“Posillipiamo un pò”
Progetto per le scuole organizzato dal Museo dello Splendore e dalla Piccola Opera Charitas
Promemoria della visita:
Avete visitato o andrete a visitare il Museo d’Arte dello Splendore.
Ma cosa s’intende con la parola MUSEO?
Con la parola Museo s’intende
una istituzione culturale pubblica adibita alla conservazione, all’ordinamento e all’esposizione di opere d’arte.
E’ luogo privilegiato,  quindi, anche se non unico, dell’incontro tra ARTE e PUBBLICO.
Il termine Museo deriva dalla parola greca MUSEION    (da Musa e quindi  “luogo sacro alle Muse”).
Museion era l’istituzione culturale pubblica creata da Tolomeo II ad Alessandria d’Egitto nel III sec. A. C. in stretta correlazione con la celebre biblioteca:
un luogo di riunione e di studio per letterati, scienziati, filosofi, tra le cui funzioni, non è certo anche se probabile, pare vi fosse anche quella di raccogliere opere d’arte.  
Ma chi erano le Muse?
Per i Greci erano le figlie di Zeus e della ninfa Mnemosine, erano divinità che proteggevano le arti e risiedevano sul Monte Elicona, in Beozia. Erano nove e spesso venivano raffigurate accanto al dio Apollo.
Anche da Musa deriva la parola “mosaico”.
E mosaici sono quelle opere che avete visto sotto il portico recentemente aggiunto alla destra del convento.
Si tratta di una tecnica decorativa con la quale per mezzo di frammenti (ordinariamente piccoli cubi, detti tessere musive) di pietre naturali, di terracotte o di paste vitree, bianche o nere o colorate, applicate sopra una superficie solida con cemento o mastice, viene riprodotto un determinato disegno.
La testimonianza più antica di decorazioni musive risale al IV millennio a.C. in area mesopotamica dove i mosaici erano formati con coni di argilla cotti infissi nei muri con malta e bitume.
E perché questo Museo si chiama dello Splendore?
Perché prende nome dall’attiguo Santuario della Madonna dello Splendore, edificato nel luogo dove secondo la tradizione, la Madonna apparve, sopra ad un olmo, ad un devoto contadino chiamato Bertolino. Dall’olmo scaturì una sorgente d’acqua miracolosa che attualmente è stata convogliata nel giardino del convento dove viene giornalmente attinta dai fedeli.
Il miracolo avvenne probabilmente nella prima metà del XVI secolo.
Con ingenti somme di danaro parteciparono alla costruzione della Chiesa, voluta dalla Vergine, i Duchi Acquaviva d’Aragona 
(ricordiamo che Giulio Antonio Acquaviva fu il fondatore di Giulianova).
Il Santuario fu affidato ai Padri Celestini dell’Abbazia di Sant’Onofrio di Campli divenendo così una grangia .
(Grangia viene dal francese granche, granaio, e indicò nel Medio Evo un tipo d’insediamento rurale legato all’organizzazione produttiva dei monasteri.)
Quando nel 1653 il papa ordinò che tutti i monaci residenti nelle grancie ritornassero nei monasteri d’orgine fu proprio un Acquaviva, Giosia III, a mettersi a capo della popolazione affinhè i Padri Celestini non abbandonasssero Giulianova. La grancia diventò priorato e il convento fu ampliato.
(Il Priorato era un monastero in cui risiedeva anche il Priore cioè il Superiore di una comunità monastica).
Lo stesso Giosia ampliò la Chiesa con  cappelle laterali e commissionò a  Giacomo Farelli (1624 -1706) le preziose quattro tele che rubate qualche anno fa, dopo il ritrovamento, sono state collocate dietro il Coro.
Nel 1807 i Celestini furono costretti ad abbanbonare il Convento per le soppressioni napoleoniche degli ordini religiosi.
Successivamente ci fu un’alternanza tra congregazioni laiche e Cappuccini per la gestione della Chiesa e del Convento che si risolse nel 1926 con l’affido definitivo ai Padri Cappuccini.
Il Museo d’Arte dello Splendore nasce nel 1997 dalla  ristrutturazione di una parte dell’antico studentato di teologia dei Frati Cappuccini, chiuso nel 1965.
Si estende su tre piani ed occupa circa 1200 mq.  Conserva una diversificata collezione di opere d’arte contemporanea tra le quali nove bellisime sculture di Francesco Messina.
Attualmente per la ristrutturazione della Pinacoteca Civica accoglie la collezione Bindi.
Vincenzo Bindi (1852-1928)
Storico, nato a Giulianova nel 1852, morto a Napoli nel 1928.
Studiò legge a Napoli seguendo in pari tempo i corsi di letteratura e filosofia alla Scuola Normale Superiore.
Giovanissimo cominciò la carriera di insegnante e, sempre giovanissimo, ottenne la Direzione della Scuola Normale Femminile di Napoli.
Consacrò tutta la sua vita ad illustrare la regione natia e a raccogliere autografi ed opere d’arte.
Viaggiò in Inghilterra, Belgio, Olanda, Grermania e Svizzera.
Ebbe incarichi dal Ministero della Pubblica Istruzione e fu inviato a Parigi nel 1885 per lo studio  del Chronicon Casauriense e in Germania nel 1890 per lo studio dei frammenti e delle opere di oreficeria esistenti nei musei tedeschi.
Ricoprì numerose cariche, fu decorato di vari ordini cavallereschi e fu membro di società ed accademie italiane ed estere.
Scrisse circa cento saggi tra articoli e libri di argomento storico e artistico.
La sua opera più importante Monumenti storici ed artistici degli Abruzzi gli conferì notorietà a livello nazionale.
 E’ sepolto nel cimitero di Giulianova.
Il lascito Bindi
Vincenzo Bindi con un lascito del 3 ottobre 1927 dota la città di Giulianova di una particolare e significativa pinacoteca.
Nelle prime quarantanove pagine del lascito testamentario egli cataloga e spesso presenta criticamente 377 opere (altre sono da lui unicamente numerate) appartenenti ad un periodo estesissimo compreso tra il 1600 e il 1920 circa ed elenca 115 artisti.
L’unitarietà e la particolarità di questa raccolta sono date da due elementi precisi:
1) si tratta di opere di artisti meridionali formatisi a Napoli o che hanno avuto stretti rapporti con questa città  
2) tutte le opere riconducono ad una pittura dal vero definita da Bindi stesso pittura speciale.
Il lascito si concentra in un periodo compreso tra il 1820 e il 1870, raccogliendo e presentando quasi tutti gli artisti appartenuti alla cosiddetta scuola di Posillipo, gli altri artisti sono considerati anticipatori o epigoni di questa scuola.
La Scuola di Posillipo
è una delle tendenze portanti del vedutismo romantico italiano. 
Nei primi decenni dell’Ottocento l’ambiente artistico napoletano era particolarmente vivace per la persistenza della tradizione vedutistica del secolo precedente e per gli influssi esercitati dai pittori stranieri che nella città soggiornarono più o meno lungamente.
Decisiva fu la presenza di Pitloo che nel 1816 ottenne la cattedra di paesaggio nell’Accademia napoletana; ma importanti furono anche i soggiorni, negli anni venti, di grandi maestri del paesaggismo europeo, da Corot a Turner.
Pitloo aveva l’abitudine di abbozzare i dipinti sulla carta, avendo di fronte il paesaggio reale da ritrarre e di completare poi l’opera in studio incollando la carta sulla tela: ciò comportava un allontanamento dai formalismi e schematismi accademici per quel tempo straordinario.
Attorno a questi punti di riferimento si venne aggregando negli anni trenta la cosiddetta Scuola di Posillipo cui parteciparono pittori dediti alla pittura di paesaggio - genere molto gradito, per esempio, ai viaggiatori stranieri che acquistavano le tele come souvenir di Napoli - e a una ricerca basata sugli accordi cromatici e tonali.
Le immagini delle opere esposte al museo sono visibili qui:

http://www.museodellosplendore.it/index.php?filename=visita/posillipo.htm
Il napoletano Giacinto Gigante (1806-1876) fu il caposcuola di questi artisti (fra cui ricorderemo  il fratello minore Ercole, Raffaele, e Consalvo Carelli, suocero di Vincenzo Bindi, e soprattutto Gabriele Smargiassi) e rappresentò il paesaggio - prevalentemente quello di Napoli e dintorni - con una particolare accentuazione lirica determinata dalla cura nella descrizione di atmosfere luminose esaltate da esatte intonazioni cromatiche.
 L’impostazione scenografica di molte sue opere era conseguenza di un’abitudine ottica derivata dalla sua attività di topografo (topografo è colui che riporta sulla carta unaa determinata parte della superficie terrestre. Da topografia: Es. la topografia di Roma, rappresentazione della distribuzione delle strade e dei monumenti della città di Roma) mentre la sua predilezione per aspetti maestosi o terribili della natura (boschi con alberi immensi, orride rupi, stagni lividi) è segnale dell’influenza esercitata su di lui dal vedutismo nordico assorbito tramite Pitloo.
Fu proprio il prevalere del gusto del pittoresco ad allontanare i posillipisti da una pittura strettamente “dal vero”.
Il fatto che questi artisti non dipingessero in studio ma che si avvalessero, almeno  per una prima stesura, di una pittura “ sul posto”, rappresentava per quei tempi, una vera e propria “rivoluzione”, i “posillipisti” infrangevano in questo modo una consuetudine mai messa prima in discussione. 
Il fatto poi che le loro opere venissero vendute ai viaggiatori era fonte di scherno da parte dei pittori accademici che avevano della pittura l’idea che fosse riservata solo a pochi.
A fare della pittura totalmente all’aria aperta (en plein air) furono invece gli Impressionisti francesi, di poco posteriori ai “posillipisti”.
Aaffascinati dalla luce e dai suoi riflessi, cercarono di riprodurre sulla tela l’impressione che la retina ha di un un certo oggetto a seconda appunto del variare della luce del sole.
Adesso guardiamo insieme un quadro. E’ un’opera che fa parte della Collezione Permanente del museo ed è di un artista contemporaneo, Antonio Corpora. Come vedete è un’opera molto diversa da quelle che abbiamo visto prima.
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ANTONIO CORPORA

AFRICA, 1989

Acquerello, cm. 56x76

La prima cosa da fare quando siamo in un Museo e ci troviamo di fornte ad un'opera è leggere la didascalia. Nella didascalia ci sono tante notizie importanti, leggiamole insieme:
ANTONIO CORPORA                         è il nome dell’autore del quadro

AFRICA                                                è il titolo dell’opera

1986                                                      è l’anno in cui è stata fatta l’opera

ACQUERELLO                                   è la tecnica usata

86x78                                                    sono le misure dell’opera, esclusa naturalmente la cornice

Adesso parliamo un pò di questo quadro:

nel rappresentare l’Africa il pittore non ha voluto servirsi né del disegno né di forme riconoscibili.

In una sorta di gioco, ha “mimato” questo continente servendosi solo dei colori.

Proviamo a vedere quali colori ha adoperato e quali invece non ha utilizzato.

Appaiono l’arancio, il giallo, il verde e un po’di violetto.

Mancano del tutto i colori scuri cioè il nero, il marrone, il blu, il grigio.

E’ evidente che il pittore non vuole riferirsi alla situazione di vita difficilissima per la maggior parte degli stati africani.

I colori adoperati alludono ad una flora e ad una fauna particolarmente rigogliosa tipica di quegli stati africani in cui c’è una forte piovosità combinata ad elevate temperature.

Il quadro comunica gioia, allegria, festosità.

Probabilmente come Gauguin, anche Corpora vede nell’Africa un mondo più bello di quello a cui siamo abituati, un mondo in cui si recupera il rapporto con la natura che noi europei abbiamo quasi completamente rovinato.

Dizionarietto tecnico
Tempera
Tecnica di pittura che utilizza l’acqua per sciogliere i colori e come agglutinanti diverse sostanze come chiara d’uovo, latte, tattice di fico, colle, cere, gomme o altro (ad esclusione dell’olio).
La tempera fece la sua comparsa in Europa nel XII sec. Da allora, fino al diffondersi della pittura ad olio, fu la più importante tecnica pittorica.
Nel periodo di transizione dalla tempera all’olio (sec. XV-XVI) si fece spesso uso di una tecnica mista di tempera e di preparazioni oleo-resinose.
Dal XVI sec. La pittura ad olio si affermò come tecnica principale e la tempera entrò in un lungo periodo di relativo abbandono. E’ stata riscoperta nei primi decenni del Novecento.
Acquerello
Tecnica pittorica che consiste nel dipingere su carta (o su sfondo simile) con colori trasparenti mescolati in genere a gomma arabica, stemperati in acqua al momento dell’uso.
Il bianco sullo sfondo vienesolitamente lasciato scoperto in funzione di colore.
Già noto nell’antico Egitto (papiri) e in Estremo Oriente (dipinti su seta e carta di riso), l’acquerello ottenuto con colori mescolati ad albume d’uovo venne utilizzato nell’Europa medievale per la decorazione di manoscritti.
L’acquerello differisce dalla tempera e dalla miniatura per il fatto che i colori chiari vengono qui ottenuti mediante l’aggiunta di acqua e non di pigmento bianco.
L’acquerello venne sporadicamente utilizzato in epoca rinascimentale; più diffuso durante il XVII secolo fu l’uso di acquerello monocromo in bistro bianco o in seppia chiaro su disegni a penna di figure o paesaggi.
L’acquerello cominciò ad essere usato in modo estensivo dagli artisti inglesi del XVIII secolo e dei primi decenni del XIX.
Miniatura
Designa l’arte di illustrare e decorare manoscritti (dal latino minium, pigmento rosso-arancio usato per delineare la lettera iniziale di ogni pagina); in generale, qualunque pittura fine e minuta, specialmente di ritratti. 
Pittura ad olio
Tecnica della pittura su tavola o tela. La grandissima varietà dei risultati ottenuti dipende dalla composizione e dai procedimenti usati nella preparazione della materia, dai materiali usati nella preparazione della tavola o tela (imprimitura), dal fondo scelto dall’artista, dalle tecniche utilizzate nella stesura dei colori, e infine dall’uso di vernici protettive stese uniformemente sul dipinto finito, ma a volte anche mescolate ai colori per renderli più brillanti.
In genere i pigmenti o colori vengono impastati ad olii grassi (lino, noce, papavero); si ottiene così una materia pesante e vischiosa che si può rendere più trasparente e facile da stendere con l’aggiunta di olii essenziali o diluenti (per esempio trementina).
In epoca rinascimentale i colori venivano preparati nella bottega dell’artista dagli apprendisti più giovani. In seguito vennero messi in vendita nella bottega dello speziale. Fu solo verso la metà del XIX secolo che iniziò la produzione industriale dei colori ad olio in tubetto.
Il principio di mescolare pigmenti ad olii grassi era conosciuto fin dall’antichità ma la tecnica vera e propria venne perfezionata da pittorifiamminghi del primo 400. Da allora la pittura ad olio cominciò a competere con la tempera.
Prospettiva 

Sistema di rappresentazione che esprime la tridimensionalità dello spazio.

Le regole della corretta costruzione prospettica, “inventate”  da Filippo Brunelleschi (Firenze 1377-1446) architetto e scultore italiano), vengono codificate e diffuse nel trattato , Della Pictura  di Leon Battista Alberti (Genova 1406-Roma 1472), architetto, teorico dell’arte e scrittore italiano.
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