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Sommario

AMORE DI MONDINE

E’ sera nella cascina,
le mondine
vestite a festa
ballano sull’aia.

E’ sera nella cascina,
le mondine
tra forti braccia
ballano sull’aia.

E’ sera nella cascina,
le loro bocche di fuoco
cercano baci 
d’amore.

E’ sera nella cascina,
i loro corpi fremono
e ovunque portano
felicità.

                                Giancarlo Costa
(Ombre d’amore - 1966) 
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Qui al Vaglio, ogni tre mesi, si 
“lancia” una parola. Quella 
è l'argomento da trattare nel 
numero di uscita successivo. 

E così, i nostri collaboratori la prendono, 
la fanno loro, ci pensano, e ne ricavano il 
pezzo che poi entrerà in queste pagine, con 
la sfaccettatura che ciascuno riterrà più 
opportuna. Giochiamo... facendo sul serio. 

A noi piace così. 
È tutta mia l'idea del filo conduttore del 

trimestre in corso. Ero affa-
scinata dal personaggio. Ero 
fiera che un ragazzo di casa 
nostra fosse diventato, così 
giovane, primo ballerino del 
Teatro Bolshoj di Mosca ora 
rientrato in Italia ricoprendo 
il ruolo di étoile ospite del 
Teatro della Scala di Milano. 

Il pavese Jacopo Tissi è – 
oggi – il ballerino considerato 
a livello mondiale l’erede di 
Roberto Bolle. Ecco, questa 
volta si parla di “danza”. In 
apertura del giornale lo farà 
Federica Babetto con la storia 
di Jacopo arricchita da ricordi 
della sua compagna di scuola 
alle elementari e da altri det-
tagli poco noti. Ma c’è un perché dell’amore 
del Circolo per il pianeta danza e danzatori. 
Pur non essendoci mai occupati direttamente 
di questo, abbiamo nella nostra storia ultra-
decennale dei maestri che non possiamo di-
menticare e togliere dal nostro cuore. Narciso 
Cassino (Candia Lomellina 1914-2003) è stato 
uno scultore che più superficialmente si può 
definire come “quello delle ballerine”. E a lui 
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 di Marta Costa

dedichiamo la copertina con una sua opera. 
Narciso, con mio padre, è da ricordare tra i 
fondatori del Circolo nel 1967.  

La carriera e il talento di Cassino non si 
dovrebbero liquidare in due parole, ma per 
ora di lui prendiamo in prestito una delle 
sue meravigliose figure danzanti. Alla quale 
abbiniamo una poesia. Scritta da un altro dei 
nostri amici nonché fine dicitore delle poesie 
premiate al Premio Nazionale di Poesia Città 
di Mortara, un altro grande amico di Giancarlo 

Costa che dedicò uno dei suoi 
versi proprio ammirando 
una ballerina di Cassino: è 
Giancarlo Mangione

Sensâ vurel,vârdì sic’m’â câpità: 
/ j ö cunsü nâ fjulâtâ câ ‘s pö no dì; 
/ l’â sücès propi nâ sirâ dâ st’istà 
/ e gö nâ cotâ dâ pudé pü durmì.
L’ö vüstâ in pontâ ‘d pe, sensâ 
vistì; / g’avâ ‘n fâcin bèl e fin ch’l’er 
dâ catâ, / dü gâmbât magâr mâ 
cuj cös bèj turnì, / dü ciâpât druf  
cul crânin ben disignà, / dü titin 
ârjond e dricc ch’ì stân sü ‘nsì / e 
sutâ ‘l pânsin, bjutà, lâ virità.
Insumâ, nâ robâ dâ râstà ‘nluchì.
‘N âmis âm fa: « provâ, migâri 
gâ stà »… / L’er nâ bâlârinâ ‘d 
Cassino clâ lì, / e lü l’è gelüs, j â 

lasâ no parlà. 
Bene, amici lettori, siamo in ballo e balliamo. 

Il Vaglio è nelle vostre mani, con un mondo 
danzante che vi porterà a spasso dagli antichi 
romani a Carla Fracci omaggiata da Eugenio 
Montale. Da Salomè a Loïle Fuller, passando 
per la festa danzante della “curmaia” e per il 
ballo - che ballo non era - di San Vito. Buona 
lettura (...in movimento). 

Narciso Cassino e Tecla



Una vita in punta di piedi. 
Per comprendere il percorso 

artistico di Jacopo Tissi occorre 
destrutturare completamente il 

messaggio che, nel parlar comune, si vuole 
trasmettere con questo modo di dire: infatti, 
quella sin qui vissuta dall’étoile pavese non 
può certo definirsi un’esistenza prudente e 
discreta, ma letteralmente affrontata in punta 
di piedi.

Classe 1995, Jacopo muove i primi passi 
-di vita e di danza- nel paese di Landriano, 
piccola comunità al centro del triangolo 
geografico disegnato dalle città di Pavia, 
Milano e Lodi.

Una sua compagna di classe delle scuole 
elementari ha raccontato divertita l’animo 
giocoso di quello che sarebbe diventato 
niente meno che il primo ballerino del Teatro 
Bolshoi di Mosca: gran chiacchierone, il 
piccolo Jacopo non rinunciava a spostarsi 
danzando nemmeno in classe, dove tra 
una piroetta e l’altra arrivava al cestino per 
temperare le matite.

È lo stesso Tissi, poi, ad aver rivelato in 
un’intervista come la passione per la danza 
in generale, e per il balletto in particolare, 
si fosse manifestata in lui sin dalla prima 
infanzia, tanto da chiedere espressamente 
ai genitori di iscriverlo a un corso di danza 
classica.

Jacopo inizia così a ballare in una saletta 
adiacente alla biblioteca comunale di 
Landriano, appositamente affittata da 
un’insegnante. Senza instaurare inopportuni 
paragoni con la celebre pellicola Billy 
Elliot, bisogna altrettanto ammettere che, 
solo vent’anni fa, non era comune che un 
ragazzino decidesse con così tanto trasporto 

Jacopo Tissi, un étoile in volo 
da Landriano a Mosca
Una carriera in costante ascesa per il primo italiano assunto dal prestigioso Bolshoi

di Federica Babetto

e convinzione di scegliere come sport il 
ballo. Sempre quest’amica d’infanzia ricorda 
che Jacopo era l’unico bambino del corso 
ma che, nonostante ciò, non avesse mai 
dubitato della sua scelta e del suo talento, 
sin da subito molto evidente. Anzi, proprio 
a differenza di quanto accade nella trama del 
film, ambientato nel Regno Unito nel 1984, 
Tissi ha dichiarato di aver sempre trovato 
nella sua famiglia, nei genitori e nei fratelli, 
il supporto indispensabile per proseguire nel 
suo percorso di studio e lavoro.

Terminate le scuole elementari, Tissi lascia 
Landriano alla volta di Milano e inizia a 
studiare all’Accademia del Teatro alla Scala. 
Negli anni dell’adolescenza, Jacopo non ha 
perso i contatti con i compagni di scuola 
né con la sua città d’origine, in cui faceva 
ritorno nei periodi di pausa estiva.

L’ascesa a questo punto diventa 
inarrestabile: appena dopo il diploma al Liceo 
Linguistico si unisce al Wiener Staatsballet, 
una delle compagnie più rinomate a livello 
mondiale, diretta al tempo dall’ex ballerino 
francese Manuel Legris, un nome che 
ritroveremo. Solo un anno più tardi torna 
in quel Teatro alla Scala dove è cresciuto: 
danza in ruoli di assoluto rilievo, tra cui il 
Principe Désiré ne La bella addormentata, il 
Principe Azzurro in Cenerentola, Espada 
nel Don Chisciotte di Rudolf  Nureyev e Des 
Grieux ne L'Histoire de Manon di Kenneth 
MacMillan.

Jacopo ha appena compiuto vent’anni e, 
come tutte le cose della vita a quell’età, anche 
la sua carriera evolve rapidamente. L’anno 
nel capoluogo meneghino è stato un vero e 
proprio trampolino di lancio e Tissi viene 
invitato dal direttore del Balletto Bolshoi 
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compagnia del Bolshoi, ma al contempo 
l’unico europeo attualmente parte della stessa: 
tra i non russi figurano tre ragazzi di origine 
brasiliana, cresciuti nella Academy Ballet del 
Bolshoi, aperta nel 2000 a Joinville in Brasile.

La competizione è elevata, ma sana e 
stimolante; Tissi gira il mondo e in qualità di 
primo solista balla molti dei ruoli principali 
nel repertorio del Bolshoi, tra cui Siefgfried 
ne Il lago dei cigni, Paride e Romeo in Romeo e 
Giulietta, il Principe ne Lo schiaccianoci, Solor 
ne La Bayadère, Jean de Brienne in Raymonda 
ed Albrecht in Giselle. Nel 2018, insieme 
al riconoscimento dell’Ambrogino d’oro, 
arrivano i debutti con il Balletto Mariinskij di 
San Pietroburgo, storica compagnia rivale del 
Bolshoi, e alla Royal Opera House di Londra

Il 31 dicembre 2021, dopo una 
rappresentazione de Lo schiaccianoci, il 
direttore artistico del Bolshoi ha annunciato 
la promozione di Tissi a primo ballerino, 
l’étoile, il grado più alto nella danza classica. 
La gioia è travolgente, ma non inaspettata: 
è lo stesso Jacopo ad aver riferito in 
un’intervista come il traguardo fosse nell’aria 
da tempo, a sugellare un lustro di sacrifici, 
ma anche di indomabile crescita.

A gennaio di quest’anno Jacopo si è esibito 
per ben due volte con il titolo di étoile, prima 
in Raymonda e pochi giorni dopo ne Il lago dei 
Cigni, la rappresentazione che lo aveva fatto 
innamorare della danza a soli cinque anni.

In questa favola, come forse in tutte, arriva a 
un certo punto anche lo scontro con la realtà: 
nel caso di Jacopo la difficoltà ha preso le 
mostruose sembianze del conflitto tuttora in 
atto tra la Russia e l’Ucraina. Dopo l’invasione, 
Tissi ha lasciato il paese che lo ospitava da 
cinque anni per fare ritorno a Milano.

Oggi Jacopo danza in qualità di primo 
ballerino ospite del Teatro alla Scala dove 
ha ritrovato quel Manuel Legris conosciuto 
a Vienna; non nega, però, che il suo futuro 
sarà comunque a Mosca.

Tantissimi lo definiscono l’erede naturale 
di Roberto Bolle: probabilmente è così, o 
forse solo in parte. La scia luminosa sin 
qui tratteggiata da Jacopo Tissi è unica 
e splendente. L’étoile Tissi si affiancherà 
senza sostituirsi a quella di Bolle, andando a 
comporre una costellazione di artisti sempre 
più luminosa.

di Mosca, Makhar Vaziev, che ne aveva 
già conosciuto le doti proprio dirigendo il 
corpo di ballo del teatro milanese: la scelta 
è al contempo irresistibile e difficile, poiché 
a chiamarlo non è solo la compagnia più 
grande al mondo con 220 ballerini (Bol'šoj 
in russo significa proprio grande), ma anche 
una delle più importanti in assoluto, sebbene 
situata molto lontano da casa. 

Jacopo concede a se stesso una settimana 

di prova con la compagnia moscovita, al 
termine della quale non ha dubbi. 

Inizia così l’era di Jasha: in Russia, infatti, 
i ballerini godono di una popolarità molto 
maggiore rispetto a quanto accade nel 
nostro paese. Basti pensare che l’arte del 
balletto trova spazio quotidiano sul canale 
culturale russo, mentre nel nostro paese è 
solo grazie a Danza con me di Roberto Bolle 
che la danza raggiunge saltuariamente un 
pubblico ampio e popolare. Jacopo, però, è 
un nome troppo difficile da pronunciare per 
la schiera di fans russi, che lo hanno così 
presto ribattezzato Jasha.

L’esperienza di Tissi è - se possibile – 
ancora più prestigiosa di quanto sin qui 
descritto; si deve considerare che è il primo 
italiano ad essere mai stato assunto dalla 

Jacopo Tissi
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Nei Vangeli di Marco e Matteo è 
descritta la storia di Salomè, figlia 
della regina Erodiade e figliastra 
di Erode Antipa, che la madre ha 

sposato in seconde nozze. Secondo gli ebrei era 
lecito sposare il fratello del marito ma solo in 
caso di morte o sterilità del primo e la violazione 
di questa legge diventa  causa di conflitto tra i due 
regnanti accusati di adulterio e Giovanni Battista, 
per questo motivo incarcerato nelle prigioni del 
palazzo. La regina, piena di astio nei suoi confronti  
ne chiede la condanna a morte, senza ottenerla 
ma è certa di riuscire prima o poi nel suo intento. 
In occasione di un banchetto per il compleanno 
di Erode, convince la 
figlia ad esibirsi davanti al 
patrigno e alla sua corte 
nella danza dei sette veli; il 
re estasiato dai movimenti 
seducenti, non ha occhi che 
per Salomè e quella visione 
della giovane donna, avvolta 
da leggerissime trasparenze, 
accompagna i suoi desideri  
lussuriosi e peccaminosi. 
Totalmente rapito, la 
implora di danzare e lei si 
muove, sinuosamente, con sensualità, facendo 
vacillare l’autorevolezza del tetrarca della Giudea, 
debole dinnanzi all’irrefrenabile desiderio carnale 
di vederne le grazie danzanti. A questa giovane 
principessa giudaica tanto desiderata, portatrice di 
una carica tragicamente erotica Erode, ammaliato, 
promette di donare metà del suo regno purché 
continui a danzare per lui e Salomè, avvolta da 
leggerissimi veli, sicura della bellezza data dalla 
sua giovane età, riesce a soggiogarlo. Diventa 
però inconsapevolmente  uno strumento nelle 
mani di sua madre, donna perfida e perversa, 
ed è dietro suo suggerimento che chiede come 
dono, al termine della sua esibizione, la testa 

di Giovanni Battista su di un piatto d’argento. 
Alcuni affermano che la danza dei sette veli di 
Salomè ha le sue radici nell’antico mito sulla dea 
sumera Inanna o sulla dea babilonese Ishtar, 
spesso rappresentata con i famosi sette veli che 
rappresentavano i sette chakra, centri energetici 
del corpo. All’origine era una danza sacra che 
donava energia e armonia tra corpo e mente 
e l’abbandono di uno alla volta dei sette veli 
simboleggiava l’allontanamento degli aspetti 
umani negativi esaltando quelli positivi. Secondo 
alcune discipline come la numerologia e la 
Cabala, il numero sette è un numero spirituale per 
eccellenza perché racchiude valenze simboliche a 

tutto tondo. Sette sono i giorni 
della settimana, le virtù e i vizi 
capitali, sette  i sacramenti e i 
sigilli che annunciano la fine 
del mondo, seguita dal suono 
delle sette trombe suonate dai 
sette angeli. Le note musicali 
sono sette così come le bande 
di frequenza in cui si divide 
l’arcobaleno, sette i simboli dei 
numeri romani e i giorni dei 
cicli lunari, sette il numero dei 
corpi celesti visibili ad occhio 

nudo, senza telescopio (Sole, Luna, Mercurio, 
Venere, Marte, Giove e Saturno)… Secondo 
Ippocrate il sette, per le sue virtù celate, mantiene 
nell’essere tutte le cose, ed è dispensatore di 
vita. Attraversando i secoli la figura di Salomè, 
confusa tra storia e leggenda, ha affascinato e 
sedotto moltissimi scrittori, pittori e compositori 
di tutte le epoche; ma lei, che danzò per Erode 
spogliandosi dei suoi sette veli, rimanendo 
vestita solo della sua bellezza  è uno dei tanti 
espedienti letterari? Pare di no! Una Salomè 
storica è esistita davvero, ne è la conferma una 
moneta che reca il profilo del suo viso, coniata 
nel 54 d.C.

Il mito di Salomè:
la danza dei sette veli
Quando il male assume l’aspetto seducente di una giovane fanciulla 

 di Graziella Bazzan

Caravaggio, Salomè con la testa del Battista
Palazzo Reale, Madrid
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L'arte coreutica specchio 
del costume di una comunità 
Tersicore e le altre Muse: armonia come civiltà 

di Maria Forni

La danza è un’attività variegata e mul-
tiforme, presente in tutte le civiltà 
umane dai primordi. Probabilmente 
l’ispirazione al movimento accom-

pagnato da una scansione ritmica o armonica e 
spesso dal canto potrebbe aver ricevuto spunti 
dalle successioni di movimenti fissati in un ri-
tuale degli animali, soprattutto in occasione del 
corteggiamento. Il patrimonio etnologico uma-
no vede presenti i movimenti coreutici in tutte le 
comunità fin dalla preistoria, per cui la differen-
za tra i vari nuclei sociali si coglie nelle modalità 
e nei significati attribuiti dai vari gruppi etnici al 
rito della danza.  Nel mondo greco antico, a cui 
non può non fare riferimento la nostra cultura 
occidentale, la danza era rappresentata, come le 
altre arti, da una Musa: nove erano le figure che 
personificavano le varie forme d’arte, divinità fi-
glie di Zeus e di Mnemosine, la Memoria che 
fissa le forme d’arte come punti paradigmatici di 
una civiltà. Tersicore era la Musa che si dilettava 
della danza, ma questa arte si avvale anche di altre 
manifestazioni artistiche: la danza ha un nucleo 
cinestetico, ossia una componente principale data 
dal movimento, e si accompagna anche alla musi-
ca e alla poesia, espressa nel canto. 

Tale natura complessa si manifesta fin dalle 
origini nella danza presente nelle feste greche di 
natura religiosa e civile: nelle Panatenaiche, che 
si celebravano annualmente ad Atene, nell’anni-
versario della nascita della Dea, oltre alla grande 
processione, oltre al lungo peplo lavorato dalle 
fanciulle per la dea Atena, oltre al grande rito sa-
crificale, la celebrazione era caratterizzata dagli 
agoni ginnici. Ma in onore della Dea si celebrava 

il concorso della danza armata, manifestazio-
ne fortemente simbolica, che rappresentava la 
danza con cui Atena, armata di elmo e di scu-
do, celebrò la disfatta dei Titani. Si tratta di una 
danza strettamente connessa ai valori religiosi e 
civili della polis: infatti rappresenta la sconfitta 
del disordine mostruoso e selvaggio che regna-
va all’inizio dei tempi. La danza dunque fa parte 
dell’azione civilizzatrice della selvatichezza pri-
mitiva, che fu vinta dalla bellezza e dall’ordine 
dell’espressione musicale, poetica, coreutica: i 
poemi legati al culto di Atena, destinati alla dan-
za, erano composti in ritmo triadico, eseguiti in 
un insieme inscindibile di manifestazioni cantate 
e danzate. 

Anche a Roma si ballava: le antiche danze ita-
liche, legate alla sfera religiosa del rito e del mito, 
consistevano in pesanti ritmi triadici (tripudium), 
che conservavano quel tono marziale e solenne, 
che ne rivela l’origine militare. Si batteva la terra 
con i piedi in un ritmo a tre tempi. Era più un 
saltare che un danzare, come peraltro indica il 
vocabolo stesso: in latino danzare si esprime con 
il verbo salio, e così il ballo si definisce   saltatio.   
Queste forme di ballo rimasero vive nelle danze 
di alcuni ordini sacerdotali anche in età classica: 
un esempio interessante si ha nel Carme Saliare, 
danzato e cantato oltre l’età arcaica dal collegium 
dei Salii, sacerdoti di Marte Gradivo. Rimase con-
finato in età arcaica per ovvie ragioni di opportu-
nità politica, il rito coreutico dei Fetiales, collegio 
sacerdotale, che, una volta esaurite le possibilità 
di negoziare, si recava al confine col territorio del 
popolo avversario e, cantando e danzando, sca-
gliava una lancia sulla terra dei nemici. 

La danza è il movimento dell’universo condensato in un individuo.
Isadora Duncan
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Uno sguardo etnologico potrebbe scorgere 
somiglianze con i nativi americani: del resto, i 
Romani dei primordi non erano tutti vestiti in 
toga candida.

Sulla fine del Secondo secolo D.C. si realizza 
il cambiamento fondamentale nella concezione 
e nella gestione della danza nel mondo romano, 
sul modello di ciò che era già avvenuto nella cul-
tura greca: la danza, fatte salve le tradizioni dei 
riti, divenne un fatto sociale in senso ludico e 
personale. La cultura greca introdusse in Roma 
forme di danze più morbide, spesso anche sen-
suali, soprattutto nell’alta società. Tuttavia, come 
ricordano le fonti, il mos majorum non consen-
tiva che i patres e i domini danzassero così mol-
lemente: la danza era permessa 
ai fanciulli e alle donne. Queste 
ultime dovevano però evitare 
mosse troppo “lascive”: Sallu-
stio, nel Bellum Catilinae 25,1-2, 
descrivendo la congiurata Sem-
pronia, tra le altre caratteristiche 
di questa donna “moderna”, dice 
che suonava la cetra e danzava con più 
arte di quanto fosse conveniente a una 
donna onesta.  Col passare del tem-
po, la danza divenne nella società 
aristocratica romana anche una 
forma di esibizione delle proprie 
capacità artistiche e musicali: al-
cuni imperatori, come Caligola, danzavano con 
vero “furore”, ma, come afferma Ugo Enrico 
Paoli nel suo celebre testo “Vita Romana”, “per 
gli uomini adulti e con la testa sulle spalle, dan-
zare Romanum non est”. 

Una nuova concezione della danza si afferma 
con il periodo romantico e si sviluppa nei secoli 
XIX, XX e XXI: il contesto storico vede l’af-
fermazione della classe sociale borghese, a cui 
nell’arte coreutica corrisponde il grande successo 
del balletto: non si tratta più di vicende mitologi-
che tratte da un passato classicheggiante, ma di 
vicende ispirate alla vita quotidiana, soprattutto 
storie d’amore: non mancano elementi fantasti-
ci o riferimenti al sogno, ma l’ambiente in cui si 
muovono i personaggi riporta al sentimento per-
sonale, alle alterne vicende d’amore felice o infe-

lice. Prima ancora della interpretazione letteraria 
della figura della ballerina, divenuta “popolare” 
e vicina alla quotidianità, sembra opportuno un 
cenno alla rappresentazione pittorica che ne dà 
l’impressionista Edgar Degas. Affascinato dal 
movimento, egli dipinge di preferenza le allieve 
della scuola dell’Opera di Parigi, non colte però 
nel momento dell’esibizione ufficiale, ma fissa-
te sulla tela nei momenti di riscaldamento, di 
prova dei movimenti, in un “disordine casuale” 
dell’ambiente. Al pittore interessa soprattutto il 
movimento, che egli vuole cogliere nelle posture 
più spontanee, talora stanche e un po’ goffe, ma 
autentiche: Degas cerca il realismo. Anche la let-
teratura, ormai, si rivolge spesso a un’ispirazio-

ne “quotidiana”, che, pur senza 
dimenticare la sublime grandez-
za delle étoiles, ne coglie anche i 
momenti più comuni all’umani-
tà, chinandosi con comprensio-
ne sulla loro affaticata stanchez-
za. Un testo poetico di Eugenio 
Montale, la danzatrice stanca, 
tratto dal Diario del ‘71 e del ‘72, 
mette in luce la fatica di una 
celebre danzatrice nel recupera-
re la salute e la naturalezza del 
movimento. La grande stella è 
colta nella sua fragile umanità, 
in un’atmosfera di speranza e di 

resurrezione. Notevole l’incipit tolto dall’ode 
pariniana L’educazione, scritta per la guarigione 
di un allievo: Torna a fiorir la rosa// che pur dianzi 
languia… Si tratta di un mirabile esempio di 
“attualizzazione”, che lega una stessa temati-
ca, la guarigione, al di là di secoli e situazioni. 
Anche se la grande ballerina non è nominata 
nel testo, è opinione comune trattarsi di Car-
la Fracci, amica apprezzatissima di Montale, 
che in quegli anni viveva a Milano e scriveva 
le critiche musicali per il Corriere della sera. La 
grande ballerina aveva voluto un figlio, in con-
trasto con le abitudini della “divine” e Monta-
le, con ammirazione mista alla sua immanca-
bile ironia, sottolinea la sua affaticata umanità 
che la rende più vicina. Poi potrai/ rimettere le ali 
non più nubecola celeste ma terrestre. 

Edgar Degas, la Ballerina 
Washington, National Gallery of Art
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Quando san Vito non era ancora 
santo, ma si guadagnava il tito-
lo su questa Terra in mezzo ai 
pagani, aveva fama di essere un 

bravo taumaturgo, tanto che l’imperatore 
Diocleziano, prima di giustiziarlo per il suo 
fermo rifiuto di rinnegare Cristo, gli chie-
se di guarirgli il figlio, afflitto da terribili 
spasmi e dolori. Probabilmente il figlio di 
Diocleziano soffriva di epilessia, una malat-
tia che all’epoca faceva considerare i malati 
nientemeno che indemoniati. 

Per questo il “Ballo di San Vito” sta ad 

indicare un comportamento convulsivo del 
corpo, con movimenti improvvisi, a scatto, 
rapidi, provocati da una malattia neurologi-
ca. Insomma, una specie di corto circuito 
della trasmissione nervosa con un effetto 
che non può passare inosservato. La defi-
nizione di Ballo di San Vito, che nell’uso 

Il ballo di San Vito 
patrono dei danzatori
Comportamenti convulsivi del corpo di carattere neurologico                                                             

                                                 
di Nadia Farinelli Trivi

comune viene anche attribuita più semplice-
mente ai bimbi che non stanno mai fermi, in 
realtà riconduce soprattutto alla cosiddetta 
Còrea di Sydenham, malattia post infettiva 
che colpisce i giovani, caratterizzata da ra-
pidi movimenti a scatto di viso, mani e piedi. Il 
figlio di Diocleziano soffriva invece di epilessia 
generalizzata, il cosiddetto grande male, e il buon 
Vito, intervenuto con successo a placare l’even-
to (siamo nel 303 d.C.), si guadagnò il martirio 
e solo successivamente il titolo di santo patrono 
dei danzatori. 

A distanza di migliaia di anni e nonostante i 
considerevoli progressi compiuti nei confronti 
di questa malattia, c’è ancora un po’ di disin-
formazione e sussistono alcuni pregiudizi, con 
tanti timori. È pur vero che se a un profano 
capita di assistere a un attacco epilettico capi-
sce perché nei tempi remoti l’epilessia (etimo-
logicamente “attacco improvviso”) abbia fatto 
sorgere l’idea che le convulsioni non fossero 
altro che un tentativo disperato del corpo di 
liberarsi da uno spirito malvagio. Nella Grecia 
pre-classica prevaleva l’opinione che gli epiletti-
ci fossero vittime della collera divina e la deno-
minazione di “morbo sacro” è giunta fino all’e-
vo moderno, nonostante Ippocrate avesse già 
escluso l’intervento celeste, parlandone come 
di un fenomeno naturale a partenza dal cer-
vello. Alla manifestazione epilettica furono 
attribuite tante definizioni. 
Nell’antica Roma l’epilessia era nota come 
“morbus comitialis” e veniva temuta come 
un presagio infausto, al punto da gettare 
lo sgomento e far sciogliere le adunanze 
(comitia) se qualcuno degli astanti veniva 
colto da un attacco. Ma era nota anche 
come “morbus herculeus”, perché si diceva 
che ne fosse stato affetto Ercole, che 

 Statua marmorea di San Vito a Mazara del Vallo
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avrebbe addirittura affrontato le sue famose 
fatiche con la forza delle convulsioni. O 
forse semplicemente perché la malattia era 
invincibile come lui. 

Anche gli Arabi presero in considerazione 
la necessità di prevenire gli episodi critici con 
un particolare amuleto da appendere al collo, 
una specie di bezoario, pietra bianca che si 
ritrova negli intestini del gallo. È  interessante 
notare che, mentre per i Greci l’epilettico 
è in qualche modo un uomo più vicino agli 
dei, nel Medioevo cristiano il malato diventa 
preda del diavolo, che lo cattura fatalmente e 
lo fa suo. Del “morbo sacro” si occupò santa 
Ildegarda di Bingen, che era medico: secondo 
la sua teoria il peccato 
indebolirebbe l’anima al 
punto tale che il corpo 
cade a terra (mal cadùco) 
e allora il diavolo ne 
approfitta e lo sconvolge 
con le convulsioni. 

Sino al Rinascimento 
l’attacco epilettico conti-
nuò ad essere considera-
to come un invasamento 
diabolico e variamente 
etichettato come morbus 
lunatus, astralis, demonia-
cus, male di san Giovanni, 
male di san Valentino, ma 
la sfilza dei santi ai quali 
rivolgersi per perpetrare la 
guarigione non ha fine. 

Nemmeno nel Seicento e Settecento furo-
no compiuti passi concreti in avanti, anche 
se il rettore dell’Università di Praga, Jan Ma-
rek, richiamò l’attenzione sugli stimoli esterni 
quali eventi scatenanti. Fu lui a definire “as-
senze” le perdite momentanee di coscienza, 
considerando il cervello come origine del fe-
nomeno e dando così ragione ad Ippocrate. 
Solo nell’Ottocento incominciano finalmente 
le prime ricerche sperimentali che daranno il 
via ad una più moderna e seria interpretazione 
eziopatogenetica della malattia. Gowers definì 
il concetto di “aura” prendendo il termine a 
prestito da Galeno: questi aveva riferito che 
un suo paziente, prima dell’attacco, avvertiva 
una sensazione simile ad una ventata (in latino 
“aura”), che, partendo da braccia e gambe, si 
estendeva verso la testa. 

Comunque l’era moderna dell’epilettolo-
gia sperimentale risale all’inizio degli anni 
Cinquanta del Ventesimo secolo, quando la 
possibilità di registrare con microelettrodi 
l’attività cerebrale permise di individuare i 
fenomeni elettrofisiologici alla base dell’e-
pilessia. Oggi abbiamo a disposizione una 
vasta gamma di farmaci efficaci: in poco più 
di mezzo secolo si è riusciti a capire e a fare 
tutto ciò che i nostri predecessori non erano 
riusciti in migliaia di anni. 

Nella storia l’epilessia fu anche considerata 
compagna inseparabile del genio e della cre-
atività. Nella lista dei grandi epilettici redatta 
da Aristotele figurano in primo piano: Aiace, 

Sofocle, Platone, Em-
pedocle, Maraco di Sira-
cusa e persino le Sibille 
avrebbero dettato i loro 
vaticini in preda a cri-
si epilettiche. Ancor più 
consistenti sono le prove 
circa l’epilessia di Giulio 
Cesare, fornite da Plutar-
co e Appio, mentre Sve-
tonio afferma che anche 
l’imperatore Caligola ne 
era certamente affetto. 

Saltando parecchi se-
coli, troviamo un Pe-
trarca epilettico in tarda 

età, per una verosimile 
forma vascolare, e anche 

un Torquato Tasso colpito da una forma folle 
di ballo di San Vito, forse inventata dai suoi 
nemici, per vendicarsi delle sue infedeltà po-
litiche. L’idea che l’epilessia potesse essere 
intimamente legata con il genio fu ripresa da 
Cesare Lombroso, il quale cita tra gli “epi-
lettici intellettuali” anche san Paolo, Molière, 
Pietro il Grande, Flaubert, Händel, Richelieu. 
Annovera tra loro anche Dostojevsky, che 
descrive le sue aure come esperienze dirette 
di Dio, come ratto voluttuoso di tutto il cor-
po, sensazione di beatitudine e di ebbrezza: 
non è difficile per il lettore accorto ritrovare 
in molti personaggi del grande scrittore russo 
i caratteri della malattia. 

La lista sarebbe certamente incompleta se 
tra gli epilettici celebri non venissero citati 
Vincent Van Gogh, Alfred Nobel, Caravaggio 
e forse anche Napoleone Bonaparte.  

Particolare iconografia 
"Martiri dei Santi Vito, Modesto e Crescenzia"
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La serpentina Loïe Fuller
La ballerina farfalla che avviò la rivoluzione della danza moderna 

di Lucrezia Zandon

Quando pensiamo alla danza 
moderna, è comune dire che 
sia stata la mano – o forse 
meglio dire il piede – di Isadora 

Duncan a rivoluzionare il linguaggio del 
balletto. Ebbene, non è propriamente così. 
Sicuramente la Duncan, con la sua danza 
naturale ed eterea, la cui matrice scaturisce 
dalle danze greche fatte dalle giovani nel tiaso, 
ha reciso definitivamente il rigido approccio 
accademico dei metodi allora correnti quali 
il Vaganova in Russia e il Taglioni in Italia. 
Ma il futuro della danza attraverso una 

rinascita nel passato greco, fatto delle 
plasticità dei pepli indossati dalle ballerine che 
la seguivano, ha tutt’altra origine. Bisogna fare 
qualche passo indietro e tornare al periodo 
di formazione della Duncan, all’interno della 
scuola di Loïe Fuller, una scuola in cui: “Le 
bambine non imparano, ma realizzano”, dove la 
maieutica socratica è applicata alla danza. 
È proprio qui, all’interno di un giardino di 

Parigi nell’attesa di un provino all’Operá, 
che nasce la libertà della danza moderna, 
estremizzando la tecnica serpentina della 
Fuller, che ancor prima nasce nel West 
dell’America, nel 1865 quando la Fuller 
entrava, a soli tre anni, nel mondo teatrale. 
Marie Louise Fuller infatti, nata nel 1862 
a Fullersburg, era figlia di un cercatore 
d’oro come tanti altri nel West del paese. 
Loïe, dopo la tragica morte del padre 

che venne ucciso per dei conti in sospeso 
sull’oro, decise di lasciare l’America cercando 
fortuna come attrice in Europa. Raggiunse 
la madre, Delillah, con la quale non aveva 
mai avuto buoni rapporti e sfruttò l’alloggio 

del convento dove lei risiedeva per il 
periodo in cui fece i suoi primi provini. 
La Fuller non aveva mai studiato danza ma 

era sempre stata affascinata dal movimento 
delle farfalle e dalle forme dei gigli, che 
ritraeva sempre sul suo taccuino di scena, 
come scrive nella sua autobiografia. 
Dopo alcune disavventure come posatrice, 

venne finalmente ingaggiata da una piccola 
compagnia teatrale per fare la comparsa 
di una sonnambula, e in una gaffe di scena, 
nell’incespicare nella gonna lunga e facendola 
girare per non cadere, creò l’effetto che da 
sempre cercava per emulare le farfalle e i 
fiori che disegnava. Così la Fuller, dopo aver 
cambiato il suo nome in Loïe, iniziò a disegnare 
quello che sarebbe poi diventato il suo abito 
simbolo meditando di fare dell’arte e creare uno 
spettacolo intorno a quel movimento rotatorio. 
La giovane artista si fece fabbricare un vestito 

con una gonna costituita da 450 metri di seta 
finissima che, allargandosi, poteva raggiungere 
i tre metri di distanza dal suo corpo in ogni 
direzione. L’estrema leggerezza del taglio di 
seta legato intorno al collo anziché in vita, 
sorretto da canne di bambù che la Fuller teneva 
con le mani, creava una struttura portante 
che ne ampliava il movimento e che fece 
nascere la danza serpentina che la rese famosa. 
Nulla di accademico, nulla di studiato, 

semplicemente il movimento del corpo che 
seguiva le forme della natura e le note della 
musica: all’inizio personificava composizioni 
che ricordavano forme naturali come il giglio, 
le farfalle, le violette, alcune figure alate, poi 
elementi essenziali come l’acqua, il fuoco, 
la foschia e fenomeni naturali come tifoni, 
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pronto ad esprimere tutte le sensazioni – e le 
esprimerebbe, se fosse libero di farlo; […] nei fatti, 
il movimento ha sempre rappresentato il punto 
di partenza in ogni tentativo di espressione di 
sé, per di più fedele alla natura. Non le parole, 
ma i movimenti sono corrispondenti al vero.” 
Loïe fu musa e amica di numerosi 

artisti, tra cui Rodin, col quale organizzò 
uno stand all’Esposizione universale 
del 1900 a Parigi, e Toulouse-Lautrec. 
Fu anche stimata da Mallarmé, Debussy 

e Alexandre Dumas e venne considerata 
la prima precorritrice dell’Art Nouveau. 
Un genio quasi leonardiano, quindi,  nominata 

membro della Società astronomica francese, 
che unì a sé chimica, ingegneria, musica, arte 
e danza, liberandosi delle costrizioni cui il 
corpo è sottoposto, nella danza e nella vita, 
e questo è il centro della sua rivoluzione.

vulcani, bufere, fino a libere immagini 
di fantasia completamente astratte. 
La Fuller, che vantava il sodalizio 

con Marie Curie, si fece procurare 
del radio e del piombo per colorare 
e rendere fosforescenti le sue vesti, 
rendendosi fautrice dei primi veri 
effetti scenografici. Infatti, non 
solo inventò una danza libera, ma 
brevettò numerose tecniche e idee 
visive, come la proiezione della 
luce dal basso –  soprattutto per 
quando interpretava il fuoco – e 
l’utilizzo dell’illuminazione a gas 
ed elettrica intorno a sé, addosso 
alla veste e intorno alle decine di 
specchi che aumentavano il suo 
movimento suggestivo e ipnotico. 
Ma il prezzo di essere la pioniera 

della danza moderna fu proprio 
la sua salute, dopo anni a contatto 
con sostanze cancerogene, ricorreva 
spesso a fasciarsi le mani, a passare 
intere mattine immersa nel ghiaccio 
per sanare le ustioni e curarsi la 
pelle che aveva assunto sfumature 
bluastre. Dopo un intervento 
per un cancro al seno e i continui 
svenimenti durante le esibizioni, la sua 
già presente miopia si aggravò rasentando 
la cecità e dovette definitivamente 
passare il testimone alle sue allieve, come 
Isadora, che lei stessa scoprì nel 1908. 
Isadora ben presto si ribellò, e si fece spazio 

all’interno delle scene parigine, utilizzando 
la Fuller – che era innamorata di lei – per 
raggiungere i palchi di Londra e New York 
per i suoi assoli. Loïe, fiaccata dalle delusioni, 
al termine della sua autobiografia si chiede 
se davvero sia una ballerina, non avendo mai 
seguito gli studi canonici ed essendo la sua arte 
qualcosa di mai visto prima nel balletto, ma 
che fu subito dimenticata dai contemporanei, 
quindi la domanda in realtà è: “Cos’è la danza? 
È movimento. Cos’è il movimento? L’espressione di 
una sensazione […] Il corpo umano, esattamente 
come avviene per gli altri animali, è di per sé 

Loïe Fuller vista da Toulouse-Lautrec
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Curmaia, curmaia siur padron
Il ricordo in prima persona delle feste sull'aia                                                                                                

 di Adriano Arlenghi

L’aia era la piazza della cascina. Una 
volta mietuti, i covoni di cereale 
venivano portati proprio lì, sull’aia. 
Dopo la trebbiatura il grano o il 

risone venivano stesi ad asciugare. 
Erano gli anni 60 e per trebbiare il cereale 

da seme si usava ancora il correggiato (tråsch), 
formato da un manico leggero di legno dolce, 
dalla vetta di legno duro, che veniva battuta 
sul cereale, e dalla legatura di corregge di cuoio 
che tiene assieme i due bastoni. Per vagliare 
i semi di risone si usava invece un grosso 
crivello circolare (crìbbi) che andava appeso 
a un soffitto o a un’impalcatura e 
poi fatto oscillare per setacciare. 
Per aerare e rivoltare i chicchi stesi 
si usava il ruiarìs uno strumento 
trainato a mano grazie ad un lungo 
manico innestato su di una tavola, 
fornita nella faccia inferiore di una 
serie di latte inchiodate a formare 
delle V. 

Col nome di ràgia, era indicato 
un altro strumento, simile al 
precedente, con un lungo manico 
inchiodato a una tavola orizzontale, 
liscia e con dei ganci nella faccia 
superiore, ai quali veniva attaccato 
un cavallo, o tirato da due uomini, 
mentre un altro lavoratore guidava col manico. 
Ci si poteva servire anche di un rastrello (rasté) 
da aia e poi per il trasporto dei cereali dall’aia 
all’essiccatoio o al magazzino si utilizzava il 
caritìn o galiòta. 

Dopo tanta fatica, veniva la sera e l’aia si 
accendeva di voglia di vivere. L’aia come pista 
da ballo. In un certo senso era meglio delle 
moderne discoteche. Bastava il tramonto 
del sole o lo spicchio della luna a creare più 
atmosfera delle luci stroboscopiche della 

modernità. Si ballava spesso nelle cascine e 
questo avveniva soprattutto quando c'erano 
le mondine forestiere. Erano tutte ragazze 
giovani e avevano voglia di divertirsi, tanta 
energia da spendere nonostante la fatica del 
lavoro. Era questo del ballo, quasi un rito che 
si poteva svolgere sull'aia quanto in campagna. 
Era la famosa curmaia, la festa di fine lavoro. 
Avveniva dopo la mietitura del grano ma 
anche alla fine dei lavori di una casa (o almeno 
alla costruzione del colmo del tetto, da cui il 
nome), ma la festa più famosa era sicuramente 
quella per la fine della monda. 

Come dicono alcune strofe trovate e 
registrate in Lomellina da Marco Savini e 
da Maria Antonietta Arrigoni e raccolte in 
una audiocassetta sulle mondine di Valle dal 
titolo Curmaia siur padron, si trattava di un 
uso consuetudinario che i datori di lavoro 
tendevano ad abbandonare, perché non 
produttivo. Di conseguenza doveva essere 
rivendicato. In quella occasione, le donne 
sfoggiavano atteggiamenti di intraprendenza 
nei confronti degli uomini. 

La curmaia
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saliva ogni sera sul campanile a guardare le 
facce di chi andava a ballare e poi nella messa 
domenicale sgridava i fedeli più giovani. Era 
peccato andare in balera. 

Grande don Giorgio! Impersonava una 
chiesa del tempo particolarmente rigida sulla 
morale. D’altra parte non è che nelle navate 

sacre fosse ammessa 
promiscuità. Gli uomini 
dietro all’altare e le donne 
davanti con il foulard. Non 
il foulard  griffato di oggi, 
ma poveri pezzi di stoffa 
carica di fatica, e anche 
di certezze. Ballavano 
ogni sera le tante ragazze 
arrivate per la monda e con 
loro naturalmente c’erano 
anche le poche autoctone. 
Ballavo anch’io. Con i miei 
miseri sette anni. I ragazzi 
come mosche, i ragazzi dei 
paesi vicini arrivavano a 
frotte. Da Mede, da Pieve 
del Cairo, da Zeme. 

Si ballava senza 
interruzioni sino ai tocchi 
della mezzanotte, “e io 
bambina ancora ignara 
della vita e dello stupore 
del mondo, non stavo certo 

da parte”. A quella kermesse di luci e di colori 
partecipavo a modo mio, per me ovviamente 
nessun biglietto, il cha cha cha collettivo mi 
assorbiva completamente. Mi buttavo nella 
mischia e la meraviglia del mondo entrava 
nelle mie tasche. Nessun disc jockey, niente 
gruppi dal vivo, bastavano i vecchi trentatre 
giri a seminare allegria. Ai piedi avevo le rock 
and roll, le scarpette dorate con l’elastico, 
moda del tempo, ballerine magiche che ti 
davano la spinta per superare la timidezza e 
farti volteggiare. 

Vergogna? Nessuna. Io mangiavo ad sgarbiton, 
poi solo la pista esisteva per me e la felicità 
della notte entrava dentro ai miei occhi verdi. 
Niente taxi o metrò per tornare a casa, mi 
bastava attraversare il cortile. Lucciole e rane 
ovunque. Nel vento si distendeva, come un 
lenzuolo ricamato di fiori di prato, la magia 
del tempo».

Venivano offerti dolci e vino e spesso le 
donne si mascheravano. Come nella foto dove 
due mondine si mascherano rispettivamente da 
uomo e da prete. L’intraprendenza consisteva 
nel prendere l’iniziativa con gli uomini, in una 
specie di carnevale rovesciato, e in canzonette 
allusive come: Curmaia siur padron / se 's dà no 
curmaia / agh taiumma al 
pusè bon...

Partecipavano alla festa 
anche le locali (sempre 
dimenticate quando 
si parla di mondine). 
Le forestiere venivano 
un po' da tutta l’Italia 
settentrionale: Oltrepò 
Pavese, Brescia, Reggio, 
Modena, Piacenza (il 
gruppo più numeroso). 
Negli ultimi anni (60) 
anche dal Sud. Erano 
diverse migliaia, per 
esempio nel 1934 c’erano 
nelle province risicole 
171.000 mondine, 
121.000 locali e il resto 
forestiere. 

Dai diari delle suore 
Pianzoline di Mortara 
che ne ospitarono molte, 
ne risultano ancora tante 
nel Secondo Dopoguerra, per poi calare negli 
anni 50 e terminare con le meridionali alla 
fine degli anni 60. Le mondine arrivavano 
a maggio. Dice Anna nel suo saggio, che in 
quegli anni abitava a Tortorolo, una frazione di 
Mede: «Lì ho vissuto tutta la mia giovinezza. 
Poche case, ora abbandonate al loro destino. 
Ricordo come fosse ieri che tutte le sere 
apriva il dancing sull’aia. Erano stanche le 
ragazze che lavoravano tutto il giorno con i 
piedi nudi nel fango, ma che importa? Il twist 
e il rock and roll imperversavano nella balera 
del cortile del Buteghin, l’unico negozio di 
Tortorolo. Assortimento da supermercato, la 
bottega della Lisa. Vendeva di tutto: sigarette, 
sale, pane, gelati e chinino di stato. Ed ancora 
caramelle detersivi o forse solo il mitico Tide, 
formaggi, salami, spuma arancia, ginger e 
naturalmente il chinotto. 

Il prete della chiesa, una chiesa che ancora 
non sapeva del Concilio Vaticano Secondo, 

Ballo sull'aia
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Il “nostro” Premio Nazionale di Poesia 
Città di Mortara è arrivato alla sua 56esima 
edizione. “Nostro” perché targato Circolo 
Culturale Lomellino Giancarlo Costa. 

Per quanto sia iniziato nel 1967, lo stesso 
anno della Sagra del Salame d'Oca, e sia sempre 
stato nel cartellone della medesima al venerdì 
sera precedente, ha superato di una edizione 
la Sagra stessa, essendo stato assegnato anche 
nel 2020, l’anno del Covid, quando invece la 
festa mortarese non venne svolta per motivi 
di sicurezza. Lo scorso 23 settembre, alla sala 
rotonda della Biblioteca Francesco Pezza, 
alla presenza del sindaco Ettore Gerosa, 
dell’assessore alla Cultura Pierangela Salsa, del 
presidente del Comitato sagra Fabio Rubini, 
del vicesindaco Laura Gardella, della segretaria 
del Consorzio tutela Mariella Corsico, i dicitori 
Santino Invernizzi per le poesie in italiano  e 
Marco Fleba  per quelle in vernacolo hanno 
creato la tradizionale magica atmosfera.

La commissione giudicatrice e la presidente 
del Circolo Marta Costa si sono occupati della 
consegna dei premi assegnati dalla giuria che 
si era riunita, come tradizione vuole nel corso 
dell’estate, e che era composta da Mirella 
Bersini, Antonella Ferrara, Maria Forni e 
Santino Invernizzi.

Il primo premio del Nazionale per il 
Tema Libero è andato a Paolo Cattolico di 
Abbiategrasso (MI) per la poesia “Bande Nere”. 
A lui 300 euro grazie al Comitato Organizzatore 
del Salame d’oca e la medaglia del Comune di 
Mortara. Secondo posto: Silvano Nuvolone di 
Cavagnolo (TO) per “Ho nascosto un sorriso”, 
ha vinto la medaglia d’argento e 200 euro. Terzo 
Dario Marelli di Seregno (MB) con “Acqua alla 
grondaia” (argento più 150 euro). 

Segnalati con premio speciale ovvero 
medaglie in argento anche: Maurizio Bacconi 
di Roma (Al di là del tempo); Ottavio Buratti 
di Casorate Primo (PV) (L’immobile estate); 

Roberto Casati di Vigevano (PV) (Bruciano gli 
abbracci mancati); Emanuela Dalla Libera di 
Suverato (LI) (Questo tempo); Marco Fecci di 
Valle Lomellina (PV) (Casa mia); Sante Serra di 
Baricella (BO) (Pausa pranzo); e infine Angela 
Testa di Pavia (Collina). 

La medaglia in argento conio speciale realiz-
zata da Alberto Bonacasa del premio Giancarlo 
Costa “Ama la tua terra “ è andata (con 100 
euro) a Mauro Caneparo di San Nazzaro Sesia 
(NO) per la poesia “Contadini”.

La sezione Vernacolo se l’è aggiudicata Ezio 
Tambuzzi di Gropello Cairoli (PV) per “Al 
prestinè d’la pesa” (euro 100 e medaglia d’argen-
to). Inoltre, a tutti i premiati è stato omaggiato un 
salame d’oca del Consorzio di Tutela, copie dalla 
nostra rivista “Il Vaglio” e dei settimanali: “L’In-
formatore Lomellino”, “La Lomellina”, “Inform-
atore Vigevanese”.

Novità del 2022 è stata la consegna di un 
riconoscimento alla carriera, dato a un poeta 
che ha partecipato al concorso numerosissime 
volte, ottenendo anche risultati di livello, come 
primo classificato sezione vernacolo nel 2008; 
terzo anno 2010 e secondo anno 2017 per la 
sezione Lomellina.

Il novantenne mortarese Italo Rubini 
ha ricevuto un piatto in ceramica dipinto 
dall’artista locale Lucien. La motivazione: 
“Premio alla carriera, conferito al signor Italo 
Rubini in considerazione della lunga fedeltà e 
partecipazione costante al “Premio Nazionale 
di Poesia Città di Mortara”, con evidenti 
testimonianze di una autentica passione per 
la poesia. Il premio costituisce inoltre un 
riconoscimento dell’amore del poeta per la 
sua terra Lomellina, cantata sia in lingua 
sia in un impeccabile e vivace vernacolo, la 
lingua del cuore, di cui il poeta ha dimostrato 
l’insopprimibile vitalità.”

La serata è stata allietata da accompagnamento 
musicale alle poesie dall’amico Marico Ferrari.

56o Premio Nazionale di Poesia 
Città di Mortara
Magica atmosfera al Civico.17
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Paolo Cattolico-Ezio Trambutti-Marta Costa-Mauro Caneparo

Italo Rubini - "Premio alla Carriera" consegnato da Fabio Rubini
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Santino Invernizzi

Ettore Gerosa (sindaco di Mortara) con Maria Forni (presidente della Giuria) e Pierangela Salsa (assessore alla Cultura)

Foto di gruppo del 56°Premio nazionale di poesia

Marco Fleba
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“Flamingo” e Antonio Caldarella, Dolzago 
(Lc), “Bernina Express”. 

Il quarto e ultimo tema era “In controluce”. 
Vincitore: Sergio Aresi, Cilavegna (PV), “Dopo 
l’ormeggio”. 

Segnalate: Gianfranco Salsi, Gattatico  (Re), 
“Luce del mattino” e  Roberto Veronesi, 
Voghera (PV), “Sunset”. 

La mostra  e  la relativa premiazione hanno 
seguito il programma della 55esima Sagra del 
Salame d’Oca, che – occasionalmente a causa 
della sovrapposizione con l’appuntamento elet-

torale dell’ultima domenica di settembre – è 
slittata al primo fine settimana di ottobre. 

Quindi venerdì 30, sabato 1° ottobre e dome-
nica 2 esposizione al Palazzo Cambieri di Mor-
tara, con premiazione nel corso della mattinata, 
presenti il sindaco Ettore Gerosa, il vicesindaco 
Laura Gardella, l'assessore Renato Ferraris e il 
presidente del Comitato sagra Fabio Rubini.  

27o Concorso Nazionale 
di Fotografia Città di Mortara
Nelle quattro categorie in lizza quasi 500 immagini

Sono ventisette le edizioni del Concorso 
nazionale di Fotografia organizzato dal 
Gruppo Fotoamatori del Circolo presie-
duto da Luigi Pagetti. Anche quest’anno 

grandi numeri e bellissime opere in gara:  65 au-
tori che hanno inviato complessivamente  481 
immagini per le quattro categorie previste: 
Tema Libero; Motori che passione; Red passion 
e In controluce. 

Quattro competenti giurie differenti hanno 
assegnato per il “Tema Libero” il primo pre-
mio a Michele Fini, di San Severo (FG), con la 
foto  “Aletheia”. 

Secondo Giovan-
ni Segurini, Ravenna, 
“Migranti”. 

Terzo premio: Ste-
fano Lotumolo, Olbia 
(SS) “Vita”. 

Segnalate: Stefano 
Sala, Vigevano (PV), 
”Nel tunnel” e Dario 
Riva, Oggiono (LC), 
“The defeated”.

“Motori che pas-
sione” l’ha vinto Ro-
berto Paparella, Garla-
sco (PV), “Al lavoro”. 
Secondo Michele Fini, 
San Severo (FG), “Au-
torimessa”; terzo Paolo 
Penna, Mortara (PV) ,“Fine carriera”. 

Segnalate: Loretta Pezzuto, Robbio (PV) 
,“La grande 500” e Dario Riva, Oggiono (LC), 
“Enduro 7”.

“Red Passion”primo classificato è stato 
Mario Motta di Cassolnovo (PV), “Racconti 
del faro”. 

Segnalate: Franco Sala, Monza (MB), 

Il gruppo dei  premiati con le autorità



Tema libero

Motori che passione

Red passion

In controluce

1° premio: Michele Fini (San Severo, FG) 
 "Aletheia"

2° premio: Michele Fini,(San Severo, FG)
"Autorimessa"

3° premio: Paolo Penna, (Mortara, PV)
 “Fine carriera”

Segnalata: 
Loretta Pezzuto,(Robbio, PV) 

"La grande 500"

Segnalata: 
Dario Riva, (Oggiono, LC) 
"Enduro 7"

2° premio: Giovanni Segurini,(Ferrara)
 "Migranti"

3° premio: Stefano  Lotumolo, (Olbia, SS)
 "Vita"

Segnalata: 
Dario Riva,(Oggiono, LC) 
"The defeated"

Segnalata: 
Stefano Sala,(Vigevano, PV) 

"Nel tunnel"

1° premio: Roberto Paparella,(Garlasco PV)
"Al Lavoro"

1° premio:  Sergio Aresi, (Cilavegna, PV) 
“Dopo l’ormeggio”

Segnalata: Roberto Veronesi, (Voghera, PV) 
“Sunset”

Segnalata: Gianfranco Salsi, (Gattatico, RE) 
“Luce del mattino”

Segnalata: Franco Sala,(Monza)
"Flamingo"

Segnalata: Antonino Caldarella, (Dolzago, LC) 
"Bernina Express"

1° premio: Mario Motta,(Cassolnovo, PV)
"I racconti del faro"

Le foto dei vincitori




