1919-1921) e la guerra civile (1922-
1923). 
A causa dei forti attacchi d'asma che lo costringevano a letto per giorni, Francis non 
frequentava la scuola regolarmente, e i genitori decisero di affidare la sua istruzione a un 
sacerdote, che però risultava essere interessato più ai cavalli che all'insegnamento, e che 
non lasciò tracce rilevanti sulla formazione del futuro pittore. Poco prima del quindicesimo 
compleanno, Francis fu mandato in collegio secondo la tradizione di famiglia, nella Dean 
Close School di Cheltenham, vicino alla proprietà che i Bacon avevano da poco preso in 
affitto a Gotherington, in Inghilterra, dove rimarrà confinato dal 1924 al 1926. Questo 
periodo non era ricordato dal pittore in modo molto positivo, ma sicuramente lo avviò alla 
propria educazione sentimentale: già dall'età di quindici anni Francis era consapevole 
della propria omosessualità. Quando tornò in famiglia dopo aver lasciato la scuola andò 
incontro a contrasti sempre maggiori con il padre, che vedeva la sua manifesta intenzione 
di dedicarsi all'arte come una pericolosa decadenza di costumi che lo avrebbe condotto 
alla povertà. Ancora peggio per il vecchio Eddie erano le voci che Francis era stato 
allontanato dalla scuola per i suoi rapporti ambigui con i coetanei, (in quel periodo 
l'omofilia, considerata un reato fino al 1968, veniva severamente punita), e così se era 
troppo scioccato per opporsi al figlio che discuteva di vestiti continuamente e si vestiva da 
donna alle feste di famiglia, con tanto di larghi cappelli a falde anni '20, rossetto, tacchi alti 
e sigaretta con bocchino, quando lo sorprese a provarsi la biancheria intima della madre 
davanti a uno specchio lo cacciò di casa. Nell'ottobre del 1926 Francis decise di trasferirsi 
a Londra, dove vivevano molti parenti della madre, che aiutava il figlio a coprire almeno le 
spese di prima necessità inviandogli settimanalmente tre sterline. La grande città appariva 
come un mondo libero e ricco di stimoli ad un ragazzo cresciuto nella rigida Irlanda, e 
Francis si inserì presto nel circolo degli omosessuali londinesi, che venivano 
genericamente considerati degli effeminati all'avanguardia nelle questioni di stile e gusto. 
Gli eccentrici omosessuali che nei primi anni venti gravitavano attorno alle figure degli 
scrittori Harold Acton e Brian Howard avevano una forte influenza sugli atteggiamenti 
artistici e morali dell'epoca, ma bisogna sempre ricordare che l'omosessualità era ancora 
un crimine e non poteva essere manifestata liberamente. 
Durante il soggiorno nella capitale inglese Francis svolse una serie di lavori fra i più 
disparati, fu stenografo, commesso centralinista in un negozio di abiti femminili all'ingrosso 
a Soho (dal quale fu licenziato dopo aver scritto una lettera minatoria al suo datore di 
lavoro), e domestico-cuoco, ma abbandonò anche quest'ultimo impiego, mentre 
continuava la sua auto-formazione culturale leggendo Nietzsche. Sua cugina Diane 
Watson suggerì che il diciassettenne Francis prendesse lezioni di disegno alla scuola 
d'arte San Martin. Francis scoprì che era attraente, e che era molto carino per alcune 
persone e pensò subito di trarne vantaggio, concedendosi a uomini ricchi. Uno di questi 
uomini era un ex compagno d'arme di suo padre, nonché un brigliatore di cavalli, di nome 
Harcourt-Smith. Più avanti Francis sostenne che suo padre avesse chiesto al suo amico di 
tenerlo in pugno e di farlo diventare un vero uomo. Senza dubbio, suo padre era a 
conoscenza della fama di uomo virile del suo amico ma non dei suoi gusti sessuali. 
All'inizio della Primavera del 1927 Francis fu portato da Harcourt-Smith a Berlino che 
allora faceva parte della Repubblica di Weimar. Fu qui che Francis vide il capolavoro di 
Fritz Lang "Metropolis". Francis trascorse due mesi a Berlino. Dopo più o meno un mese, 
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Harcourt-Smith lo lasciò. "Si è stancato presto di me, e certamente ora sarà con una 
donna". Fu così che dopo poco tempo decise di trasferirsi a Parigi. Francis passò un anno 
e mezzo a Parigi. All'apertura di un'esibizione, incontrò Yvonne Bocquentin, pianista e 
cantante. Essendo a conoscenza del suo bisogno di imparare la lingua francese, Francis 
visse per tre mesi con Madame Bocquentin e la sua famiglia nella loro casa presso 
Chantilly. Al Château de Chantilly (al museo Condè), vide La strage degli innocenti di 
Nicolas Poussin. L'estate del 1927 Francis andò ad una mostra di 106 opere di Picasso 
nella Galleria Paul Rosenberg a Parigi, cosa che lo ispirò a disegnare e dipingere. Prese il 
treno circa cinque volte a settimana per visitare la mostra e spesso tornava con disegni ed 
aquerelli d'ispirazione cubista. Francis tornò a Londra nel tardo 1928 e cominciò a lavorare 
come interior designer. Prese un garage e lo convertì in studio a South Kensington e 
condivise il piano superiore con Eric Alden, che fu il suo primo collezionista. Nel 1929 
Jessie Lightfoot, la badante di Francis, si unì a loro. Nella prima edizione del Cahiers d'Art 
del 1929, Francis vide le figure biomorfiche di Picasso. Francis divenne amico di Geoffrey 
Gilbey, un corrispondente del Daily Express e per qualche tempo lavorò come suo 
segretario. 
Francis scrisse un suo annuncio sul Times come un "gentleman's companion". Fra le varie 
risposte, attentamente controllate da Jessie Lightfoot, vi era quella di un anziano signore 
cugino di Douglas Cooper (Cooper aveva la più bella collezione di arte moderna di tutta 
l'Inghilterra). 
Il signore, avendo pagato Francis per i suoi servizi, gli trovò un lavoro part-time come 
operatore telefonico in un club londinese, e lo aiutò a promuoverlo come designer d'interni 
a suo cugino Cooper (il quale gli commissionò una volta una scrivania in color grigio-
navale). 
Nel 1929 Francis conobbe Eric Hall al Bath Club mentre stava cambiando un telefono. Hall 
(il quale era direttore generale della Peter Jones) fu il suo amante e protettore. La prima 
esposizione al Queensberry Mews, nell'inverno del 1929, era fatta di stracci e mobilia di 
Bacon (Eric Hall comprò uno straccio) ma pare che vi fossero anche Painted screen 
(c.1929 - 1930) e Watercolour (1929), entrambi comprati da Eric Alden. Watercolour 
("Acquarello"), il suo dipinto più datato sopravvissuto, sembra sia evoluto dai suoi disegni 
di stracci, che a loro volta furono influenzati dai dipinti e gli arazzi di Jean Lurçat. 
Sydney Butler, figlia di Samuel Courtauld e moglie di Rab Butler, commissionò un tavolo di 
vetro e acciaio ed una serie di sgabelli per il salotto della sua casa di Smith Square. 
Lo studio di Bacon di Queensberry Mews, comparve nel numero dell'Agosto 1930 di The 
Studio, con un articolo di due pagine intitolato "The 1930 Look in British Decoration", che 
mostrava i suoi lavori, inclusi un grande specchio tondo, stracci e mobilia in acciaio 
tubolare e vetro influenzata dallo Stile Internazionale, Marcel Breuer, Le Corbusier / 
Charlotte Perriand e Eileen Gray. 
Bacon tornò in Germania nel 1930 e partecipò alla Oberammergau Passion Play.  
Bacon e Eric Hall affittano il piano terra di Cromwell Place 7, a South Kensington, Londra, 
che era stata la casa e lo studio di John Everett Millais. Bacon adattò la vecchia e grande 
sala da biliardo sul retro della casa e lo adibì a suo studio. Nanny Lightfoot,in attesa di una 
migliore collocazione dormì sul tavolo della cucina. Feste illecite per la presenza di gioco 
d'azzardo con una roulette vennero tenute nella casa, organizzate da Bacon con 
l'assistenza di Hall e da cui entrambi ricavarono un profitto. Ora sede dell'Art Fund, la casa 
Millais è a pochi passi del Victoria and Albert Museum, dove è esposta la collezione 
nazionale dei lavori di [John Constable]], i quali dipinti e schizzi ad olio vennero molto 
ammirati da Bacon. Sempre in questo museo Bacon scoprirà e studierà le fotografie di 
Eadweard Muybridge. La mostra Recent Paintings by Francis Bacon, Frances Hodgkins, 
Matthew Smith, Henry Moore and Graham Sutherland del 1945 alla galleria Lefevre 
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espone due dipinti di Bacon - Three Studies for Figures at the Base of a Crucifixion (1944) 
e Figure in a landscape (1945). 
 
 
 

Diego Rodríguez de Silva y Velázquez, più noto semplicemente come Velázquez 

(Siviglia, 6 giugno 1599 – Madrid, 6 agosto 1660), è stato un pittore spagnolo, l'artista più 
importante tra quelli presenti alla corte di Re Filippo IV di Spagna. 
Fu uno degli artisti più rappresentativi dell'epoca barocca e un grande ritrattista. Tra il 
1629 e il 1631 trascorse un anno e mezzo in Italia con l'intento di viaggiare e studiare le 
opere d'arte presenti nel paese, facendovi poi ritorno nel 1649. Oltre a numerose versioni 
di note scene storiche e letterarie, dipinse moltissimi ritratti dei membri della famiglia reale 
di Spagna, di altri importanti personaggi dell'Europa del tempo ed anche di persone 
comuni, attività che raggiunse il suo vertice massimo con la realizzazione del capolavoro 
Las Meninas (1656). 
A partire dalla prima metà del XIX secolo l'opera di Velázquez ha rappresentato un 
modello a cui si sono ispirati i pittori dei movimenti realista e impressionista, in particolare 
Édouard Manet. Da allora, anche altri artisti moderni, tra cui gli spagnoli Pablo Picasso e 
Salvador Dalí e l'anglo irlandese Francis Bacon hanno pagato il loro tributo a Velázquez 
reinterpretando alcune delle sue opere più celebri. 
Diego Rodriguez de Silva di Velázquez, nato nel 1599 a Seville, fu il primo di cinque figli di  
Juan Rodriguez e di Silva e Jeronima Velázquez, appartenenti alla piccola nobiltà. 
Velázquez sembra iniziare il suo apprendistato con Francisco de Herrera (c. 1590-1654), 
ma in seguito (1611) il padre lo ha messo con Francisco Pacheco (1564-1644), che era un 
artista del talento modesto, ma un insegnante tollerante e un uomo della società. 
Francisco Pacheco aveva buoni contatti nella corte reale ed inoltre, gli intellettuali della 
città, i poeti, gli eruditi ed artisti, frequentavano la sua officina per discutere gli argomenti 
d’antichità classica, Raffaello, Michelangelo e soprattutto Tiziano, così come la teoria 
dell'arte. E’ in questo periodo che Velazquez diventa un esperto della scuola di 
Caravaggio. 
Diego Velázquez entra nella cerchia dei pittori della cooperativa st Luke in Siviglia nel  
1617. L'insieme dei membri in questa cooperativa era necessario per poter iniziare i lavori 
nella sua officina. Lo stesso anno Velázquez sposò Juana, figlia del suo insegnante 
Pacheco. In meno di tre anni, hanno avuto due figlie, ma solo una Francisca, è 
sopravvissuta. 
I dipinti eseguiti dal Velázquez in Siviglia prima del 1622 includevano i bodegones (genere 
molto popolare delle scene della locanda o della cucina, in cui l'alimento e la bevanda fa la 
parte principale) ed i suoi primi ritratti e composizioni religiose: Uova friggenti della donna 
anziana, tre uomini alla Tabella, il Waterseller in Siviglia, Mother Jerónima de la Fuente, 
l’adorazione dei magi. Nell'adorazione dei magi i caratteri principali si pensano per essere 
ritratti: il re giovane è un auto-ritratto dell'artista, il re quello inginocchiato.  
Velázquez nel 1622 visitò per la prima volta Madrid per vedere i relativi tesori d'arte e per 
stabilire i contatti utili; andò a Toledo per vedere gli impianti da El Greco ed altri pittori di 
quella città, compreso Pedro de Orrente (1580-1645) e Juan Sanchez Cotan (1561-1627). 
Velázquez nella primavera del 1623, fu convocato alla corte dal primo ministro, Conte 
Duca d’Olivares e ottenne la sua prima commissione, per il ritratto di Philip IV. Il successo 
di quest’immagine ha portato all'artista il privilegio di diventare pittore della corte e l'unico a 
cui era consentito di dipingere il re in avvenire. 
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Velázquez visitò i lavori di Pieter Paul Rubens, che nel 1628 si recò alla corte di Madrid 
per una mostra sul commercio diplomatico,  e fu in questo periodo che Rubens consigliò a 
Velázquez di andare in Italia. 
Durante il suo primo viaggio in Italia nel 1629-30, Velázquez visitò Genova, Venezia (dove 
ha visto il lavoro di Tiziano). A Firenze e  a Roma, rimase per quasi un anno.  
Velázquez copiò i lavori dei vecchi pittori, ma dipinse anche dei suoi quadri compresi la 
forgia del cappotto sanguinante di Joseph e di Vulcan. Nel 1634-35, Velázquez lavorò alla 
decorazione di nuovo palazzo di Buen Retino.  
Nel 1645 dipinse Venus allo specchio. Diego Velázquez tornò a Roma e dipinse il ritratto 
del famoso papa Innocente X, tra il 1649-1651.  
Al suo ritorno a Madrid venne nominato maresciallo della Corte suprema. 
La carriera di Velázquez terminò con il suo lavoro più rilevante: Las Meninas.  
Diego Rodriguez de Silva di Velázquez morì a Madrid il 6 agosto 1660. 
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