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PRESENTAZIONE

«Siamo nani sulle spalle di giganti». 

Le parole di Goethe ricordano quanto utile possa essere l’eredità dei grandi artisti del 

passato per intendere il presente e per guardare con più chiarezza al futuro.

Dalla letteratura, alla scultura, alla pittura, alla danza, al teatro, alla musica, a ogni altra 

forma di espressione emotiva delle idee e dei pensieri, l’Italia si è fatta nel tempo culla 

di bellezza e meraviglia. 

L’immenso patrimonio culturale del quale gode ha a che fare con la creatività e l’in-

gegno di un popolo che oggi sembra tradire le sue origini, dimenticando il coraggio e 

perdendo la visione. Ha a che fare con la forza emotiva, con la capacità di scoprire le 

proprie abilità e le proprie aspirazioni, e di perseguirle. Per realizzare i propri sogni, mi-

gliorando la propria vita. E, così, regalando stupore al mondo. L’arte è esaltazione della 

diversità delle anime, messe in comunicazione da una lingua universale.

Meritocrazia Italia ha scelto di dedicare il focus del mese di aprile allo studio dell’im-

menso patrimonio artistico nazionale, di ieri e di oggi, per metterne in risalto la rile-

vanza strategica ai fini della ripresa economica e culturale, individuare le ragioni della 

scarsa valorizzazione delle risorse a disposizione e avanzare proposte di recupero e 

messa in condivisione.

Come sempre, l’osservatorio aperto sulle realtà locali dai coordinamenti regionali ha 

fatto da fondamentale supporto all’attività di confronto e proposizione dei gruppi di 

studio, che hanno voluto mantenere dialogo costante e condividere i risultati delle ri-

cerche con Istituzioni, associazioni e cittadini.

La certezza è che sia indispensabile puntare sulla Cultura per la costruzione di un nuovo 

Rinascimento. Soltanto arginando la progressiva deriva valoriale, favorendo la risco-

perta della bellezza della realtà e rompendo la bolla del confortante isolamento creata 

dall’uso smodato della tecnologia, è possibile ritrovare la fiducia in un domani migliore 

e puntare ad ancora maggiore bellezza.

Roma, 31 aprile 2022 Il Presidente Nazionale
Walter Mauriello
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ARTE DELLA CULTURA
E CULTURA DELL’ARTE
la vera ricchezza

Arte della Cultura e Cultura dell’Arte. Sembra quasi un gioco di parole, una di quelle 

filastrocche che si recitavano da bambini, ma, in realtà, queste parole ricordano il senso 

profondo di un legame che non deve mai essere dimenticato: non può esistere Arte 

senza Cultura e non può esistere Cultura senza amore per l’Arte. 

Il termine ‘Cultura’ deriva dal verbo latino colere, che ha molti significati, tra i quali ‘col-

tivare’, ‘curare’, ‘vivere’, ‘frequentare’, ‘ornare’, ‘abbellire’, ma anche ‘onorare’, ‘venerare’, 

‘trattare con rispetto’, ‘praticare’ e ‘celebrare’. In breve, la Cultura permette di coltivare 

le abilità, avere cura di se stessi e degli altri, abbellendo il mondo e la vita di ciascuno, 

e permette di frequentare gli altri, trattandoli con rispetto e celebrando i loro meriti.

Non è mai scontato ribadire l’importanza di educare alla bellezza, di prendersi cura del 

proprio patrimonio culturale, che non consiste soltanto nelle opere d’arte di cui sono 

ricche le città italiane o nei paesaggi mozzafiato dei quali è disseminato il territorio, ma 

anche nelle grandi capacità degli artisti, nel talento dei coreografi e dei ballerini, nelle 

parole dei poeti e degli scrittori e nella melodia dei compositori. Non esiste Musa che 

non abbia trovato ospitalità nel Bel Paese e che non abbia contribuito a renderlo ancora 

più meraviglioso ricevendone in cambio onori e celebrazioni. Questa è l’Italia.

Purtroppo, capita sempre più spesso di veder confondere la Cultura con la mera cono-

scenza o, peggio, con l’erudizione, rendendola così un qualcosa di elitario e, persino, di 

poco gradito. Nulla può esservi di più sbagliato! 

La Cultura è tanto lontana dalla conoscenza mnemonica di dati e informazioni quan-

to lo può essere l’Arte dalla mera capacità tecnica. A questo proposito nel 2020 è 

stata pubblicata un’interessante ricerca dalla quale è emerso che la musica coinvolge 

emotivamente molto di più se a riprodurla sono musicisti in persona piuttosto che di-

spositivi elettronici, per quanto evoluti. In breve, il cervello risponde in maniera diversa 

all’ascolto di diversi brani per pianoforte a seconda che siano realizzati da un computer 

o da professionisti. I ricercatori hanno osservato che anche la ‘musica del computer’ è 

in grado di emozionare, ma non come quando si ascoltano gli stessi pezzi suonati da 

un pianista vero. Stefan Koelsch, ricercatore in psicologia presso il Max Planck Institute 

for Human Cognitive and Brain Sciences di Lipsia ha provato a far ascoltare a venti 

soggetti non musicisti estratti registrati di sonate classiche per pianoforte misurando 

contemporaneamente la risposta elettrica cerebrale con un elettroencefalogramma, la 

conduttanza cutanea che varia in base alla sudorazione e la frequenza cardiaca che 

fanno parte di una risposta emotiva: i cervelli dei partecipanti mostravano una evidente 

attività elettrica in risposta a cambiamenti musicali (accordi e inaspettati cambiamen-

ti della chiave tonale), indipendentemente dal fatto che il brano fosse suonato da un 

computer o da un pianista; questa risposta era maggiore però se a suonare erano pia-

nisti veri. La dimostrazione scientifica che i musicisti ‘comunicano’ quando suonano e 
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che il cervello è capace di percepire queste comunicazioni, anche se privo di una forma-

zione musicale formale. Un ballerino, dunque, non incanta perché è capace di compiere 

specifici gesti atletici con la precisione di un robot, ma proprio per la sua capacità di 

‘sentire’ la musica, di viverla e di trasformare i suoni in movimenti, così come un pittore 

non realizza un’opera d’arte semplicemente applicando delle regole o riproducendo 

la realtà, ma la interpreta, personalizzandola e rendendola unica. Ogni artista mette 

nelle proprie opere la propria Cultura, ovvero il proprio modo di vivere la realtà, 

di abbellirla e di celebrarla. Si pensi alla celebre opera d’arte ‘Guernica’: è impossibile 

capire e apprezzare quest’opera se non se ne conoscono gli antefatti, se non si ha la 

capacità di comprendere i sentimenti che animavano l’artista mentre la dipingeva. Un 

osservatore privo di cultura potrebbe, al pari dell’ufficiale nazista del famoso aneddoto, 

chiedere «Du hast dieses Grauen Meister?» per sentirsi rispondere dall’Artista «No, es su 

trabajo.». In queste quattro parole, apocrife e probabilmente mai pronunciate, c’è tutta 

la sintesi del rapporto tra cultura dell’Arte e arte della Cultura: l’artista ci invita a visitare 

e frequentare il suo mondo, il suo modo di vedere la sua realtà, noi lo onoriamo sforzan-

doci di comprendere il vero significato della sua Arte, di comprendere il suo messaggio 

e apprezzare la bellezza del suo impegno. Proprio per questa ragione, senza Cultura 

non può esistere l’Arte. Perché non si avrebbe la capacità di comunicare gli uni gli altri, 

di tramettere sentimenti ed emozioni. Certo, si potrebbero trasmettere dati, informa-

zioni, ma, come ha dimostrato Koelsch, la comunicazione è altra cosa. 
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«La vera opera d’arte non è che un’ombra della perfezione divina» 

(Michelangelo Buonarroti)

Arte è qualsiasi forma di attività dell’uomo che dia prova o a esaltazione del suo talento 

inventivo e della sua capacità espressiva. Per Marc Chagall, «La grande arte riprende 

là dove finisce la natura». Esistono diversi tipi di Arte: l’Arte antica, fatta di tradizione, 

di scultura, pittura, architettura; l’Arte classica, nella quale subentrano musica, danza, 

letteratura, e teatro; e l’Arte moderna, che si arricchisce di moda, grafica, nuove danze, 

design, fotografia, oreficeria, artigianato e street art; recente anche l’Arte digitale. 

I paesaggi mozzafiato del panorama nazionale hanno ispirato tantissimi pittori, scultori 

e architetti che hanno lasciato il segno nel tempo con capolavori senza eguali. La storia 

dell’arte italiana ha origini antichissime e vede protagonisti personaggi noti in tutto il 

mondo. Una storia invidiata, della quale andare orgogliosi. 

Leonardo da Vinci, Michelangelo e Raffaello Sanzio costituiscono la triade dei pittori 

famosi del Rinascimento italiano, ma non mancano quelli contemporanei, come Enrico 

Castellani, il primo italiano a ricevere il Premio Imperiale giapponese per la pittura (il 

più importante riconoscimento a livello mondiale nel settore artistico, che ha cinque 

categorie: pittura, scultura, architettura, musica e film/teatro), vinto poi anche da Mi-

chelangelo Pistoletto.

Tra gli scultori che hanno fatto la storia vi sono Michelangelo, Donatello e Antonio Ca-

nova. Più di recente, noto è anche Arnaldo Pomodoro, che si considera uno degli scul-

tori contemporanei italiani più apprezzati anche a livello internazionale – per profondità 

dei concetti, originalità e connessione all’essenza della vita –, e Jaco, all’anagrafe Jaco-

po Cardillo, che, anche se giovanissimo, è definito da molti il moderno Michelangelo. 

Amatissimo sui social, espone in modo indipendente le sue opere; da qui, l’appellativo 

di social artist. Il contributo fondamentale che è stato dato alla storia dell’architettura è 

antichissimo e risale all’Impero romano. La storia dell’architettura è scritta da Palladio, 

Raffaello con Antonio da Sangallo, Buonanno Pisano, Gian Lorenzo Bernini e Carlo Ros-

si, che ridisegnò San Pietroburgo. I migliori architetti italiani contemporanei e del passa-

to hanno lasciato un’impronta indelebile anche all’estero grazie a stile e pensiero unici e 

inconfondibili. Tra gli altri, Renzo Piano, vincitore del Premio Pritzker, il più celebre pre-

LA VARIETÀ 
DELLE ARTI 
storia e identità nazionale
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mio di architettura al mondo, ha progettato musei, chiese, grattacieli, aeroporti; non a 

caso nel 2013 è stato nominato senatore a vita e noverato tra le 100 persone più influen-

ti del pianeta. Un altro architetto celebre è Gaetana (Gae) Aulenti, eccellenza femminile. 

Letteratura e poesia, poi, hanno il potere di trasformare la realtà e dare concretezza alla 

fantasia. I più grandi scrittori italiani capaci di riportare nel mondo ideali abbandonando 

il reale sono Dante Alighieri, con la sua opera più maestosa, Francesco Petrarca, Gio-

vanni Boccaccio, Alessandro Manzoni, Gabriele D’Annunzio, Italo calvino, Umberto Eco. 

Ma davvero non si contano. Anche la musica aiuta a esprimere l’interiorità, nel dolore, 

nell’amore, nella passione, nella rabbia, nella disperazione, nel ricordo. Tutto a un tempo. 

Antonio Vivaldi, Antonio Salieri, Nicoló Paganini, Giuseppe Verdi, Giacomo Puccini, Ezio 

Bosso. La musica può rallegrare, far innamorare, far rivivere i ricordi e curare un’anima 

dolente e che si è persa. Note sono anche proprietà terapeutiche. Ciò vale anche per la 

danza, che cura mali fisici e della psiche ed esprime culture profondamente diverse. Ci 

sono poi altre forme d’arte che meritano di essere considerate.

L’arte della navigazione ha portato alla scoperta di nuove terre e nuovi continenti. Il 

mentore italiano è Cristoforo Colombo, seguito dai suoi tanti allievi in nuove scoperte. 

Un tempo veniva menzionata tra le arti anche quella della guerra, vissuta come ramo 

della filosofia, strategia mentale, studio accorto di punti di forza e di debolezza dell’av-

versario, controllo delle informazioni, conoscenza di se stessi, dei propri limiti e delle 

proprie motivazioni. Affascinanti gli studi di Polibio. 

Altro lato della medaglia, è storicamente arte anche l’amore, via di comunicazione e 

di gestione delle relazioni sociali. I rituali di corteggiamento come tradizionalmente 

raccontati hanno a che fare con la forza, con l’eleganza, con la bellezza. Cambiano se-

condo origini e cultura. Ogni popolo ha le sue tradizioni ed esprime in modo differente 

il metodo di seduzione. Con il tempo, L’Arte classica ha subito naturali trasformazioni. 

I risultati delle scoperte scientifiche e il mutamento dei costumi l’hanno indotta a cam-

biare per tenere passo della modernità. In questo modo si sono sviluppate delle altre e 

nuove categorie dell’Arte, come quella moda, che ha avuto una progressiva affermazio-

ne nell’ultimo secolo e riflette gli stessi caratteri di espressione della musica, della dan-

za, della scultura. Tra i più celebri stilisti di sempre che hanno fatto la storia del fashion 

system italico sono Giorgio Armani, Valentino, Gianni Versace, Guccio Gucci, Miuccia 

Prada, Roberto Cavalli, Nicola Trussardi, Loro Piana. 

L’evoluzione tecnologica ha contribuito al successo anche della fotografia (con nomi 

illustri come Gianni Berengo Gardin, Luigi Ghirri, Ferdinando Scianna, Oliviero Toscani), 

del cinema, della grafica, del design, anche di tipo industriale, e poi ancora più di recen-

te, con lo sviluppo digitale e informatico, nasce l’arte digitale, figlia del nostro tempo. 

L’Arte digitale nasce negli Stati Uniti d’America a ridosso della Seconda guerra mondia-

le, ma sono tanti gli artisti italiani apprezzati (tra i molti, Giuseppe Lo Schiavo, Cateloo 

di Cateloo e Giovanni Motta).

Moderna anche la c.d. Street art, una forma di espressione e comunicazione artistica vi-

suale realizzata attraverso graffiti fatti con bombolette di colore spray; come tele, stra-

de e palazzi. Le città diventano originali gallerie en plein air. La Street art si fa cerimonia 

sociale, culturale e artistica in tutto il mondo. In questa arte giovanile i più noti artisti 

che hanno dato la voce alle opere sono Blu e Alice Pasquini. Grazie alla Cultura italiana 

e alla storia vissuta, l’Italia vanta importanti personalità, alcuni tra i più apprezzati artisti 

al mondo. L’Italia è culla della vera Arte.
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«La Repubblica promuove lo sviluppo della cultura e la ricerca scientifica e tecnica. 

Tutela il paesaggio e il patrimonio storico e artistico della Nazione» (art. 9 cost.).

L’Italia detiene il primato mondiale per aver inserito nella sua Carta costituzionale il 

rispetto e la tutela del paesaggio. Nella tradizione giuridica italiana, paesaggio e opera 

artistica sono sempre stati considerati insieme, parimenti meritevoli di tutela e parimen-

ti in grado di smuovere emozioni. L’art. 9 cost. più di tutti gli altri definisce l’identità na-

zionale, trovando nella Cultura il punto di equilibrio tra la tutela della bellezza grandiosa 

che abbiamo ereditato e l’aspirazione a rimanerne all’altezza. In tutto questo, che ruolo 

rivestono le Donne? La parola ‘patrimonio’ ha in sé la radice ‘pater’, che letteralmente 

significa ‘dovere del padre’, tenuto alla ‘cura delle cose’. Si completa con il termine 

‘matrimonio’, il ‘dovere della madre’, tenuta invece alla ‘cura delle persone’. Ne risulta 

un equilibrio perfetto tra i due ruoli nella realizzazione di un panorama immenso di bel-

lezza italiana. Se si pensa al patrimonio culturale e di arte, nel senso di fare e produrre, 

sono soprattutto mani maschili quelle che hanno scritto, dipinto, suonato, costruito, ma 

anche ridisegnato il paesaggio, bonificato, piantato, accudito terre e coltivazioni, con-

servando un Paese unico sotto ogni punto di vista. 

Le artiste e le scienziate erano soprattutto suore dei conventi e figlie della nobiltà. Il 

ritardo con il quale le donne hanno avuto accesso all’istruzione ha condizionato le 

loro potenzialità espressive per secoli, e la cultura delle donne è stata soprattutto 

chiusa dentro al matrimonio, con poche eccezioni. Fino all’emancipazione femminile 

dell’era moderna, si ritrovano per lo più forme d’arte ‘domestica’ importanti (ricami 

e tessuti preziosi), o modalità ‘casalinghe’ di esprimere la cultura scientifica (si pen-

si ad esempio al loro ruolo nell’erboristeria medioevale). La cultura delle donne nella 

storia, quindi, è stata soprattutto centrata sulle persone più che sulle cose. Una cultura 

femminile che ha forgiato il ‘modo italiano’ di agire quotidiano, dalla crescita dei figli 

alla cura per gli anziani, alle attenzioni nelle relazioni e alle emozioni. Una cultura che 

definisce la nostra identità, che si esprime soprattutto attraverso il comportamento. 

Occorre prendere atto, però, che, sebbene la strada da fare sia ancora lunga, i dati resti-

tuiscono un forte recupero nel ritardo storico. Secondo i dati del Miur le donne sono la 

maggioranza dei laureati italiani (57,2%), soprattutto nell’area umanistica (79,4%). Sono 

il 51,8% dei dottori di ricerca; 4 docenti su 5 in Italia sono donne, e tra le professioni del 

restauro il rapporto tra donne e uomini è di 9:1. 

IL RUOLO DELLA 
DONNA NELLA CULTURA
una battaglia di democrazia ancora necessaria
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Ancora troppo poche le donne scrittrici (40%), musiciste (8,7% le cantanti interpreti), 

scienziate (39,3% laureate nell’area scientifica), soprattutto nei punti apicali delle ge-

rarchie (solo il 23% dei professori ordinari, ad esempio, sono donne). V’è poi che pure il 

settore culturale e creativo risente degli stessi stereotipi di genere che affliggono altri 

ambiti professionali. Nel 2014 l’Unesco ha affrontato questo problema pubblicando un 

report di denuncia dell’emarginazione delle donne dalla vita culturale, relegate a certe 

attività specifiche con scarso accesso alle sfere decisionali. 

Negli ultimi anni si sono moltiplicate le azioni a difesa dei diritti delle donne, grazie an-

che a un numero crescente di associazioni di categoria; eppure l’ultimo report europeo 

fotografa una situazione non troppo mutata. 

Per le professioniste della cultura il gender gap si innesca proprio all’ingresso nel 

mondo del lavoro, visto che nella fase formativa le donne sono protagoniste, ma 

la percentuale scende nella fase di ingaggio occupazionale fino a scomparire del 

tutto nelle posizioni dirigenziali. Nell’ambito delle arti visive, il National Museum of 

Women in the Arts (USA) ha rilevato che le opere di artiste donne rappresentano solo 

il 3/5% delle principali collezioni permanenti in Europa e negli Stati Uniti; solo il 13,7% 

quelle rappresentate nelle gallerie; così come nel mercato dell’arte contemporanea su 

1,5 milione di aste d’arte, realizzate negli ultimi 40 anni, le opere create dalle donne sono 

state vendute a quasi il 50% in meno rispetto ai dipinti della parte maschile. 

Riguardo al patrimonio culturale, che comprende numerosi sotto-settori (archivi, bi-

blioteche, artigianato e tradizioni orali), forte è la presenza nei musei (78% circa contro 

il 22%), ma nelle posizioni di senior manager gli uomini ricoprono il doppio dei ruoli 

rispetto alle colleghe. Un incremento della componente femminile, soprattutto nelle 

fasce di età più giovani, si ritrova nei settori di architettura e design, con le trentenni che 

rappresentano il 53% dei professionisti contro il 32% delle cinquantenni.

Il settore musicale registra, invece, il divario maggiore dominato per il 70% da uomi-

ni: solo il 20% dei compositori e cantautori è donna e guadagnano in media il 30% in 

meno; inoltre, solo il 2,3% delle opere classiche sono dirette da donne e solo il 15% delle 

etichette musicali sono di proprietà o amministrate da donne. Per la prima volta il tema 

del gender gap nel settore culturale e creativo è stato posto al centro delle politiche 

pubbliche dei prossimi anni, inserito tra le priorità da raggiungere, con il programma 

Europa Creativa 2021-2027. In questo senso, è necessario:

- raccogliere dati, in tutti i sotto settori culturali, per comprendere le dimensioni e le 

caratteristiche del problema reale;

- creare un osservatorio per identificare le criticità, promuovere adeguate politiche cre-

ando competenze nelle istituzioni culturali;

- rilevare anche le disparità economiche per poter individuare gli opportuni correttivi;

- condizionare i finanziamenti pubblici al rispetto di alcuni parametri, ma soprattutto 

ad un percorso di trasparenza nella gender-policy (forza lavoro, posizioni di vertice, 

retribuzioni) nelle organizzazioni.

È una battaglia di democrazia necessaria perché il ruolo del settore culturale e creativo 

è fondamentale per influenzare l’immaginario collettivo e correggere messaggi arrivati 

a noi in parte distorti perché mancanti del punto di vista femminile. Non è solo valo-

rizzazione delle capacità professionale ed artistiche, ma è un modo per liberare nuove 

energie, in grado di portare pensieri alternativi, complementari, processi di innovazione, 

nuovi linguaggi e nuove idee. 
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L’art. 21 della Convenzione delle Nazioni Unite sui diritti delle Persone con disAbilità de-

creta che bisogna «garantire che le persone con disabilità possano esercitare il diritto 

alla libertà di espressione e di opinione». L’art. 2, poi, introduce il concetto di «accomo-

damento ragionevole», «le modifiche e gli adattamenti necessari ed appropriati […] per 

garantire alle persone con disabilità il godimento e l’esercizio, su base di uguaglianza 

con gli altri, di tutti i diritti umani e delle libertà fondamentali».

L’integrazione che la valorizzazione dell’arte consente è nella pluralità dell’espressione 

del sé, arricchita dalla diversità dei sensi che la mettono in opera e da quelli che la per-

cepiscono senza alcun limite, barriera né esclusione. Non porre limiti all’espressività è 

un atto dovuto perché indice di civiltà, umanità e coesione. Ogni disAbilità solitamente 

implica alterazioni funzionali, comunicative ed espressive, ma non per questo può esse-

re fatta corrispondere a violazione di opportunità individuali. La funzionalità individuale 

è connessa alle azioni e agire vuol dire vivere, agire, esprimersi e comunicare, indipen-

dentemente dal proprio essere. Molte persone disAbili hanno la fortuna di riuscire a 

comunicare attraverso l’arte. Dalla loro espressione nascono veri e propri capolavori, 

che rappresentano il vero patrimonio dell’umanità in quanto, oltre all’apprezzamento 

artistico, sono sinonimo di inclusione, integrazione e opportunità.

DisAbili musicisti, pittori, scultori, ballerini, scrittori, attori divenuti celebri o no, che fan-

no del loro talento una preziosa rivincita sulle criticità e i vincoli imposti. Non importa 

se a dipingere sia una mano o un piede, se si scrive di giorno o di notte, se si balla con 

le gambe o su 4 ruote, se si sente la musica che si suona o no, l’eccezionalità dell’arte 

è nelle emozioni che suscita, nei messaggi che trasmette e nel patrimonio che dona. 

Essere se stessi è indice di carattere e senza carattere ogni persona sarebbe priva di 

identità; pertanto mai porre limiti, mai negare opportunità, mai imporre barriere all’e-

spressione individuale, specie nell’arte, che, per definizione, corrisponde a «qualsiasi 

forma di attività dell’uomo come riprova o esaltazione del suo talento inventivo e della 

sua capacità espressiva».

L’evoluzione sociale passa anche dal saper riconoscere e percepire la diversità dell’e-

spressione, per evitare che tutto sia stereotipato e monocromatico. 

La disAbilità necessita di una chiave di lettura profonda e variegata che esalti ciò che 

si è o si può essere e che doni pari occasioni ed eque opportunità. E l’arte contribui-

sce al benessere psicofisico, crea socialità, porta argomenti di dialogo e discussione, è 

motivo di viaggi, è trascorrere il tempo in modo positivo e sereno, stimola il pensiero, i 

sensi e la partecipazione, rende liberi di esprimersi e di interpretare: l’arte è vita perché 

la migliora l’equilibrio interiore, ci rende più attivi, propositivi e virtuosi. Le c.dd. arti 

terapia sono oggetto di studio e approfondimento in tutto il mondo, perché è ormai 

PLURALITÀ DI SENSI, 
ESPRESSIONI E 
OPPORTUNITÀ
il vero patrimonio dell’umanità
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scientificamente noto che l’arte contribuisce a generare benessere in ambito educativo, 

abilitativo, riabilitativo e terapeutico. Affinché l’arte trionfi, però, bisogna intraprendere 

azioni concrete che la rendano accessibile e fruibile a tutti e la insegnino fin dalla tenera 

età, senza alcuna esclusione. Per questo si auspica che:

- l’arte, nelle sue plurime forme, sia potenziata nella didattica rivolta a tutti gli studenti, 

a partire dalle prime classi di inserimento scolastico, in modalità integrata e inclusiva;

- ogni spazio comune o di grande frequenza e vitalità, sia pubblico che privato, dai luo-

ghi di lavoro ai luoghi di cura, dai parchi ai condomini, sia arricchito d’arte decorando 

pareti, diffondendo note e/o diventando luogo di esposizione, presentazione e proie-

zione di opere d’arte;

- si promuovano occasioni di espressione, scambio e fruizione attraverso progetti inno-

vativi, gite scolastiche e scambi culturali che consentano l’equa partecipazione anche 

alle persone con disAbilità;

- si introducano bonus e facilitatori economici che agevolino la visita a mostre e musei 

e la partecipazione a spettacoli e concerti rivolti a tutta la cittadinanza;

- si monitori in ogni luogo d’arte la corretta e adeguata normativa sulla sicurezza in 

modo che le persone disAbili non abbiano posti riservati o passaggi obbligati che limi-

tino partecipazione e fruizione;

- si potenzino i servizi accessori e abbattano le barriere architettoniche in modo da 

garantire mobilità ed autonomia in ogni luogo di pubblico interesse;

- si sfrutti la tecnologia per superare le barriere e rendere l’arte realmente accessibile po-

tenziando siti e luoghi artistici con cartellonistica adeguata, applicazioni all’avanguardia;

- si evidenzino le buone prassi ed i progetti innovativi esistenti al fine di replicarli in 

ogni contesto e zona realizzando e diffondendo, a livello istituzionale, la mappatura 

dell’arte accessibile.

Si promuova l’arte senza limiti né esclusioni, per una società equa e coesa, davvero in 

grado di non lasciare mai nessuno indietro.
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GLI EFFETTI CURATIVI 
DELL’ARTE
omeopatia spirituale laica

«La bellezza salverà il mondo» (F. Dostoevskij).

Che la bellezza, l’arte, la cultura abbiano la capacità di elevare l’animo umano donan-

dogli maggiore consapevolezza di sé è una verità antica e condivisa. Meno noti, invece, 

sono i risultati degli studi scientifici volti a verificare gli effetti curativi dell’arte in mol-

teplici patologie, congenite o post traumatiche, psichiatriche, croniche e oncologiche.

L’arte terapia si sta diffondendo sempre di più. Il Canada è oggi uno dei Paesi più all’a-

vanguardia nella sperimentazione di questo rimedio.

Come descritto sul sito dell’Istituto A.T. Beck di Roma, l’arte terapia prevede la «crea-

zione di materiale artistico da parte dei pazienti (attraverso pittura, scultura, ballo), allo 

scopo di utilizzare la forma del linguaggio non verbale per dare più libero sfogo a istinti 

e impulsi, non sempre facilmente verbalizzabili».

Il ‘fare arte’ si rivela un farmaco efficacie non solo a mantenere in salute soggetti sani 

ma anche a curare persone malate con quella che potrebbe essere definita una ‘ome-

opatia spirituale laica’. Un progetto canadese ha consentito a medici psichiatri di pre-

scrivere a pazienti e care giver la visita gratuita presso il Montreal Museum of Fine Arts 

(MMFA). I risultati sono stati sorprendenti. Infatti, i test effettuati hanno evidenziato 

un significativo aumento dei livelli di serotonina (neurotrasmettitore responsabile del 

miglioramento dell’umore). Inoltre, si è evidenziato che i miglioramenti non sono stati 

riscontrati esclusivamente in persone affette da disturbi mentali, ma sono stati rilevati 

anche in pazienti oncologici, diabetici, cronici e/o sottoposti a cure palliative per gravi 

patologie. Lo studio effettuato in Canada ha portato a riscontrare un parallelismo tra i 

cambiamenti ormonali osservati nei pazienti sottoposti alla ‘arte terapia’ con quelli che 

hanno praticato esercizio fisico.

Pertanto, tale terapia si rivela essere particolarmente utile per pazienti fragili, cronici, 

anziani e per tutte le persone che non possono effettuare attività sportiva. Utilissima 

sarebbe la promozione di ricerche di questo tipo anche in Italia, da sempre culla dell’ar-

te e della cultura del mondo, al fine di recuperare le utilità di un ulteriore importante 

strumento terapeutico, privo di effetti collaterali, e, non ultimo, affidare ai professionisti 

dell’arte e della cultura un nuovo strumento volto a preservare la ricchezza culturale ita-

liana e stimolare nuovi talenti. Occorrerebbe, a monte, maggiore fiducia nel potenziale 

dell’immenso patrimonio artistico materiale ed immateriale italiano. Anche per questo, 

è indispensabile incrementare i fondi alla cultura, per finanziare aperture straordinarie 

dei musei, spettacoli teatrali, produzioni cinematografiche, laboratori teatrali e le Ac-

cademie d’arte. Si punti anche sull’arte terapia per donare pace e serenità ai pazienti 

che possano beneficiarne, garantendo loro l’accesso gratuito a tutti i musei italiani e 

agli spettacoli teatrali. Parallelamente, serve promuovere l’arte e lo studio della storia 

dell’arte nella scuola dell’obbligo, affinché tutti i cittadini italiani siano messi in condi-

zione di comprendere la bellezza e il valore del patrimonio nazionale. La bellezza forse 

salverà una vita e con essa salverà il mondo, certo renderà la vita migliore per tutti.
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L’ANIMA DEL FUTURO 
VIVE NELLE ARTI

una scuola diversa

«Respingo l’idea che la scuola debba insegnare direttamente quelle conoscenze 

specializzate che si dovranno usare poi nella vita. Le esigenze della vita sono troppo 

molteplici perché appaia possibile un tale insegnamento specializzato nella scuola. 

La scuola dovrebbe avere come suo fine che i giovani ne escano con personalità ar-

moniose, non ridotti a specialisti. Lo sviluppo dell’attitudine a pensare e a giudicare 

indipendentemente dovrebbe essere sempre al primo posto.» (Albert Einstein)

Niente più dell’arte – delle arti – può donare ai bambini e ai giovani l’esperienza della 

bellezza che, nelle sue diverse forme, è capace di plasmare la loro interiorità creando 

armonia. Disegno, pittura, modellaggio, scultura, musica, recitazione, lavori manuali, la-

vori di falegnameria, arte del movimento, sono tutte attività che non si limitano a in-

segnare ai giovani la sola tecnica artistica. Oggi, tutte queste attività sono state quasi 

escluse dai programmi scolastici, in seguito alla riforma Gelmini, perché evidentemente 

non si riconosce l’aspetto formativo di materie non direttamente propedeutiche alla 

produttività. Eppure, il nostro Paese è completamente immerso nell’arte.

L’Italia ha dato i natali agli artisti più famosi del mondo, che hanno regalato all’umanità 

opere universalmente riconosciute e che sono ospitate in mostre in Italia e all’estero 

con numeri di visitatori impressionanti. Siamo il ‘Bel Paese’ di Raffaello, Michelangelo, 

Donatello, Leonardo, Caravaggio, Tiziano, tra i moltissimi.

Del resto, l’arte e il bello fanno parte della nostra identità e lo riconosce la Carta costi-

tuzionale, che all’art. 9 sancisce che «La Repubblica promuove lo sviluppo della cultura 

e la ricerca scientifica e tecnica. Tutela il paesaggio e il patrimonio storico e artistico 

della Nazione». La Scuola sembra avere oggi la missione di formare esclusivamente per 

il lavoro e ha perso l’ambizione di educare l’essere umano, fargli conoscere la propria 

libertà individuale e i propri doveri, in modo da consentirgli di contribuire alla crescita 

della comunità in cui vive.

In questo modo, l’umanità del futuro perde parte del suo nutrimento. Esprimendosi 

nell’arte, l’essere umano accresce le proprie esperienze di vita, sperimenta la conoscen-

za del mondo esteriore e la profondità di quello interiore. Il giovane impara a utilizzare 
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le proprie mani in maniera sensata, ritmica, utile; sviluppa armonicamente il proprio 

corpo; si immedesima nei personaggi per poterli portare in scena; crea armonia con 

uno strumento o con il canto in modo che il suono riveli e nutra la sua interiorità. 

Le arti sono la coppa in cui l’anima del giovane può dissetarsi di senso e di bellezza, così 

che poi possa affrontare, da adulto, la vita con maggiore presenza e consapevolezza, 

non solo del proprio pensiero, ma anche del proprio sentimento. 

E quando tra queste due facoltà umane c’è armonia, anche le azioni dell’uomo nel 

mondo avranno una qualità diversa, sicuramente più umana. I quattro pilastri dell’edu-

cazione, indicati da Jacques Delors nel suo rapporto del 1997 per l’Unesco, sono una 

autorevole indicazione di quanto l’insegnamento dell’arte nelle scuole sarebbe un fon-

damentale elemento educativo:

imparare a conoscere,

imparare a fare,

imparare a essere,

imparare a vivere insieme.

Nella vita di tutti i giorni, l’arte può aiutare a conoscere le origini dell’uomo, essendo sta-

ta la prima forma di comunicazione. Oltre ad ampliare il bagaglio culturale di ognuno, 

può aiutare a capire meglio altre materie studiate a scuola, non solo quelle umanistiche, 

tutte strettamente collegate. E poi, soprattutto in Italia, si dovrebbe comprendere che 

studiare l’arte aiuta non solo a conoscere il passato e il presente, ma anche a scrivere il 

futuro: gli artisti spesso sono i primi a percepire i cambiamenti in atto nella società e la 

direzione che la stessa sta prendendo.

Portare l’arte a scuola darebbe ai ragazzi gli strumenti per capire meglio il mondo in 

cui vivono. In questo senso, utilissimo sarebbe inserire nelle attività scolastiche anche 

esperienze di arti diverse, pratiche; organizzare laboratori artistici pomeridiani, nonché 

laboratori teatrali e musicali; potenziare l’insegnamento della storia dell’arte attraverso 

più visite guidate; e praticare arte per poter comprendere a fondo l’importanza della 

storia dell’arte. Ognuno di noi nasce artista.

I bambini da piccoli trovano nel disegnare una forma di espressione e di comunicazione 

che si rivela ancestrale e innata. Non bisogna permettere che la perdano crescendo, ma 

occorre fare in modo che l’arte diventi un processo culturale condiviso, non esclusivo 

per un’élite ristretta, ma accessibile a tutti, favorendo per questa via inclusione, inte-

grazione, conoscenza, socializzazione. Perché anche questo insegna l’arte: ad aprirsi al 

resto dell’umanità, ad altre tipologie espressive, ad altre culture, ad altri modi di guar-

dare il mondo circostante.
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MUSICA E 
DENUNCIA SOCIALE

i volti dell’Arte

«Senza musica la vita sarebbe un errore».

Secondo la filosofia di Nietzsche, la musica è strumento di evoluzione culturale e spi-

rituale. La musica è la più antica tra le Arti. Tra i più nobili modi di espressione dei sen-

timenti più profondi. Gioiosa, allegra, dolce, carezzevole, ma anche solenne e severa, 

riveste un ruolo fondamentale in ogni periodo storico, contribuendo a ritrarre la società, 

l’economia e il costume dell’epoca.

Anche in campo musicale l’Italia ha donato al mondo veri e propri gioielli, come l’Opera, 

il bel canto, la musica napoletana e tanti modelli di cantautorato. La canzone d’autore, 

in particolare, nasce in Italia attorno agli anni Sessanta, in contrapposizione al modello 

di musica di intrattenimento. Alcuni dirigenti della casa discografica RCA Italia coniaro-

no il termine ‘cantautore’ per fondere le suggestioni della canzone d’autore francese e 

americana con quanto acquisito dalla canzone italiana grazie alle innovazioni del gran-

de Domenico Modugno. Il progressivo interesse della critica ne evidenziò il carattere 

tipicamente italiano. Nasceva la figura di un artista nuovo, che diveniva un tutt’uno con 

le proprie canzoni, interprete e creatore della melodia e delle parole (o al meno di una 

delle due). Un momento importante di passaggio dal modo classico di fare e comporre 

musica a un genere nuovo ed autonomo. La melodia si fondeva con testi colti, lirici, 

ricchi di richiami letterari e di riferimenti a tematiche di interesse pubblico.

Sempre in quegli anni, si sviluppò a Genova un movimento culturale e artistico preva-

lentemente legato alla canzone d’autore italiana: la c.d. Scuola genovese. Tra i maggiori 

esponenti, Fabrizio De Andrè, che pose al centro della sua opera tematiche di caratte-

re sociale. Da quel che si sa, De Andrè soffriva di bipolarismo, oltre ad essere fumatore 

ossessivo con problemi di alcolismo. Una personalità così complessa portava con sé 

non facili relazioni familiari e sociali, ma forse proprio questo suo disagio interiore gli 

permise di esprimere una poesia ‘altissima’, attraverso testi profondamente riflessivi. La 

sua musica e le sue canzoni si proponevano come rifugio dalle tante storture della vita, 

percorso ad ostacoli con poche consolazioni e tanta sofferenza. 

Una poesia dei vinti. Degli ultimi, degli emarginati.

I protagonisti delle sue storie sono spesso prostitute, poveri e furfanti, sullo sfondo 



sofferenza e degrado. Alcuni brani descrivono spaccati di vita fortemente realistici, che 

rimandano ai romanzi veristi di inizio Novecento; tantissime, poi, le composizioni che 

rappresentano vere e proprie denunce sociali.

Brani intensi come ‘Via del Campo’ e ‘Bocca di Rosa’ nascono dalla frequentazione dei 

carruggi (vicoli) genovesi. De Andrè rende in poesia la storia di prostitute che non ven-

dono il proprio corpo, ma donano ai clienti la loro parte più preziosa, e che non eserci-

tano una professione ma «mettono l’amore sopra ogni cosa». Restituisce loro dignità e 

afferma il principio universale di umanità.

Tra le canzoni più amate e conosciute, ‘La canzone di Marinella’ narra di una giovane di 

campagna, senza genitori, prostituta per sopravvivenza, che perde la vita spinta in un 

fiume durante uno scippo. Una storia vera. Non potendo restituirle la vita, De Andrè le 

dedica una melodia, per esorcizzarne le sorte sfortunata.

Non mancano le denunce contro le atrocità della guerra. L’ispirazione per ‘La guerra 

di Piero’ giunse dal ricordo di uno zio sopravvissuto a un campo di concentramento 

durante la seconda guerra mondiale. Piero combatte una guerra che non accetta, è 

stanco di vedere morte e distruzione, e cede alla pietà e alla fratellanza. Antimilitarista 

anche ‘Andrea’, sull’amore omosessuale, dedicata a «a quelli che Platone chiamava i 

figli della Luna, quelle persone che comunemente sono chiamate gay oppure, per una 

strana sorta di compiacimento, diversi». Si aggiunge la denuncia anti-mafiosa, nel qua-

dro delle condizioni delle carceri italiane. ‘Don Raffaè’ è la storia di uno Stato che cede 

alla collusione. Sulla giustizia, anche ‘Un giudice’, che riprende, come altre, poesie di 

E.L. Masters, e narra le vicende di un uomo discriminato per la sua bassa statura che, 

diventato giudice, decide di vendicarsi dei torti subiti. «La legge degli uomini non potrà 

mai reggere al vaglio di una visione di reale giustizia». Solo in Dio risiede la giustizia 

giusta, non negli uomini (‘Khorakhanè’).

In quarant’anni di carriera, quattordici album in studio, svariati riconoscimenti del Club 

Tenco, collaborazioni con tanti altri artisti italiani, brani di elevata poetica e profondità, 

impressi nel tempo e nei cuori di migliaia di italiani, ‘il Faber’ ha tracciato la storia del 

cantautorato italiano. In onore di De Andrè e degli altri cantautori della Scuola ligure 

(Lauzi, Fossati, Bindi, Paoli e Tenco), nel 2021 è nato il Progetto intitolato ‘Casa dei Can-

tautori’, finanziato dal Ministero della Cultura. Con una dotazione di 2,5 milioni di euro, 

l’Abbazia di San Giuliano di Genova diventerà un polo culturale con duplice funzione: 

una espositiva, attraverso la mostra di oggetti in possesso delle famiglie o delle fonda-

zioni, che aiuterà a ripercorrere in modo, il repertorio e la biografia dei grandi cantautori 

liguri; una formativa, attraverso l’istituzione di corsi di formazione legati alle nuove 

professioni della musica.

Progetti come questo sono fondamentali per valorizzare al meglio l’immenso patri-

monio musicale/culturale del Paese. È altresì importante incentivare il finanziamento 

di progetti realizzati da artisti emergenti, tra i quali tanti giovani cantautori, come il 

Premio ‘Parlare Musica’ o il Premio Bindi 2022, riservato a singoli o band le cui compo-

sizione spaziano dai generi più classici a quelli più innovativi. Sostenere il mondo della 

Musica, e nello specifico del cantautorato, equivale a dare voce a chi esprime se stesso 

e le proprie idee in note, soprattutto a coloro che vivono al margine della società. 

Attraverso melodie e parole si può entrare in connessione con gli altri, grazie a un per-

corso fatto di empatia ed immedesimazione. Per capire meglio il prossimo e, forse, per 

riuscire a capire un po’ di più anche se stessi.

16 MERITOCRAZIA_ITALIA
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ECONOMIA 
DELLA CULTURA

sviluppo sociale e sviluppo artistico

In Europa, il settore culturale e creativo rappresenta il 4,2% del Pil ed è il terzo con più 

impiegati, dopo edilizia, ristorazione e comparto alberghiero, con circa sette milioni di 

persone impiegate (il 3,3% della popolazione attiva). 

Per quanto riguarda l’Italia, secondo le stime effettuate, la gestione del patrimonio arti-

stico e culturale pesa per il 17% all’interno del macro-settore cultura e imprese creative 

generanti l’1,65% del Pil. La questione è stata tuttavia solo recentemente oggetto di 

studio e attenzione da parte degli economisti. 

Per la verità, i primi tentativi di collegare tra loro sviluppo della Società e sviluppo di 

arte e cultura sono da ricondurre a quello che è stato definito il materialismo cultu-

rale. Secondo questo approccio, sarebbero arte e cultura a influenzare la crescita di 

ogni comunità, e non il contrario. L’economia della cultura è una disciplina ancora più 

recente. La prima presa di coscienza che prezzo e denaro non fossero fattori di svili-

mento della cultura ma strumenti per promuoverla e nobilitarla come fertile terreno 

di sviluppo economico e sociale si posiziona a cavallo tra gli anni ’60 e ’70 del secolo 

scorso. L’evidente disinteresse da parte degli economisti non era tuttavia generato da 

una scarsa conoscenza dei fenomeni di produzione e conservazione dei beni culturali, 

quanto dalla convinzione che le dinamiche e le relazioni sviluppate in quest’ambito non 

fossero riconducibili a un modello economico e dunque scientificamente misurabili. 

Solo recentemente si sono fatti passi importanti volti a definire i beni economici pro-

dotti dalla cultura, i suoi attori e il mercato, per arrivare infine alle stime dell’impatto 

economico del patrimonio culturale in generale. 

Secondo la Commissione europea, vi sarebbe una stretta associazione tra patrimonio 

culturale e industrie culturali e creative. Infatti, molto spesso gli edifici storici rappre-

sentano il luogo ideale per lo sviluppo di imprese che operano nel settore. Un Report 

inglese elenca i motivi per cui la rigenerazione di un bene culturale può rappresentare 

un fattore di sviluppo sostenibile. Tra questi, il fatto che il restauro e la rigenerazione di 

un edificio storico creano lavoro e contribuiscono all’economia locale, ma, a differenza 

di altri tipi di costruzioni, producono anche un ambiente attrattivo per le altre attività 

economiche, quelle dell’industria turistica, ma anche, per esempio, quelle dei trasporti 

locali. Inoltre, il mantenimento di edifici storici contribuisce al miglioramento delle qua-

lità della vita della zona e il senso di appartenenza.

Per una migliore comprensione del fenomeno è opportuno dare conto di alcuni sviluppi 

teorici volti a meglio definire la c.d. economia della cultura. Senza parametri precisi in 

merito ai principali attori e prodotti di questo comparto non sarebbe possibile imma-

ginare una valutazione dell’impatto economico di incentivi fiscali nel c.d. circuito di 

scambio culturale e artistico, e dei relativi ritorni in termini di gettito fiscale. Le difficoltà 

incontrate nel rilevare tali processi sono tuttavia tante, soprattutto quando si tratta di 

identificare degli indicatori capaci di misurare i flussi economici e i suoi attori. 

La rilevanza dei fenomeni di produzione artistica in senso lato e più specificamente cul-

turale e creativa è determinata anche dalla sempre maggiore consapevolezza dell’im-

portanza del mercato della cultura, sostenuto da una serie di fattori venutisi a creare in 

questi ultimi decenni. Il primo di questi è dato delle innovazioni tecnologiche, che han-
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no aperto la strada a strumenti di comunicazione sino a poco tempo addietro assoluta-

mente inimmaginabili in termini di numero e di tipologia. Si pensi, per fare un esempio 

tra tutti, allo smart museum, al museo diffuso e al talent garden. Si è aggiunta anche 

la maggiore diffusione dell’istruzione, che ha abilitato un sempre maggiore numero di 

cittadini alla fruizione di prodotti culturali in precedenza riservati a pochi. Cittadini che 

per numero e eterogeneità richiedono strategie di mercato sempre più complesse. 

In uno studio condotto alcuni anni fa sono stati analizzati i distretti creativi in 250 Re-

gioni in 24 Paesi europei ed è stato dimostrato che l’aumento dell’1% di industrie crea-

tive è correlato con un aumento dello 0,6% nel Pil pro capite.

Ora, il passo successivo sarà verificare se le attività economiche attinenti alla gestione 

e valorizzazione del patrimonio storico artistico e culturale possano ripercuotersi posi-

tivamente su altre attività e quindi generare altri benefici fiscalmente imponibili. In que-

sto ambito, entrano in gioco due fattori: l’effetto moltiplicatore insito nella filiera di 

produzione culturale e il fenomeno attrattivo di determinati beni culturali posizio-

nati in certe realtà locali. Secondo le stime riportate nel Rapporto Symbola, la cultura 

ha sul resto dell’economia un effetto moltiplicatore pari a 1,8: in altri termini, per ogni 

euro prodotto dalla cultura, se ne attivano 1,8 in altri settori. Gli 89,7 miliardi prodotti, 

quindi, si traducono in altri 160,1, per arrivare a quei 249,8 miliardi prodotti dall’intera 

filiera culturale, il 17% del valore aggiunto nazionale, col turismo come principale bene-

ficiario di questo effetto volano.

Ecco perché è importante monitorare l’indice di attrattività culturale, determinato uti-

lizzando i dati disponibili in tempo reale da Google Trend, che rilevano la frequenza 

di ricerche Google che, per ciascun Paese, mettono in relazione lo stesso con parole 

chiave riconducibili a diciotto indicatori come arte, letteratura, innovazione, cultura, 

design, cinema, teatro, etc. Un aspetto molto interessante nell’indagine sulla misurazio-

ne dell’impatto della cultura sullo sviluppo economico è il potenziale occupazionale 

del settore. Si assiste all’avvicinamento tra due mondi per lungo tempo separati e non 

comunicanti: la cultura diventa sempre di più una questione commerciale e l’econo-

mia è sempre più influenzata dalla cultura. In una società basata sulla conoscenza, si 

stanno sviluppando nuove forme di lavoro per il momento non ancora perfettamente 

definite e riconosciute e una nuova classe sociale, la c.d. creative class, nuovo fattore di 

sviluppo economico che permette di creare un ambiente caratterizzato da tolleranza, 

tecnologia e talenti. Sarebbero proprio questi tre elementi a rappresentare il fattore 

decisivo per la crescita economica. Il settore culturale produce, poi, anche degli ‘effetti 

non-economici’, che devono essere tenuti in debito conto nel momento in cui ci si ap-

presta a delineare degli interventi pubblici a favore di questo settore. Per esempio, la 

cultura ha impatto in termini di coesione sociale e integrazione; nella formazione di 

nuovi talenti ed eccellenze; nello sviluppo delle diversità culturali; ma anche nella 

creazione di condizioni favorevoli alla creatività e all’innovazione.

In conclusione, vi sono ora tutte le condizioni e conoscenze sociali, giuridiche e finan-

ziarie affinché il grande patrimonio culturale italiano possa davvero essere considerato 

una leva fondamentale per la ripresa e la spinta propulsiva di tutto il sistema economi-

co, dell’Italia e dell’Europa intera.
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3.400 musei.

2.100 parchi archeologici.

56 siti Unesco. 

Questo il patrimonio artistico e culturale posseduto dall’Italia. Il più grande al mondo. 

Dono dell’avvicendarsi di popoli e culture nei secoli. Una ricchezza non adeguatamen-

te valorizzata. Mancano da sempre organizzazioni stabili di risorse, strutture e reti di 

comunicazione, come pure disponibilità di competenze tecniche, unite all’impiego di 

risorse finanziarie o strumentali. 

E oggi l’Italia è al penultimo posto (dopo la Grecia) per percentuale di spesa pubbli-

ca destinata alla cultura (1,4% a fronte del 2,1 % media UE), tanto che soltanto il 32% 

dei musei italiani (e solo il 19% di quelli con meno di mille ingressi annui) usufruisce di 

contributi pubblici. Mancano cure adeguate, operazioni di restauro, di riemersione, di 

controllo efficace e attento sullo stato di conservazione del patrimonio. Mancano sia 

pur minime attenzioni. E ciò probabilmente per due fattori. Certamente l’ampia distri-

buzione su tutto il territorio nazionale ha reso difficile il coordinamento degli interventi, 

ma ancor di più ha inciso in negativo l’assenza di riscontro economico adeguato, do-

PUBBLICO E PRIVATO 
INSIEME PER IL RECUPERO 

DEL PATRIMONIO ARTISTICO
nuove prospettive
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vuto in primis all’incapacità di trasformare il patrimonio artistico in una stabile risorsa 

reddituale. Qualcosa può e deve cambiare. 

Il Next Generation EU destina oltre sei miliardi di euro alla Cultura, attraverso le misure 

raccolte all’interno della Missione 1 del Testo, alla voce «digitalizzazione, innovazione, 

competitività e cultura», finalizzate a incrementare il livello di attrattività del sistema 

culturale e turistico del Paese. 

La cifra è assolutamente considerevole, ma ancora insufficiente a colmare il gap con 

Francia e Regno Unito, per considerare i Paesi più vicini. Riconosciuto il valore econo-

mico della Cultura, resta da fare un ulteriore e fondamentale passo, ovvero acquisire la 

consapevolezza che i privati potrebbero dare un importante aiuto proprio investendo 

nel patrimonio artistico nazionale. Introdurre, dunque, forme di gestione di beni cul-

turali che vedano la partecipazione dei soggetti privati in un settore tradizionalmente 

pubblico costituisce necessità non più rinviabile. 

Questa forma di partecipazione è consentita dal piano normativo vigente (artt. 9 e 117 

cost. e art. 3, comma 1, Codice dei Beni Culturali), che pone soltanto un vincolo alla de-

stinazione del patrimonio culturale di appartenenza pubblica, ovvero la fruizione della 

collettività. La cooperazione tra pubblico e privato può essere decisiva per riunire all’in-

terno delle strutture d’arte processi di benessere e soddisfazione delle nuove esigenze 

dei pubblici e di agire per questi obiettivi in modo da ottenere il massimo risultato dai 

propri mezzi. 

Per consentire l’adozione di strategie innovative, piani economici e business model ca-

paci di generare entrate che completano le risorse messe a disposizione p.a., è oppor-

tuno agevolare progetti di facility management, eventi collaterali e paralleli a pagamen-

to, dal prestito delle opere alle sponsorizzazioni ordinarie e tecniche, dalle opportunità 

offerte dai bandi pubblici e dedicati (europei e nazionali) e dall’Art Bonus al Corporate 

fundraising. Il coinvolgimento interattivo delle imprese private attraverso partnership 

creative e funzionali a obiettivi reciproci è pratica favorevole in un momento storico in 

cui la maggior parte delle aziende hanno necessità di reinventarsi. Da una parte il pa-

trimonio artistico, con la possibilità di accedere a contributi economici, dall’altra le PMI 

che si ritrovano strumenti strategici su obiettivi misurabili inediti ed efficaci.
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L’UNIVERSO 
DEI LAVORATORI 

DELLO SPETTACOLO
intermittenza, ma non precariato

«La bellezza salverà il mondo», diceva Dostoevskij, ma il mondo salverà la bellezza?

Per salvare la bellezza, il mondo dovrebbe saper accettare la sfida di preservare e difen-

dere il proprio patrimonio culturale, senza compromessi. L’Italia possiede il patrimonio 

culturale più ampio a livello globale, e tra i più originali e variegati. Riflette la Cultura 

nazionale, il percorso storico e il nostro modo di essere cittadini. Questo accresce la 

responsabilità. L’attenzione va rivolta non soltanto a monumenti e collezioni, ma anche 

a tutte le tradizioni vive trasmesse nei secoli. La sostanza del patrimonio culturale im-

materiale fa dello stesso la roccaforte della conservazione della preziosa diversità cul-

turale. Comprenderlo, aiuterebbe il dialogo interculturale e soprattutto incoraggerebbe 

il rispetto reciproco dei differenti modi di vivere.

Lo spettacolo dal vivo è stato messo in pausa dai recenti eventi emergenziali. Privati 

completamente dei propri luoghi di lavoro, del proprio ‘spazio di espressione’, i lavo-

ratori e le lavoratrici delle arti sceniche stanno vivendo una crisi che non conosce pre-

cedenti e che ha ricadute economiche sull’intero settore, smembrato e sottoposto a 

uno stop forzato. È per questo che oggi si sono moltiplicati raggruppamenti spontanei, 

associazioni di categoria, tavoli di lavoro che richiedono l’attuazione di diritti spettanti 

a una categoria professionale già storicamente poco tutelata.

Il comparto non ammette smart working: senza spettacolo non c’è lavoro, senza lavoro 

non c’è vita dignitosa. In questo tempo sospeso, le molteplici forme aggregative sorte, 

segno di una pressante urgenza, manifestano una necessità condivisa da tutti gli ope-

ratori: migliore sostegno statale e una nuova normativa che tuteli i lavoratori.

Si ricorda di un passato fatto di ‘attori all’antica italiana’, quelli del repertorio a memo-

ria, che passavano da una camera d’affitto all’altra, solitari o con famiglia al seguito. 

Poteva capitare che l’impresario fallisse, o si rendesse irreperibile nel giorno di paga, 

ma il contratto era triennale e per le prove, pagate, c’era il c.d. periodo di affiatamento. 

Questo era il teatro fotografato dal vecchio Contratto Collettivo Nazionale del Lavoro 

di attori e tecnici scritturati dai teatri stabili e dalle compagnie professionali. Quando 

il teatro ha cominciato a essere altra cosa, i giovani attori, i ballerini, i musicisti, i can-

tanti in quell’antico Contratto collettivo hanno iniziato a non riconoscersi più. E si è 

fatta pressante l’esigenza di un nuovo Contratto collettivo nazionale per «il personale 

artistico, tecnico e amministrativo scritturato dai Teatri Nazionali, dai Teatri di Rilevante 

Interesse Culturale, dai Centri di produzione e dalle Compagnie teatrali professionali», 

con allegato Regolamento di palcoscenico, siglato nel 2018, (rinnovando e sostituen-

do il CCNL del 20 novembre 2008 per il personale artistico e tecnico scritturato dai 

teatri stabili e dalle compagnie professionali di prosa). Ci sono voluti dieci anni, studi 

di settore e innumerevoli dibattiti, perché venisse concluso l’accordo per il rinnovo del 

Contratto collettivo nazionale di lavoro (CCNL). E quello del 2018 introduce una serie di 

innovazioni che portano una piccola rivoluzione nel comparto. Ma con quale realtà ha 

dovuto fare i conti l’elaborazione del nuovo contratto di lavoro? 

Intanto con la crisi economica scoppiata nel 2008, dalla quale l’Italia nel 2018 stentava 
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ancora a riprendersi. Si è aggiunta la recente emergenza pandemica, che ha imposto 

nuovi interventi correttivi. Senza contare la stagione dell’austerità europea che ha im-

posto tagli e razionalizzazioni. Oggi la crisi attanaglia enti teatrali, fondazioni, e il set-

tore dell’arte subisce i pesanti tagli economici che colpiscono il mondo della Cultura, 

perché tanto, si dice, ‘con la Cultura non si mangia’.

Inoltre è cambiato il mondo del lavoro. Nel teatro come in tutti gli altri settori è au-

mentata la precarietà, si è ridotto il peso del tempo indeterminato, ed è aumentato 

anche il ricorso al lavoro autonomo e freelance, con conseguenze rischiose sul fronte 

delle tutele del lavoratore. Il rinnovo del ‘CCNL spettacolo’ prende le mosse proprio 

dalla constatazione che il mondo del lavoro è mutato anche nello spettacolo e cerca 

di aggiornare la sua rete di tutela, intercettando nuove consuetudini e nuove forme del 

lavoro contemporaneo.

Uno dei punti salienti è stato l’aumento dei minimi salariali. Il nuovo CCNL definisce 

altresì anche rigorose modalità di corresponsione dei pagamenti. 

La novità più importante sta però nel fatto che nel nuovo CCNL sono stati inseriti e 

tipizzati i diversi contratti («scritture»): 

- scrittura continuata (lavoro subordinato, con contratto a termine di tipo continuativo 

e inquadrata come rapporto di subordinazione); 

- scrittura a tempo parziale verticale (lavoro subordinato part-time di durata non in-

feriore a un mese, la vera novità del Contratto del 2018, introdotta in via sperimentale 

e versione part-time della scrittura continuata, che prevede che il lavoratore svolga la 

propria attività a giorni alterni, lavorando sempre per giornate intere); 

- scrittura con base mensile (lavoro subordinato, introdotto in via sperimentale e sot-

toposto a monitoraggio); 

- lavoro intermittente (lavoro subordinato): questa è la novità che più fa discutere. Se-

condo il testo, la forma della scrittura intermittente si può attivare «solo nelle ipotesi in 

cui non sia possibile prefigurare, nemmeno per approssimazione, né per quantità né per 

collocazione temporale le prestazioni lavorative giornaliere». In altre parole, può essere 

stipulato solo a tempo determinato, e non a tempo indeterminato. Il lavoratore può 

svolgere altra attività, in forma autonoma o subordinata, compatibilmente all’eventuale 

obbligo di risposta (con conseguente pagamento dell’indennità di chiamata).



Le parti sociali sono sempre state restie a contemplare il lavoro autonomo in ambito ar-

tistico, perché le modalità di contrattualizzazione previste si ritenevano già sufficiente-

mente flessibili. Tuttavia, negli ultimi anni si è dovuto constatare che il lavoro autonomo 

è sempre più presente anche nello spettacolo dal vivo, e si è dunque fatto un tentativo 

di regolazione, in via sperimentale, nel contesto del CCNL, con l’obiettivo di garantire 

l’equità del trattamento. Come spesso accade, però, non tutto quello che è su carta 

corrisponde alla realtà, e anche alle migliori intenzioni possono seguire effetti concreti 

non proprio positivi. E le previsioni formali vengono spesso disattese. Purtroppo non 

basta la regola scritta per tutelare i diritti del lavoratore. Soprattutto in questo settore, 

nel quale la precarietà espone al ricatto del bisogno.

Le norme devono essere accompagnate da controlli e, soprattutto, da un costante lavo-

ro di analisi e monitoraggio della realtà del lavoro. Le maggiori criticità rilevate attorno 

al nuovo CCNL riguardano proprio il lavoro intermittente, e in particolare, la maggio-

razione del 40% dei minimi giornalieri. Se si considera che questo contratto è pensato 

per teatri e compagnie di grandi dimensioni, si comprende che l’intento degli estensori 

era proprio quello di limitare la precarietà in strutture che hanno a disposizione budget 

rilevanti. Il lavoro dello spettacolo è un lavoro intermittente per natura. L’intermittenza 

è insita nella professione.

È essenziale, però, che l’intermittenza non diventi precariato. 

Il musicista non resta fermo tra un concerto e l’altro, ma si prepara, studia, scrive, com-

pone, si esercita. Lo stesso vale per i ballerini, che per mettere in scena un singolo spet-

tacolo, hanno bisogno di allenamento costante. 

Per tutelare questi lavoratori, è in discussione un nuovo disegno di legge, che propone 

l’introduzione di un reddito di discontinuità, da garantire al lavoratore dello spettacolo 

per il periodo in cui non lavora, come quello che intercorre tra due performance, tra due 

ingaggi, a patto che l’artista abbia però lavorato almeno 51 giorni nell’anno precedente 

la richiesta. In Italia, la questione a lungo sottovalutata è diventata centrale proprio 

durante il primo lockdown, quando la difficoltà ha ridato voce ai tantissimi operatori in 

affanno. A differenza dei sistemi sani che reggono sotto stress, il vecchio sistema del 

mondo dello spettacolo è esploso al primo colpo, sintomo della sua obsolescenza, ed 

immediatamente si è dovuto correre ai ripari con contributi extra FUS (Fondo Unico 

per lo Spettacolo) e fondi di emergenza. Tuttavia, come si sa, il sussidio non serve a 

creare stabilità, benessere e vera equità sociale.
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LA TUTELA
DELL’ARTISTA
manca un piano di sostegno pubblico

Lo stato di emergenza protrattosi per due anni ha portato prepotentemente a galla un 

problema endemico del sistema dell’arte contemporanea italiano: la protezione degli 

artisti, che appaiono sotto-tutelati e sotto pagati. 

La crisi emergenziale ha esasperato alcune profonde problematiche strutturali. Manca 

un sistema virtuoso che riconosca e valorizzi il lavoro degli artisti contemporanei, che 

induca professionalità anche nell’organizzazione e nell’inquadramento lavorativo e li 

supporti con una forte e strutturata tutela. L’artista beneficia, è vero, di particolari diritti, 

come il diritto di seguito, e di misure fiscali e previdenziali specifiche, come Iva agevo-

lata al 10% per vendite dirette e fondo previdenziale per pittori e scultori (PSMSAD). 

Non è sufficiente. 

Il sistema è caratterizzato da scarsa coscienza, scarso riconoscimento di professionalità 

nel privato e disattenzione del pubblico. Una visione tristemente confermata, oggi, an-

che dall’assenza di misure specifiche destinate alle arti visive. A differenza della realtà 

italiana, non mancano all’estero modelli virtuosi, anche perché nel 2007 il legislatore 

europeo, con l’adozione dello Statuto sociale degli artisti (2006/2249), era già interve-

nuto chiedendo agli ordinamenti nazionali di attivarsi al fine di sostenere la creazione 

artistica con misure che intervenissero sugli aspetti commerciali, previdenziali e fisca-

li della vita dell’artista, qualificandone professionalmente l’attività anche attraverso la 

creazione di un ‘registro professionale europeo’ che potesse raccoglierne le esperien-

ze lavorative. Negli ultimi anni due risposte istituzionali di rilievo dedicate al sostegno 

dell’arte contemporanea sono arrivate con la creazione dell’Italian Council (2017) e 

dell’Art Bonus (2014). 

Il primo, con un budget di 1.700.000 euro, finanzia progetti che prevedono la promozio-

ne internazionale di artisti (e dal 2019 anche di curatori e critici), oltre che l’incremento 

delle collezioni pubbliche. 

Il secondo, invece, è un istituto elaborato in Francia, dove è parte di un sistema com-

plesso, non limitato alle sole elargizioni in denaro per la conservazione del patrimonio 

culturale pubblico, ma esteso anche agli sgravi fiscali che vengono riconosciuti a chi 

investe in artisti contemporanei allo scopo precipuo di incentivare la creazione, la cir-

colazione ed esposizione di arte contemporanea e la creazione di collezioni private con 

pubblica fruibilità. In Italia manca un importante e strutturato sostegno pubblico a 

favore degli artisti, a supporto dei quali sarebbe auspicabile avviare un grande pro-

getto di arte pubblica, come ai tempi del New Deal di Roosevelt, e la fondazione di un 
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vero e proprio sistema di partecipazione del privato a sostegno della creazione di 

arte visiva contemporanea e delle collezioni, anche pubbliche. 

Di contro, la normativa italiana in materia è molto limitata e frammentaria, non es-

sendo il risultato di un sistematico disegno programmatico coerente. I provvedi-

menti ad oggi adottati dal MIBACT non appaiono realmente utili ad alleviare lo stato 

di sofferenza economica aggravato dalla pandemia che artisti, gallerie e musei stanno 

vivendo. 

Londra, Parigi, Berlino e Madrid hanno attivato piani di supporto più o meno efficaci, 

ma senza dubbio in grado di dare un chiaro segnale di presenza ai propri artisti. Inizia-

tive che purtroppo non sembrano essere ancora nell’agenda politica italiana. È d’altra 

parte anche importante lavorare a una parallela proposta di coinvolgimento diretto 

dell’artista, riconoscendo valore professionale al suo contributo, nella ricostruzione del 

sistema culturale resa necessaria anche dall’emergenza sanitaria, valorizzando il più 

possibile il momento di intervento dell’artista nello spazio pubblico e il ruolo pubblico 

dell’arte contemporanea. 
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MOBILITÀ 
E CONTESTO CITTADINO
quando l’utilità diventa arte

I paesaggi urbani delle città d’oggi sono in gran parte segnati dalle infrastrutture di tra-

sporto, che diventano elemento caratterizzante. Attesa l’incidenza sul contesto cittadino, 

si è pensato a interventi volti definire modelli di integrazione dei sistemi di mobilità, in 

modo da migliorare il decoro urbano, agevolare l’accesso, dare identità allo spazio pubbli-

co, generare nuove abitudini virtuose. 

Il trattamento delle infrastrutture come progetto multidisciplinare con maggiore coinvol-

gimento di architetti, paesaggisti o artisti, con la migliore interpretazione dell’idea secon-

do la quale la ‘forma segue la funzione’, ha portato gradualmente al passaggio dalle in-

frastrutture sovra-ingegnerizzate tipiche della seconda metà del XX secolo alla tendenza 

contemporanea di rivalutazione infrastrutturale anche sul piano puramente estetico. Negli 

ultimi anni, insomma, si assiste a tentativi sempre più frequenti di ridisegnare lo spazio 

pubblico dei trasporti e di dargli carattere ‘civico’. 

Ma fino a che punto e in quali circostanze i sistemi di mobilità possono diventarne l’e-

lemento affermativo, dandole nuovo significato e valore aggiunto? Qualcuno solleva il 

dubbio che, per questa via, la collaborazione multidisciplinare durante la progettazione 

della mobilità possa generare un paesaggio diverso e stabilire nuove connessioni tra infra-

struttura e paesaggio superando i normali requisiti funzionali delle infrastrutture, trattate 

piuttosto come un manufatto monumentale, con valore solo scultoreo e artistico. Infatti, 

superando i requisiti funzionali (come dimensione, forma o materializzazione) durante il 

processo di progettazione, i manufatti infrastrutturali possono acquisire il rilievo esteti-

co dell’opera d’arte e diventare elemento cardine del paesaggio urbano. Questa tecnica 

spesso copre un’area più ampia, travolgendo altri elementi circostanti come verde, pavi-

mentazione, immobili, ecc. 

Peraltro questo approccio porta inevitabilmente all’aumento dei costi di realizzazione.

Eppure, se applicato in modo adeguato, potrebbe essere la base per il miglioramento 

della comunità. Sarebbe opportuno concentrare l’attenzione su infrastrutture specifiche 

che consentono la realizzazione di prodotti culturali e artistici, con sistemi di mobilità che 

diventano elementi di integrazione, incentivando la realizzazione di progetti paesaggistici 

che tendono a unificare lo spazio.

In Italia i problemi legati alle infrastrutture sono tanti, eppure con il PNRR si presenta 

un’occasione da cogliere per affrontare non solo quelli che colpiscono il territorio con 

l’obiettivo di soddisfare i bisogni delle comunità locali e nel rispetto dell’ambiente, ma di-

venta anche circostanza favorevole per un nuovo modo di progettare al fine di disegnare 

un nuovo scenario artistico paesaggistico. Con l’infrastruttura artistica si ha la possibi-

lità di modellare l’identità della città, favorendo la sua economia e promuovendo il 

benessere della comunità. Il miglioramento della qualità dell’edilizia pubblica, combinata 

con l’apporto dell’intervento artistico e la promozione di quest’ultimo e il sodalizio fra le 

arti e l’architettura, favorisce concretamente l’arte contemporanea, che si arricchisce di 

nuove utilità. Estendendo poi la progettazione a luoghi quali piazze, parchi, nuove aree 

urbanizzate, o comunque destinate ad uso pubblico di pertinenza dell’edificio nell’ambito 

dei programmi di riqualificazione/rigenerazione urbana, gli urbanisti, architetti e artisti po-

trebbero interpretare i nuovi luoghi della modernità, attraverso forme e linguaggi contem-

poranei che possano dare una riconoscibilità e qualità a questi spazi. Questi indicatori di 

progettazione potrebbero essere una grande occasione per ridisegnare l’Italia del futuro.     
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La Costituzione italiana ha posto la tutela del patrimonio storico-artistico tra i principi 

fondamentali dell’ordinamento. Secondo l’art. 9, «La Repubblica promuove lo sviluppo 

della cultura e la ricerca scientifica e tecnica. Tutela il paesaggio e il patrimonio storico 

artistico della Nazione».

La disposizione, come di recente ritoccata, ha in sé un richiamo al passato attraverso il 

riferimento al patrimonio storico-artistico, al presente in virtù della tutela del paesaggio 

e della cultura, e al futuro mediante la promozione della ricerca scientifica e tecnica. 

In origine, i Padri costituenti, in reazione alle derive totalitarie e alla devastazione della 

guerra, vollero investire sulla cultura e sul progresso scientifico quali strumenti di eman-

cipazione dei Popoli e motore per la rinascita socio-economica del Paese. Ed è per 

questa via che sarebbe opportuno procedere.

Con la riforma del Titolo V della Costituzione (l. cost. n. 3 del 2001), lo Stato ha com-

petenza esclusiva in materia di tutela dell’ambiente, dell’ecosistema e dei beni culturali, 

onde dare una maggiore uniformità e omogeneità all’azione sul territorio nazionale. 

Questo non esclude che le Regioni possano introdurre delle misure più rigorose e più 

adatte ai diversi contesti territoriali, in attuazione del principio di differenziazione e sus-

sidiarietà. L’art. 117, comma 3, pone, invece, tra le materie di legislazione concorrente la 

valorizzazione dei beni culturali e ambientali nonché la promozione e organizzazione di 

attività culturali. Infine l’art. 118, comma 3, prevede forme di intesa e di coordinamento 

tra Stato e Regioni. 

Con il Testo Unico dei beni culturali (d.lg. n. 490 del 1999) si è tentato di fare ordine nel-

la frammentarietà delle disposizioni legislative in materia di beni culturali e ambientali, 

comprendendo la legislazione nazionale e quella di derivazione internazionale ed eu-

ropea. Ma è con il d.lg. n. 42 del 2004 che nasce il primo Codice dei beni culturali e del 

paesaggio, il c.d. Codice Urbani. Diviso in cinque parti e 184 articoli, e in abrogazione 

del precedente Testo Unico, la nuova raccolta punta al pieno recupero del paesaggio 

LA TUTELA DEL PATRIMONIO 
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AMBIENTALE
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nell’ambito del patrimonio culturale (del quale oggi costituisce parte integrante grazie 

anche agli artt. 9, 117 e 118 cost.).

Il Codice fa leva su tre concetti chiave: la tutela, la conservazione e la valorizzazione. 

È tutela ogni attività diretta a riconoscere, proteggere e conservare un bene del nostro 

patrimonio culturale affinché possa essere offerto alla conoscenza e al godimento col-

lettivo; conservazione è ogni attività svolta con lo scopo di mantenere l’integrità, l’iden-

tità e l’efficienza funzionale di un bene culturale; valorizzazione è ogni attività diretta a 

migliorare le condizioni di conoscenza e conservazione del patrimonio culturale così da 

trasmettere i valori di cui è portatore. 

Mentre la tutela è di competenza esclusiva dello Stato; la valorizzazione è svolta in 

maniera concorrente tra Stato e Regione, auspicabilmente con la partecipazione di 

soggetti privati. Sotto il profilo penalistico, lo scorso 23 marzo è entrata in vigore la l. n. 

22 del 2022, di riforma delle disposizioni a tutela del patrimonio culturale. La direzione 

è stata quella di un tendenziale inasprimento del trattamento sanzionatorio. 

La riforma, da un lato, riporta al Codice penale gli illeciti fino a ieri ripartiti tra questo 

e il Codice dei beni culturali, e dall’altro introduce nuove fattispecie di reato e innalza 

le pene edittali vigenti, in attuazione dei principi costituzionali, per i quali il patrimo-

nio culturale, oltre quello paesaggistico, richiede una tutela ulteriore rispetto a quella 

riconosciuta alla proprietà privata. E infatti introduce aggravanti quando oggetto di 

reati comuni siano beni culturali. Il Codice penale è novellato con l’aggiunta di un intero 

nuovo titolo (il Titolo VIII bis), che consta di 17 nuovi articoli, che puniscono 6 fattispecie 

delittuose: furto, appropriazione indebita, ricettazione, riciclaggio e autoriciclaggio 

e danneggiamento che abbiano ad oggetto beni culturali, stabilendo pene più severe 

rispetto a quelle previste per i corrispondenti delitti semplici.

A queste fattispecie si aggiunge poi l’illecito impiego, importazione e esportazione 

di beni culturali e la contraffazione. In definitiva, i nuovi reati trovano specificazione 

nell’oggetto delle condotte, che è appunto il bene culturale, e siffatta specialità giustifi-

cherebbe, nella maggior parte dei casi, un incremento della pena edittale. In alternativa, 

sarebbe forse stato utile anche prevedere, più semplicemente, un’aggravante comune 

legata alla tipologia dell’oggetto dell’azione criminosa, evitando in tal modo di moltipli-

care le fattispecie delittuose. 

In ogni caso, oltre alla previsione di specifiche fattispecie di reato, la legge prevede al-

tresì un’aggravante da applicare a qualsiasi reato che, avendo ad oggetto beni culturali 

o paesaggistici, provochi un danno di rilevante gravità. 

La scelta di collocare le nuove regole nel catalogo dei delitti del Libro II del Codice 

penale sembra legata anche a esigenze di comunicazione del messaggio normativo; 

serve, cioè, ad affidare maggiore autorevolezza e conoscibilità alle norme, in vista di 

una migliore ed efficiente politica generalpreventiva. L’auspicio è sempre che l’art. 9 

cost. trovi piena attuazione sia grazie all’iniziativa virtuosa del singolo, perché il rispetto 

del patrimonio storico e artistico e del paesaggio è sintomo di senso civico, sia grazie 

all’azione della classe politica che attui azioni di sensibilizzazione e valorizzazione, a 

beneficio della collettività e delle future generazioni.



29MERITOCRAZIA_ITALIA29 MERITOCRAZIA_ITALIA

OSSERVATORIO
REGIONALE



30 MERITOCRAZIA_ITALIA30MERITOCRAZIA_ITALIA

La Sardegna dispone di un patrimonio culturale e naturale di indubbia rilevanza a livello 

locale, nazionale e mondiale. Esso è assai ricco e vario e comprende non solo le note 

architetture preistoriche e storiche, memorie talvolta eclatanti del passato, ma anche la 

multiforme ricchezza di testimonianze materiali e immateriali di una cultura che anche 

nei tempi più recenti è stata in grado di esprimersi con tratti originali.  

Un patrimonio che costituisce nella sua interezza e nella sua diversificata natura il 

segno di una identità nella quale il popolo sardo sempre più si riconosce. 

Il patrimonio archeologico è rappresentato da innumerevoli siti. 

Su base territoriale, è stata indagata l’area del Sulcis, ma sono presenti anche siti più 

significativi ascrivibili ad epoca nuragica, complessi archeologici, emergenze archeo-

logiche costituite dall’aggregazione di più monumenti, quali ad esempio un villaggio, 

un complesso termale, una necropoli, nel Sulcis Iglesiente e nel Campidano di Cagliari 

e zone limitrofe, oltre ad alcune delle più rappresentative architetture preistoriche. Re-

perti archeologici, quindi, ceramiche d’uso e figurate, bronzi d’uso e figurati, statuaria, 

vetri, glittica, mosaici, gioielli custoditi nei musei statali di Cagliari, Sassari e Nuoro, nei 

depositi delle Soprintendenze e nei musei di ente locale. Sono state schedate collezioni 

di strumenti musicali e strumenti-giocattolo della tradizione regionale presenti in musei 

di ente locale: Museo dell’olivo e dell’olio e il Museo degli strumenti musicali di Tuili, Mu-

seo delle Maschere Mediterranee di Mamoiada, Museo del giocattolo tradizionale della 

Sardegna di Ales, Polo espositivo Casa Zapata di Barumini, Museo regionale della vita 

e delle tradizioni popolari sarde a Nuoro curato dall’Istituto Superiore Regionale Etno-

grafico Ecomuseo della Montagna sarda o del Gennargentu di Aritzo. Flauti e launed-

das, bubboliere e campanacci, traccole e scacciapensieri, tabelle e fischietti, strumenti 

musicali e non solo, caratteristici della cultura sarda. 

Il patrimonio demoetnoantropologico censito comprende oggetti sia d’uso sia realiz-

zati a scopo espositivo e/o documentale quali gioielli, amuleti, ceramiche d’uso e arti-

stiche, cestineria, abiti tradizionali o liberamente ispirati agli stessi, copricassa, tappeti e 

arazzi tessuti a mano, tessili d’arredamento tradizionale, strumenti del lavoro contadino, 

pastorale e artigiano, giocattoli, oggetti d’artigianato. Una sezione significativa è costi-

tuita dai gioielli della Collezione Luigi Cocco e dalla collezione di oggetti d’artigianato 

PATRIMONIO CULTURALE 
E IDENTITÀ TERRITORIALE

La vera ricchezza della Sardegna
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raccolta negli anni di attività di promozione dell’artigianato locale dall’I.S.O.L.A., ente 

soppresso della Regione Sarda. Non mancano le collezioni musealizzate come quella 

dei rami e dei tessuti del Museo per l’Arte del Rame e del Tessuto a Isili, oppure dei 

tessili esposti al Murats di Sorgono e dei gioielli e strumenti d’uso custoditi presso il 

Museo regionale della vita e delle tradizioni popolari sarde a Nuoro curato dall’Istituto 

Superiore Regionale Etnografico.  

Il patrimonio storico-artistico è costituito anche da opere d’arte di proprietà pubblica 

non statale, quali dipinti mobili e affreschi, sculture. Una sezione consistente del ma-

teriale presente è relativa alla collezione di opere d’arte di autori isolani raccolta dalla 

stessa Regione Sardegna (oggetti d’arte minore e artigianato di proprietà pubblica non 

statale, quali mobili, complementi di arredo, pannelli decorativi, monili, strumenti e og-

getti d’antiquariato, ecc.). Una raccolta significativa è costituita dagli oggetti di artigia-

nato artistico commissionati ad artisti sardi dall’I.S.O.L.A., ente, attualmente soppresso, 

della stessa Regione Sardegna; stampe e matrici d’incisione quali stampe, manifesti, 

cartoline, etichette; decorazioni ed elementi architettonici di interesse storico-artistico 

connessi ad edifici di proprietà degli enti locali, delle diocesi nonché di proprietà privata 

come portali, capitelli, architravi, lapidi; numismatica, con monete e medaglie; arte am-

bientale, murales e street art, localizzati su tutto il territorio isolano, la cui documenta-

zione costituisce attualmente il più completo censimento esistente su queste tipologie 

di bene culturale strettamente connesso al paesaggio, non solo urbano, in molti casi 

con forte valenza identitaria e sociale: i temi dei muralisti spesso riflettono le tradizioni 

locali, ma anche la vita politica e sociale delle comunità.  

Sono da segnalare le installazioni ambientali di Maria Lai a Ulassai, le opere pittoriche e 

installative di Pinuccio Sciola presenti capillarmente sul territorio, la ‘Galleria del Sale’ a 

Cagliari, che annovera opere di street art eseguite da un folto numero di autori di diver-

sa provenienza, tra i quali Manu Invisible, Crisa, Tellas e tanti altri.
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Una stima effettiva del patrimonio archeologico campano è quasi impossibile, viste la 

sua vastità, la diffusione sull’intero territorio regionale e le continue scoperte che, anco-

ra oggi, avvengono quasi settimanalmente. La stima diventa infinita a voler aggiungere 

il patrimonio culturale, quello immateriale ma altrettanto importante. 

Solo per menzionare i dati più rilevanti, in Campania si contano 10 siti Unesco. Il centro 

storico di Napoli, poi, è il più grande d’Europa e si estende su una superficie di ben 17 

km2; l’elenco dei luoghi da vedere è lunghissimo, solo nei Decumani vi sono circa 200 

chiese, obelischi, musei catacombe e percorsi sotterranei. 

«Luoghi unici che costituiscono una testimonianza completa della società e della vita 

quotidiana romana. Luoghi unici che non trovano equivalente in nessuna parte del 

mondo». Con questa motivazione, nel 1997, le aree archeologiche di Pompei, Ercolano e 

Torre Annunziata entrano a far parte del patrimonio mondiale dell’Unesco. A questi siti 

si aggiungono il complesso monumentale di Caserta, l’acquedotto della Reggia, che è 

considerato un capolavoro per l’epoca, il complesso di San Leucio, una delle seterie più 

apprezzate in Europa, il parco Nazionale del Cilento e Vallo di Diano e Alburni, e la chie-

sa di Santa Sofia a Benevento, che testimonia la presenza dei Longobardi in Campania. 

In pochi possono vantare origini antiche come quelle campane, con stratificazioni, con-

servate e/o ancora da portare alla luce, tali da renderla unica nel panorama mondiale.  A 

fatica, però, si riesce a valorizzare questa enorme fortuna, con politiche realmente tese 

a mettere a frutto quello che è, o meglio dovrebbe essere, il vero motore dell’economia 

e del sistema sociale regionali. I perché sono molteplici e spaziano da una carenza di 

fondi, a fondi spesi male, da un’assenza poliennale di programmazione sul patrimonio 

L’ISTRUZIONE AL SERVIZIO DELLA 
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storico/artistico a una appena accennata politica di marketing volta a pubblicizzare 

ciò che andrebbe valorizzato. Una scarsa attenzione nei piani regolatori e nei controlli 

ha, inoltre, reso inutilizzabili nel tempo alcuni plessi a causa di un abusivismo edilizio 

selvaggio che ha deturpato intere zone d’interesse storico, culturale e paesaggistico.  

È indiscusso che un percorso di valorizzazione culturale debba partire dalla scuola, 

luogo destinato alla valorizzazione e all’accrescimento culturale del giovane sogget-

to in formazione, fornendo le basi e struttura per poter comprendere il valore di ciò 

che lo circonda. Non bastano, dunque, le ore destinate allo studio della storia dell’arte, 

ma servirebbe contestualmente far vivere, apprezzandolo, ciò che circonda il ragazzo 

in formazione. Sarebbe necessario, dunque, che al posto o ad integrazione della c.d. 

alternanza scuola-lavoro, che ha mostrato i suoi limiti, vi sia piuttosto una alternanza 

scuola-cura del territorio. Potrebbero, all’uopo, essere organizzate più visite nei luoghi 

di maggiore interesse locale. Sarebbe utile diffondere, contestualmente, arte in prossi-

mità dei plessi scolastici, dando il compito agli alunni di prendersene cura e utilizzandoli 

come ‘ciceroni’, per spiegare ai visitatori ciò che è in mostra potrebbe essere un modo 

per insegnare che il patrimonio va difeso e tutelato. Forse così si porrebbe un argine 

anche ai ripetuti atti di vandalismo e mancato rispetto. 

Dare fiducia, quindi, al fine di insegnare la necessità di tutela e la responsabilità nella di-

fesa di un bene comune. Negli anni passi in avanti in tal senso sono stati fatti, ma tanto 

c’è ancora da fare. Per educare all’arte occorrono costanza e passione, e comprensione 

di quanta fatica e studio occorrano per ottenere risultati che oggi consideriamo ‘genia-

li’. Anche in questo caso occorrerebbe indurre ciascuno a riflettere su quanta stratifica-

zione culturale sia necessaria per ottenere uno sviluppo artistico culturale. 

Educare, dunque, al bello. Aiuterebbe anche favorire il proliferare di compagnie teatrali 

in pianta stabile, alle quali destinare spazi pubblici, e che sappiano includere anche gio-

vani e giovanissimi. Per contro, negli ultimi anni si è registrata la chiusura di decine di 

teatri, alcuni in stato di triste abbandono; non è la giusta premessa per la costruzione di 

una società abituata a vivere arte, storia e cultura. Il patrimonio va vissuto e respirato, 

va goduto, professato e difeso. Si parta dalle opportunità della celebrazione della me-

ravigliosa isola di Procida come ‘Capitale della Cultura 2022’. 
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Dal 2019 il Veneto è nella ‘top 10’ delle Regioni più visitate d’Europa, per il suo patrimo-

nio culturale e paesaggistico, che soddisfa un ampio ventaglio di interessi. Il risultato è 

frutto anche di una politica locale capace di promuovere iniziative, esposizioni e mani-

festazioni, per valorizzare le importanti potenzialità del territorio, sia in ambito artistico 

che culturale. 

È un Veneto di mostre, spettacoli, manifestazioni popolari, espressione del patrimonio 

storico e culturale delle comunità, fiere, palii, rievocazioni storiche che permettono di 

riscoprire angoli rustici o di ricostruire l’ambiente contadino, in certe occasioni andato 

perso. Oltre a Venezia, Verona e Vicenza, inserite nella lista del Patrimonio Mondia-

le dell’Unesco, si ricordano Padova, nota anche per la Cappella degli Scrovegni, che 

ospita un celeberrimo ciclo di affreschi di Giotto dei primi anni del XIV secolo; Treviso, 

denominata la ‘piccola Venezia’ per la fitta rete di canali; Belluno che, oltre ad essere 

la porta d’ingresso al magico mondo delle Dolomiti, ha ospitato artisti, come Ricci, De 

Min, Brustolon; e Rovigo, col suo polo museale, costituito dal Museo dei grandi fiumi e 

dalla Pinacoteca dell’Accademia dei Concordi. 

Esiste però anche un Veneto meno conosciuto, fatto di luoghi della spiritualità, fra cui 

la Basilica di Sant’Antonio a Padova, il Santuario di Monte Berico a Vicenza, l’Abbazia 

Cistercense Santa Maria di Follina, in provincia di Treviso, l’Abbazia di Praglia a Teolo, 

il Santuario della Madonna della Corona sul monte Baldo. Ed esiste anche un Veneto 

custode di siti archeologici; si pensi all’area archeologica delle Terme Euganee; al ter-

ritorio di Altino; alla grotta di Fumane. Si contano città circondate da splendide cinte 

murarie e borghi medievali come Cittadella, Montagnana, Castelfranco Veneto, Valeg-

gio sul Mincio, Marostica, Este, Monselice. C’è poi il Veneto dei borghi, con i suoi piccoli 

gioielli artistici, tra cui Asolo, fra i più belli d’Italia, definita da Carducci «la città dei cento 

orizzonti»; Maser, che ospita diverse ville venete tra cui Villa Barbaro, progettata da Pal-

ladio; Possagno, celebre per aver dato i natali ad Antonio Canova; Cison di Valmarino, 

celebre per la sua Abbazia; Arquà Petrarca, dove il tempo sembra essersi fermato, e 

dove Petrarca trascorse gli ultimi anni della sua vita. Ed ancora, Bassano del Grappa, 

ricca di opere del Palladio, Canova, Jacopo Da Ponte, Marinali e Dall’Acqua, dove il Pon-

te Vecchio lega la sua immagine all’epopea degli alpini della Grande Guerra; e Marosti-

ca, racchiusa tra le antiche mura dei suoi Castelli, che conserva ancor oggi la magia di 

epoche passate che rivivono ogni due anni nella celebre rievocazione medievale nella 

Piazza degli Scacchi, rappresentati da figuranti con costumi d’epoca. 

MOSAICO D’ARTE E DI CULTURA 
i volti del Veneto
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Per quanto riguarda l’arte nobile, il Veneto, nei suoi sette millenni di storia, ha dato vita 

ad alcune delle maggiori testimonianze dell’umanità. I ritrovamenti più antichi appar-

tengono al veronese e consistono in migliaia di incisioni rupestri sparse lungo la costa 

orientale del Garda. I Veneti furono inoltre i primi a passare dalla raffigurazione geome-

trica a quella di figure umane e naturali come testimonia la Situla Benvenuti, di epoca 

Paleoveneta, al Museo Archeologico di Este. 

La testimonianza più evidente dell’epoca romana è a Verona, con la sua magnifica Are-

na, anfiteatro costruito alla fine del I secolo d.C. per ospitare i combattimenti dei gladia-

tori, mentre ancora più antico è il Teatro Romano che risale al I secolo a.C.

Il Medioevo si presenta con aspetti tipici a seconda della zona: nella laguna veneziana 

se ne ammira la fusione con elementi della cultura orientale, che ha lasciato segni evi-

denti nell’architettura di palazzi e chiese; in Valpolicella, incanta la pieve longobarda di 

San Giorgio; a Verona, il romanico di San Zeno Maggiore; a Vicenza, la Chiesa dei Santi 

Felice e Fortunato; a Padova, il realismo pittorico di Giotto; basilare per il rinnovamento 

del linguaggio è stato anche il Giorgione che ha poi influenzato Tiziano. L’affermazione 

del Rinascimento ha lasciato tracce indelebili: Padova, col fiorentino Donatello, per la 

scultura e Andrea Mantegna, per la pittura; Venezia, con il suo rinascimento Veneziano, 

che vide protagonisti i pittori della famiglia Bellini, Andrea Mantegna, Giorgione, Tiziano 

Vecellio, Tintoretto e Paolo Veronese; Vicenza, con il Rinascimento Palladiano, Villa La 

Rotonda, Villa Chiericati, la Basilica Palladiana e il Teatro Olimpico. Sono solo alcune 

tessere di un mosaico che ha fatto del Veneto una delle perle d’Italia e che per la Regio-

ne rappresentavano un indotto turistico pari a un PIL del 10%, pre-pandemia.

Tante le iniziative possibili intese a ridare all’arte parola, forma e sostegno. Si approfitti 

con visione sistemica e approccio di ascolto e confronto trasversale della preziosa oc-

casione offerta dai fondi che il Piano di Ripresa e Resilienza prevede per la Regione. 

Tra le iniziative virtuose si ricorda l’esempio che parte dai più piccoli e preziosi maestri 

d’arte, con il progetto ‘Andràtuttobene’, una mostra itinerante di disegni e altre realiz-

zazioni di bambini veneti durante la pandemia, presentata a Venezia lo scorso ottobre 

e che toccherà tutti capoluoghi veneti, con una tappa speciale a Vo’, divenuta simbolo 

della battaglia contro il virus, per riaccendere la speranza del futuro attraverso gli occhi 

dei giovanissimi artisti.
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Il Piemonte custodisce un immenso tesoro artistico, architettonico e culturale, un patri-

monio unico di storia e monumenti che permette di osservare testimonianze a partire 

da quelle archeologiche romane fino all’architettura contemporanea, passando per le 

solide costruzioni in stile romanico, per quelle stravaganti barocche e per quelle più 

sobrie, ma imponenti, del neoclassicismo. Senza perdere le tracce lasciate dalla rivolu-

zione industriale.

La recente emergenza pandemica ha costretto alla interruzione di tutti i viaggi c.dd. 

non essenziali. Ha dato un contributo significativo alla crisi del turismo anche il cam-

biamento climatico, con inondazioni e incendi boschivi. Ora è indispensabile riflettere 

su cosa sta funzionando e dove dobbiamo fare meglio. Per affrontare le grandi sfide di 

oggi, serve connettersi, collaborare e agire per reimpostare una nuova era del turismo, 

ma anche per ricostruire un futuro migliore per i cittadini ed i turisti. Meritano di essere 

promossi e sostenuti progetti inclusivi e sostenibili per una nuova economia. 

Riprendendo una delle tante meraviglie che devono poter essere raccontate, la Basilica 

di Superga è un capolavoro assoluto dell’arte barocca, una chiesa che rende omag-

gio alla città di Torino, essendone uno dei capisaldi monumentali. Svetta sulla città, è 

visibile, in caso di bel tempo, da tutta la provincia. A Superga ogni anno, il 4 maggio, 

avviene la commemorazione dell’allora incredibile squadra del Torino. L’Italia intera, nel 

1949, pianse la squadra granata, capace di vincere cinque scudetti consecutivi e i cui 

giocatori rappresentavano la colonna portante della Nazionale azzurra. Superga è rag-

giungibile con la tranvia Sassi-Superga che offre al visitatore un viaggio d’altri tempi, 

ricco di emozioni e suggestione. Il convoglio, nella versione autentica del 1934, si iner-

pica sulla collina torinese offrendo scorci indimenticabili della città. Arrivati a Superga, 

è possibile ammirare l’intera città e il maestoso arco alpino. Entrando nella Basilica, la 

guida turistica fa subito notare le caratteristiche della progettazione a cura dell’archi-

tetto messinese Filippo Juvarra, che venne scelto per la realizzazione dell’opera, che 

nel retro riporta un convento con il suo Chiostro. Oltre alla Basilica è possibile visitare 

la suggestiva Sala dei Papi, dove sono ritratti tutti i Pontefici canonicamente eletti da 

Gesù Cristo all’attuale Papa Francesco, per un ordine totale di 267 oli su tela. La fru-

ibilità del sito riporta, però, una grave carenza: i 17 scalini, numero non casuale, che 

ricorda la data in cui si pose la prima pietra per costruire l’incredibile edificio (1717), 

non permettono all’accesso alle persone con disAbilità motorie. Tante le sollecitazioni 

rivolte alla Sovraintendenza preposta alla tutela, alla conservazione, alla valorizzazione 

dei beni storico artistici architettonici e monumentali della città. 

Anche continuando la visita, una rampa di scale non permette l’accesso in Cripta Sa-

bauda, mausoleo sotterraneo alla pianta centrale Basilica. Così i disAbili motori non 

riescono a raggiungere una delle Tombe reali più belle d’Europa, costruite a partire 

dal 1774 al 1778, e che anche qui riporta un Trionfo dell’arte locale. Qui sono seppelliti 

settanta protagonisti di casa Savoia, da Vittorio Amedeo II al Grande Carlo Alberto di 

Savoia-Carignano, e tanti altri membri della famiglia appartenenti a rami laterali, fino ad 

arrivare a sepolture contemporanee. La Basilica di Superga rappresenta il legame tra 

arte, cultura e territorio con lo spirito sabaudo della Regione Piemonte.

DALLA STORIA DELL’ARTE 
ALL’ARTE CHE FA STORIA

La Basilica di Superga in Piemonte
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L’Abruzzo è ricco di luoghi magici e mistici che lo rendono da sempre territorio di 

cultura. Complessi realizzati a mano dai primi uomini di fede che, per configurazione 

morfologica del paesaggio e per vicinanza alla sede papale, sceglievano, ancora prima 

dell’anno mille, di ritirarsi sulle pendici remote delle montagne abruzzesi per meditare e 

pregare. Luoghi raggiungibili soltanto attraverso sentieri impervi, simbolo dello spirito 

di sacrificio di coloro che vi si avvicendarono. Immagini di perfetta, ascetica serenità.

Eremi nati e pensati per soddisfare le esigenze della preghiera e della meditazione, 

capolavori d’arte e architettura che hanno avuto un ruolo determinante anche nello 

sviluppo economico della regione. Patrimonio comune inestimabile, già in larga parte 

tutelato dall’Unesco. 

Difficile contarli, dovrebbero essere almeno cento. Tra quelli che meglio conservano la 

loro autenticità e che si trovano su sentieri scenografici: l’Abbazia di San Martino in Val-

le, a Fara San Martino, l’Eremo di Sant’Onofrio a Morrone, nei pressi di Sulmona, l’Eremo 

di San Giovanni all’Orfento, l’Eremo di San Bartolomeo in Legio a Roccamorice, l’Eremo 

di santo Spirito a Maiella, l’Eremo di Sant’Onofrio a Serramonacesca, l’Eremo della Ma-

donna dell’Altare, a Palena, l’Eremo di Grotta Sant’Angelo a Palombaro e a Lama dei 

Peligni e quello di San Michele a Pescocostanzo. Non si possono non menzionare anche 

alcune delle meravigliose costruzioni del Gran Sasso: gli eremi di Santa Maria a Pagliara 

e Santa Colomba ad Isola del Gran Sasso, l’Eremo di San Franco ad Assergi, l’Eremo di 

San Michele a Bominaco e quello di San Venanzio a Raiano e l’Eremo di san Domenico 

a Villalago. L’auspicio è che si riporti attenzione a queste vere e proprie opere d’arte, 

affinché godano dei benefici degli interventi strutturali e infrastrutturali. Le aree devono 

essere facilitate nel raggiungimento, perché, accanto all’attrattiva artistico, spirituale, 

venga valorizzato il richiamo turistico, gastronomico, ricchezza per le popolazioni e le 

piccole e medie industrie locali.

RELIGIOSITÀ E NATURA 
pace e bellezza in Abruzzo
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La Sicilia è da sempre una delle Regioni italiane più rinomate per la qualità del mare e 

delle spiagge. Ciò che si sa meno è che ha un elevato indice di concentrazione di beni e 

siti di grande rilevanza storico-culturale a livello internazionale. I tantissimi siti archeo-

logici della sua antica fondazione, le città e i monumenti risalenti alle varie dominazioni 

nei secoli fanno dell’isola una fucina di testimonianze dal passato, tanto da rappresen-

tare circa il 9% dell’intero patrimonio culturale nazionale e circa il 30% se ci si riferisce 

al solo patrimonio archeologico. 

Non è un caso che questo inestimabile patrimonio storico, artistico e culturale sia stato 

in parte riconosciuto dall’Unesco come Patrimonio dell’Umanità, da salvaguardare, pro-

teggere e valorizzare anche in quanto volano di sviluppo territoriale. Si tratta di ben 7 

siti che, a partire dal 1997, sono stati progressivamente inseriti nella World Heritage List. 

Si aggiungono altri 4 beni immateriali: la dieta mediterranea, la vite ad alberello dell’Iso-

la di Pantelleria, l’opera dei pupi e l’antica arte dei muretti a Secco. Dai siti archeologici 

alle splendide città barocche della Val di Noto, passando per alcuni dei più bei paesaggi 

naturali dell’isola fino ai più importanti edifici storici e monumenti Sicilia. I 7 siti Unesco 

abbracciano il meglio che il territorio ha da offrire, permettendo a turisti e visitatori di 

godere di uno splendido soggiorno immerso fra le meraviglie costiere e l’inestimabile 

patrimonio culturale siciliano. 

Il primo riconoscimento assegnato dall’Unesco nel 1997 è stato quello dell’area arche-

ologica della città di Agrigento, l’antica Girgentum, colonia greca fondata nel VI secolo 

a.C. All’epoca una delle città più importanti del Mediterraneo; ancora oggi è possibile 

visitarne i resti nella splendida Valle dei Templi. Nello stesso anno, al nascente Patrimo-

nio Unesco Sicilia, si è aggiunta la Villa del Casale di Piazza Armerina. Si tratta di una 

testimonianza d’epoca romana unica nel suo genere, che dà evidenza non soltanto 

dell’antico stile di vita che caratterizzava i romani, quanto del particolare sistema eco-

nomico utilizzato, basato sulla mescolanza e convergenza di culture diverse operanti 

nel bacino del Mediterraneo, come quella nord Africana, che non trova altre evidenze 

storiche in nessuna altra parte del globo. 

Agli inizi degli anni 2000 anche le Isole Eolie vengono aggiunte alla lista dei siti Unesco 

Sicilia grazie ai particolari aspetti di natura vulcanica dell’arcipelago, oggetto di studio 

privilegiato della vulcanologia mondiale. I due tipi di eruzione presenti, di tipo vulcania-

na o stromboliana, contribuiscono infatti a trasformare costantemente la morfologia e 

l’estetica delle isole creando sempre scenari mozzafiato. 

STORIA E CULTURA
i segreti della Sicilia
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Nel 2002, sono aggiunte le otto città barocche della Val di Noto, simbolo di un territorio 

rinato come una fenice, in seguito al terremoto del 1693. La ricostruzione in stile baroc-

co di questa zona della Sicilia ha infatti rappresentato l’apice dell’arte tardo barocca in 

Europa e per questo le città di Catania Modica, Noto, Palazzolo Acreide, Ragusa, Scicli 

Caltagirone e Militello Val di Catania rappresentano oggi alcuni dei siti più interessanti e 

particolari al mondo. A distanza di tre anni dalle città della Val di Noto, nel 2005 anche 

la città di Siracusa e il sito delle necropoli rupestri di Pantalica sono state inserite nella 

lista dei Beni Mondiali diventando siti Unesco. La particolarità di questo riconoscimento 

è la sua duplice valenza: comprende, da una parte, le antiche testimonianze greco-ro-

mane della città come le Mura Dionigiane e il Teatro Greco, e, dall’altra, i siti paleocri-

stiani e preistorici delle necropoli rupestri dell’area di Pantalica. 

Nel 2015 anche il Monte Etna, il vulcano attivo più alto e imponente di tutto il territorio 

continentale, è stato insignito del riconoscimento da parte dell’Unesco. Oltre all’impor-

tanza del vulcano per gli studi internazionali di geologia, geofisica e vulcanologia, il 

paesaggio offerto dal Monte Etna è unico nel suo genere. Substrati di natura vulcanica 

si affiancano, in un contesto relativamente armonioso, con una rigogliosa e colorata 

vegetazione di stampo mediterraneo.

Come per il caso di Siracusa, anche l’introduzione nei siti Unesco di importanza mon-

diale della parte arabo-normanna di Palermo e delle cattedrali di Cefalù e Monreale 

ha una duplice valenza, andando ad abbracciare più testimonianze. Nel 2016 infatti 

questi luoghi e i monumenti ed edifici presenti sono riconosciuti come importanti te-

stimonianze del sincretismo culturale e delle convivenze fra popoli e saperi che han-

no caratterizzato la zona nel passato. Elementi bizantini, latini e islamici si fondono in 

un’architettura dal fondamentale valore storico e culturale: si ricorda che fu proprio la 

convivenza arabo-normanna a contribuire alla formazione delle civiltà intorno al Mar 

Mediterraneo e di tutta l’Europa moderna. 

Oltre a un mare meravigliosamente cristallino e alle spiagge più belle del sud Italia, in 

Sicilia i siti culturali rappresentano una fondamentale attrazione per un turismo diversi-

ficato. Per questo siti archeologici, borghi antichi, musei, riserve naturali, parchi, merita-

no di essere valorizzate attraverso un Piano Strategico Regionale per una Promozione 

Integrata e Coordinata. 

Si auspica che i siti e i beni Unesco siciliani in forma singola e nel loro insieme, eccel-

lenze riconosciuta nell’ambito del patrimonio culturale e ambientale della Regione, si 

dotino presto di una guida sul modello del ‘Comitato di Pilotaggio’ del sito arabo-nor-

manno, che coinvolga tutti i soggetti che a vario titolo svolgono un ruolo nella tutela 

e nella valorizzazione dell’area. Dovrebbe essere un punto di partenza intorno al quale 

strutturare delle specifiche linee strategiche di indirizzo e di gestione, a partire dalla 

riscrittura e/o dalla approvazione di un nuovo Piano di Gestione, per programmare lo 

sviluppo sostenibile, non solo turistico, del territorio e della Sicilia. 
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Nella inutile corsa dei giorni nostri, qualcuno sostiene che ‘il Molise non esista’. Una ter-

ribile ingenuità. Il Molise esiste e porta con sé fascino, storia e tradizione. Nasconde un 

meraviglioso percorso, caratterizzato dall’assoluta unicità di un panorama mai uguale a 

se stesso, tra montagna e mare, e pur capace di accompagnare il visitatore alla scoper-

ta delle radici di un mondo aperto al futuro ma saldamente ancorato alle proprie radici. 

Una Regione fatta di cultura antica, di resilienza. Sullo sfondo della ricerca della pace 

e della serenità, paesaggi, bellezze artistiche e naturali. E i rintocchi preziosi della pon-

tificia Fonderia Marinelli di Agnone. In ogni stagione, con antica ospitalità e moderne 

strutture, il Molise accoglie, senza mai essere scontato.

LA REGIONE ‘CHE NON C’È’
la meraviglia del Molise
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