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Una delle più affascinanti opportunità offerte dalla disciplina denominata “Didattica dei Beni 

Culturali”  è senz’altro quella di poter indagare la complessa materia del patrimonio artistico, storico 

e culturale del nostro Paese, calandosi direttamente nella propria realtà locale. 

 

Nell’ambito della programmazione annuale si è scelto di approfondire il tema del MUSEO come 

luogo della conservazione e della valorizzazione di una porzione consistente di beni culturali 

ereditati dal passato, tesori dei quali abbiamo il diritto di godere ma anche il dovere di lasciare 

intatti alle future generazioni. Per questo motivo, abbiamo tentato di indagare l’epoca e le 

motivazioni della nascita delle prime istituzioni museali, abbiamo osservato il diverso assetto di 

alcuni tra i principali musei italiani, abbiamo considerato il rapporto tra le collezioni e le loro sedi 

espositive, abbiamo riflettuto sui metodi e sulle strategie di valorizzazione di un polo museale 

(didattica, visite guidate, mostre temporanee, servizi offerti dal museo). 

 

Il lavoro svolto con le  alunne della classe 4^ Ds ha perseguito un obiettivo preciso: analizzare le 

caratteristiche peculiari del più grande museo della città di Verona, il MUSEO DI CASTELVECCHIO. In 

questo modo è stato possibile recepire da vicino e prendere meglio coscienza della realtà di questa 

prestigiosa sede espositiva, nota a livello internazionale grazie all’ intervento di sistemazione 

realizzato a partire dal 1956 dall’architetto Carlo Scarpa. Egli diede un nuovo volto agli spazi e alle 

collezioni di Castelvecchio ricordandoci, con grande sensibilità e discrezione, che un maniero 

medievale come questo contiene molti piccoli tesori, ma è esso stesso una grande opera d’arte da 

valorizzare, non un semplice involucro da riempire. 

 

Abbiamo percorso le tappe salienti di cinque secoli di storia dell’arte figurativa, dal Medioevo al 

Settecento, tentando un primo approccio alla lettura dell’opera d’arte. Le alunne hanno raccolto 

informazioni partendo dai principali siti Internet e dalle pubblicazioni più popolari sul museo 

(saggi, cataloghi, guide turistiche…), reperito immagini ed effettuato un sopralluogo in museo e 

nella biblioteca. 

 

Le pagine che seguono illustrano il risultato della ricerca effettuata con impegno dalla classe. Ci 

auguriamo che possa essere di gradimento e, soprattutto, di qualche utilità al lettore. 

 

          L’ insegnante     Le alunne    

          Roberta Maoli     Classe 4  ̂Ds  
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Castelvecchio è il più importante edificio militare della Signoria scaligera. Fu costruito tra il 1354 

ed il 1356 per volere di Cangrande II Della Scala e del suo tutore Guglielmo di Bevilacqua per 

assicurarsi un migliore controllo della città, in una posizione strategica sulla riva destra dell’Adige e 

all’ interno della cinta di mura che circondava la città medievale. 

La famiglia Della Scala, che si era imposta a Verona fin dal 1277, aveva creato una potente 

Signoria che governava la città ed un vasto territorio tra l’Adige e il Po. Cangrande I Della Scala 

(1291-1329) portò la Signoria al massimo splendore e all’apice della sua potenza. Sotto di lui 

Verona era capitale di un vasto stato che comprendeva: Vicenza, Feltre, Belluno, Mantova, Padova, 

Carrara e Treviso. 

I successori di Cangrande I furono coinvolti in una serie di lotte interne alla famiglia per il potere, 

ed esasperarono le popolazioni con una pesante politica fiscale. Cangrande II si attirò ben presto 

l’odio dei suoi sudditi, che lo soprannominarono Canis Rabidus (cane rabbioso). Perciò egli costruì 

il castello, inglobando un tratto della cinta muraria cittadina risalente al XII-XIII secolo, per 

risiedervi e per avere un rifugio sicuro in caso di rivolte da parte dei cittadini veronesi o in caso di 

guerra. Sul fiume Adige, 

fu costruito il ponte, 

anch’esso fortificato, 

lungo 120 metri, a tre 

slanciate arcate, ad uso 

esclusivo degli abitanti 

del castello quale 

eventuale via di fuga o 

come accesso per ricevere 

soccorsi. 

Il castello era detto di 

“San Martino in 

Acquaro”  perché nella 

corte d’armi fu inglobata 

l’omonima, piccola chiesa romanica (XII secolo) dedicata al santo cavaliere. La chiesetta, eretta con 

il materiale di recupero di edifici romani, divenne cappella della famiglia scaligera e fu distrutta dai 

Francesi nei primi anni del XIX secolo. Quando i Visconti costruirono sulle colline i “nuovi”  

castelli di San Felice e di San Pietro, il nostro prese il nome di Castelvecchio. 

Il complesso è costituito da due parti, divise dalle imponenti mura duecentesche. Alla sinistra, 

volgendo le spalle a via Roma, è presente la Reggia degli Scaligeri, protetta da uno stretto cortile a 

doppio ordine di mura. Al centro svetta l©alta torre principale, la “ torre del mastio” , da cui si slancia 

Castelvecchio, veduta aerea 
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sul fiume il ponte Scaligero che integra il sistema difensivo del castello, costituendo un magnifico 

esempio di ingegneria trecentesca. 

Sul lato destro della struttura è presente un grande cortile di pianta rettangolare, in origine destinato 

a corte d©armi, funzionale all’attività dei militari di 

guardia, per la logistica e per le scuderie.  

L’ ingresso al castello avviene attraverso un ponte 

levatoio che conduce al cortile. A sinistra, entrando, 

si scorge il vallo ed un tratto del preesistente muro di 

epoca comunale costituito da pietre di tufo alternato 

a mattoni e ciottoli di fiume. Le alte mura che 

cingono il castello sono di mattoni rossi, abbastanza 

omogenee, perché sono state costruite tutte assieme 

tra il 1354 e il 1356. 

Di fronte e a destra sorge un edificio a “L”  detto 

“Ala Napoleonica” , che ospita una parte 

dell’esposizione museale, oltre agli uffici. Questa 

costruzione a due piani fu costruita tra il 1801 e il 

1804 dai francesi che occupavano Verona, i quali 

adibirono l’ intero complesso a caserma militare. Intorno al 1924-1926, in occasione dell’apertura 

del nuovo museo civico, sulla facciata vennero inserite porte e finestre provenienti da edifici gotici 

e rinascimentali, come l’ex chiesa della Disciplina, che un tempo si trovava nei pressi di corso 

Cavour o il Palazzo dei Camerlenghi, situato sul Lungadige nei pressi della chiesa di San Tommaso. 

La corte d’armi, dove era stanziata la guardia addetta alla difesa del maniero, era dominata da alte 

mura merlate sulle quali si elevavano quattro torri dalla base quadrata. Le due torri verso Nord-Est 

servivano alla difesa verso la città. La terza, a Sud, era dotata di ponte levatoio con relativi argani, 

portone e porticina a fianco, per l’entrata a piedi nella corte. Un’altra è quella detta “degli orologi” , 

che garantiva l’accesso al camminamento di ronda sulle mura 

comunali. Proseguendo vi era un’altra torre che, mediante un ponte 

levatoio, controllava l’accesso alla reggia. 

La reggia era dominata dalla grande torre del mastio, costruita nel 

1376 per iniziativa dei nipoti di Cangrande II. Lo spessore dei muri 

delle torri d’angolo, a volte, poteva raggiungere i sei metri. Le torri 

sono alte circa 22 metri e hanno mura dello spessore di 2 metri. Il 

mastio, invece, è alto 44 metri ed ha uno spessore maggiore. 

Varie ed alterne furono le vicissitudini del castello, nei secoli sempre 

impiegato come fortezza. Sotto la dominazione della Serenissima  

Repubblica di Venezia fu destinato ad arsenale e guarnigione militare; 

Ingresso principale con ponte levatoio 

Scorcio dei camminamenti 
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durante l©occupazione napoleonica vide profondamente alterarsi la propria struttura, con modifiche 

alle torri angolari, alle merlature e con la costruzione del corpo di fabbrica lungo il fiume; con gli 

austriaci fu utilizzato come caserma per le truppe di occupazione. 

Nel 1923 fu scelto come sede delle Civiche Raccolte d©Arte, che erano allora locate in palazzo 

Pompei, e sottoposto a un primo restauro. L©idea di trasformarlo in museo fu di Antonio Avena, in 

quegli anni direttore dei musei veronesi, e l©opera di restauro fu curata dall©architetto Ferdinando 

Forlati. Nel 1943 ospitò il cosiddetto "Processo di Verona" in seguito al quale vennero condannati a 

morte Galeazzo Ciano e i gerarchi fascisti che avevano fatto deporre Mussolini e sul finire della 

seconda guerra mondiale, dopo aver subito alcuni bombardamenti da parte degli alleati, perdette 

anche il trecentesco ponte Scaligero, fatto saltare in aria dai tedeschi nell©aprile del 1945. 

Dal 1958 al 1964 Castelvecchio fu oggetto di un restauro delle strutture e di un riallestimento 

museale curato dall©architetto Carlo Scarpa, che con il suo intervento ha portato alla luce le strutture 

originarie ovunque fosse possibile, liberandole dalle aggiunte ed evidenziando le stratificazioni 

successive. Una splendida opera di recupero, in cui i materiali tipici della tradizione veronese, come 

le lastre in pietra di Prun, si alternano a quelli moderni come l©acciaio e il cemento, che sostengono 

e suturano le parti antiche. 

 

 

Ponte levatoio principale Scorcio del mastio 

Il vallo e le mura a ovest del castello 
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Il Ponte Scaligero è celebrato dagli storici come "l'opera più audace e mirabile del medioevo in 

Verona". Portato a termine nell©arco di tre anni, quasi sicuramente tra il 1354 e il 1356, fu costruito 

per ordine di Cangrande II, che 

intendeva così assicurare alla sua 

nascente fortezza sul fiume 

un©autonoma via di fuga (o 

d’accoglienza di soccorsi) verso il 

Tirolo, dove regnava suo genero 

Ludovico il Bavaro. Attraversato il 

ponte si poteva abbandonare 

agevolmente la città, imboccando la 

strada verso nord, in direzione della 

Val d’Adige e del Brennero. L’area, 

inurbata sono a partire dai primi anni 

del Novecento era denominata “Campagnola” . Il nome del costruttore è avvolto nel mistero. Un 

documento del 1495 indica il nome di Guglielmo Bevilacqua, che progettò il castello. Alcuni 

studiosi hanno invece ipotizzato, sulla scorta delle numerose analogie tra il ponte di Castelvecchio e 

quello delle Navi, una comune paternità, da attribuire a Giovanni da Ferrara e Giacomo da Gozo: 

ma nessun documento supporta questa teoria. La sua robustezza consentì al ponte di attraversare, 

praticamente intatto, cinque secoli di storia e le più dure 

piene dell©Adige. Nel 1802 i Francesi abbatterono la 

torre che sorgeva sul lato sinistro del fiume: con i suoi 

mattoni, fecero erigere un muro che fungesse da 

“confine”  tra loro e gli Austriaci. Il 24 aprile del 1945 i 

nazisti fecero saltare tutti i ponti della città, compreso 

quello scaligero. Che andò distrutto, l’unica cosa che 

rimase fu la base delle torri. La ricostruzione venne 

fatta per anastilosi, riprendendo i mattoni da case vicine 

al ponte e dal letto del fiume. Nel luglio del 1951 il 

ponte di Cangrande II svettava nuovamente sull’Adige. 

Il ponte è lungo più di 120 metri e largo oltre 7 metri; è 

munito di mura merlate provviste di camminamenti con 

feritoie nei piloni. Alla sua estremità sono situate due 

torri.  

 

a cura di Irene Colognato e Naike Garonzi 

Veduta del ponte da nord 

Il ponte dopo il 24 aprile 1945 
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La storia del museo di Castelvecchio non coincide con le vicende legate al castello medievale. 

Costruito, infatti, a partire dagli anni 1354-1356 secondo volontà di Cangrande II della famiglia 

della Scala e denominato inizialmente San Martino in Acquaro, il castello serviva come abitazione 

del signore e della propria famiglia. Fu edificato nei pressi del fiume Adige per un’astuta 

convenienza: in caso il popolo si fosse ribellato contro il proprio signore, a causa anche del suo 

carattere crudele e tirannico, Cangrande II si sarebbe potuto rifugiare dai parenti della moglie, 

Elisabetta di Baviera, in Tirolo, 

attraversando il ponte, dirigendosi 

verso nord e da qui risalendo la Val 

d’Adige. Caduti gli Scaligeri, 

l’antico maniero fu destinato a 

diventare l’accademia militare sia 

per la Serenissima Repubblica 

veneziana, sia per le truppe 

napoleoniche, sia, infine, per quelle 

austriache. Il cambiamento della 

destinazione d’uso dell’edificio 

provocò nel corso dei secoli dal 

XV al XIX secolo, una serie di 

irreversibili trasformazioni della struttura e degli ambienti interni. Solo dal 1924 Castelvecchio 

divenne sede del più importante museo civico di Verona. L’originale idea di trasferire varie opere, 

collezioni e raccolte museali cittadine in un unico grande e ordinato museo, fu del direttore musei 

civici Antonio Avena. In precedenza le collezioni erano state sistemate nella Loggia del Consiglio 

in piazza dei Signori.  

L’apertura al pubblico di questa prima raccolta d’arte risale al 1821, anche se da qualche anno 

alcuni illustri curatori del patrimonio artistico della città, primo fra 

tutti Saverio Dalla Rosa, si      erano adoperati per la catalogazione 

e il riordino delle opere pubbliche sopravvissute alle requisizioni 

napoleoniche. Gli spazi destinati all’esposizione delle opere, non 

risultarono però particolarmente funzionali, né sufficientemente 

ampi, quindi qualche anno dopo, nel 1856, si decise di portare la 

opere nel palazzo Lavezzola Pompei; qui confluirono sia le 

collezioni dalla  provenienti da chiese e luoghi pubblici soppressi 

da Napoleone, sia alcune collezioni private, tra cui quella del 

nobile Giulio Pompei. Egli donò tutte le collezioni presenti nel 

palazzo e lo stesso edificio alla municipalità dopo la propria morte.  

Solo nel 1924-25 si procedette alla creazione della pinacoteca di Palazzo Lavezzola Pompei 

Veduta del cortile interno 
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Castelvecchio: non vennero solo portate al suo interno le 

collezioni dei Pompei (integrate con alcune donazioni 

dell’ imperatore Francesco I e di Francesco Giuseppe d’Austria), 

ma anche le donazioni di Cesare Bernasconi, alcune collezioni 

acquistate dagli eredi di Andrea Monga (commerciante veronese 

appassionato di archeologia) e successivamente da alcuni dipinti 

del lascito Forti. L’ intervento fu curato dal direttore dei Civici 

Musei, Antonio Avena, e dall’architetto Ferdinando Forlati. I 

bombardamenti del secondo conflitto mondiale, però, 

provocarono ingenti danni all’edificio, cosicché nel 1956 il 

nuovo direttore, il professor Licisco Magagnato, dopo aver fatto 

ripristinare la parti distrutte dalla guerra, propose una revisione 

del museo che rispondesse alle regole della museologia moderna.  

In questo contesto è da inserire l’ intervento dell’architetto Carlo Scarpa, il quale riuscì a creare una 

nuova, suggestiva ed efficace disposizione delle opere. Il suo intento fu quello di far cogliere al 

visitatore la particolarità di ogni opera e del castello stesso, creando delle disposizioni insolite alle 

sculture per attrarre l’attenzione e la curiosità del visitatore mantenendo un contatto diretto con 

l’esterno per far percepire le varie e differenti fasi di costruzione del castello.  

Le opere conservate appartengono a stili e epoche diverse: dall’alto al basso Medioevo, al 

Rinascimento, alla fase barocca. Furono sistemate in base al periodo di appartenenza in sale 

differenti. La visita del museo inizia al piano terra con 

statue di origine medievale dalla sala 1 alla 6, mentre poi, 

proseguendo, si possono ammirare dalla sala 7 alla 11 

opere di pittura, scultura e oreficeria. Al primo piano 

della reggia sono invece conservati i dipinti trecenteschi 

e del primo Rinascimento; altre opere veronesi del tardo 

Quattrocento e del primo Cinquecento sono visibili al 

secondo piano. All’ interno del mastio, il visitatore può 

trovare le armi e le armature risalenti al XV-XIX secolo.  

Nelle sale della galleria, al piano superiore (Ala 

Napoleonica), è possibile percorrere tre secoli di pittura 

veronese e veneta: dalla sala dedicata a Cavazzola si 

passa alle opere della fase manierista    (Veronese, 

Tintoretto), alle sale dedicate al ‘600, per concludere con 

Sala Avena, allestita nel 1980 dall’architetto Arrigo Rudi 

per esporre una selezione di opere tardo barocche (XVIII 

secolo).   

   

a cura di Marta Dal Corso e Ilaria De Spagnolis 

Antonio Avena 
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Chi era Carlo Scarpa? 
Carlo Alberto Scarpa, nasce a Venezia il 2 giugno nel 1906; qui frequenta l’Accademia di Belle Arti e 

acquisisce l’amore per la storia dell’architettura, per la lavorazione artigianale e il recupero di 

materiali tradizionali che lo porta, nel 1927, ad avviare una collaborazione con i maestri vetrai 

muranesi. 

Dal 1948, con l©allestimento della mostra di Paul Klee, inizia una lunga e prolifica attività di 

collaborazione con la Biennale di Venezia, sperimentando le sue grandi qualità di allestitore di opere 

d©arte, confermate dalle oltre 60 sistemazioni espositive e museali che ha progettato a livello 

internazionale negli anni, trattando gli spazi e i materiali in modo da trovare nuove e raffinatissime 

soluzioni architettoniche. Durante tutta la vita, Scarpa ha amato e ha approfondito la conoscenza di 

molti artisti e architetti sia antichi che moderni quali: Paul Klee e Piet Mondrian e architetti quali 

Frank Lloyd Wright e Teo Van Doesburg, che hanno profondamente ispirato la sua opera.  

L©intento di cercare un©unità tra elementi architettonici, scultorei e pittorici, lega fortemente Scarpa 

al la poetica neoplastica. Le relazioni che si stabiliscono tra elementi diversi, costi tuiscono i l  

ritmo dell©architettura scarpiana. 

Scarpa unisce decorazione, arredamento e architettura. La variegata scelta di motivi decorativi, 

con compiti funzionali e l©uso personalissimo di materiali diversi si fonda talvolta su lontani ricordi 

architettonici bizantini o paleocristiani ma anche legati alla cultura della Secessione viennese e di 

quella orientale, in particolare giapponese. 

Tra le realizzazioni dei suoi numerosi progetti, vi sono molte ville e case private, come la sede della 

Banca Popolare di Verona e la tomba per la famiglia Brion a San Vito di Altivole. Una serie di 

mostre personali danno occasione a Scarpa di presentare la propria opera in Italia e all©estero. Tra queste 

si possono citare quella del Museum of Modern Art a New York nel 1966, di Venezia nel 1968, di 

Vicenza, Londra e Parigi nel 1974 e di Madrid 

nel 1978.  

Nelle numerose realizzazioni museali di 

Scarpa, non c’è contrapposizione tra il 

restauro e l’allestimento, perché tutto viene 

ricondotto ad un organismo unitario. Mentre 

il clima culturale e politico italiano tende a 

emarginarlo, all©estero viene sempre più 

conosciuto e apprezzato. Compie diversi 

viaggi nel Nord America per approfondire 

la conoscenza delle opere di Wright e 

progetta gli allestimenti di importanti 

mostre.  Carlo Scarpa nel suo studio 
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Elemento fondamentale per 

comprendere il lavoro, la filosofia di 

Scarpa, è il suo interesse per 

l’Oriente, in particolare per il  

Giappone, per le arti plastiche e per 

l’architettura organica. È proprio in 

Giappone, a Sendai, che il 28 

novembre del 1979, Scarpa muore in 

un banale incidente (cadendo dalle 

scale). Solo dopo la morte riceverà il 

conferimento della Laurea Honorìs 

Causa in architettura. Questa, in 

sintesi, la sua idea sulla disciplina 

dell’architettura: “ Possiamo dire che l'architettura che noi vorremmo essere poesia dovrebbe 

chiamarsi armonia, come un bellissimo viso di donna. Ci sono forme che esprimono qualche cosa. 

L'architettura è un linguaggio molto difficile da comprendere - è misterioso, a differenza delle 

altre arti, del la musica in particolare, più direttamente comprensibil i... Il valore di un'opera 

consiste nella sua espressione - quando una cosa è espressa bene, il suo valore diviene molto alto.”  

(Corto Scarpa, 1976). 

 

II lavoro di un architetto  
Per Scarpa, l©architetto è colui che concepisce l©idea, il disegno di una costruzione e ne cura 

l©esecuzione. Egli passa quindi dall©ideazione al bozzetto, al progetto di massima, per terminare con il 

progetto esecutivo, i particolari costruttivi e il calcolo dei costi. Egli fa sì che l’architettura si 

esprima. L©architetto deve saper strutturare lo spazio interno in modo da suscitare emozioni, 

sentimenti al visitatore e creare armonia. Dalla fine degli anni ©80 del Novecento, negli studi di 

architettura italiani, alle tecniche tradizionali di disegno sostenute da Scarpa si è andato sostituendo il 

CAD, acronimo di Computer Aided Design (disegno assistito dall©elaboratore). L©architetto ha a 

disposizione programmi informatici e apparecchiature. 
 

Per capire come lavora Scarpa 
Prendiamo in considerazione il progetto per l’allestimento della mostra “Piet Mondrian”  del 1956-

‘57.  Nel disegnare la pianta della mostra dedicata a Piet Mondrian, presso la Galleria Nazionale 

d©Arte Moderna a Roma, Scarpa si rifece ad un quadro di Mondrian la Composizione con rosso, 

giallo e blu del 1921 del Gemeentemuseum dell©Aja. L©architetto divise gli spazi espositivi 

secondo le linee nere verticali e orizzontali del dipinto. Lo scopo era quello di adeguare le 

grandi sale allo spirito dell©opera del pittore olandese. Perciò Scarpa creò una serie di ambienti 

molto semplici e spogli in modo da lasciare parlare le opere. Ideò pareti mobil i  rivesti te di tela 

di sacco intonacate a calce e dispose i dipinti  su pareti o cavalletti .  

Piattaforme ortogonali ispirate a  Mondrian e al Neoplasticismo 
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Piet Mondrian per Carlo Scarpa 
Ciò che Carlo Scarpa ammira del linguaggio di questo pittore, protagonista di una declinazione 

dell’Astrattismo nota come Neoplasticismo olandese, è la sua volontà di eliminare le linee curve e 

il segno della pennellata, perché li ritiene mezzi troppo espressivi. Per lui la conquista 

dell©astrazione avviene gradualmente, distaccandosi da ciò che sensi ed emozioni percepiscono e 

cercando di raggiungere la verità interiore. 

La composizione per Mondrian è un teorema matematico, in cui le linee formano un reticolo che 

va oltre la cornice del quadro e che da origine ad altri quadrati e rettangoli. Alcuni di essi sono 

riempiti di colori primari timbrici, in contrasto con i bianchi della superficie e i neri della struttura. 

Linee e colori insieme definiscono piani geometrici e spaziali, in grado di rappresentare effetti 

di profondità e di avvicinamento. 

 

La mostra dedicata a Carlo Scarpa al Museo di Castelvecchio (anno 2000) 
Nella sezione veronese della mostra a lui dedicata nel 2000, ospitata nelle sale del museo di 

Castelvecchio, sono stati presi  in esame attraverso la presentazione di  200 disegni, autografi, 

fotografie, modelli, sculture, filmati e documenti, progetti di allestimenti di mostre e  musei 

eseguiti da Scarpa nell©arco di oltre trent’anni (1944-1976).  

L©esposizione ha indagato il lavoro dell©architetto fin dal primo dopoguerra: 

- 1956-’57 allestimento per la mostra 

Piet Mondrian presso la Galleria d©Arte 

Moderna di Roma e presso Palazzo Reale a 

Milano. 

- 1957-1958      inizio del restauro del 

museo di Castelvecchio. 

- 1960-1969     realizzazione delle mostre: 

Frank Lloyd  Wright alla Triennale di 

Milano. La mostra ha sottolineato il ruolo 

significativo svolto da Carlo Scarpa nella 

cultura architettonica del Novecento, 

soprattutto per aver instaurato un dialogo tra 

passato e presente superando la concezione che l©architettura contemporanea si opponga alla storia. 

II percorso della mostra partiva dai disegni riguardanti il “sacello” , realizzati da Scarpa. Il “sacello”  

è un elemento cubico che sporge da uno dei grandi archi gotici 

della facciata del museo. È rivestito all©esterno da un mosaico 

di pietre di Prun, di biancone broccato di Sant©Ambrogio e di 

marmo rosso di Verona. Il mosaico è composto da tessere grezze 

o da tessere levigate e sagomate. Il rivestimento consiste in una 

trama ordinata, a variazione continua, di elementi lapidei 

leggermente in ril ievo. All’ interno il sacello è un contenitore  Particolare della texture del Sacello 

Sacello visto dal cortile 
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che diventa uno scrigno per piccoli oggetti 

altomedievali.  

Il pavimento è segnato nel disegno 

preparatorio con il colore rosso (realizzato 

poi con piastrelle in cotto), mentre la 

superficie delle pareti è sottolineata con 

segni più insistiti e marcati (saranno 

ricoperte di grassello di calce rasata, colore 

verde bottiglia). Sullo sfondo è indicata la 

finestra a soffitto.  

Vi appare una trama omogenea di punti o di 

linee, tanto regolare da essere  percepita come 

una superficie unitaria. Essa è fatta di segni, 

organizzati in diversi   modi (accostati, 

intrecciati, ripetuti, disposti ritmicamente) e di 

diversi trattamenti della materia, che creano 

una sorta di trama, detta anche texture.  

Osservando gli accostamenti delle diverse 

tessere di pietra, si nota una sequenza 

irregolare, che si narra fosse dovuta alla 

scherzosa occasione nella quale fu eseguito il 

lavoro. Scarpa fece porre ciascuna tessera dopo aver avuto il responso dal gioco dei dadi!  

Scarpa recupera, per un museo contemporaneo, forme e decori dall©Oriente e dall©Occidente. Il 

pensiero può andare ai mosaici del Mausoleo di Galla Placidia a Ravenna, al rivestimento di Palazzo 

Ducale a Venezia, a dipinti dell©Art Nouveau, di Seurat, a litografie di Roy Lichtenstein e persino alla 

videoart. Un riferimento puntuale per una tale soluzione geometrica, si stabilisce con le opere dei 

pittore olandese Piet Mondrian, uno degli artisti più amati da Carlo Scarpa. 

II disegno della Crocifissione di Tomba, molto dettagliato, mostra la collocazione di tre sculture del 

Trecento,  rappresentante il Cristo in croce, la Vergine e Giovanni Evangelista, provenienti dalla 

chiesa di San Giacomo alla Tomba (presso il Policlinico di Borgo Roma). Scarpa ricrea una certa 

unità ponendo il Crocif isso appeso ad un 

pannello a forma di croce di Pan, e Maria e 

Giovanni su basamenti cubici in ferro, che sono in 

connessione con il rigoroso motivo geometrico del 

pavimento.  E’  interessante la figura di profilo del 

Cristo e del suo supporto, schizzata dall©architetto, 

il quale non perde di vista le infinite possibilità che 

ha a disposizione per osservare un©opera così 

carica di espressività.  

Disegni di Carlo Scarpa per la Crocifissione di Tomba 

Disegno di Scarpa per la statua di Cangrande I 
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Fino al 1924 il castello rimase interamente proprietà del demanio militare. Quindi vennero trasferite 

al suo interno le collezioni d©arte medievale e moderna e fu completamente riadattato con un 

restauro in stile medievale: torri rialzate ed interni decorati su progetto di Antonio Avena e 

Ferdinando Forlati. 

Per rinnovare in chiave moderna l©assetto museografico di Castelvecchio Carlo Scarpa fu chiamato, 

nel 1956, dal direttore Licisco Magagnato. L’architetto mostrò un’eccezionale capacità di 

trasformare gli spazi mediante la ricerca di soluzioni nella scelta dei materiali, nei rapporti 

cromatici e nel controllo della luce. Il restauro e l©allestimento del Museo di Castelvecchio a Verona 

durata circa 10 anni   fu una delle sue più significative realizzazioni. 

Durante i lavori, Magagnato decise di allestire nel Museo, che si stava ristrutturando,  la grande 

mostra “Da Altichiero a Pisanello”  (1958), che esplorava l©arte veronese dal XIV al XV secolo e per 

la quale lo stesso Scarpa si occupò dell’allestimento. Il progetto dell©architetto venne calibrato man 

mano che i reperti archeologici venivano riportati alla luce, così da poter creare nuovi percorsi e 

collegamenti con passerelle aeree e scale, rifacendo solai, pavimenti, intonaci e sistemi di 

illuminazione e  riscaldamento. I lavori di restauro portarono alla luce i resti dell©antica struttura del 

castello, tra cui la Porta del Morbio, antica porta urbana del XII secolo. 

Le sale, un tempo costipate di dipinti, sculture, mobili, armature e oggetti di ogni tipo, vennero 

ordinate attraverso un©attenta selezione di opere sistemate in ordine cronologico. Il visitatore veniva 

così guidato in un percorso che partiva dal cortile esterno per giungere progressivamente alla  

Scorcio della galleria con l’Arca dei Santi Sergio e Bacco 



 15 

Reggia storica degli Scaligeri.  

Abitudine di questo architetto, è la 

particolare attenzione alla scelta 

dei materiali e alla loro 

lavorazione: infatti non svolge un 

compito secondario la 

sistemazione del giardino che 

presenta percorsi lastricati in 

pietra, vasche piene d©acqua e un 

ampio rettangolo di verde 

delimitato da scelte personali 

dell©architetto, che rappresentano 

solitamente un riferimento 

all©amata cultura giapponese e a Venezia. Il museo venne aperto al pubblico nel 1964, si proseguì 

poi con la sistemazione della biblioteca nel 1969-©70 e nel 1980 apertura della Sala Avena, dedicata 

alla pittura del Settecento e caratterizzata  dal decisivo controsoffitto di color blu cobalto che 

richiama i dipinti di Luca Giordano esposti proprio all©interno. La collezione dei dipinti offre una 

visuale della pittura veronese compresa tra l©epoca medievale e il Settecento. Al giorno d©oggi la 

struttura del castello ospita dunque, la sede del Museo Civico di Verona con una pinacoteca, una 

galleria di sculture e una biblioteca d©arte aperta al pubblico. 

La sistemazione della galleria delle sculture costituisce un esempio del sistema compositivo 

scarpiano, una sottile combinazione tra la sistemazione architettonica e l©esposizione delle opere, 

che crea una straordinaria sequenza spaziale.  

Questa galleria si apre con la sala che ospita sculture, rilievi ed epigrafi del periodo alto medievale e 

romanico (di particolare interesse l©Arca dei Santi Sergio e Bacco). 

La collocazione delle sculture richiese un©attenta analisi da parte dell©architetto, poiché non fu facile 

relazionare le statue con il percorso interno del museo. Tuttavia alla fine il risultato fu eccezionale, 

grazie anche al supporto di scale e passerelle, ad esempio per  la statua di Cangrande I. 

Il restauro e l©allestimento sono la combinazione tra la sistemazione architettonica e l©esposizione 

delle opere, tra architettura antica e moderna. Si attua per questo la splendida opera di recupero dei 

materiali, scelti per le loro qualità intrinseche. Sono presenti materiali tradizionali come legno, 

pietra locale, marmo, stucco e calce colorata, affiancati però da materiali più recenti come il 

calcestruzzo e l©acciaio.  

Nel restauro Scarpa ha utilizzato vari tipi di marmi e pietre, come ad esempio la pietra di Prun, il 

Biancone di Vicenza, il Rosso Verona, la pietra tenera di Vicenza o san Gottardo, il Verde Alpi. Vi 

è anche la presenza di legni diversi, come il palissandro di Rio, l©oboche, il noce di cataletto Europa 

e America, il cirmolo, il larice  l©abete e l©iroko massiccio per alcune vetrine. I legni vengono, nella 

maggior parte dei casi, trattati a cera d©api o olio di lino crudo e per proteggerli dalle intemperie e 

dagli attacchi di organismi vegetali e animali vengono bruciati con fiamma di una lampada a 

Specchio d’acqua nel cortile d’ ingresso 
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benzina. All©ingresso il rivestimento lapideo del sacello, progettato per l©esposizione di piccoli e 

preziosi oggetti di oreficeria longobarda, racchiude un omaggio verso la pittura contemporanea. 

Tra le soluzioni di grande qualità architettonica di Scarpa, un grande esempio è la scultura 

medievale di Santa Cecilia, che si incontra proseguendo nel percorso della galleria delle sculture, 

per la sua collocazione, ovvero disposta insieme ad altre come figure uscenti dalle quinte di un 

palcoscenico e posizionata di spalle al visitatore che accede alla sala. 

La Statua equestre di Cangrande I era in origine sulla cuspide sovrastante l©urna di Cangrande, 

presso le Arche Scaligere, precisamente sulla porta laterale della chiesa di Santa Maria Antica. Nel 

1876 fu sostituita con una copia e l©originale venne ricoverato nel 1911 in museo, che allora si trovava 

in palazzo Lavezzola Pompei. Nella prima sistemazione dì Castelvecchio, del 1924-©25, la statua fu 

collocata nel cortile della Reggia. I disegni rappresentano l©area di esposizione della statua di Cangrande 

I a cavallo. Si tratta di studi per la sua collocazione (accanto alla Porta dei Morbio, di epoca 

comunale ), preceduta da una serie di prove per porla in altre parti del castello. Scarpa aveva fatto 

fare un modellino e poi una copia di cartapesta della statua in grandezza naturale. Nei disegni, si 

leggono la copertura, le scale, la passerel la e una piattaforma quadrata, quasi un piccolo 

poggiolo, per vedere l©opera più da vicino.  In essi è sempre presente una figura umana che sembra 

dialogare con la statua trecentesca. Scarpa ha creato la possibilità di vederla più volte, a tutto 

tondo e da diversi punti di vista. Prima, dal piano terreno poi al primo piano permette di avvicinarsi, 

girandoci attorno a varie altezze. Infine, nella prima sala della Galleria superiore. II supporto a forma 

di una L è come un braccio che porge un oggetto per metterlo in evidenza. Esso è in calcestruzzo 

con impresso il segno delle tavole di abete della cassaforma.  

Sistemazione scarpiana della statua equestre di Cangrande I La statua di Cangrande I vista dalla passerella pensile 
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Cronologia dei lavori 
 
- 1956: Licisco Magagnato viene nominato direttore del museo. 

- 1957: Incarico a Carlo Scarpa per la mostra “Da Altichiero a Pisanello”  e per il restauro a 

Castelvecchio. 

- 1958: Scoperta e messa in luce della porta del Morbio, scavando tra il cortile maggiore e quello 

della Reggia. Con lo scopo di creare  un sottopassaggio di collegamento. Nuovo accesso alla reggia 

attraverso una scala nel Mastio e una passerella di collegamento con il piano primo della Reggia. 

- 1958: allestimento e apertura della mostra. 

- 1959: allestimento provvisorio del piano terra della galleria. 

- 1963-©64: completamente ristrutturati sia il piano terra che il primo. Creato lo spazio per la statua 

di Cangrande I, cortile maggiore ridisegnato con un©ampia zona a prato, viali e fontane. 

- 1964: inaugurazione del nuovo museo. 

- 1966: progettazione della biblioteca. 

- 1973-©80: fase finale dei lavori. Al primo piano della galleria viene aperta la Sala Avena dedicata 

alla pittura del Settecento. 

 

a cura di Giorgia Begali e Michela Chiampan 

Foto dell’ interno della reggia allestita a museo prima dell’ intervento di Carlo Scarpa 
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La prima parte del percorso museale, la galleria del piano terra all’ interno dell’ala napoleonica del 

castello, è riservata all’esposizione delle opere più rappresentative della scultura medievale 

veronese: a partire da alcuni reperti alto medievali, percorrendo le sale si incontrano numerose 

statue riferibili al periodo romanico, come l’Arca dei Santi Sergio e Bacco e della fase gotica, 

ampiamente rappresentata dal cosiddetto “Maestro di Sant’Anastasia” , per alcuni identificabile con 

uno scultore vissuto in età scaligera, Rigino di Enrico. Il percorso rettilineo della galleria si 

conclude con il rilievo di San Martino che dona il mantello al povero, opera quattrocentesca che 

denota una prima adesione al gusto rinascimentale. 

Nella prima sala si incontra l’Arca dei Santi Sergio e Bacco che, come recita la scritta che le corre 

intorno, è datata 1179; essa 

giunse al museo di 

Castelvecchio solo nel 1926. 

L’arca è opera di un notevole 

scultore, forse Brioloto, 

autore del rosone della chiesa 

di san Zeno e del fonte 

battesimale del Battistero del 

Duomo, abile nel narrare la 

storia dei due santi con 

immagini di grande vivacità. 

Sul coperchio sono raffigurati 

su un lato due arcieri che 

colpiscono un’aquila collocata al centro di una pianta stilizzata; sull’altro sono scolpiti i due santi a 

cavallo, uno di fronte all’altro.  

Sui lati del sarcofago è descritta la loro storia: sul lato maggiore inizia il racconto con Sergio e 

Bacco che adorano il vero Dio, identificato con la mano benedicente che spunta dal cielo; i loro 

compagni adorano invece un demone alato; tra gli idolatri vi è l’ imperatore Massimino Daia che 

ammonirà successivamente i santi, i quali alzeranno le mani in segno di rifiuto. Sul lato minore 

vengono condotti prigionieri da due cavalieri; successivamente i santi rifiutano l’abiura e vengono 

condannati a morte: Sergio viene decapitato, mentre Bacco viene ucciso a randellate. Sull’ultimo 

lato minore i due santi presentano l’abate Bonifacio da Nogara, inginocchiato davanti a Cristo 

benedicente, seduto in trono. 

Il culto dei santi fu assai fiorente nell’ impero bizantino, tanto che ad essi fu dedicata una delle più 

importanti basiliche a Costantinopoli. 

 

Più avanti, nella sala successiva, il visitatore rimane incuriosito dalla particolare sistemazione della 

statua di Santa Cecilia, una delle sculture di maggior prestigio del Maestro di Sant’Anastasia, 

Arca dei Santi Sergio e Bacco 
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operante a Verona all’  epoca degli Scaligeri. Essa è stata posta 

volontariamente di spalle per consentire di cogliere alcuni 

particolari della doppia treccia che corre lungo la schiena e per 

stimolare la curiosità del visitatore. 

L’opera è databile al terzo decennio del XIV secolo. Santa Cecilia è 

la protettrice dei musicisti e in mano tiene un organo portativo, un 

piccolo strumento a mantice. 

Le forme anatomiche della santa sono poco visibili: la tunica cade a 

terra pesantemente, piegandosi sul fondo. L’attenzione tipicamente 

gotica per i particolari è caratteristica di questo scultore e lo si può 

notare dai bottoncini delle maniche della sottoveste, della 

passamaneria, dalle bordature. Il viso della santa è inclinato in 

avanti perchè doveva essere collocata in una cappella e quindi la 

testa sporgeva in avanti per necessità, per permettere allo spettatore 

di vederla anche dal basso. Le mani sono particolarmente grandi così come il naso e gli occhi. 

La semplicità della statua e il materiale povero utilizzato (il tufo) dimostrano che era destinata alla 

fruizione popolare. 

Nella nuova disposizione museografica a cura di Carlo Scarpa, l’opera è stata collocata di spalle 

all’osservatore per porre in risalto i particolari dell’acconciatura della santa e per consentire al 

visitatore di gustarla da ogni punto di vista. 

Nella quarta sala merita una citazione anche il gruppo statuario della cosiddetta Crocifissione di 

Tomba, anch’essa opera del Maestro di Sant’Anastasia e particolarmente ammirata da Carlo Scarpa. 

Egli riservò una consistente serie di disegni di studio per la sistemazione della croce di Cristo, della 

Madonna e di san Giovanni. Tutti i protagonisti esprimono un forte espressionismo nei volti e nel 

trattamento dei corpi: in 

particolare la figura 

sofferente di Gesù 

inchiodato alla croce 

sembra quasi assumere 

un aspetto deforme e 

caricaturale. Tutte le 

statue erano in origine 

policrome. 

 

 

a cura di  
Marika Minetto e 
Camilla Tacconi 

Crocifissione di Tomba, particolare 

Statua di Santa Cecilia 
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Percorrendo le scale del mastio, si giunge al primo piano della reggia (denominata “Reggia 1” ), 

dove ha inizio la vera e propria pinacoteca. Nelle prime sale si incontrano dipinti medievali (XIII – 

XIV secolo). Tra le opere più importanti sono da ricordare alcuni dipinti all’ interno della terza sala: 

la tavola in legno raffigurante Trenta storie della Bibbia (scuola veronese metà del 300) proviene 

dal convento di santa Caterina. Le scenette sono rappresentazioni di storia sacra riguardanti le tappe 

salienti dell’Antico e del Nuovo Testamento, quasi come in un grande riassunto illustrato delle 

Sacre Scritture, con lo scopo, tipicamente medievale, di 

utilizzare l’arte figurativa come Bibla pauperum (Bibbia dei 

poveri): la Creazione, le vicende di Maria e soprattutto di 

Cristo. 

Il Polittico di Boi di Altichiero da Zevio, composto nel  XIV 

secolo, proviene da Caprino Veronese. Raffigura la 

Madonna col Bambino in trono e i Santi Giacomo, Antonio 

abate, Giovanni Evangelista, Cristoforo e un piccolo 

donatore, circondati da una cornice cuspidata originale in 

stile gotico. 

Nella stessa stanza è presente il Polittico della Trinità di 

Turone di Maxio da Camenago, unica opera firmata e datata 

(OPUS TURONI MCCCLX) di questo artista lombardo che fu 

pittore e miniatore. Essa proviene dalla chiesa veronese della 

Santissima Trinità ed offre una idea efficace del gusto trecentesco nella rappresentazione di questo 

soggetto. Il coloratissimo polittico, realizzato con fine gusto miniaturistico, è completato in alto da 

una cuspide con l’ Incoronazione della Vergine e alle sommità laterali da due tavolette con Vergini 

martiri, (altre due tavolette con la rappresentazione dell’Annunciazione sono state scoperte da 

Federico Zeri in una collezione 

privata americana); ai lati si trovano, 

a destra san Pietro e san Paolo e a 

sinistra san Giovanni Battista e san 

Zeno, patrono della città di Verona. 

Nella quarta stanza, che presenta la 

più vasta decorazione geometrica 

originale sulle pareti, troviamo 

dipinti della prima metà del XV 

secolo.  

Al centro della sala è disposta una 

tavola trasportata su tela che 

Altichiero, particolare del Polittico di Boi 

Turone, Polittico della Trinità (1360) 
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raffigura la Madonna del Roseto (1410-1420) attribuita a Michelino da Besozzo o a Stefano di 

Francia, fino a pochi anni fa denominato Stefano da Verona o da Zevio.  

L’attribuzione certa rimane però ancora un mistero, in quanto nel dipinto sono riscontrabili alcune 

analogie formali che si possono attribuire allo stile di Michelino, soprattutto nella particolare 

fisionomia della Vergine e del pargoletto e nei manti, ondulati e avvolgenti.  

Si tratta di un dipinto del gotico fiorito, all’ interno di un giardino costruito secondo una visione 

sempre diversamente orientata sugli oggetti. Al centro troviamo la Madonna col Bambino, in basso 

santa Caterina che intreccia corolle di fiori recatele da piccoli angeli. Sono raffigurati anche uccelli 

esotici, fiori e vegetali, una fontana preziosa come un ostensorio con figure allegoriche nude. Il 

giardino è proiettato su un cielo d’oro nel quale troviamo altre figure di angeli. 

Questa tavola si pone come un pezzo unico dell’arte figurativa veronese per il gusto fluido e lineare, 

calligrafico, per l’originalità nella costruzione spaziale, per l’affascinante atmosfera di preziosità e 

dolcezza, caratteristiche tipiche del linguaggio figurativo del Gotico Internazionale. L’ intenzione 

dell’autore era di riportare nel grande formato il fascino delle miniature lasciando però spazio ai 

personaggi e agli oggetti simbolici, che sono raffigurati in modo da portare immediatamente 

all’occhio del visitatore il loro significato.  

Il giardino che fa da sfondo, cosparso di rose, include la Vergine, il Bambino, santa Caterina e gli 

angeli; esso appare leggermente tagliato 

sulla sinistra in quanto la tavola ha subito 

una decurtazione. 

Poco spazio rimane allo sfondo dorato 

(caratteristica tipica dei dipinti di epoca 

medioevale) e si può ancora intravedere il 

collante (bolo rosso) usato  per 

l’applicazione della foglia d’oro. 

I numerosi angeli rappresentati nel 

dipinto danno il senso di movimento e di 

collegamento tra lo spazio esterno e 

interno al roseto; ognuno svolge un 

diverso ruolo e l’autore cerca di fissare 

l’attenzione sui loro atteggiamenti e gesti. 

Alcuni angeli raccolgono le migliori rose, 

uno di loro le trasporta a santa Caterina, 

che troviamo seduta in primo piano, 

mentre intreccia una ghirlanda ed 

accoglie dalle mani di quell’angelo anche 

la palma del martirio.  Altri angeli 

sembrano improvvisare una danza intorno 

al tabernacolo reliquiario (simbolo 
Stefano di Francia, Madonna del Roseto (inizio XV secolo) 
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dell’Eucarestia). Altri quattro angeli si schierano 

intorno alla Vergine e al pargoletto con sguardo 

attento.  Cinque di loro infine sfogliano il libro 

delle Sacre Scritture, dove il destino di Cristo, già 

segnato, è la simbologia centrale del quadro.   

Santa Caterina martire, viene raffigurata con i 

simboli del martirio (ruota e spada), per 

rappresentare il destino che la accomuna con il 

pargoletto che, ancora ignaro del proprio destino, 

si aggrappa al mantello della Vergine volgendo 

agli angeli uno sguardo incuriosito.  

Si notano in primo piano posti simmetricamente 

due pavoni, simboli della rinascita spirituale e, per 

estensione, simboli di immortalità, per raffigurare 

il destino di morte e resurrezione di Cristo. 

I nimbi aurei della Vergine e del Bambino  

richiamano il piumaggio del pavone circondato da 

stelle.  

L’ imponente giardino  deriva dall’ intenzione del 

pittore di dare al grande formato l’ illusione della 

miniatura, inoltre il giardino è impreziosito da un 

microcosmo di pianticelle, fiori, piccoli animali. 

Le sagome dei protagonisti sono disposte in una sequenza ribaltata. La  Vergine è più lontana ma 

appare più grande e santa Caterina in primo piano è rimpicciolita. I corpi sono dipinti con gusto 

gotico: delicato, con il viso leggermente inclinato e mani gracili e sottili. Si contraddistinguono 

alcune viole, metafora di paradiso ed emblema di umiltà. Inoltre si distinguono altri eleganti fiori 

violacei: le acquilegie. La  denominazione del fiore deriva dalla forma uncinata dei petali che 

rievocano il becco o l’artiglio dell’aquila. In  un©altra versione però il nome latino columbina 

sarebbe riferibile allo Spirito Santo. Molto importante è la presenza della rosa, regina dei fiori, il cui 

significato è riferibile alla Vergine, regina del Cielo. La rosa insieme al giglio identifica l’amore e la 

purezza  della Madre di Dio. 

L’ostensorio, fontana dell’eterna giovinezza è nel ‘400 di moda perchè descritta in molti romanzi 

cavallereschi. Rappresenta uno dei più grandi sogni dell’uomo immergersi in quella fontana, origine 

di vita. Esso  rievoca ancora quel concetto di rinascita di Cristo quindi salvezza per l’uomo e 

rinascita spirituale. Ogni piccolo oggetto di questo dipinto ha quindi una possibile, affascinante 

interpretazione.  

Accanto è esposta la Madonna della Quaglia, attribuita al giovane Pisanello (principale esponente 

del Gotico Internazionale). L’opera è stata forse realizzata tra il primo e il secondo decennio del 

‘400. Come nel precedente dipinto, il prato su cui siede la Vergine è composto di piccoli e 

Pisanello, Madonna della Quaglia 
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bellissimi fiori; la veste blu era decorata da stelline dorate 

che ora si possono solo intravedere. Troviamo anche 

elementi della flora e della fauna tra cui la quaglia, simbolo 

biblico della salvezza del popolo ebraico, presente in primo 

piano. Le aureole della Vergine e del Bambino sono 

realizzate a stucco, in rilievo e ricoperte con foglia d’oro, 

secondo la tecnica detta “a pastiglia” . La tavoletta era 

probabilmente l’elemento centrale di un piccolo polittico 

proveniente dalla casa dei conti Da Persico. 

Sulle pareti della sala troviamo importanti dipinti della 

stessa epoca come il San Girolamo nel deserto del pittore 

veneziano Jacopo Bellini. L’opera rappresenta il deserto 

della Tebaide che circonda il santo penitente; vi è una 

particolare rassegna animalistica (come il leone che 

accompagna Girolamo, il drago, il corvo), mentre 

l’orizzonte è rappresentato da rocce e si può notare il castello sulla montagna e lo stilita sulla 

colonna, statua simbolo di paganità. La ricchezza di dettagli caratterizza il linguaggio tardo gotico. 

Entrando nel salone maggiore adiacente, denominato Reggia 1, si trovano altri dipinti di area 

veronese e veneta della prima metà de XV secolo. 

Il Polittico dell’  Aquila di Giovanni Badile proviene dalla chiesa veronese di San Pietro Martire. 

Quest’opera raffigura la Madonna col Bambino e un piccolo donatore e i Santi Antonio Abate, 

Giorgio, Giacomo, Pietro Martire, Zeno, Mamante, tutti dipinti su un simbolico fondo dorato. 

Anche in questo caso l’opera possiede ancora la cornice gotica originale, con archi acuti, motivi 

decorativi e floreali.  

Il pittore fu uno dei principali 

rappresentanti veronesi del 

tardo gotico e appartenne ad 

una vera e propria dinastia di 

artisti, che contò, tra il XIV e 

il XVI secolo, almeno una 

quindicina di importanti 

personalità artistiche diverse. 

 

 

 

a cura di 
Alice Comerlati 

e Marta Marrella 

Jacopo Bellini, San Girolamo nel deserto 

Giovanni Badile, Polittico dell’Aquila 
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Il museo di Castelvecchio conserva un patrimonio artistico 

comprendente opere di pittura e scultura prevalentemente 

veronesi e venete, inserite in un periodo che va, per la pittura, 

dall©età romanica alla fine del Settecento.  

Il Rinascimento italiano, di cui si avvertiva la presenza, sia 

pure tardiva, anche in Verona, vedeva l©affermazione dei 

valori umani anche nell©arte; anzi, proprio nell©arte trovava la 

sua più esatta commisurazione, nella ricerca di forme 

espressive nuove, di nuovi ideali, dove il sentimento affettivo 

si accostava alla contemplazione per il paesaggio, al religioso 

conversare di santi e madonne; dove le tradizioni popolari si 

vestivano con i colori splendidi e fastosi dell©aristocrazia. 

Infatti la pittura vide fiorire un’ interessante scuola di 

“maestri”  locali, degna di particolare considerazione; si 

trattava di artisti formatisi nel costume del mestiere veronese, 

ma non insensibili alle esperienze che filtravano dall©esterno, oltre a quelle veneziane, dai centri di 

Brescia, Mantova, Parma. Tra i principali interpreti della  pittura locale spiccano Andrea Mantenga, 

Francesco Bonsignori, Giovanni Bellini, Girolamo Dai Libri, Francesco Morone, Domenico 

Brusasorzi, Nicolò Giolfino, Liberale da Verona, Francesco Caroto, Paolo Morando, detto il 

Cavazzola, Paolo Caliari detto il Veronese, Jacopo Tintoretto.  

La vasta sezione di pittura rinascimentale occupa nel museo il secondo piano (dalla sala 15 alla 26).  

Nella sala 15 sono esposti dipinti della seconda metà del ‘400 di scuola veneta, e veneziana in 

particolare. Le opere esposte sono ad esempio di Giovanni Mansueti e Bartolomeo Montagna.  

Di particolare importanza è la Madonna con il Bambino di Giovanni Bellini, grande pittore 

veneziano. L’opera proviene dalla collezione di Cesare Bernasconi. È un’ immagine raffinata, quasi 

monocroma, dalle variazioni coloristiche 

suggerite dalla luce sugli incarnati e sul velo di 

purezza monastica, color bruno caldo, che 

avvolge la Vergine. Di particolare intensità è 

l’ intreccio tra le mani e gli sguardi di madre e 

figlio. Il bambino è poggiato al margine di una 

balaustra che diventa il diaframma tra le figure 

sacre e l’osservatore, secondo l’uso iconografico 

tipicamente veneziano.  

Nella sala 16 sono esposti le opere di Francesco 

Morone, di cui possiamo ricordare i Santi 

Giovanni Bellini, Madonna col Bambino 

Francesco Morone, i Santi Bartolomeo e Francesco 
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Bartolomeo e Francesco; l’opera proviene dalla 

Chiesa di San Bernardino. La figura di Bartolomeo è 

impostata su un rapporto cromatico violento tra il 

giallo e il viola della vesti, poste in contrasto 

complementare, ma anche sullo sguardo intenso e 

interrogativo del santo. In San Francesco invece si 

esalta la pittura fiamminga evidenziando il gioco di 

luci e ombre sospese nelle mani del santo, la cui figura 

delicata evita l’occhio dell’osservatore, ritraendosi da 

esso.  

La sala 17 è dedicata soprattutto alle opere di 

Francesco Bonsignori e Andrea Mantegna. Del primo 

rilevante è la Madonna adorante con il Bambino; 

piccola tavola giovanile, firmata e datata 1483, 

caratterizzata da panneggi accartocciati di una 

luminosità metallica.  

Andrea Mantegna nacque invece a Isola di Carturo 

intorno al 1431. Verso i 10 anni si trasferì a Padova, dove a quel tempo, operavano artisti come 

Paolo Uccello, Filippo Lippi e Donatello; era quindi un panorama culturale ricco e stimolante per 

un giovane artista come Mantegna. Nel 1448 venne chiamato a far parte della squadra di artisti che 

decoravano la cappella Ovetari della chiesa degli Eremitani a Padova dove dipinse le Storie di San 

Giacomo e San Cristoforo. In queste opere è possibile osservare il linguaggio figurativo di 

Mantegna,  il quale utilizzò sempre un disegno incisivo dando alle forme un profilo spigoloso che si 

staglia nettamente sul fondo; la prospettiva viene usata per dare monumentalità alle scene e ai 

personaggi che le animano. Nel 1457 ricevette la commissione per il Trittico di San Zeno per 

l’omonima chiesa a Verona, uno dei suoi massimi 

capolavori. Nel 1460 fu invitato da Ludovico Gonzaga a 

Mantova dove diventò artista di corte. Qui si dedicò alla 

decorazione della Camera degli Sposi nel palazzo ducale. 

Alla fine del Quattrocento Mantegna dipinse, sempre a 

Mantova, la celebre Madonna della Vittoria  

commissionatagli da Francesco Gonzaga per celebrare la 

vittoria ottenuta nella battaglia di Fornovo del 1495; nel 

1497 tornò ancora una volta a lavorare per Verona, per la 

chiesa di Santa Maria in Organo, dove realizzò la Vergine 

in trono e quattro santi, opera nota come Pala Trivulzio. 

L’artista morì il 13 settembre del 1506.  

L’opera di Mantenga, Sacra famiglia con una Santa 

conservata a Castelvecchio, proviene dalla chiesa 

Francesco Bonsignori, Madonna adorante il Bimbo 

Andrea Mantegna, Sacra Famiglia e una santa 



 26 

veneziana degli Incurabili dove si trovava nei primi anni del Cinquecento. Nonostante la materia 

abbia perso parte delle velature originali, la composizione delle quattro figure stipate verticalmente 

è di grande energia e recenti analisi radiografiche hanno rivelato un disegno preparatorio a punta 

d’argento di straordinaria qualità, riferibile unicamente al maestro. La composizione si richiama a 

modelli romani, mentre il bambino ha l’aspetto di un piccolo Dioniso e san Giuseppe ripropone 

l’ immagine di un sapiente antico.  

La sala 18 è destinata principalmente alle opere di Liberale da Verona. Il pittore si dedicò in 

prevalenza nella prima parte della sua vita alla miniatura. Negli anni ’80 si dedico soprattutto alla 

pittura ad affresco e su tavola. L’opera di maggior rilievo è Trionfo della Castità e Trionfo 

dell’Amore, proveniente dalla collezione d’Antonio Pompei, dipinta sul fronte di un cassone 

nuziale. Al centro si trova lo stemma della famiglia Sambonifacio mentre a sinistra avanza la 

Castità, che inalbera l’ insegna dell’ermellino su un carro trainato da bianchi unicorni, accompagnata 

da uno stuolo di vergini tra cui si riconosce la Lucrezia Romana. La fronteggia il carro d’amore 

trainato da bianchi cavalli imbizzarriti, che alludono alla sfrenatezza dei sensi, con uno stendardo 

che porta l’emblema del maiale selvatico. L’uomo prigioniero della passione è seduto nudo e legato 

sul carro e dietro a lui sta Amore saettante.  

La sala 19 ospita l’opera Madonna con il Bambino, detta dei 

gelsomini, di Nicola Giolfino. Si tratta di una delle sue prime 

opere; caratterizzata dalla Vergine che è raccolta in una 

nicchia dalle foglie della pianta, quasi a proteggere il sonno 

del bambino. Lo sfondo è rappresentato da un paesaggio 

lacustre o marino.  

La sala 23 si trova al primo piano della galleria, dove sono 

raccolti dipinti di grandi dimensioni. La prima sala è dedicata 

quasi interamente a Paolo Morando detto il Cavazzola, uno 

dei più importanti pittori veronesi del Rinascimento. L’opera 

di maggior rilievo è dedicata alle Storie di Cristo, divisa in 

cinque grandi tele provenienti dalla cappella della Croce in 

San Bernardino, raffiguranti i momenti della passione: 

Orazione di Cristo nell’Orto, Incoronazione di spine, 

Liberale da Verona, Trionfo di Amore e Trionfo di Castità 

G. F. Caroto, Bambino con disegno 
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Flagellazione, Andata al calvario, Deposizione della croce; in quest’ultima il pittore ritrasse se 

stesso nella figura di Nicodemo, l’uomo al fianco della croce. Lo sfondo raffigura Verona con 

Castel San Pietro.  

Nella stessa sala un altro importante pittore è Gianfrancesco Caroto di cui si ricorda Ritratto di 

fanciullo con disegno di pupazzo. Il dipinto proveniente dalla collezione Cesare Bernasconi è 

singolare per la presenza del disegno infantile che il piccolo autore mostra orgogliosamente. Sul 

foglio compare anche un occhio di profilo e una testa informe.  

La sala 24 accoglie alcune grandi pale del primo Cinquecento veronese tra cui Presepio dei conigli 

di Girolamo dai Libri, uno dei più popolari pittori veronesi e prima attivo come miniatore; l’opera 

proviene dalla chiesa Santa Maria in Organo dove Girolamo lavorava spesso in qualità di miniatore. 

La composizione è vista da un orizzonte molto alto ma è concentrata sulla figura del bambino che si 

rotola disteso sul lembo azzurro del manto della 

Vergine e torce gli occhi per vedere i  due 

conigli in primo piano. I pastori stanno 

arrivando dallo sfondo, mentre a fare omaggio 

al bambino si trova san Girolamo, inginocchiato 

in primo piano.  

La sala 25 è dedicata a due grandi protagonisti 

della pittura veneta del Cinquecento, Jacopo 

Tintoretto e Paolo Caliari, detto il Veronese. 

Paolo Veronese è stato un pittore italiano del 

Rinascimento. Ebbe fama come “ Il Veronese”  

anche se spese gran parte della sua carriera a 

Venezia. Numerosi lavori del Veronese sono 

realizzati in uno spettacolare e colorato stile 

manierista veneziano. Dall©età di quattordici 

anni, Veronese andò a fare praticantato nella 

bottega di Antonio Badile e qui superò presto in 

bravura il suo maestro, e nel 1544 lasciò la 

bottega di Badile, spostandosi per un breve 

periodo a Mantova, nel 1548 prima dello 

stanziamento definitivo a Venezia.  

È noto il dipinto raffigurante la Deposizione, un tempo situato nel Convento di Santa Maria della 

Vittoria Nuova. La tela presenta raffinati cangiantismi cromatici e una pittura libera e liquida, 

particolarmente nel paesaggio. Di Tintoretto si cita la Contesa tra le Muse e le Pieridi, tavola che 

decorava uno strumento musicale, probabilmente una spinetta, opera giovanile costruita su uno 

sfondo cupo e romantico. 

 

a cura di Chloè Lislevand e Giulia Tonoli 

Girolamo Dai Libri, Presepio dei conigli 
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Jacopo Tintoretto, Contesa tra le Muse e le Pieridi 

Paolo Veronese, Deposizione 
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I dipinti esposti al primo piano della Reggia, nella saletta 14, riguardano la pittura fiamminga. I 

dipinti qui presenti (27 in tutto, esposti e non) giunsero nelle raccolte civiche tra la metà 

dell’Ottocento e l’ inizio del Novecento, nonostante la pittura fiamminga sia presente nelle case 

cittadine già dal Rinascimento. Il primo grande 

arrivo di opere dai Paesi Bassi è documentato nei 

primi decenni del XVI secolo, quando un artista 

veronese di fama internazionale, l’ intagliatore 

Matteo del Nassaro, di ritorno da uno dei suoi 

viaggi nelle Fiandre portò in Italia un carico di 

trecento quadri fiamminghi con scene di 

paesaggio, per vederli alla corte di Mantova e ad 

alcuni collezionisti veronesi. Da questo momento 

in poi la cultura fiamminga interesserà sempre 

più le figure politiche e culturali veronesi. Il 

pittore che fece più successo fu il Civetta, nome 

d’arte di Herry Met de Bles e i pittori della scuola 

di Anversa. Grande favore incontrò anche la 

ritrattistica fiamminga i cui esponenti principali 

furono Peter Paul Rubens e Anton von Dyck. È 

stata possibile l’esposizione al museo di questi 

dipinti grazie ad una collaborazione con l’Ente 

Fiere di Verona che si è offerta di restaurare e di mostrare per la prima volta tutte insieme le opere 

che prima giacevano nei depositi del museo.  

Di Peter Paul Rubens (Siegen, Vestfalia, 1577 - Anversa, 1640) è presente la Dama delle Licnidi. 

Rubens fu un artista di antica famiglia belga, emigrata in Germania per sottrarsi alle persecuzioni 

contro i protestanti; egli poté rientrare con la madre ad Anversa alla morte del padre. Dopo aver 

ricevuto un’ottima educazione, si dedicò alla pittura. Nell’anno 1600, dopo aver ottenuto ad 

Anversa il titolo di maestro, venne in Italia, prima a Venezia, poi a Mantova, alla corte di 

Vincenzo Gonzaga, e più tardi a Roma e Genova, 

ovunque lasciando tracce della sua arte ispirata ai 

maestri italiani, specialmente a Mantegna, a 

Tiziano, a Domenichino, a Caravaggio. Tornato ad 

Anversa si dedicò ad un lavoro frenetico per far 

fronte alle numerose ordinazioni provenienti da 

ogni parte.  

Non si ha la certezza il quadro qui esposto sia stato 

Pieter Paul Rubens, Dama delle Licnidi (1602 

Due ritratti di Isabella Clara Eugenia, infanta di Spagna 
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dipinto da Rubens, perché non è presente nessuna firma, ma dopo il restauro è stata possibile 

rintracciare una data in fondo al dipinto che coincide con il periodo in cui Rubens è stato ospitato 

alla corte di Mantova. Inoltre la donna rappresentata è forse l’ infanta di Spagna Isabella Clara 

Eugenia, figlia di Filippo II il Grande, nonché protettore di Rubens. Il dipinto è datato 1602 e 

proviene dalla collezione di Cesare Bernasconi. Il nome del quadro deriva dai fiori intrecciati posti 

sul capo della donna, le licnidi. Il fiore rosso, un garofano, posto sul capo della donna simboleggia 

la passione; probabilmente il quadro era destinato  al futuro marito della giovane; non solo in 

questo quadro infatti è presente questo simbolo, ma in molti altri raffiguranti donne.  

Altro autore presente nella sala è Herry Met de Bles, detto il Civetta. Il pittore fiammingo era 

soprannominato così per l’abitudine di inserire questo animale nei suoi dipinti; fu molto attivo in 

Italia nell’ultima parte della sua vita. Dipinse moltissimi paesaggi, profondi, limpidi popolati da 

minuscole figurine, che ebbero 

moltissimo successo tra gli 

artisti italiani. Infatti nelle 

collezioni veronesi dell’epoca 

se ne possono contare parecchi 

esemplari. A Castelvecchio è 

presente un suo dipinto 

proveniente dalla collezione di 

Giulio Pompei, intitolato 

Paesaggio, datato intorno al 

1500-‘54 circa.  

Uno degli esempi più 

caratteristici della pittura 

fiamminga è senz’altro 

rappresentato dall’opera di 

Joachim Beuckelaer (1553-1579): Natura Morta con andata in Emmaus. Questo dipinto presento 

sullo sfondo, come in altri casi fiamminghi (probabilmente a rivelare il suo significato religioso) la 

scena dei pellegrini di Emmaus, alla quale parteciperà anche Gesù, mentre il primo piano è 

interamente occupato da una esposizione di cibi e stoviglie. Questa pittura aveva probabilmente 

funzione didattica e morale, sottolineando la contrapposizione tra vita mondana, il cibo, e vita 

spirituale, l’esempio di Cristo. 

La tavoletta raffigurante la Crocifissione è senz’altro uno dei pezzi fiamminghi più importanti 

della pinacoteca, ed è attribuita a Luca di Leyda o alla sua scuola. La composizione presenta 

alcune singolari qualità pittoriche e iconografiche, che rispecchiano il periodo della Riforma nel 

quale vive l’autore: nel corteo che scende dal Calvario è presente anche un cardinale romano, ad 

indicare l’evidente presa di posizione riformistica dell’autore. Inoltre dopo i soldati dagli elmi 

variopinti c’è una figura che ricalca la posa classica di Sileno sull’asino. In primo piano tra i 

Johachim Beuckelaer, Natura morta con andata in Emmaus 
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personaggi sempre caratterizzati da deformazioni grottesche,  una scena di rissa, iconografia 

diffusa nei Paesi Bassi. 

I dipinti di Hans de Jode Veduta con porto di mare e Paesaggio con cascata sono datati e firmati, 

e sono presenti a Verona già agli inizi del 

Settecento. I due paesaggi  mostrano forti contatti 

con l’ambiente dei pittori olandesi attivi a Roma 

presentando dei forti caratteri tipici italiani, quali 

per esempio i colori dosati alla luce, i colpi resi in 

una stesura sfrangiata a tocco. Anche le 

composizioni sono già molto scenografiche, con 

grandi quinte teatrali, da cui la vista si allontana 

verso altri obiettivi, come la banchina del porto. 

La tavola Festa in cucina è autografata e datata 

dall’autore, Marten von Cleef  (1527-1581), nel 

1565; egli appartiene ad una dinastia di pittori di 

Anversa; la sua attività si basa sulle composizioni a 

grandi figure. Quest’ immagine si suddivide per 

diagonali in molteplici scene di gusto manierista. Il 

primo piano è riservato a una grande natura morta 

sul tavolo di una cucina, mostra una vivace 

caratterizzazione macchiettistica come le figure di suonatori sulla porta.  

La tavola Ritratto virile di William Key, datata 1556, è d’ impianto assolutamente sobrio nella 

veste scura su cui emergono appena le mani, mentre la stesura è più concentrata sul viso. Nella sua 

misura è un ritratto esemplare della solida borghesia fiamminga, di un’austerità ai confini dello 

spirito calvinista che esalta la spiritualità dell’ individuo. Questo dipinto proviene dalla galleria 

Bernasconi. 

La tavola Concerto di Ambrosius Benson doveva avere una destinazione privata; il tema, che 

viene fatto risalire ai quattrocento “giardini d’amore”  e alle parabole del “ figliol prodigo” , ritrova 

la sua fortuna specialmente nell’ambiente veneto. 

L’opera presenta ancora un linguaggio incerto tra le 

novità del Manierismo di Anversa e l’ impaccio di modi 

gotici. Lo spazio è chiuso dalla grande siepe che stacca 

solo i riquadri laterali di sfondo. Anche nella parte in 

primo piano l’ interesse decorativo degli ornamenti e 

quello descrittivo degli oggetti, mentre manca del tutto 

quello per le fisionomie che si ripetono uguali per tutti i 

partecipanti alla festa.  

 

a cura di Cecilia Zagato 

Scuola di Leyda, Crocifissione 

Ambrosius Benson, Concerto 
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Le ultime sale della galleria al primo piano, nell’edificio denominato “ala napoleonica”  ospitano 

alcuni tra i più interessanti dipinti di scuola veronese e veneta dell’età barocca.�Tra le opere esposte, 

alcune meritano particolare attenzione: ad esempio 

l’Adorazione dei magi ed altri dipinti di Alessandro Turchi, 

la Sacra famiglia con i santi Gioacchino e Anna di Pietro 

Bernardi, per quanto riguarda le sale del Seicento. In sala 

Avena, l’ultima della galleria, sono invece da citare 

l’Adorazione dei pastori di Federico Bencovich, 

l’Autoritratto di Antonio Balestra, Eliodoro e il tesoro del 

Tempio di  Giambattista Tiepolo, Bacco e Arianna di Luca 

Giordano, tutti dipinti che rappresentano in modo 

significativo il Settecento veneto e italiano.  

L’Adorazione dei Magi di Alessandro Turchi si trovava nella 

chiesa di San Francesco di Paola a Verona. La composizione 

verticalizzata, che conduce l’occhio a scorrere dal basso 

verso l’alto in modo dinamico, risponde ad un linguaggio di 

matrice ormai barocca.  

Nel dipinto si può individuare il probabile autoritratto del 

pittore nella figura semi-coperta al centro, di cui si intravede 

solo un occhio rivolto allo spettatore.  

Il più anziano dei Re Magi al centro, riccamente vestito, 

orante di fronte alla Madonna, potrebbe essere un riferimento 

a Gaspare Gherandini, il committente, collezionista di molte altre opere del pittore. L’opera è 

firmata sul gradino ai piedi della Vergine. 

La Sacra famiglia con i santi Gioacchino e Anna di Pietro 

Bernardi si trovava nella chiesa dei Minori Osservanti di Isola della 

Scala. Questa pala testimonia a Verona una delle prime e più 

sincere adesioni alla pittura caravaggesca. E’  una scena di vita 

quotidiana nella bottega di un falegname, con gli attrezzi da lavoro 

in primo piano. I personaggi sono raccolti sotto una luce che piove 

su di loro dall’alto. 

L’Adorazione dei pastori di Federico Bencovich: è una pala 

d’altare, olio su tela; è entrata nel museo dalla collezione 

Bernasconi e del passato è nota solo la provenienza da Venezia. Il 

pittore ha lasciato sulla tela tracce ripetute di pentimenti: San 

Giuseppe era previsto inizialmente con una testa più piccola, 

Alessandro Turchi, Adorazione dei Magi 

Pietro Bernardo, Sacra Famiglia 
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mentre fissava la luce in alto, l’agnello con la testa rovesciata era 

spostato più in alto, la Vergine teneva le mani giunte, il bambino 

aveva una diversa torsione, più volte è stato cambiato il panneggio 

luminoso tanto che nel secolo scorso si sentì il bisogno di 

intervenire con qualche ridipintura per definirlo e prolungarlo. Ciò 

che rende particolare quest’opera è la composizione delle figure 

raccolte ad arco sul triangolo luminoso della culla, la 

concentrazione della luce all’ interno del dipinto. Il colore bianco e 

passaggi cromatici si ricollegano alla pittura del primo ’600. 

L’Autoritratto di Antonio Balestra: olio su tela. La provenienza di 

questo dipinto è sconosciuta, esso appare in buone condizioni di 

conservazione. È stato presentato alla mostra della pittura veronese 

del 1947 come probabile autoritratto dell’artista. Il ritratto si avvale della soluzione dell’ovale, che 

risponde alla posa del personaggio e alle linee del volto incorniciato dalla parrucca; il ritratto fu 

realizzato all’età di circa 35 anni. Le ombre e le luci che si vedono sul vestito indicano 

l’appartenenza del dipinto ad una cultura barocca ormai settecentesca. 

L’opera  di Giambattista Tiepolo, Eliodoro e il tesoro del Tempio, era l’unica tela di un ciclo 

commissionata dai gesuiti per la chiesa di San Sebastiano affidata ad un artista non veronese e fu la 

sola a salvarsi perché sostituita in loco da una copia alla fine dell’800 per essere trasferita al museo, 

mentre tutte le altre furono danneggiate o distrutte in un bombardamento dell’ultima guerra. Si 

tratta di una testimonianza importantissima del giovane Tiepolo, al momento di transizione tra le 

prime opere tenebrose 

e quelle scenografiche 

e chiariste del 

momento successivo. I 

panneggi, i volti, il 

fumo dell’ incenso, le 

linee di luce, ogni altro 

particolare sono 

scolpiti da pennellate 

larghissime senza 

pentimenti grafici.  

La figura di Eliodoro è 

colta in una prospettiva 

molto ardita, nel 

momento in cui, 

sottratto il tesoro dal 

tempio di Re 

Salomone, vede 
G. B. Tiepolo, Eliodoro e il tesoro del tempio (1724 ca) 

Antonio Balestra, Autoritratto  
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apparire davanti a se l’angelo mandato da Dio per punirlo. 

Dietro di lui l’ imponente figura del sacerdote del tempio, Onias, 

maledice l’atto di profanazione di Eliodoro. 

Il dipinto raffigurante Bacco e Arianna, proviene da palazzo 

Archinto di Milano ed è opera di Luca Giordano, pittore di 

Napoli. Arianna si è consolata solo nel sonno dal pianto 

scatenato dell’abbandono di Teseo e mentre giace addormentata 

sopraggiunge il corteo di una festa bacchica guidata dallo stesso 

giovane dio che, vedendola, ne resta amorosamente colpito. La composizione riprende lo schema 

delle scene mitologiche cinquecentesche raffiguranti ninfe addormentate scoperte da satiri e dove 

compare un nudo femminile. La tela ha caratteri già settecenteschi, soprattutto nei satiri appena 

abbozzati dietro la figura di Bacco o dai delicati tocchi di lumeggiatura della spuma dell’acqua.  

Il bianco nudo di Arianna, centro della composizione è pienamente valorizzato dall’azzurro 

compatto e profondo del drappo su cui si posa, ben diverso nella sua funzione da quello dinamico 

percorso da spezzature luministiche nel mantello di Diana in volo raffigurata nel dipinto esposto 

accanto (Diana ed Endimione). 

 
a cura di Sara Bilotta, Giada Ferrari, Francesca Trulli 

Luca Giordano, Bacco e Arianna 

G. B. Tiepolo, Eliodoro (part.) 
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In un primo momento le armi di interesse storico e i beni storici militari in genere stavano ancora 

nei depositi in quanto non si capiva ancora il loro valore, anche se non mancavano gli appassionati 

collezionisti di questa materia, le prestigiose riviste, gli specialisti e la storia di ogni singolo 

manufatto. 

Sussisteva un’ importante differenza tra l’arma intesa come 

oggetto d’arte, l’armatura, l’arma bianca o da fuoco e l’arma 

spoglia; quanto alle uniformi, il fatto di risalire al periodo 

napoleonico, le condannava al rango dei cimeli, come del 

resto gran parte delle armi civili e da guerra degli ultimi due 

secoli. 

Il cimelio era un oggetto non valido in sé come documento di 

avanzamento tecnologico, tattiche militari, modi 

dell’autodifesa o della caccia ma utile solo in quanto oggetto 

d’uso di una persona o di uno specifico evento storico. 

Sfuggiva e spesso sfugge ancora oggi la quotidianità dell’arma 

non artistica, ma costruita per essere usata; sfuggiva il senso 

dell’uniforme fatta per essere indossata e che pertanto doveva 

rispondere a criteri di praticità,valorizzazione della figura umana tale da incutere terrore al nemico e 

dare al soldato che la indossava la sensazione di far parte, cosi abbigliato, di una classe privilegiata. 

Tutto questo meritava di essere studiato e compreso, oltre che dagli appassionati del settore, da un 

pubblico più vasto, sia attraverso la ricognizione delle collezioni dimenticate, sia attraverso lo 

strumento delle mostre in modo tale da consentire ai visitatori la fruibilità delle opere. In Italia la 

fase delle mostre è cominciata sin dagli anni Ottanta, insieme alle ricognizioni e ai primi inventari.  

Lo storico Licisco Magagnato, direttore del Museo Civico della città, aveva concepito l’ idea che i 

materiali risorgimentali, insieme alle altre collezioni di armi antiche ed esotiche e insieme alle 

raccolte fotografiche, andavano collegati allo studio 

delle mura per dar vita ad un “museo della città” . 

Nel frattempo molte iniziative prendevano piede: si 

cominciavano a ristrutturare i musei d’arma e si 

sviluppavano le ricerche nei musei del nord. Alla 

morte di Magagnato però si ripresentava il problema 

di ricerca e valorizzazione e la dicotomia tra armi 

“nobili”  e materiali di uso quotidiano che verrà poi 

risolto da studiosi di fama mondiale come Lionello 

Giorgio Boccia e Nolfo di Carpegna. 

Esempio di armatura a piastra 

Teca contenente la spada di Cangrande I 
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Nel 1989 si decise di utilizzare lo spazio del mastio, al secondo piano della reggia, 

per ospitare una piccola collezione di armi, armature e storici strumenti di 

battaglia. 

Sono cosi visibili spade da punta datate tra il Cinquecento e il Settecento, uno 

splendido stocco, spadone utilizzabile a due mani, oltre ad alabarde, ronconi e una 

mazza d’arme. Nelle vetrine si conservano anche elmi con celata, pettorali ed altre 

porzioni d’armature. 

Il dipinto Cinquecentesco di Giovanni Battista del Moro, che raffigura il nobile 

Pase Guarienti in veste di cavaliere dell’ordine dei “catafratti” , illustra bene come 

si indossassero queste armature che, se complete, potevano pesare tra i 20 e i 25 

Kg. 

Quando un’armatura veniva realizzata il fabbro che la produceva la colpiva con 

un ferro lasciando volutamente sulla corazza un segno visibile (una specie di 

botta) che ne provava la robustezza. Uno dei pettorali esposti porta 

un’ammaccatura ben visibile, procurata proprio in questo modo. 

Realizzare un’armatura era costosissimo: un’armatura intera, spesso finemente 

cesellata, diveniva una vera e propria opera d’arte. 

Quando un soldato indossava un’armatura doveva essere aiutato da due persone: 

in questo modo impiegava circa 15 minuti per vestirsi; ogni pezzo doveva essere 

indossato in sequenza: prima si indossavano appositi vestiti di stoffa e lana per 

proteggere la pelle dal metallo, poi si 

iniziava dalla parte superiore del corpo 

con la “goletta”  (la parte che protegge il 

collo), quindi si applicava la corazza 

(prima la parte anteriore, del petto, poi la 

schiena); era poi la volta degli “spallacci”  

e dei “bracciali” , quindi dell’elmo, e così 

via. 

Ma, nonostante il notevole peso, il soldato 

poteva muoversi abbastanza agilmente 

all’ interno della corazza, perché i pesi di 

ogni pezzo venivano studiati mirabilmente 

e caricati sul corpo in modo estremamente omogeneo. 

Inoltre nei punti nevralgici (dita delle mani, polsi, gomiti, 

spalle, ginocchia, caviglie) l’armatura assumeva una 

struttura lamellare estremamente flessibile, che facilitava i 

movimenti. 

a cura di  
Veronica Marziano e Ilaria Vidotto 

Prototipo della  
Spada di 

Cangrande I 

G. B. Del Moro, Ritratto di Pase Guarienti 
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Cosa si intende per didattica?  
La didattica, sviluppata ormai da più di un decennio in quasi tutti i musei veronesi, è ispirata a un 

principio di qualità, sia nella selezione degli operatori, sia nell©elaborazione delle proposte. Queste 

ultime sono strutturate in modo da potersi inserire nel percorso scolastico sia per gli argomenti 

prescelti, sempre aggiornati dal punto di vista scientifico, che per le modalità di presentazione: in 

molti casi sono infatti forniti spunti per il consolidamento dell©apprendimento e per la verifica, oltre 

che testi-guida per i docenti. Nel rispetto della specificità delle singole istituzioni, l©offerta resta 

molto variegata sotto l©aspetto tipologico: le scuole, da quelle per l©infanzia alle superiori, possono 

trovare proposte diversificate, da svolgersi sia in museo sia in classe . 

 

Chi è l’ operatore didattico?  
L’operatore didattico è una figura che progetta e realizza percorsi museali per la scuola e per 

specifiche manifestazioni o eventi; con la sua competenza egli si occupa di far fruire al pubblico, 

con particolare attenzione ai giovani, gli spazi e i materiali del museo nel modo più utile, divertente 

e attivo. Deve essere laureato nelle discipline specifiche attinenti alla tipologia del museo, con 

specializzazione nelle materie umanistiche o in storia dell’arte. 
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SSStttooorrriiieee   eee   llleeeggggggeeennndddeee   dddiii    pppiii eeetttrrraaa   
Durante la visita vengono introdotti i concetti di equilibrio, spazio positivo e negativo e vengono 

illustrate delle sculture tra le quali li statua di Santa Caterina d’Alessandria, l’Arca dei Santi Sergio 

e Bacco e la statua di Santa Cecilia. Gli studenti, durante la visita, sono stimolati a comprendere 

“ fisicamente”  il movimento della scultura nello spazio. In alternativa sono proposti agli studenti due 

laboratori: per i più piccoli (alunni dai 7 ai 13 anni) misurare lo spazio con il proprio corpo; per gli 

altri (alunni dai 14 ai 18 anni) realizzare sculture con filo metallico. 

Informazioni utili: 

Età dei partecipanti: 7-13 anni; 14-18 anni. 

Numero massimo di partecipanti: 25. 

Durata dell’attività: 90 minuti. 

Obiettivi didattici: agevolare la comprensione delle opere d’arte scultorea e mettere in luce le 

differenze tra lo spazio reale occupato dalla scultura e quello illusorio della pittura. 

Materiale fornito o disponibile: quaderno didattico per gli insegnanti. 

 

UUUnnn   cccooolllooorrreee:::   iii lll    RRRooossssssooo   
Durante il percorso vengono illustrate le molteplici sfaccettature e i significati più nascosti del 

colore rosso. Inoltre vengono illustrate quattro opere in cui l’uso del colore rosso assume particolari 

significati. Dopo la visita gli studenti possono sperimentare la creazione di diversi rossi in 

un’esercitazione pratica. Il percorso prevede i seguenti temi: il nome del rosso, il rosso nella natura, 

il rosso nella vita quotidiana, i materiali e le tecniche con cui ricavare il colore, gli impieghi e i 

significati del colore, le espressioni linguistiche contenenti il colore e il colore rosso nell’arte. 

Informazioni utili: 

Età partecipanti: 7-13 anni; 14-18 anni. 

Numero massimo partecipanti: 25. 

Durata dell’attività: 90 minuti. 

Obiettivi didattici:suggerire spunti di riflessione sulla valenza dei colori, in particolare sulle diverse 

funzioni del colore rosso in vari ambiti della vita dell’uomo, analizzando motivi e significati. 

Materiale fornito o disponibile: quaderno didattico per gli studenti. 

 

UUUnnn   cccaaasssttteeelll lll ooo,,,   SSSiiigggnnnooorrriii    eee   CCCaaavvvaaalll iii eeerrriii    
Permette di conoscere l’edificio, le tecniche costruttive, i materiali e la storia di Castelvecchio. È 

riservata attenzione alle tecniche d’assedio e agli schieramenti durante le battaglie. Viene presa in 

esame anche la vita nel castello e la figura del cavaliere, in relazione ad alcune opere presenti nel 

museo. Sono analizzati anche alcuni giochi di guerra che attiravano una grande folla. Segue poi il 
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laboratorio nel quale i ragazzi dovranno realizzare il proprio stemma ricercando i soggetti 

ricercando i soggetti tra le opere del museo oppure utilizzando la propria fantasia. 

Informazioni utili: 

Età dei partecipanti: 7-13 anni; 14-18 anni. 

Numero partecipanti: 25. 

Durata dell’attività:90 minuti. 

Obiettivi didattici: illustrare la natura e la funzione delle strutture architettoniche di Castelvecchio, 

analizzando le ragioni alla base di determinate soluzioni costruttive. 

Materiale fornito o disponibile: quaderno didattico per gli insegnanti. 

 

PPPiii ttttttuuurrraaa   cccooommmeee   rrraaaccccccooonnntttooo 

Si basa sulla lettura iconografica di alcuni dipinti conservati nel museo come La leggenda di Orfeo, 

Contesa fra le Muse e le Pieridi, Diana ed Endimione. Vengono analizzate le fonti da cui gli artisti 

attinsero per realizzare le loro opere e viene illustrato il modo in cui favole, miti e leggende sono 

state elaborate nei diversi contesti storici e culturali in cui i pittori si trovarono ad operare. 

Informazioni utili: 

Età dei partecipanti: 7-13 anni; 14-18 anni. 

Numero massimo dei partecipanti: 25. 

Durata dell’attività: 90 minuti. 

 

AAArrrmmmiii    eee   aaarrrmmmaaatttuuurrreee 

Si tratta di un percorso didattico e durante la visita verranno proposte alcune riflessioni sulle armi e 

le armature grazie all’ illustrazione di materiali e metodi costruttivi, oltre ai cambiamenti dovuti 

all’ introduzione di nuove tecnologie. L’armatura viene presentata non solo per la sua funzione 

protettiva, ma anche come strumento di affermazione del proprio status. Vengono inoltre illustrati i 

significati di particolari simbologie e decorazioni ed i rapporti con la moda e la società del tempo. 

Al termine della visita viene proposta agli alunni della prima fascia d’età un’attività di 

completamento grafico di un’armatura e per la fascia d’età successiva quella di un elmo. 

Informazioni utili: 

Età dei partecipanti: 7-13 anni; 14-18 anni. 

Numero massimo di partecipanti: 25. 

Prerequisiti necessari: Conoscenza, anche sommaria, della storia del Medioevo. 

Durata dell’attività: 90 minuti. 

Obiettivi didattici: Illustrare la natura e la funzione delle armi ed armature degli antichi cavalieri e 

suggerire spunti di riflessione sui riferimenti che la lingua, gli usi e gli oggetti moderni possono 

ancora rivelare con il passato. 

 

 

 



 40 

AAAnnniiimmmaaalll iii    fffaaannntttaaassstttiii ccciii  

Si tratta di un percorso didattico e per approfondire il tema degli animali fantastici si propone la 

lettura di tre opere: l’Ancona Fracanzani, il San Gerolamo di Bellini e il Trionfo dell’Amore e della 

Castità di Liberale da Verona. Si stimolano così riflessioni sugli animali reali e sulle creature 

fantastiche presenti nel museo illustrando anche i significati simbolici ad essi attribuiti. Al termine 

si procede alla creazione in gruppo di un animale fantastico con i materiali offerti dagli operatori del 

museo. 

Informazioni utili: 

Età dei partecipanti: 7-13 anni; 14-18 anni. 

Numero massimo di partecipanti: 25. 

Durata dell’attività: 90 minuti. 

 

PPPaaaeeesssaaaggggggiii ,,,   aaalll bbbeeerrriii    eee   fff iii ooorrriii   

Questo percorso didattico è una rielaborazione del percorso “La natura nell’arte” . Si osserva in 

particolare il ruolo dei fiori, piante e paesaggi e la loro rispondenza ai modelli della realtà. Durante 

la visita vengono prese in esame le seguenti opere: la Madonna del Roseto, Le storie della Passione 

di Cristo, Rebecca al pozzo, la Madonna dell’ombrello e Capriccio lagunare con arco in rovina. Al 

termine viene proposta un’attività di rielaborazione grafica e analisi dei contenuti. 

Informazioni utili: 

Età dei partecipanti: 7-13 anni; 14-18 anni. 

Numero massimi partecipanti: 25. 

Prerequisiti necessari: nessuno 

Obiettivi didattici: Avere la corretta interpretazione degli elementi naturali presenti nella pittura dal 

XV al XVIII sec. nella loro funzione da protagonisti, simboli, sfondi o semplici decorazioni. 

 

III    LLLooonnngggooobbbaaarrrdddiii    aaa   VVVeeerrrooonnnaaa  

Questo percorso didattico propone agli studenti il tema della presenza del popolo longobardo a 

Verona andando alla scoperta delle tracce che questo popolo ha lasciato sul nostro territorio. Si 

analizzano le loro origini, la loro storia e il loro modo di vivere. 

Informazioni utili: 

Età dei partecipanti: 7-13 anni; 14-18 anni. 

Numero massimo partecipanti: 25. 

Durata dell’attività: 90 minuti. 

 

III lll    RRRiii tttrrraaattttttooo  

Durante la visita di questo percorso didattico vengono illustrati agli studenti tre ritratti: la Dama 

della Licnidi di Rubens, il Ritratto di Pase Guarenti attribuito a Giambattista del Moro e un 

Autoritratto di Antonio Balestra. Successivamente vengono coinvolti i ragazzi stimolando la loro 

capacità di osservazione, cercando di capire chi fossero i tre personaggi e che vite possano aver 
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condotto attraverso una accurata analisi dell’espressione del viso, la posa, l’abbigliamento e 

quant’altro l’artista abbia scelto di includere nel dipinto raffigurando il soggetto. Inoltre vengono 

proposte alcune riflessioni sul significato dell’autoritratto. 

Informazioni utili: 

Età dei partecipanti: 7-13 anni; 14-18 anni. 

Numero massimo partecipanti: 25. 

Durata dell’attività: 90 minuti. 

Obiettivi didattici: Illustrare il significato del genere pittorico del ritratto e indagare alcuni dei suoi 

aspetti più rilevanti. 

 

IIInnndddooovvviii nnnaaa   ccchhhiii……… 

Questo percorso pone le basi per una lettura iconografica delle opere d’arte, cercando di fornire gli 

strumenti per identificare i protagonisti dei dipinti e delle sculture. Ogni personaggio infatti 

possiede degli elementi che lo caratterizzano, con i quali viene costantemente rappresentato e che lo 

rendono una figura inconfondibile. Attraverso l’osservazione di alcune opere si impara a 

riconoscere le persone rappresentate tramite una sorte di “caccia  agli indizi”  che l’artista lascia nel 

suo lavoro. 

Informazioni utili: 

Età partecipanti: 7-13 anni; 14-18 anni. 

Numero massimo partecipanti: 25. 

Durata dell’attività: 90 minuti. 

Obiettivi didattici: Illustrare il significato del genere pittorico del ritratto e indagare alcuni dei suoi 

aspetti più rilevanti. 

 

LLL ’’’ aaarrrttteee   dddiii    mmmooossstttrrraaarrreee:::   CCCaaasssttteeelll vvveeecccccchhhiiiooo   rrreeeiiinnnvvveeennntttaaatttooo   dddaaa   CCCaaarrrlll ooo   SSScccaaarrrpppaaa 

Il percorso è nato in occasione della mostra di Carlo Scarpa, tenutasi nel 2000 al Museo di 

Castelvecchio. L’esposizione presentava disegni, progetti e sculture destinati a importanti mostre e 

musei. Nell’ambito di questa esposizione viene illustrato l’operato di Scarpa nella realizzazione del 

nuovo allestimento del Museo di Castelvecchio, richiamando l’attenzione su alcuni punti salienti, 

come il sacello, la Crocifissione di Tomba nella galleria delle sculture, la sistemazione della statua 

equestre di Cangrande. Coinvolgenti attività, calibrate secondo le fasce d’età degli studenti, 

consolidano le conoscenze acquisite. 

Informazioni utili: 

Età dei partecipanti: 7-13 anni; 14-18 anni. 

Numero massimo partecipanti: 25. 

Durata dell’attività: 90 minuti. 
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GGGlll iii    SSScccaaalll iii gggeeerrriii    aaa   VVVeeerrrooonnnaaa 

È un laboratorio il cui obiettivo è quello di far ripercorrere la storia della città di Verona in un modo 

diverso rispetto a quello che narra le vicende della famiglia Della Scala o quello che fa riferimento 

ai luoghi più significativi della nostra città. 

Informazioni utili: 

Età dei partecipanti: 7-13 anni; 14-18 anni. 

Numero massimo di partecipanti: 25. 

Durata dell’attività: 120 minuti. 

 

UUUnnn   CCCaaasssttteeelll lll ooo 

È un laboratorio in classe e con questa attività gli studenti hanno la possibilità di studiare da vicino 

il mondo dei castelli medioevali, con le sue storie di cavalieri, di assedi e di tensioni. 

I bambini grazie a un laboratorio pratico e alla loro creatività si tuffano nel passato. 

Informazioni utili: 

Età dei partecipanti: 3-6 anni. 

Numero massimo di partecipanti: 25. 

Durata dell’attività: 120 minuti. 

 

III    vvveeessstttiii tttiii    dddeeelll    PPPrrriiinnnccciii pppeee 

Si tratta di un laboratorio che stimola l’osservazione dei motivi presenti nelle stoffe appartenute a 

Cangrande della Scala. Esse rappresentano animali, vegetali e animali fantastici. Questa è 

un’attività che permette anche di conoscere meglio la lavorazione della seta. 

Informazioni utili: 

Età dei partecipanti: 3-6 anni. 

Numero massimo partecipanti: 25. 

Durata dell’attività: 120 minuti. 

 

AAA   tttaaavvvooolllaaa   nnneeelll    MMMeeedddiiioooeeevvvooo   
Si tratta di un laboratorio in classe dove l’attività si articola in due fasi: una teorica e una pratica. La 

spiegazione, supportata dalla proiezione di alcune diapositive, approfondisce temi riguardanti la 

società alto e basso medioevale e si sofferma sulla cucina antica. Nella seconda ora di attività 

pratica, gli studenti, divisi in piccoli gruppi, sono chiamati a trasformare gli ingredienti in pietanze 

tipicamente medioevali, che poi tutti assaggeranno, vivendo in prima persona l’epoca medioevale. 

Informazioni utili: 

Età dei partecipanti: 14-18 anni. 

Numero massimo di partecipanti: 25. 

Durata dell’attività: 120 minuti. 

a cura di Ambra Accordini, Chiara Pinali e Giada Venturelli 
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Si riassumono qui 12 anni di mostre ed eventi di rilievo organizzati dall’attuale direttrice del museo, 

Paola Marini, in collaborazione con i massimi esperti di settore. Le mostre si sono svolte in Sala 

Boggian, appositamente adibita alle esposizioni temporanee. 

 

PPPIIISSSAAANNNEEELLLLLLOOO:::   

Periodo: da settembre a dicembre 1996.  

La rassegna è incentrata  sulle principali tappe della vita 

dell’artista. L’opera principale è San Giorgio e la Principessa 

(proveniente dalla Cappella Pellegrini di Sant’Anastasia), alla 

quale sono affiancati circa 60 disegni collegabili all’affresco, 

schizzi liberi in scala, disegni preparati e studi dal vero.  

 

CCCEEENNNTTTOOO   OOOPPPEEERRREEE   PPPEEERRR   UUUNNN   GGGRRRAAANNNDDDEEE   CCCAAASSSTTTEEELLLVVV EEECCCCCCHHHIIIOOO:::   

Periodo: da maggio a novembre 1998.  

Si tratta di una esposizione di circa cento pezzi, quasi tutte opere veronesi su tavola o su tela, 

appartenenti al museo di Castelvecchio appositamente restaurati per la restituzione al pubblico dopo 

decenni di oblio nei depositi del museo. 

 

AAALLLEEESSSSSSAAANNNDDDRRROOO   TTTUUURRRCCCHHHIII    DDDEEETTTTTTOOO   LLL ’’’ OOORRRBBBEEETTTTTTOOO:::   

Periodo: da settembre a dicembre 1999.  

La mostra, curata da Daniela Scaglietti Kelescian, è la prima antologica 

sul pittore veronese che ha rappresentato, soprattutto fuori da Verona, il 

gusto seicentesco impregnato di classicismo emiliano e, allo stesso tempo, 

non esente da forti influenze caravaggesche. In questa esposizione si mira 

a porre in luce, oltre all’attività locale, anche la vasta e fiorente carriera 

del pittore a Roma, al servizio di grandi committenti come Scipione 

Borghese e in qualità di principe dell’Accademia di San Luca. 

 

CCCAAARRRLLLOOO   SSSCCCAAARRRPPPAAA :::   

Periodo: da settembre a dicembre 2000.  

La mostra è interamente dedicata ai progetti più significativi dell’attività del celebre architetto 

veneto: le tavole di progetto e gli schizzi esposti riguardano i progetti per mostre e musei tra il 1944 

e il 1976 e per abitazioni private, oltre ad interventi sul paesaggio, redatti tra il 1972 e il ’76. 
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CCCOOOLLLLLLEEEZZZIIIOOONNNIII    RRREEESSSTTTIIITTTUUUIIITTTEEE   AAAIII    MMMUUUSSSEEEIII    DDDIII    VVVEEERRROOONNNAAA:::   

Periodo: da aprile a settembre 2001.  

La mostra nasce da un gruppo di diciotto collezioni private diverse donate ai Civici Musei, per un 

totale di circa 300 pezzi tra oggetti archeologici (terrecotte, lucerne, vasi di bronzo e ceramica, vetri 

romani) e opere d’arte figurativa: sculture medievali, affreschi, pietre di paragone, bronzetti e 

ceramiche rinascimentali, medaglie napoleoniche, armi e persino una collazione di manufatti 

africani. 

   

LLL ’’’ OOONNNOOORRREEE   DDDEEELLLLLLEEE   AAARRRMMMIII :::   

Periodo: da dicembre 2001 ad aprile 2002.  

L’esposizione presenta una selezione di 300 pezzi della collezione museale di armi da difesa, di 

armi bianche offensive e di armi da fuoco militari e civili, a cui sono accostati dipinti, sculture, 

medaglie e onorificenze che ne completano l’ inquadramento iconografico e storico. Una parte di 

questa collezione è esposta sin dal 1989. 

 

BBBEEERRRNNNAAARRRDDDOOO   BBBEEELLLLLLOOOTTTTTTOOO:::   

Periodo: da giugno a settembre 2002. 

La mostra dossier di Castelvecchio dedicata a 

Bernardo Bellotto mira a documentare la pittura di 

veduta a Verona nella metà del Settecento. La mostra 

è incentrata sull’esposizione della più celebre veduta 

di Bellotto, attorno alla quale sono disposte altre 12 

tele di altri autori tutte legate alla presenza del fiume, 

due disegni e 15 acqueforti. 

 

LLLUUUIIIGGGIII    CCCAAA CCCCCCIIIAAA   DDDOOOMMM IIINNNIIIOOONNNIII :::   

Periodo: da dicembre 2002 a marzo 2003. 

La mostra dedicata a Caccia Dominioni ha luogo in sala Boggian, e posta l’attenzione nei confronti 

dell’architettura contemporanea, prendendo in esame i due aspetti salienti dell’attività di Caccia 

Dominioni: quello di architetto e quello di designer. L’esposizione è suddivisa in tre sezioni, la 

prima centrata sul tema dell’abitare; la seconda dedicata all’esposizione delle piante; la terza 

dedicata  all’attività di designer. 

 

LLLOOOUUUIIISSS   DDDOOORRRIIIGGGNNNYYY:::   

Periodo: da giugno a novembre 2003. 

La mostra, la prima dedicata all’artista, si riunisce intorno al nucleo delle grandi tele della Cappella 

dei Notai del palazzo del Comune di Verona con 

una selezione di dipinti di soggetto profano, che 

comprende anche fresche acqueforti giovanili. 
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CCCAAANNNGGGRRRAAANNNDDDEEE   DDDEEELLLLLLAAA   SSSCCCAAA LLLAAA:::   

Periodo: da ottobre 2004 a gennaio 2005. 

La mostra  dedicata al signore di Verona e organizzata presso il museo di Castelvecchio tra il 23 

ottobre 2004 e il 23 gennaio 2005, espone le preziose stoffe tessute in oro e in seta del corredo 

funebre, i manoscritti e le testimonianze della fortuna di Cangrande nel tempo e i resti mortali del 

principe. 

   

PPPAAAOOOLLLOOO   FFFAAA RRRIIINNNAAATTTIII :::    

Periodo: anno 2007. 

La mostra, dedicata a Paolo Farinati si riferisce a molti dei suoi numerosissimi 

disegni, soprattutto di interesse architettonico, esposti per la prima volta. Più di 

200 le opere esposte tra dipinti, disegni, incisioni e materiali d’archivio. 

 

PPPEEETTTEEERRR   EEEIIISSSEEENNNMMM AAANNNNNN:::   

Periodo: anno 2007.  

L’ installazione di Peter Eisenman a Castelvecchio nasce dall’ interesse che l’architetto ha verso i 

luoghi ricchi di storia dove si intrecciano processi operativi dell’architettura del Novecento. 

Castelvecchio, in questo senso, rappresenta il luogo della memoria per eccellenza e dell’attivazione 

del dialogo tra opere d’arte contemporanea e monumento. 

 

VVVIIINNNIIICCCIIIOOO   VVVIIIAAA NNNEEELLLLLLOOO:::   

Periodo: da novembre 2007 a marzo 2008 

Il design del vetro è dedicata a uno delle artisti più interessanti degli anni ’50-

’60, protagonista della “  cultura del progetto”  in Italia. Allestita in sala Boggian 

al Museo di Castelvecchio. 

 

 

 

 

 

Biblioteca di conservazione e specializzata; 

Anno di istituzione: 1957 per volere di Licisco Magagnato; 

Ente di appartenenza: Comune di Verona; 

Orario di apertura: Martedì-Venerdì 9-18; Sabato 9-14; 

Raccolte: Monografie, fondi antichi, manoscritti, cinquecentine, altri volumi di pregio, disegni, 

incisioni, archivio del museo dal 1857. Complessivamente sono catalogati 25.000 volumi. 

Nata come supporto all’attività scientifica della Direzione dei Civici Musei. Ha inglobato  fondi librari 

raccolti sotto le precedenti direzioni. L’attuale sistemazione è frutto dell’ intervento di Carlo Scarpa. 

 

a cura di Alessia Perrucci e Laura Resta 
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AA.VV., Cangrande Della Scala. La morte e il corredo di un principe nel medioevo 

europeo, Notiziario BPV, n. 1, anno 2004 

F.M. ALIBERTI GAUDIOSO (a cura di), Pisanello. I luoghi del Gotico Internazionale nel 

Veneto, Milano 1996 

G. BELTRAMINI – K.W. FORSTER - P. MARINI (a cura di), Carlo Scarpa, Milano 2000 

R. CECCHINI (a cura di ), Presenze scaligere veronesi, Verona BPV 1988 

S. MARINELLI, Castelvecchio a Verona, Milano 1995 

G. MARINI (a cura di), Bernardo Bellotto. Un ritorno a Verona, Venezia 2002 

P. MARINI – G. PERETTI (a cura di), Cento opere per un grande Castelvecchio, Venezia 

1998 

P. MARINI – M. BOLLA – D. MODONESI (a cura di), Collezioni restituite ai musei di Verona, 

Milano 2001 

D. MODONESI – G. ROTASSO (a cura di), L’onore delle armi. La collezione del Museo di 

Castelvecchio, Milano 2001 

L. PERINI - L. ROVERATO (a cura di), L’onore delle Armi. Percorso didattico della mostra, 1 

dicembre 2001 – 7 aprile 2002 

D. SCAGLIETTI KELESCIAN (a cura di), Alessandro Turchi, detto l’Orbetto, Milano 1999 

 

 

Sono stati inoltre consultati diversi siti internet, in particolare il sito ufficiale del Museo di 

Castelvecchio. Tale tipo di ricerca è servito principalmente al reperimento delle immagini 

fotografiche: 

 

http://www.comune.verona.it/Castelvecchio/cvsito/index.htm 

http://www.comune.verona.it 

http://www.museiverona.it/ 

http://it.wikipedia.org/ 

http://www.archiviocarloscarpa.it/ 

 
 


