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Mantova 

Fino al 6 gennaio a Casa di Rigoletto 

 

 

Grazie ad una accurata selezione di opere 

l’artista Andrea Sangalli, consente al 

visitatore della mostra “Isabella veste 

Pop”, aperta a Casa di Rigoletto, nella 

centrale Piazza Sordello 23 a Mantova di 

inoltrarsi in un percorso unico, realizzato 

dall’autore seguendo una sua personale 

cifra stilistica.  

Il percorso espositivo allestito è costituito 

principalmente in due sezioni, dove nella 

prima sono visibili opere che mettono in 

risalto la figura di Isabella d’Este Gonzaga 

e la sua nobile famiglia d’orige “Gli Este”, 

oltre alla Città ospitante di Mantova, per 

un viaggio immersivo della stessa 

Mantova, dei Gonzaga e della grande 

dinastia degli Este, quest’ultima a quasi 

mille anni dalla nascita (1039). Nella 

seconda sezione invece sono esposte 

opere  realizzate dall’artista bergamasco 

negli ultimi anni  delle sua florida 

produzione artistica, e nelle quali sono 

ben evidenziate le linee guida del suo 

stile creativo che esaltano 

contemporaneamente anche le opere 

della prima sezione, garantendo così uno 

stesso filo conduttore che segue tutta 

l’esposizione.  

Per la cronaca, Andrea Sangalli, classe 

1974, è uno degli artisti contemporanei 

tra i più importanti e riconoscibile nello 

scenario Nazionale e con questa 

esperienza mantovana,  vuole celebrare in 

prima persona Isabella d’Este, donna 

elegante, colta, mecenate, conosciuta 

anche come la prima donna per 

eccellenza del rinascimento, la quale 

sposando Francesco Gonzaga seppe 

trasformare il Ducato lombardo di 

Mantova in uno scrigno di rara bellezza, 

sapendo portare sulle rive del Mincio il 

fior fiore di artisti, a cominciare dal 

Padovano Andrea Mantegna. Formatosi 

inizialmente in ambito grafico, da subito 

Sangalli si è imposto grazie ad  una cifra 

stilistica originale ed espressiva. La 

formazione e la specializzazione 

professionale sono diventare 

inevitabilmente materia di riflessione per 

la realizzazione dei suoi quadri, 

caratteristiche contraddistinte da uno 

sguardo ironico, ma non per questo 

banale, sul mondo. Le sue opere presenti 

anche in questa esperienza espositiva 

mantovana, hanno come protagonisti 

oggetti personaggi e situazioni che sono 

evidenti metafore dell’essere e ancor 

prima del vissuto come nel caso della 

figura di Isabella d’Este Gonzaga. 

Immancabile ironia, sale della vita per 

Sangalli, è garantita dallo straniamento 

dato dalle sequenze dei soggetti, tra cui 

gli ormai celebri pesci. I titoli delle sue 

opere guidano l’osservatore alla 

comprensione immediata del concetto 

che l’artista ha voluto dare all’opera, 

questo perché Andrea vuole stabilire da 

subito un contatto immediato sul filo 

sottile della condivisione con 

l’osservatore. 

Colori seducenti e accattivanti 

caratterizzano opere dai tratti definiti e 

marcati, di una precisione quasi maniacale 

di immediato impatto visivo e 

comunicativo. Un confronto che si può 

fare con le opere di Sangalli con l’arte 

fotografica, da sempre l’arte per  



 

 
3 

 

 

eccellenza della definizione, lo si può fare 

con opere dell’artista americano Rodney 

Smith, le cui opere per la prima volta in 

Italia sono visibili a Palazzo Roverella di 

Rovigo (aperta fino al 1 febbraio 2026), 

nello stesso periodo della mostra di 

Sangalli a Mantova. Una 

internazionalizzazione dunque dello stile 

di Andrea, certificato anche dalle sue 

numerose mostre fuori confini nazionali 

come a  Montecarlo, Lugano, Parigi, 

Basilea, New York, Mulhouse, ma anche 

una florida presenza anche nelle città 

italiane come Firenze, Pavia, Bologna, 

Verona, Milano. Oltre a questo percorso 

di presenze, vanta numerose 

collaborazioni in ambito creativo, e per 

sua stessa ammissione ama legare i suoi 

soggetti a chiunque si avvicini con garbo 

all'arte, fattore che nobilita ulteriormente 

il suo lavoro. Con queste credenziali 

Andrea si presenta fino al 6 gennaio 2026 

all’attento pubblico di  Mantova Città 

aperta, prima Città Italiana ad essere 

insignita come Capitale della Cultura 

Italiana e dove l’internazionalizzazione dei 

visitatori è parte rilevante del suo tessuto 

sociale e  dove per questo solitamente, 

dopo una visita, si riparte con il cuore 

“gonfio” di emozioni date dalle opere 

pittoriche del Mantegna, solo per citarne 

il più celebre, dalla bellezza dei suoi 

edifici, chiese, e palazzi, e per questo dà 

subito il visitatore vuole ritornare  per 

riassaporare nuove emozioni legate al 

vivere all’arte che si respira in ogni angolo 

di Mantova, ai sapori culinari e alla 

bellezza paesaggistica del luogo con 

l’interpretazione emotiva del tutto 

personale di ogni singolo visitatore crea, 

vive e conserva nei suoi ricordi. D’altra 

parte non si visita senza vedere, ne ha 

senso vedere senza la curiosità, la volontà 

e lo spirito dell’osservare anche nelle 

opere di Andrea Sangalli fino a 6 gennaio 

2026, nella preziosa cornice di Casa del 

Rigoletto a Mantova 

                                    Andrea Malaman 

 

Rovigo 

 

ZANDOMENEGHI E DEGAS 

Impressionismo tra Firenze e Parigi 

Palazzo Roverella 

27 febbraio - 28 giugno 2026 

 

 

Palazzo Roverella parte subito alla grande 

nel 2026  presentando una grande mostra 

che mette in dialogo, per la prima volta in 

maniera organica, un protagonista 

dell’arte italiana dell’Ottocento e uno dei 

nomi più incisivi della scena 

europea: Federico Zandomeneghi  

(Venezia 1841 – Parigi 1917) ed Edgar 

Degas (Parigi 1834 – 1917). L’esposizione, 

curata dalla storica dell’arte Francesca 

Dini, ricostruisce il rapporto intenso – 

talvolta spigoloso, sempre fecondo – che 

unì i due artisti nel corso di una lunga 

amicizia parigina.  

 

Il percorso espositivo illumina affinità, 

rimandi e sorprendenti convergenze tra 

due maestri capaci di ridefinire lo sguardo 

moderno ed è reso unico da prestiti 

nazionali e internazionali di straordinaria 

qualità, provenienti da importanti musei e 

collezioni. 

  

L’esposizione è promossa dalla 

Fondazione Cassa di Risparmio di Padova 

e Rovigo, in collaborazione con il Comune  
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di Rovigo e l’Accademia dei Concordi, con 

il sostegno di Intesa Sanpaolo, e prodotta 

da Silvana Editoriale. 

  

La storiografia dell’epoca descrive 

Zandomeneghi e Degas come due 

personalità dal carattere non facile, ma 

accomunate da una profonda stima 

reciproca. Degas fu per Zandò un maestro 

e un mentore e il pittore italiano definiva 

il collega “l’artista il più nobile e il più 

indipendente dell’epoca nostra”, mentre 

Degas lo chiamava, con leggero sarcasmo 

affettuoso, “le vénetien”, alludendo 

all’orgoglio con cui il collega difendeva la 

propria identità italiana all’interno 

dell’ambiente impressionista. La mostra 

indaga in modo puntuale gli scambi, le 

influenze e gli arricchimenti che, in questo 

confronto costante, alimentarono l’opera 

di entrambi. 

  

Il racconto prende avvio a Firenze, città in 

cui i due artisti – seppur in momenti 

diversi – maturarono parte della loro 

formazione. Degas vi giunse nel 1858 e 

trovò nel Caffè Michelangelo un luogo 

di dialogo creativo con i giovani pittori 

toscani. Qui approfondì lo studio della 

pittura rinascimentale e affinò il proprio 

linguaggio grazie al contatto con gli 

artisti legati alla poetica della “macchia”, 

come Vincenzo Cabianca. 

Il soggiorno fiorentino portò Degas verso 

una pittura attenta alla vita 

contemporanea, e fu in questo contesto 

che prese forma il suo capolavoro 

giovanile, La famiglia Bellelli: proviene dal 

museo Ordrupgaard di Copenaghen il 

prezioso quadro preparatorio, per la 

prima volta esposto in Italia, evento 

davvero straordinario anche per la 

delicatezza della tecnica a pastello che ne 

ha fin qui sempre scoraggiato il prestito.  

Accanto alle opere di Degas, come i 

ritratti di Thérèse de Gas e di Hilaire de 

Gas, prestito eccellente del Musée 

d’Orsay, trovano spazio confronti inediti 

con alcuni capolavori macchiaioli, tra 

cui Cucitrici di camicie rosse di Odoardo 

Borrani, il Ritratto di Augusta Cecchi 

Siccoli di Giovanni Fattori, e Dalla 

soffitta di Giovanni Boldini. 

La seconda sezione mette al centro gli 

anni italiani di Zandomeneghi, 

profondamente legato a figure 

come Giuseppe Abbati – di cui viene 

esposto il restaurato Monaco al 

coro (Museo e Real Bosco di 

Capodimonte) – e lo stesso Cabianca, 

rappresentato con studi di ciociare 

strettamente connessi al dipinto dei 

poveri che mangiano la zuppa sulla 

scalinata di una chiesa romana. È questo 

infatti il periodo in cui Zandò realizza 

l’opera che Manet ammirò a Brera: una 

testimonianza dell’energia creativa che 

precede la sua definitiva svolta parigina. 

  

La mostra segue poi la conversione di 

Zandomeneghi all’impressionismo, 

avvenuta dopo il trasferimento a Parigi. 

Opere come A letto (Gallerie degli Uffizi – 

Palazzo Pitti) e Le Moulin de la 

Galette (courtesy Fondazione Enrico 

Piceni) mostrano un artista che assimila 

suggerimenti della modernità visiva di 

Degas – la spontaneità dell’attimo, 

l’impianto tagliente dell’inquadratura, la 

gestualità sospesa – ma li rielabora 

secondo una sensibilità personale, nutrita 

dalla tradizione cromatica veneziana. 

Centrale, in questa fase, il confronto con 

dipinti come Dans un café di Degas  
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(Musée d’Orsay), celebre 

rappresentazione della bevitrice 

d’assenzio. 

Entrato nel vivace ambiente del Caffè 

Nouvelle Athènes, Zandomeneghi si 

ritrova parte di un gruppo affiatato di 

artisti e intellettuali: Mary Cassatt, Forain, 

Rouart, Tillot, Madame Bracquemond, 

Raffaelli. Nel 1878 lo raggiunge l’amico 

critico Diego Martelli, che favorisce 

nuovi scambi con Degas, Duranty e 

Pissarro. L’anno successivo, Zandò espone 

alla quarta mostra impressionista, in 

avenue de l’Opéra, dove Martelli viene 

ritratto sia da Degas sia dallo stesso 

Zandomeneghi. 

  

Gli anni Ottanta, illustrati nella quarta 

sezione, segnano una stagione di piena 

maturità per l’artista veneziano. Opere 

come Mère et fille, Il dottore, Le 

madri, Visita in camerino, Al caffè 

Nouvelle Athènes testimoniano una 

partecipazione convinta al percorso 

impressionista, pur in dialogo costante 

con una ricerca personale. In mostra 

queste opere si confrontano con lavori di 

Degas quali Lezione di danza e con la 

celebre scultura della Piccola danzatrice di 

quattordici anni, proveniente 

dall’Albertinum, Staatliche 

Kunstsammlungen di Dresda, prestito 

eccezionale che sarà accompagnato da un 

saggio in catalogo (Silvana Editoriale) 

relativo al recente restauro cui l’opera è 

stata sottoposta. 

  

Il percorso si chiude con l’anno 1886, 

ultima collettiva del gruppo 

impressionista, che segna una svolta: 

Zandomeneghi, pur rimanendo vicino ai 

compagni di stagione, evolve verso una 

sintesi più autonoma. La morbidezza della 

forma, la compostezza classica e un 

nuovo equilibrio narrativo caratterizzano 

dipinti come Sul divano, Il giubbetto 

rosso, La conversation, La tasse de 

thé, Bambina dai capelli rossi, Fanciulla in 

azzurro di spalle e Hommage à Toulous 

Lautrec. È l’esito di un percorso personale 

e coerente, che offre una lettura limpida e 

al tempo stesso sorprendente del 

contributo italiano alla modernità 

europea. Questa mostra non solo illumina 

un rapporto artistico di straordinaria 

vitalità, ma restituisce la complessità di 

un’epoca in cui Firenze e Parigi, la 

tradizione e l’avanguardia, la macchia e 

l’impressione, dialogavano in un intreccio 

serrato che continua a parlarci con forza. 

 

 

Ferrara 

 

ANDY WARHOL 

Ladies and Gentlemen 

Palazzo dei Diamanti 

14 marzo – 19 luglio 2026 

 

Ferrara si prepara ad ospitare nella 

primavera 2026 un evento di portata 

internazionale. Ricorrono i 50 anni 

dall’epocale mostra Ladies and 

Gentleman del 1975-76 che ha portato a 

Palazzo dei Diamanti una delle più 

carismatiche figure del Novecento: Andy 

Warhol. 

La città estense celebra l’evento 

accogliendo nella stessa sede i capolavori 

del padre della pop art. Non sarà solo una 

mostra su Warhol, ma una riedizione della 

trasgressiva esposizione che Warhol in 

persona aveva presentato in Italia e che 

aveva segnato un punto di svolta nella  
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sua produzione e nell’arte del tempo. 

Con Ladies and Gentleman, infatti, l’artista 

aveva per la prima volta eletto a 

protagonisti del proprio lavoro anonime 

drag queen afro-americane e portoricane, 

piuttosto che icone della società dello 

spettacolo come Marilyn Monroe e Liz 

Taylor sulle quali si era concentrato fino a 

quel momento, spostando l’attenzione 

sull’individuo e sulla sua identità.  

 

Un’energia nuova emerge da quei ritratti 

vividi ed esuberanti, dando vita a una 

coloratissima galleria di effigi glam-queer 

che sembrano annunciare tendenze 

dell’estetica del terzo millennio. 

  

La mostra Andy Warhol. Ladies and 

Gentlemen, ideata e organizzata dalla 

Fondazione Ferrara Arte e dalle Gallerie 

d’Arte Moderna e Contemporanea di 

Ferrara, vanta il prestigioso sostegno 

dell’Andy Warhol Museum di 

Pittsburgh. Palazzo dei Diamanti torna 

ad accogliere alcune tra le creazioni più 

provocatorie del grande artista, in 

un’immersiva rievocazione 

dell’esposizione del 1975-76 a cui si 

accompagna un appassionante viaggio 

nell’universo della ritrattistica warholiana.  

 

La mostra propone, infatti, una 

eccezionale selezione di oltre 150 

ritratti, tra acrilici, disegni, serigrafie e 

Polaroid, provenienti da importanti 

musei e collezioni, europei e americani. 

 

 

La duplice ambizione è quella di riscoprire 

la forza iconica di quelle immagini 

esplosive e, parallelamente, mettere alla 

prova la sorprendente attualità della 

ricerca di Warhol, che ha anticipato l’era 

della comunicazione globale e ha acceso i 

riflettori su temi tuttora aperti come la 

manipolazione estetica, l’identità di 

genere, il multiculturalismo, l’artificialità 

mediatica, la creazione e diffusione di 

un’identità sociale. 

  

A un’estesa narrazione dedicata alla 

serie Ladies and Gentlemen segue una 

selezione di alcuni dei ritratti e autoritratti 

più iconici prodotti tra gli anni Sessanta e 

gli Ottanta: dalla serie di Marilyn che 

codifica l’archetipo della star, alla parodia 

dell’iconografia ufficiale di Mao Tse-

tung, dalle silhouette di Mick 

Jagger e Liza Minnelli, emblemi globali 

di una sensualità disinibita e teatrale, alle 

effigi fluide e smaterializzate di Robert 

Mapplethorpe e Grace Jones, che 

annunciano l’avvento delle immagini 

digitali, per culminare con una 

spettacolare sala di autoritratti con cui 

l’artista esplora i confini della sua stessa 

identità. 

  

Il percorso espositivo segue le tappe della 

radicale reinvenzione del ritratto 

tradizionale operata da Warhol 

prendendo a prestito i codici della 

comunicazione di massa, l’estetica 

tecnologica, gli idiomi del glam rock e 

della cultura camp, le immagini amatoriali 

scattate con la Polaroid, il linguaggio 

filmico e persino il reality televisivo. Il 

pubblico potrà immergersi nel processo 

creativo del genio warholiano, grazie a un 

esteso nucleo di dipinti ad acrilico, molti 

dei quali mai mostrati in Italia, e a una 

rassegna dei diversi media che l’artista ha 

sperimentato. Filmati e fotografie  
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arricchiscono il racconto per far rivivere 

l’artista nelle sale di Palazzo dei Diamanti 

ma anche l’energia irripetibile della scena 

pop di cui Warhol ha incarnato il mito.  

                                               Cinzia Zulin 

 

 

Nuoro 

 

FRANCO PINNA. Sardegna a colori. 

Fotografie recuperate 1953-1967 

Al Museo Man, fino al primo marzo 

2026. Ideazione e direzione scientifica: 

Archivio Franco Pinna 

 

Con Franco Pinna. Sardegna a colori. 

Fotografie recuperate 1953–67, il MAN 

prosegue la riflessione sul linguaggio 

fotografico e il suo rapporto con la 

Sardegna, territorio di ispirazione e 

sperimentazione per generazioni di artisti. 

La mostra, che celebra il centenario della 

nascita del fotografo maddalenino (La 

Maddalena 1925 – Roma 1978), maestro 

della fotografia italiana del Novecento, 

riporta alla luce un corpus a lungo 

dimenticato, restituendo una dimensione 

nuova e sorprendente del suo sguardo: 

quella del colore. In dialogo con le recenti 

ricerche del museo su autori e visioni del 

paesaggio sardo, l’esposizione amplia la 

nostra percezione di un fotografo che 

molti hanno conosciuto solo attraverso il 

bianco e nero. 

Il percorso della mostra, composto da 

circa ottanta opere tra stampe 

fotografiche a colori — in larga parte 

raramente esposte – e materiali 

d’archivio, propone un viaggio nella storia 

visiva e professionale di Pinna, offrendo 

nuovi elementi di valutazione critica della 

sua opera. Le immagini scelte, frutto di un 

lungo lavoro di recupero e restauro 

digitale delle cromie originali, sono 

accompagnate da fotografie di raffronto 

dello stesso soggetto in bianco e nero, 

oltre a diapositive, strumenti di lavoro 

provenienti dall’Archivio Franco Pinna, a 

testimonianza della complessità del suo 

approccio documentario. Una selezione di 

pubblicazioni d’epoca, fra cui “Vie 

Nuove”, “Noi Donne”, “L’Espresso” e 

“Panorama”, spiega la ragione del suo 

impegno con il colore, destinato alle 

riviste del tempo e alle loro pagine 

patinate, che richiedevano un senso di 

attualità e non la storicizzazione tipica del 

classico bianco e nero. 

La mostra prende avvio da Orgosolo 

1953, prima campagna fotografica a 

colori realizzata da Pinna in Sardegna, per 

poi attraversare le tappe più significative 

della sua produzione isolana: Canne al 

vento (1958), Argia a Tonara (1960) 

immagini per il celebre volume Sardegna.  

Una civiltà di pietra (1961), fino alle 

cronache sul banditismo e le proteste dei 

pastori del 1967. Le sequenze, disposte 

come un racconto di lunga durata, 

restituiscono l’evoluzione di un 

linguaggio che trova nel colore una 

dimensione autonoma e poetica, capace 

di cogliere la materia viva della Sardegna 

arcaica e modernissima insieme. 

A emergere è la tensione tra documento 

e rito, che percorre tutta la sua opera: un 

modo di attraversare la realtà che, come  
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scriveva Federico Fellini nel 1976, rivela in 

Pinna “una lentezza da ierofante”, sospesa 

tra lo sguardo dello scienziato e quello 

del sacerdote. 

È proprio in questa dimensione sospesa 

tra documento e rito che la mostra del 

MAN invita a rileggere la sua opera: come 

un attraversamento della realtà che 

diventa rivelazione. Franco Pinna 

(La Maddalena 1925 – Roma 1978) 

Reporter tra i più noti del suo tempo, 

Pinna è stato una figura centrale del 

Neorealismo fotografico italiano.  

Dopo la militanza nella Resistenza 

romana e una breve esperienza come 

operatore di documentari, esordisce nel 

1952 nella cooperativa “Fotografi 

Associati” e segue Ernesto De Martino 

nelle spedizioni etnografiche in Lucania e 

Salento. Nel 1961 pubblica Sardegna.  

Una civiltà di pietra, il suo volume più 

importante, e a partire dal 1964 diventa 

fotografo di fiducia di Federico Fellini. 

Autore di oltre 300.000 scatti, Pinna ha 

saputo unire impegno civile e rigore 

estetico, documentando l’Italia in 

trasformazione e restituendo, con 

sguardo lucido e poetico, il volto più 

umano del Novecento. 

 

Dal 1997 l’Archivio Franco Pinna 

(Roma/Bologna) custodisce e valorizza il 

suo patrimonio, promuovendo ricerche e 

mostre che ne mantengono viva la 

memoria. 

Bologna 

Da Bologna, parte la stagione delle 

grandi Fiere Italiane dell’Arte per il 

2026 

ARTE FIERA 49 - COSA SARÀ 6-8 

febbraio 2026 Preview 5 febbraio 2026  

Dopo la  brillante edizione nel 2025, che 

ha visto le più prestigiose gallerie italiane 

e i più importanti collezionisti darsi 

appuntamento a Bologna, Arte Fiera 

ritorna dal 6 all’8 febbraio 2026, con 

preview il 5 febbraio, inaugurando 

idealmente un nuovo ciclo con la prima 

novità per il 2026, ossia la nuova 

direzione artistica di Davide Ferri (già 

curatore per cinque edizioni di Pittura XXI, 

sezione interamente dedicata al medium 

pittura). Davide Ferri, sarà affiancato in 

questa nuova avventura da Enea Righi, la 

quale per il quarto anno ricoprirà il ruolo 

di direttore operativo.  

E’ giusto ricordare che Arte Fiera è la più 

longeva tra le fiere d’arte italiane, ed è 

tornata ad essere un appuntamento, ma 

meglio dire l’appuntamento di riferimento 

imprescindibile per il sistema dell’arte del 

Paese Italia, un ruolo che le appartiene sin 

dalla sua nascita, nel 1974.  

 Cinzia Zulin 

Questo numero è stato chiuso in redazione 

il 15 dicembre 2025 
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