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E se invece venisse per 
davvero? Se la preghiera, 
la letterina, il desiderio 
espresso così, più che 
altro per gioco venisse 
preso sul serio? Se il 
regno della fiaba e del 
mistero si avverasse? 
Dino Buzzati  
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di Bertalotto Gabriele 5CL 

 
Il 30 Novembre le classi 5 e 4 CL 
hanno partecipato ad una lezione 
laboratorio sull’utilizzo del Luminol. 
Tale sostanza viene utilizzata al fine di 
ritrovare tracce di sangue nella scena 
del crimine. 
Dopo averci spiegato la composizione 
chimica del Luminol, la dott.ssa 
Patrizia Davit e il dott. Marco Pazzi 
(ricercatori del Dipartimento di 
Chimica dell’Università di Torino) lo 
hanno miscelato con l’acqua ossigenata 
H2O2, in modo tale ad ottenere 
l’attivazione una volta a contatto con 
tracce ematiche. I due esperti ci hanno 
mostrato empiricamente l’utilizzo del 
Luminol nebulizzandolo su impronte e 
tracce da loro create all’interno 
dell’aula. 

E l o g i o  d e l  N a t a l e  
U n a  a n a l i s i  s i s t e m i c o  c o m p a r a t a  
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Un insolito regalo di NATALE  

Speciale Antropologia dell’Arte 

Infatti, quando a contatto con materiali 
ricchi di ferro come ad esempio il 
sangue, il Luminol crea una luce blu 
fluorescente detta chemiluminescenza. 
Ci é stato spiegato ulteriormente che la 
sostanza permette agli scienziati 
forensi di ipotizzare come si sia svolto 
il crimine e molto spesso ha avuto un 
ruolo determinante nella risoluzione di 
casi di omicidio. 
Purtroppo hanno sottolineato che il 
Luminol non è infallibile, infatti in 
presenza di tracce di candeggina o altre 
sostanze sempre ricche di ferro, il 
Luminol si attiva, non permettendo la 
accurata analisi della scena del crimine. 
In conclusione, la dimostrazione è stata 
davvero interessante, in particolare 
grazie alla professionalità degli esperti 
e alla loro capacità di coinvolgere gli 
studenti. 
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Il numero odierno è quasi interamente dedicato ad un esperimento condotto dalla classe 5 CES: riprendere e rivedere uno storico e 
ottimo manuale di antropologia culturale, ormai fuori catalogo, per auto produrre le dispense di studio. L’antropologo che lo aveva 
scritto è Marvin Harris (foto), il numero odierno è basato sull’esame dell’antropologia dell’arte. Leggete e diteci un po’ se sia così 

fantascientifica l’ipotesi di essere noi gli autori dei nostri manuali! �
 

Ora chiudete gli occhi, c'è un 
gran silenzio intorno a voi e 
tutto é candido, bianco ma la 
fiamma dell'armonia é viva, 
sazia di luce. Il Natale é 
sublime, é patrimonio 
dell'umanità: nessuno é solo, 
non c'è né ostinazione né 
egoismo ma pace. 
 
di Chiara Grosso 5 CES 
 
La festa celebra la nascita di 
Gesù avvenuta il 25 dicembre 
quando, a una fase di oscurità (il 
21, solstizio d'inverno) si 
contrappone una vitale e nuova 
luce: la rinascita e cioè un nuovo 
"Natale". La religione cristiana 
incontra e fa propria la 
celebrazione pagana "Dies 
Natalis Solis Invicti" ("Giorno di 
nascita del Sole invitto"), sacra 
per l'impero romano e l'Oriente. 
Il monoteismo solare si 

congiunge a Dio attraverso il 
sincretismo. Dal libro di 
Malachia (3, 20-21) "la mia 
giustizia sorgerà come un sole e 
i suoi raggi porteranno la 
guarigione"; nell'abside esterna 
del Duomo di Milano, Cristo é 
raffigurato come un Sole 
fiammante di pietra. 
A legare nuovamente 
cristianesimo e paganesimo, é la 
leggenda della nascita 
dell'albero di Natale: San 
Bonifacio riuscì ad 
evangelizzare le popolazioni 
germaniche con il suo discorso e 
"la Sacra Quercia del dio Thor" 
si trasforma in un giovane abete, 
simbolo della vita senza fine 
poiché le sue foglie sono 
sempreverdi. 
Nel 1510 a Riga, capitale della 
Lettonia, fu addobbato il primo 
albero di Natale con fiori di 
carta e frutti, a ricreare 

 

l'immagine del Paradiso. 
Il processo di secolarizzazione 
(il disincanto weberiano), 
avvenuto tra Ottocento e 
Novecento, fa dell'albero di 
Natale uno status symbol, 
dando luogo alla nascita di una 
vera e propria industria 
dell'addobbo natalizio, specie 
nel dopoguerra, quando il 
Natale acquista una 
dimensione commerciale e 
consumistica senza precedenti. 

Chi è Babbo Natale? 
 
Di Chiara Grosso 
 
La figura di San Nicola, vescovo di 
Mira (Turchia) e nato nel 280 d.C, 
prende le sembianze del "Babbo 
Natale" che conosciamo tutti; nel 
poema "A visit from St. Nicholas" 
(1823) Clement Clark Moore lo 
descrive "His cheeks were like roses, 
his nose like a cherry; His droll little 
mouth was drown up like a bow and 
the beard of his chin was as white as 
the snow". 
Babbo Natale é archetipo mondiale. 
Il filosofo francese Althusser 

parlerebbe del Natale come parte 
integrante degli apparati ideologici di 
Stato (AIS), che mirano a conservare 
la tradizione. Il Natale é un antidoto 
contro l'alienazione, é il farmaco 
contro l'isolamento e l'indifferenza. 
Oppure appartiene al genere umano: 
un universale culturale che supera 
ideologie, confini e religioni; e 
ancora Weber direbbe che il Natale si 
erge come potere tradizionale che 
mantiene il folklore e l'uguaglianza. 
"E quella maggioranza che vede nel 
Natale una sciocchezza e nel presepe 
una commedia infantile, non si rende 
conto di quale enorme difesa di 
fronte alla stanchezza della vita, alle 

abitudini, ai tedi, alle fatiche, essa 
privi il bambino, e col bambino 
l'uomo, quando reprime e lanci 
l'Interdetto a quello spirito di 
stupore" (Emanuel Samek Lodovici). 
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di Stefano Scanavino e 
Giulia Sannella 
L’arte è stata 
comunemente definita 
come una 
“manifestazione la cui 
forma produce delle 
trasformazioni-
rappresentazioni 
esteticamente 
soddisfacenti”. Per 
manifestazione 
intendiamo un aspetto 
appagante e piacevole 
dell’attività, che non può 
essere spiegato 
semplicemente in termini 
utilitaristici o di pura 
sopravvivenza Con il 
termine forma (form ) ci 
riferiamo invece ad un 
insieme di regole da 
osservare e che mostrano 
come l’arte debba essere 
organizzata sia nel tempo 
che nello spazio: in effetti 
si tratta delle regole del 
gioco artistico. 
L’avverbio esteticamente 
sottolinea poi l’esistenza 
di una capacità umana 
universale nel fornire una 
risposta ricca di contenuti 
emotivi, i quali esprimono 
apprezzamento e 
compiacimento quando 
l’attività artistica risulta 
soddisfacente. Le 
trasformazioni-
rappresentazioni 
riguardano l’aspetto 
comunicativo dell’arte. 
L’arte rappresenta 
sempre qualcosa nel 
senso che comunica una 
informazione. Ma 
l’oggetto non è mai 
rappresentato con le sue 
caratteristiche reali, né 
con suoni o sentimenti 
espressi in forma 
letterale. Per poter 
parlare di arte, intesa 
come mezzo di 
comunicazione distinto 
dagli altri, la 
rappresentazione gli deve 

essere attribuito un 
simbolo, che in parte lo 
trasfiguri, in modo traslato 
rispetto alla fonte di 
ispirazione. Un ritratto, 
per esempio, è in ogni 
caso una trasformazione 
dell’individuo che 
rappresenta. 
La manifestazione 
artistica, l’aderenza alla 
forma e il senso estetico 
sono riscontrabili in molti 
esseri non umani. Ad 
esempio gli scimpanzé 
gradiscono molto giocare 
con i colori (nella foto) La 
loro capacità di riprodurre 
delle forme è dimostrabile 
attraverso disegni posti al 
centro di uno spazio 
bianco, oppure con il fatto 
che questi animali 
dispongono in modo 
equilibrato le loro 
rappresentazioni in zone 
diverse della pagina. Può 
anche essere riscontrato 
un certo senso estetico 
nei loro ripetuti tentativi di 
copiare semplici disegni, 
come cerchi e triangoli, in 
modo accurato. D’altra 
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Noticeable is that the ape is trying to put the objects 
right in the middle of the page 

parte le scimmie 
antropomorfe possono 
anche imparare i 
rudimenti del linguaggio 
dei segni. Ma come per il 
linguaggio, così per l’arte 
essi si mantengono ad 
uno sviluppo molto 
limitato. 
Soltanto l’homo sapiens 
allora può essere definito 
come un animale 
artistico.  
�
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di Lisa Canal Brunet e 
Gianluca Trunfio 
 
Anche se si può 
constatare l’esistenza 
dell’arte, intesa come 
categoria etica di 
pensiero e 
comportamento, in tutte le 
culture umane, non si può 
affermare che esiste a 
livello universale, una 
distinzione emica  tra arte 
e non arte (così come 
non è universalmente 
diffusa quella tra naturale 
e soprannaturale).   

Ciò che molti occidentali 
considerano arte non è 
altro che una particolare 
categoria emica della 
moderna civiltà 
euroamericana. A scuola i 
bambini vengono educati 
a pensare che l’idea 
dell’arte corrisponda ad 
una categoria di attività e 
di prodotti in sé stessa 
opposta a quella della 
non-arte. In altre parole, 
vengono educati a 
credere che alcune 
pitture, incisioni, canzoni, 
danze e storie non siano 
manifestazioni artistiche. 
Nella cultura occidentale, 
un particolare tipo di 
espressione è definito 
artistico oppure no da un 
gruppo ben preciso al 
quale è conferita l’autorità 
di formulare giudizi in 
questo campo e che 
controlla i musei, i 
conservatori, i giornali di 
critica, il cui scopo è 
appunto quello di 
dedicarsi all’arte intesa 
come mezzo di 
sussistenza e come stile 
di vita. in molte culture 
una simile istituzione 
manca del tutto. Ciò non 
significa però che queste 
società non hanno regole 
o metri di valutazione 
artistici. Un disegno 
dipinto su di un vaso o di 
una roccia, una maschera 
o un bastone incisi, 
oppure una canzone o 
una melodia composte 
per un’ordalia della 
pubertà sono oggetto di 
valorizzazione critica sia 
da parte di colore che li 
producono che di quelli 
che li ammirano. Tutte le 
culture distinguono tra 
esperienze artistiche più 
o meno soddisfacenti. 
Alla base della idea 
moderna occidentale 
della distinzione tra arte e 
non arte c’è l’esclusione 
di disegni, storie, 
manufatti soggetti ad un 
preciso uso giornaliero; 
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vengono esclusi dal 
concetto di arte gli oggetti 
prodotti per scopi pratici o 
per essere messi in 
vendita. Si fa distinzione 
tra falegname e scultore 
del legno, tra muratore e 
architetto, tra decoratore 
e pittore. Una simile 
distinzione tra arte e 
attività di utilità pratica è 
raramente riscontrabile in 
altre culture. Molti lavori 
artistici vengono prodotti 
o effettuati in completa 
armonia con degli scopi 
utilitari. Dovunque la 
gente, specialisti e non, 
trae piacere nell’abbellire 
e trasformare 
allegramente i contorni e 
la superficie di vasi, 
tessuti e utensili in 
metallo (fig. A.2), anche 
se tutte le culture 
ammettono che alcuni 
individui sono più abili di 
altri nel produrre oggetti 
di uso comune e nel 
renderli più belli con 
disegni gradevoli. La 
maggior parte degli 
antropologi considera gli 
abili incisori del legno, 
coloro che producono 
cesti, vasellame, tessuti o 
sandali, come degli artisti. 
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a. Gold mask with green stone eyes – Chimu Peru                      b. Tapirapè Mask – Brasil 
c. Ocelot Vase – Inca Peru          d. Navajo Blanquet USA 
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di Jacopo Freguia e Lucio 
Vaccaro 
 
La manifestazione 
artistica è una forma di 
comportamento 
esplorativo che permette 
agli esseri umani di 
sperimentare risposte 
nuove e potenzialmente 
utili in un contesto 
controllato e protetto. La 
spinta creativa che porta 
verso la manifestazione 
artistica sta all’origine 
dell’arte stessa ed è 
strettamente connessa 
con l’impulso creativo che 
è alla base dello sviluppo 
scientifico, tecnologico e 
di nuove istituzioni. 
Spesso arte e tecnologia 

interagiscono tra di loro. 
Ad esempio, durante tutto 
il paleolitico è difficile dire 
dove finisca la tecnologia 
e dove inizi l’arte e 
viceversa. Un coltello 
solutreano in pietra a 
forma di lauro è tanto una 
realizzazione estetica 
quanto un coltello per 
tagliare la carne (fig. A.3), 
così come la bella 
simmetria di reti, cesti e 
stoffe intrecciati a mano è 
essenziale per il loro 
corretto utilizzo. Anche 
nello sviluppo di mezzi di 
comunicazione 
dell’espressione musicale 
vi possono essere 
vantaggi dati dalla 
tecnologia. Per esempio, 
c’è probabilmente stato 
un tipo di risposta 
retroattiva tra l’invenzione 
dell’arco, arma per la 
caccia, e la vibrazione 
con effetto musicale delle 

corde degli strumenti 
appunto “ad arco”. Non si 
può dire cosa sia stato 
inventato prima, ma le 
cultura che possiedono 
archi e frecce hanno 
invariabilmente anche 
strumenti a corda, così 
come quelle che hanno 
armi come le cerbottane 
hanno strumenti a fiato. E 
le percussioni sembrano 
tutte derivare da 
contenitori e attrezzi da 
cucina (si dice infatti 
batteria, come batteria di 
pentole). 
Non c’è quindi da stupirsi 
se molte culture 
considerano l’abilità 
tecnica come un mana, 
un potere magico. Altri la 
interpretano come un 
dono degli dei: come per 
le muse della Grecia 
classica, il cui aiuto era 
necessario per produrre 
orazioni, danze e musica. 
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di Chiara Grosso e 
Serena Salerno 
 
La maggioranza delle 
opere d’arte è 
deliberatamente 
modellata in modo da 
riprodurre forme 
preesistenti, poiché 
questo è il compito 
dell’artista: riprodurre 
forme preesistenti 
attraverso combinazioni 
originali di elementi 
culturalmente 
standardizzati – suoni, 
colori, linee, forme, 
movimenti familiari e 
gradevoli e via dicendo. 
La sua non deve essere 
una visione 
esclusivamente 
soggettiva, perché in ogni 
caso dovrà comunicare. 
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Ovviamente, deve esserci 
sempre un elemento di 
vivacità o creatività, 
altrimenti non si tratta di 
arte. D’altronde se la 
trasformazione-
rappresentazione intende 
comunicare qualcosa – 
ed essa deve farlo e 
vuole essere apprezzata 
come opera d’arte – le 
regole del gioco non 
consentono un’invenzione 
privata e assolutamente 
soggettiva dell’autore.  
 
Molte culture non 
cercarono e non cercano 
nella loro arte la completa 
originalità. 
È la ripetizione di 
elementi tradizionali e 
familiari che spiega la 
maggior parte delle 
differenze tra le 
produzioni artistiche delle 
diverse culture. Ad 
esempio, la scultura degli 
indigeni americani della 
Costa nord-occidentale è 
molto nota per la sua 
forte tendenza a 
rappresentare motivi 
umani e animali. Gli 
organi interni ed esterni di 
quest’ultimi vengono 
disposti simmetricamente 
all’interno di forme 
geometricamente definite. 
(fig. A.4) D’altra parte la 
scultura mari comporta 
delle superfici di legno 
interrotte da precise ma 
complesse filigranature e 
spirali (fig. A.5). La tribù 
peruviana Mohica usava 
per scolpire la ceramica e 
questi vasi sono famosi 
per la loro realistica 
rappresentazione di 
comportamenti sessuali e 
domestici (fig. A.6). Si 
possono facilmente 
identificare centinaia di 
altri stili artistici, 
riconoscibili e distintivi di 
differenti culture e la cui 
continuità e integrità  
permettevano la gente 
comprensione e l’amore 
per l’arte da parte di tutti. 
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A mask within a mask. These masterpieces of Kwakiutl art 
reveal themselves one after the other 
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di Carola Chianalino e 
Sara Molinero 
 
 
L’arte nella moderna 
cultura occidentale, 
attribuisce un’importanza 
all’originalità formale. 
Viene considerato 
scontato il fatto che 
l’espressione artistica 
debba essere interpretata 
e spiegata da esperti 
perché possa essere 
capita ed apprezzata. I 
più grandi nomi dell’arte 
occidentale, fin dalla fine 
del XIX secolo, sono stati 
quelli di coloro i quali 
rompevano con la 
tradizione, introducevano 
nuove regole formali e, 
almeno per un certo 
tempo, producevano 
lavori incomprensibili ad 
una gran parte della 
popolazione. Con questa 
negazione della 
tradizione c’è concezione 
occidentale dell’artista in 
lotta contro le ristrettezze 
economiche e la limitata 
capacità di comprensione 
del suo pubblico, non in 

Per sostituire l’arte 
tradizionale, essi 
gareggiano l’uno con 
l’altro per inventare 
trasformazioni insolite. 
I moderni parametri di 
giudizio estetico 
considerano l’originalità 
più importante della 
intelligibilità, al punto che 
un’opera d’arte facilmente 
comprensibile può anche 
essere valutata 
negativamente. Per molti 
critici, più o meno 
consciamente, la novità di 
un’opera deve scaturire 
da una certa 
incomprensibilità. Come 
si può spiegare questa 
ossessione per 
l’originalità? 
Una importante influenza 
è stata esercitata dalla 
reazione alla produzione 
di massa: quest’ultima 
conduce ad uno 
scadimento dell’abilità 
tecnica ed anche al 
deprezzamento di tutte le 
opere d’arte che abbiano 
una stretta somiglianza 
con l’oggetto o con il 
tema da cui traggono 
ispirazione. Un altro 
fattore da considerare è il 
coinvolgimento dell’artista 
in un mercato 
commerciale nel quale 
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grado di apprezzarne il 
genio. 
Di conseguenza, gli 
aspetti di creatività, 
vivacità e capacità di 
trasformazione dell’arte 
moderna hanno avuto il 
sopravvento su quelli 
formali e rappresentativi 
(fig. A.7). Gli artisti 
contemporanei 
euroamericani si sforzano 
coscientemente di creare 
nuove regole formali del 
tutto originali.   
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A pre-Columbus portrait, made by Mohicas (Northern Peru) 

l’offerta supera 
costantemente la 
domanda; gli artisti a 
tempo parziale delle 
società di piccoli gruppi o 
delle società di villaggio 
desiderano essere 
originali solo nella misura 
in cui questo 
atteggiamento aumenta il 
pregio estetico del loro 
lavoro, poiché la loro 
sussistenza non dipende 
dal conseguimento di una 
identità artistica e dalla 
presenza di una folta 
schiera di estimatori. Vi è 
poi anche un altro motivo: 
il rapido ritmo dei 
mutamenti culturali nelle 
società moderne. In una 
certa misura, l’importanza 
attribuita all’originalità 
artistica riflette 
semplicemente questo 
elevato indice di 
cambiamento. Infine, la 
tendenza all’isolamento e 
all’alienazione della 
moderna società di 
massa svolge anch’essa 
un ruolo importante: gran 
parte dell’arte moderna 
riflette la solitudine, il 
disorientamento e 
l’ansietà dell’individuo 
creativo in un ambiente 
urbano e industriale 
spersonalizzato e ostile. 
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di Clarissa Fanni, Davide 
Genre e Gioele Scaglia 
 
La storia e l’etnografia 
dell’arte sono indivisibili 
da quelle della religione: 
l’arte usata come 
espressione di credenze 
e di riti soprannaturali 
risale almeno a 40000 
anni fa. Sulle pareti e i 
soffitti delle profonde 
caverne della Spagna e 
della Francia e nelle 
inaccessibili gallerie 
lontane dalla luce del 
sole, gli uomini del 
paleolitico superiore 
avevano inciso 
rappresentazioni degli 
animali che essi 
cacciavano. Anche se in 
misura minore, ci sono 
riscontri di pitture simili 
nelle caverne di tutta 
Europa. Oltre agli animali 
sono presenti anche 
figure umane (alcune 
delle quali mascherate) 
contorni di mani, 
pittogrammi e simboli 
geometrici. La gran parte 
di queste figure 
rappresenta però cavalli, 
bisonti, mammuth, renne, 
stambecchi, cinghiali, 
bovini selvatici, 
rinoceronti a pelo lungo e 
altra selvaggina di grandi 
dimensioni. Nonostante 
l’estrema sobrietà di linee 

coloro che cercavano 
visioni nelle Grandi 
Pianure. Anche la 
preparazione di teste 
trofeo presso i Jivaro 
deve uniformarsi a dei 
parametri estetici, e le 
canzoni e le melodie sono 
ampiamente usate 
durante le attività 
sciamaniche. A livello 
religioso, il rituale della 
pubertà presso gli 
‘Ndembu fornisce delle 
occasioni per danzare e 
raccontare miti e storie. 
Anche la pittura del corpo 
è ampiamente praticata 
nelle cerimonie 
comunitarie, come presso 
gli Arunta. Cantare, 
danzare, indossare 
maschere è una pratica 
diffusa sia nei riti funerari 
comunitari che in quelli 
della pubertà. Vi è un 
considerevole impegno 
artistico nella 
preparazione di tutto 
l’apparato religioso di un 
funerale, per esempio in 
quello di bare e 
monumenti tombali (fig. 
A.9 e A.10). Molte culture 
hanno dei manufatti 
cerimoniali, come 
vasellame, bastoni, punte 
di lance, armi in genere, 
che vanno a far parte del 
corredo funerario del 
morto.  
 

e colori, l’arte delle 
caverne del paleolitico 
superiore è il risultato sia 
dell’espressione di rituali 
culturalmente stabiliti sia 
la rappresentazione di 
una forma estetica 
individuale oppure 
collettiva. Spesso gli 
animali erano dipinti l’uno 
sull’altro anche se erano 
disponibili delle superfici 
ancora non utilizzate: ciò 
indica che essi avevano 
un valore sia rituale che 
artistico nella loro 
raffigurazione (fig. A.8). È 
dato generalmente per 
scontato che queste 
pitture fossero una forma 
di caccia magica, ma non 
è ma non possiamo 
essere sicuri della loro 
funzione effettiva. L’unica 
cosa che si può affermare 
con assoluta certezza è 
che i cacciatori erano 
colpiti dal potere e dalla 
bellezza di animali la cui 
morte rendeva possibile 
la loro vita (Leroi-
Gourhan, 1968, 1982). 
L’arte è profondamente 
associata con tutti e 
quattro i livelli 
organizzativi della 
religione. In quello 
individuale, ad esempio, 
si riscontrano spesso 
delle canzoni magiche 
che fanno parte delle 
rivelazioni concesse a 
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A fluffy cup, a fluffy saucer and a fluffy spoon, made by Meret 
Oppenheim. 
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Cabrerets (France) 
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Bakota Population (Bakon) usually put their kings bones in boxes 
with the fwooden face of Mbulu-Ngulu on the top  of them. Every 
Mask is different, but they all follow the same template. 

 

Spesso vengono anche 
dipinti antenati e dei sulle 
statue e sulle maschere 
che sono conservate 
nelle case degli uomini o 
ei sacrari (fig. A.11). 
 
I Churinga, i più sacri 
oggetti degli Arunta, sono 
artisticamente incisi con 
spirali e con nodi ce 
rappresentano la strada 
seguita agli antenati 
durante il tempo del 
sogno. 
In ultimo, a livello 
ecclesiastico, arte e 
religione sono 
strettamente unite tra loro 
nell’edificazione di 
piramidi, strade 
monumentali, statue di 
pietra, calendari, monoliti 
incisi, templi, altari, 
paramenti sacerdotali e 
una varietà quasi infinita 
di ornamenti rituali e 
arredi sacri. 
È evidente che arte, 
religione e magia 
soddisfano tuta una 
ampia serie  
corrispondenti bisogni 
psicologici presenti negli 
esseri umani. Esse sono 
un mezzo per manifestare 
sentimenti ed emozioni 
non facilmente esprimibili 
nella vita di tutti i giorni, 
infondono una 
sensazione di 
padronanza o di 
comunione rispetto a 
eventi imprevedibili e a 
poteri invisibili e 
misteriosi, applicano metri 
di giudizio umani ad un 
mondo totalmente diverso 
– un mondo che non è 
comprensibile secondi i 
parametri e i valori 
dell’uomo. Infine tentano 
di penetrare al di là di una 
facciata apparentemente 
banale per comprendere 
il significato vero e 
cosmico delle cose e si 
servono anche di illusioni, 
di trucchi drammatici e di 
giochi di prestigio per far 
sì che la gente vi creda. 

��	��������	�����
 
Di Michela Lanza e 
Melissa Tuninetti 
 
L’arte e la politica sono 
strettamente legate, cosa 
che risulta 
particolarmente evidente 
nel campo del patrimonio 
artistico dello stato. Come 
si è già visto un mezzo di 
controllo sociale, nelle 
società stratificate è la 
religione. L’abilità 
dell’artista viene utilizzata 
dalla classe dominante 
per diffondere il concetto 
di ubbidienza religiosa e 
per legittimare lo status 
quo (fig. A.12). 
Diversamente da quanto 
accade a proposito 
dell’immagine moderna e 
universalmente diffusa 
dell’artista inteso come 
spirito libero e critico nei 
confronti dell’autorità, la 
maggior parte delle 
manifestazioni artistiche 
controllate dallo stato 
sono di tipo conservatore. 
Di solito, l’arte 
ecclesiastica interpreta il 
mondo in modo conforme 
al gran numero di miti e di 
ideologie che giustificano 
le ineguaglianze sociali e 
lo sfruttamento. L’arte fa 
sì che il dio sia visibile 
sotto forma di idolo 
affinché, sentendosi 
osservate da un 
massiccio blocco di pietra 
incisa come se lo fossero 
da parte di una essenza 
sovraumana, le masse 
interiorizzino il concetto di 
una necessaria 
sottomissione. Esse sono 
stupite e timorose a 
causa della immensa 
mole delle piramidi e 
affascinate e disorientate 
da processioni, preghiere, 
grandi riti maestosi e 
sacrifici d opera di 
sacerdoti, in scenari 
drammatici – altari d’oro, 
templi ricchi di colonne, 
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������������	���������	��	�������  Sepik Basin – 
New Guinea: two big eyes are clearly visible in this king’s dress.�

volte immense, rampe e 
scalinate imponenti, 
ambienti in cui attraverso 
le finestre entra soltanto 
la luce proveniente dal 
cielo (fig. A.13). La chiesa 
e lo stato sono stati i più 
grandi patroni e protettori 
delle arti per tutto il corso 
della nostra storia, tranne 
che negli ultimi secoli, 
quando, con l’affermarsi 
del capitalismo, le 
istituzioni civili ed 
ecclesiastiche occidentali 
si sono molto decentrate 
e singoli individui con 
enormi patrimoni le hanno 
ampiamente sostituite nel 
patrocinio delle arti. Il 
sostegno fornito agli 
artisti da privati, piuttosto 
che da istituzioni, ha 
permesso una maggiore 
flessibilità e libertà di 

dello strutturalismo, il 
motivo per cui questi 
contrasti binari sono così 
frequenti è che il cervello 
umano è strutturato in 
modo da percepirli come 
particolarmente attraenti, 
in modo tale da 
considerarli “buoni da 
pensare”. Dal punto di 
vista strutturalista il 
compito principale della 
antropologia è di cercare 
questi contrasti binari 
ovunque essi siano. 
Si prenda per esempio la 
fiaba di Cenerentola: una 
madre ha due figlie e una 
figliastra, la più giovane. 
Quelle sono brutte e 
meschine e lei è bella e 
gentile. Loro sono 
aggressive e lei passiva. 
Loro hanno piedi grandi, 
lei piccoli. Molte le 
strutture binarie nascoste 
nella fiaba: 
passiva  aggressiva 
giovane vecchia 
piccola  grande 
buona  malvagia 
bella  brutta 
cultura  natura 
madre  matrigna 
 
Secondo gli strutturalisti 
queste fiabe resistono nel 
tempo proprio perché 
rivelano opposizioni 
inconsce. 
Molti sono gli esempi di 
culture in cui si riscontrano 
tali matrici binarie. David 
Hick, per esempio, ha 
studiato i Tetum di Timor 
(Indonesia) riscontrando 
tale matrice binaria: 
umani  spiriti 
secolare sacro 
Su  giù 
Uomini donne 
Destra  sinistra 
Superiore inferiore 
Aristocratici popolani 
 
Ogni singolo contrato 
rispecchia tutti gli altri: 
ovvero, la donna è 
inferiore, sinistra, 
popolana. L’uomo è 
superiore, destro, 
aristocratico ecc. 
 

espressione. Ciò ha 
portato alla diffusione di 
temi e soggetti 
politicamente neutrali, 
non religiosi ed anche 
rivoluzionari e sacrileghi. 
L’arte ha finito con 
esprimersi in forme 
individualistiche e 
mondane per quanto 
riguarda la sua 
realizzazione e le sue 
manifestazioni. Per 
proteggere e difendere 
questa recente 
autonomia, tutto il mondo 
artistico ha adottato il 
mondo “l’arte per l’amore 
dell’arte” (art for art sake). 
Tuttavia, una volta 
ritrovatisi liberi di 
esprimersi come 
credevano meglio, gli 
artisti non furono più tanto 
sicuri di ciò che volevano 

realizzare. Si dedicarono 
quindi sempre di più alla 
ricerca di simboli 
difficilmente comprensibili 
ed eccentrici, organizzati 
in modelli nuovi e 
inintelligibili. 
Per quanto riguarda i loro 
patrocinatori, essi sono 
sempre meno interessati 
alla comunicazione e 
sempre più 
all’acquisizione e alla 
sponsorizzazione dell’arte 
come veicolo per ottenere 
valore commerciale, 
profitti, detrazioni fiscali, 
protezione contro 
l’inflazione. In maniera del 
tutto diversa, l’arte dei 
paesi comunisti è stata 
posta sottola tutela dello 
stato e deliberatamente 
utilizzata come mezzo di 
persuasione dei cittadini 
(fig. A.14). 
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Mito e contrasti binari nello 
strutturalismo di Levi-Strauss 
 
di Noemi Cucco  e Michele Mura  
 
Gli antropologi hanno 
trovato consistenti prove 
dell’esigenza di strutture 
formali ricorrenti in 
tradizioni, molto diverse 
tra loro, di letteratura 
orale e scritta: queste 
comprendono miti e 
racconti popolari. Essi 
sono caratterizzati da 
contrasti binari – ovvero 
da 2 elementi o temi visti 
come diametralmente 
opposti l’uno all’altro. Si 
possono rilevare molti 
esempi di contrasti binari 
ricorrenti nella religione, 
nella letteratura e nella 
mitologia occidentali: gli 
dei che si oppongono al 
male; l’alto come antitesi 
al basso; il maschio 
contro la femmina; la 
cultura acquisita in 
contrasto con la natura; i 
giovani che contestano i 
vecchi ecc. Secondo 
l’antropologo francese 
Levi-Strauss, fondatore  
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example of the link among art, religion, and politics.�
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Notre Dame de Paris Cathedral�
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�����  Sculptor Gavril Gorelov 
received the prestigious Stalin Prize for this painting representing 
steel workers.�

 
Persino l’architettura 
delle case prende parte 
a tali opposizioni 
simboliche. L’abitazione 
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Women’s entrance is at the back, on the left. 
Men’s entrance is in the front, on the right, so to respect the main 
oppositions.�

ha una entrata posteriore 
per le donne e una 
anteriore per gli uomini. 
 


