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Aliano (Matera), fosso del bersagliere Presepe “CUCINIELLO” - Museo “San Martino” - Napoli 



Per continuare la lettura dell’articolo si rimanda alla pagina 67. 



                           Gli Appuntamenti 

Gennaio 2018  
Venerdì       5      Sede Sociale – Ore 17, 30: Maxi tombolata della Befana 

Domenica    7      Sede Sociale – Ore 18, 00: Cineforum 

Venerdì      12      Escursione a Napoli per la Mostra dell’Esercito di Terracotta 

Domenica   14      Sede Sociale – Ore 18, 00: Cineforum 

Martedì      16      Sede Sociale – Ore 18, 00: Caffè Letterario 

Venerdì      19      Sede Sociale – Ore 18, 00: L’uso delle piante spontanee dell’antica Lucania. 

                              Conferenza del Prof. Nicola Di Novella, farmacista, naturalista, geobotanico, 

                              Direttore scientifico del Museo delle Erbe di Teggiano. 

 

Domenica   21     Sede Sociale – Ore 18, 00: Cineforum  

Venerdì      26      Conviviale nella Sede Sociale (Pranzo) 

                              Si accettano adesioni e prenotazioni fino ad un massimo di 40 soci 

 

Domenica   28     Sede Sociale – Ore 18, 00: Cineforum 

 

Febbraio  

Venerdì        2      Sede Sociale – Ore 18, 00: Caffè Letterario. 

                              “Arte, genio e follia”  

                              Conferenza della Dott.ssa Emma Russo Carrara  

                                 

Domenica     4      Sede Sociale – Ore 18, 00: Cineforum 

Domenica    11     Sede Sociale – Ore 18, 00: Cineforum 

Martedì       13     Sede Sociale – Ore 18, 00: Festa di carnevale con serata danzante 

Domenica    18     Sede Sociale – Ore 18, 00: Cineforum 

Domenica    25     Sede Sociale – Ore 18, 00: Cineforum  

 

 

La Traviata al Teatro San Carlo di Napoli 
L’Agenzia “Milagro Travel” di Salerno, propone la partecipazione alla rappresentazione 

dell’Opera lirica “La Traviata” di Giuseppe Verdi, al Teatro San Carlo di Napoli, il 23 Maggio, 

Mercoledì, alle ore 18.00. Il costo dei biglietti è il seguente: Euro 55 per palco di 3 Ordine (posto 

centrale di parapetto, cioè senza nessuno davanti); euro 75 per una poltrona in platea. 

Chi desidera aderire all’iniziativa deve prenotarsi entro la fine di Gennaio 2018, per la 

prevendita del biglietto. 
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          Il Presepe della natività 

 

 
“Maria peperit filium suum primogenitum, et pannis eum involvit, et reclinavit eum in praesepio: 

quia non erat eis locus in diversorio”. 

(Maria diede alla luce il suo figlio primogenito, lo avvolse in fasce e lo depose in una mangiatoia, 

perché non c'era posto, per loro, nell'albergo).  Vangelo di Luca 

 

Il presepe (o presepio è la rappresentazione 

della nascita di Gesù, derivata da tradizioni 

medievali. 

Sebbene esistessero anche precedentemente 

immagini e rappresentazioni della nascita del 

Cristo, queste non erano altro che "sacre 

rappresentazioni" delle varie liturgie 

celebrate nel periodo medievale. La più 

antica raffigurazione della Vergine con Gesù 

Bambino, la troviamo nelle Catacombe di 

Priscilla, sulla Via Salaria a Roma, dipinta da un ignoto artista del III secolo all'interno di un arcosolio 

del II secolo.  
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Il termine deriva dal latino praesaepe, cioè greppia, mangiatoia, ma anche recinto chiuso, dove 

venivano custoditi ovini e caprini, composto da prae = innanzi e saepes = recinto, ovvero luogo che 

ha davanti un recinto. Un'altra ipotesi fa nascere il termine da praesepire cioè recingere. Le prime 

fonti del presepe sono i 180 versetti dei Vangeli di Matteo e Luca, cosiddetti dell'infanzia, che 

riportano la nascita di Gesù avvenuta al tempo di re Erode, a Betlemme di Giudea, piccola borgata 

ma sin da allora nobile, perché aveva dato i natali a Re Davide. Il presepe moderno indica una 

ricostruzione tradizionale della natività di Gesù Cristo durante il periodo natalizio: si riproducono 

quindi tutti i personaggi e i posti della tradizione, dalla grotta alle stelle, dai Re Magi ai pastori, dal 

bue e l'asinello agli agnelli, e così via. La rappresentazione può essere sia vivente che iconografica. 

                                                                                                                                                                                                                            

La tradizione, prevalentemente italiana, risale all'epoca di San Francesco d'Assisi che nel 1223 

realizzò, a Greccio, la prima rappresentazione vivente della Natività. 

 

 
               Il presepe di Greccio nella Basilica superiore di Assisi, attribuito a Giotto 

 

Il Presepe di Greccio è la tredicesima delle ventotto scene del ciclo di affreschi delle Storie di 

San Francesco della Basilica superiore di Assisi, attribuiti a Giotto. Fu dipinta verosimilmente 

tra il 1295 e il 1299 e misura 230x270 cm. 

Questo episodio appartiene alla serie della Legenda di san Francesco: “Come il beato Francesco, 

in memoria del Natale di Cristo, ordinò che si apprestasse il presepe, che si portasse il fieno, che si 

conducessero il bue e l'asino; e predicò sulla natività del Re povero; e, mentre il santo uomo teneva 

la sua orazione, un cavaliere scorse il “vero” Gesù Bambino in luogo di quello che il santo aveva 

portato.” 
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Durante la notte di Natale del 1223, a Greccio (in provincia di Rieti, sulla strada che 

da Stroncone prosegue verso il reatino), Francesco rievocò la nascita di Gesù, organizzando una 

rappresentazione vivente di quell'evento. Secondo le agiografie, durante la Messa, sarebbe apparso 

nella culla un bambino in carne ed ossa, che Francesco prese in braccio. Da questo episodio ebbe 

origine la tradizione del presepe. 

Nonostante le fonti, Giotto pone la scena nel presbiterio che ricorda la Basilica inferiore di Assisi. 

 

La scena, oltre che una delle più famose, è uno straordinario documento dell'epoca. Nessun pittore si 

era mai spinto a tanto realismo: lo spettatore osserva dalla parte di solito riservata ai soli sacerdoti e 

religiosi (da un ipotetico punto di vista nell'abside), dove sono rappresentati con minuzia e vivace 

descrittività le caratteristiche dell'ambiente oltre il tramezzo che lo separa dalla navata: un ciborio che 

ricorda quelli di Arnolfo di Cambio, i frati che cantano nel coro guardando al reggilibro in alto, 

un pulpito visto dal lato dell'ingresso ed una croce lignea sagomata appesa, vista dal dietro, con tutti 

i rinforzi, e sapientemente raffigurata obliqua mentre pende verso la navata. 

 

Una folla di persone assiste alla scena in primo piano di Francesco con il santo Bambino tra le mani 

(provvisto pure lui di aureola), ma le donne non possono entrare e osservano dalla porta. Molto reale 

è la collocazione dei personaggi nello spazio, che appaiono su piani diversi senza dare l'effetto di 

librarsi nell'aria o di schiacciarsi l'uno sull'altro, come nelle tavole di pittori di poco più antiche. Solo 

i frati sporgono in alto perché sono in piedi sugli stalli del coro di cui si intuisce la presenza solo da 

un piccolo dettaglio accanto alla porta. Essi hanno le bocche aperte perché stanno cantando e lo 

sguardo diretto al badalone (leggio) con un codice che riporta le parole e la musica. 

 

Oggi quel luogo è stato consacrato al Signore, e sopra il presepio è stato costruito un altare e 

dedicata una chiesa ad onore di san Francesco, affinché là dove un tempo gli animali hanno 

mangiato il fieno, ora gli uomini possano mangiare, come nutrimento dell’anima e 

santificazione del corpo, la carne dell’Agnello immacolato e incontaminato, Gesù Cristo nostro 

Signore, che con amore infinito ha donato se stesso per noi.  

 

  
 

Santuario (Eremo) del Presepe di Greccio (Rieti) -Interno della chiesa del santuario francescano 
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Il primo presepe scolpito a tutto 

tondo di cui si ha notizia è 

quello conservato nella Basilica 

di Santo Stefano (Bologna). Si 

tratta del più antico presepio 

conosciuto al mondo composto 

da statue a tutto tondo. 

L'iconografia del presepio ebbe 

un impulso nel Quattrocento 

grazie ad alcuni grandi maestri 

della pittura: il Botticelli, 

nell'Adorazione dei Magi 

(Firenze, Galleria degli Uffizi) 

raffigurò personaggi della 

famiglia Medici; Giotto, con la 

Natività della Cappella degli 

Scrovegni, a Padova. 

Adorazione dei Magi nella Basilica di Santo Stefano a Bologna 

Dal XVII secolo il presepe iniziò a diffondersi anche nelle case dei nobili sotto forma di 

"soprammobili" o di vere e proprie cappelle in miniatura anche grazie all'invito del papa durante il 

Concilio di Trento poiché ammirava la sua capacità di trasmettere la fede in modo semplice e vicino 

al sentire popolare. 

Il grande sviluppo dei presepi scolpiti si ebbe nel Settecento, quando si formarono le grandi tradizioni 

presepistiche: quella del presepe napoletano, quella del presepe genovese e quella del presepe 

bolognese. Nel XVIII secolo, addirittura, a Napoli si scatenò una vera e propria competizione fra 

famiglie su chi possedeva il presepe più bello e sfarzoso: i nobili impegnavano per la loro 

realizzazione intere camere dei loro appartamenti ricoprendo le statue di capi finissimi di tessuti 

pregiati e scintillanti gioielli autentici. Solo fra la fine dell'Ottocento e l'inizio del Novecento il 

presepe arriverà anche negli appartamenti dei borghesi e del popolino, ovviamente in maniera meno 

appariscente, resistendo fino ai giorni nostri. 

 

Simbologia e origine delle ambientazioni 

Il presepe è una rappresentazione ricca di simboli. Alcuni di questi provengono direttamente dal 

racconto evangelico. Sono riconducibili al racconto di Luca la mangiatoia, l'adorazione dei pastori 

e la presenza di angeli nel cielo. Altri elementi appartengono ad una iconografia propria dell'arte sacra: 

Maria ha un manto azzurro che simboleggia il cielo, San Giuseppe ha in genere un manto dai toni 

dimessi a rappresentare l'umiltà. 

Molti particolari scenografici nei personaggi e nelle ambientazioni del presepe traggono inoltre 

ispirazione dai Vangeli apocrifi* e da altre tradizioni. Tanto per citarne alcuni, il bue e l'asinello, 

simboli immancabili di ogni presepe, derivano dal cosiddetto protovangelo di Giacomo, oppure da 

un'antica profezia di Isaia che scrive "Il bue ha riconosciuto il suo proprietario e l'asino la greppia 

del suo padrone". 

* apocrifo (occulto, segreto, non autentico). Si dice di un libro sacro che la Chiesa Cattolica non 

riconosce come ispirato da Dio. Sebbene Isaia non si riferisse alla nascita del Cristo, l'immagine dei 

due animali venne utilizzata comunque come simbolo degli ebrei (rappresentati dal bue) e dei pagani 

(rappresentati dall'asino). 

 

Anche la stalla o la grotta in cui Maria avrebbe dato alla luce il Messia non compare nei Vangeli 

canonici: sebbene Luca citi i pastori e la mangiatoia, nessuno dei quattro evangelisti parla 

esplicitamente di una grotta o di una stalla. In ogni caso a Betlemme la Basilica della Natività sorge 

intorno a quella che è indicata dalla tradizione come la grotta ove nacque Cristo. 
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I Magi invece derivano dal Vangelo di Matteo e dal Vangelo armeno dell'infanzia. In particolare, 

quest'ultimo fornisce informazioni sul numero e il nome di questi sapienti orientali: il vangelo in 

questione fa i nomi di tre sacerdoti persiani (Melkon, Gaspar e Balthasar), anche se non manca chi 

vede in essi un persiano (recante in dono oro), un arabo meridionale (recante l'incenso) e un etiope 

(recante la mirra). Così i re magi entrarono nel presepe, sia incarnando le ambientazioni esotiche sia 

come simbolo delle tre popolazioni del mondo allora conosciuto, ovvero Europa, Asia e Africa. 

Tuttavia, alcuni aspetti derivano da tradizioni molto più recenti. Il presepe napoletano, per esempio, 

aggiunge alla scena molti personaggi popolari, osterie, commercianti e case tipiche dei borghi agricoli, 

tutti elementi palesemente anacronistici. Anche questi personaggi sono spesso funzionali alla 

simbologia. Ad esempio il male è rappresentato nell'osteria e nei suoi avventori, mentre il personaggio 

di Ciccibacco, che porta il vino in un carretto con le botti, impersona il Diavolo. Nel presepe 

bolognese, invece, vengono aggiunti alcuni personaggi tipici, la Meraviglia, il Dormiglione e, di 

recente, la Curiosa. 

 

La tradizione dei larii 

Per comprendere la tradizione e la genesi del moderno presepe, può essere utile ricordare la figura 

del lari (lares familiares), profondamente radicata nella cultura etrusca e latina. 

I larii erano gli antenati defunti che, secondo le tradizioni romane, vegliavano sul buon andamento 

della famiglia. Ogni antenato veniva rappresentato con una statuetta, di terracotta o di cera, chiamata 

sigillum (da signum = segno, effigie, immagine). 

Le statuette venivano collocate in apposite nicchie e, in particolari occasioni, onorate con l'accensione 

di una fiammella. In prossimità del solstizio d'inverno si svolgeva la festa detta Sigillaria (20 

dicembre), durante la quale i parenti si scambiavano in dono i sigilla dei familiari defunti durante 

l'anno. 

 

   
 

In attesa della festa, il compito dei bimbi delle famiglie riunite nella casa patriarcale, era di lucidare 

le statuette e disporle, secondo la loro fantasia, in un piccolo recinto nel quale si rappresentava un 

ambiente bucolico in miniatura. Nella vigilia della festa, dinnanzi al recinto del presepe, la famiglia 

si riuniva per invocare la protezione degli avi e lasciare ciotole con cibo e vino. Il mattino seguente, 

al posto delle ciotole, i bambini trovavano giocattoli e dolci, "portati" dai loro trapassati nonni e 

bisnonni. 
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Larario della Casa dei Vetti a Pompei 

 

In Italia il presepe si differenzia, nelle varie regioni, per ovvi motivi culturali. Per lo più, quando 

si parla dei presepi italiani non si effettua una vera e propria distinzione dal punto di vista 

culturale: in Italia i diversi presepi si differenziano piuttosto per i diversi prodotti e materiali 

utilizzati per ricreare la scena della nascita del bambino Gesù. Possiamo ricordare a tal 

proposito il presepe genovese che si realizza con pastori in legno, il presepe pugliese che utilizza 

la carta pesta per realizzare il prodotto finito, il presepe siciliano realizzato con l'aggiunta di 

prodotti tipici siciliani come rami d'arancio e di mandarino e sul quale si utilizzano diversi 

materiali come corallo, madreperla ed alabastro, tutti prodotti tipici della Sicilia. Per le figure 

in legno è inoltre da ricordare il presepe di Villar Focchiardo in Valle di Susa, costituito da 270 

figure in legno a grandezza naturale, esposte nei cortili e nelle vie del paese dall'8 dicembre al 

5 gennaio. 

 

      
                        I pastori in jeans nel presepe barocco genovese al Quirinale 
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Il presepe di Villar Focchiardo in Valle di Susa. I pannelli vengono rigorosamente esposti il 

giorno della Festa dell'Immacolata, l'otto dicembre, lungo le strade. 

 

 
Il Presepe degli agrumi ad Agrigento 

 

 

Il presepe vivente 
La tradizione del presepe vivente, sulla scia della prima rievocazione francescana, è diffusa in tutta 

la penisola. Nel presepe vivente viene proposta una breve rappresentazione teatrale che rappresenta, 

in una scenografia dedicata, la nascita di Gesù. 

Di presepi viventi, invece, se ne possono trovare rappresentazioni in tutta Italia. Tra i più noti e visitati, 

quello di Matera, ambientato nei “Sassi”, di Massa Lubrense (NA), quello di Assisi, quello di 

Custonaci (TP) quello di Crispiano (TA) e quello di Pezze di Greco (BR). 

A Morcone (Benevento) ormai da trent'anni si realizza uno dei presepi viventi più conosciuti, 

denominato “Presepe nel Presepe” per le caratteristiche del paese in cui si svolge di origine 

medievale tutto arroccato intorno a se stesso, tanto da sembrare un presepe.  
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Il Presepe vivente a Matera 

 
 

E’ una rappresentazione sacra teatrale di grande suggestione, con ben sette scene del Presepe 

(l’annunciazione, il sinedio, il mercato, gli antichi mestieri, la visitazione, la corte di Erode, la 

Natività); le scene sono allestite in cinque luoghi diversi del Sasso Barisano (tre al chiuso e due 

all’aperto), con l’utilizzo dei frames di alcuni film sulla vita di Gesù girati nei Sassi di Matera. 

 

Il Presepe napoletano 
 

Il presepe napoletano è una rappresentazione della nascita di Gesù ambientata 

tradizionalmente nella Napoli del Settecento. L'arte presepiale napoletana si è mantenuta 

tutt'oggi inalterata per secoli, divenendo parte delle tradizioni natalizie più consolidate e seguite 

della città. Famosa a Napoli, infatti, è la nota via dei presepi (Via San Gregorio Armeno) che 

offre una vetrina di tutto l'artigianato locale riguardante il presepe. Inoltre, numerosi sono i 

musei cittadini e non (come il Museo di San Martino o la Reggia di Caserta) nei quali sono 

esposti storici pezzi o intere scene che ambientati durante la nascita di Gesù. 
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Origini 

Il primo presepio a Napoli viene menzionato in un documento che parla di un presepio nella 

Chiesa di S. Maria del presepe nel 1025. Ad Amalfi, secondo varie fonti, già nel 1324 esisteva 

una “cappella del presepe di casa d'Alagni”. Nel 1340 la regina Sancia d'Aragona (moglie di 

Roberto d'Angiò) regalò alle Clarisse un presepe per la loro nuova chiesa, di cui oggi è rimasta 

la statua della Madonna nel museo di San Martino. 

 

Presepe di Corte 

Uno dei più limpidi esempi di presepe napoletano è dato dalla manifattura in terracotta con pezzi 

risalenti al XVIII secolo che si trova nella sala Ellittica della Reggia di Caserta. Si tratta 

dell'allestimento ex novo, compiuto nel1988, di quello che fu il presepe di Corte. Per la sua 

realizzazione sono stati utilizzati gli stessi materiali in uso all'epoca. Nella tradizione di Corte, le 

figurine erano poste sul cosiddetto scoglio, una struttura di base in sughero sulla quale venivano 

organizzate scenograficamente le diverse scene della raffigurazione della Natività: l'Annuncio ai 

pastori, l'Osteria, il viaggio dei Re Magi, le scene corali con pastori e greggi. I sovrani borbonici 

fecero allestire l'ultimo loro presepe nella Sala della Racchetta facendo affrescare il soffitto a 

simulazione della volta celeste.  

 

 
 

Verso la fine del Seicento nacque la teatralità del presepio napoletano, arricchita dalla tendenza a 

mescolare il sacro con il profano, a rappresentare in ogni arte la quotidianità che animava piazzette, 

vie e vicoli. Apparvero nel presepio statue di personaggi del popolo come i nani, le donne con il gozzo, 

i pezzenti, i tavernari, gli osti, i ciabattini, ovvero la rappresentazione degli umili e dei derelitti: le 

persone tra le quali Gesù nasce. Particolarmente significativa fu l'aggiunta dei resti di templi greci e 

romani per sottolineare il trionfo del cristianesimo sorto sulle rovine delle colonne pagane. 

Nel Settecento il presepio napoletano visse la sua stagione d'oro, uscì dalle chiese dove era oggetto 

di devozione religiosa per entrare nelle dimore dell'aristocrazia. Quando regnò Carlo III di Borbone, 

nobili e ricchi borghesi gareggiarono per allestire impianti scenografici sempre più ricercati. 

Per merito della fioritura artistica e culturale in quel periodo anche i pastori cambiarono il loro 

sembiante. 
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Il Museo della Certosa di San Martino è certamente il punto di riferimento per gli studi sul presepe 

Napoletano, oltre ai ricchi presepi ancora conservati integri a Napoli e altrove. Forse il più celebre e 

acclamato esempio di presepe napoletano è il presepe Cuciniello realizzato tra il 1887 e il 1889 ed 

esposto a San Martino. 

 
Nel Novecento questa tradizione è gradualmente scomparsa, ma oggi grandi presepi vengono 

regolarmente allestiti in tutte le principali chiese del capoluogo campano e molti napoletani lo 

allestiscono ancora nelle proprie case. 

 

Il presepe oggi 

La vera portata e il lascito culturale del presepe napoletano risiedono nel realismo delle sue 

rappresentazioni. Non è più solo un simbolo religioso, ma uno strumento descrittivo, 

identificativo e unificante della comunità di appartenenza, nella sua dettagliata composizione.  
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Si potrebbe forse dire che il presepe napoletano è stato e rimane un veicolo di identifiicazione della 

“gens napoletana” e l'antesignano di quel realismo che ha caratterizzato le rappresentazioni teatrali 

e le produzioni cinematografiche napoletane. Oggi alcuni pastorai producono anche pastori che 

rispecchiano le personalità dei nostri tempi. Lungo Via San Gregorio Armeno sono presenti mostre 

permanenti e negozi artigiani che permettono di comprare, oltre alle classiche statuette, pastori 

raffiguranti personaggi moderni come ad esempio Totò, Pulcinella e figure di uomini politici. 
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        Alcuni personaggi del presepe a San Gregorio Armeno      
 

La simbologia del presepe napoletano: i personaggi tipici del presepe napoletano 

Si può attribuire un significato particolare a ciascun personaggio del presepe ed addirittura ai singoli 

elementi che compongono l’intero quadro. 

 

Benino o Benito: Questa figura è un riferimento a quanto affermato nelle Sacre Scritture: “E gli 

angeli diedero l’annunzio ai pastori dormienti”. Il risveglio è considerato inoltre come rinascita. 

Benino o Benito, nella tradizione napoletana, è anche colui che sogna il presepe e - sempre nella 

tradizione napoletana - guai a svegliarlo: di colpo il presepe sparirebbe. 

 

Il vinaio e Cicci Bacco: Il percorso del presepe napoletano è anche rappresentazione della 

“rivoluzione religiosa” che avverrà con la morte del Messia. Difatti il vino e il pane, saranno i doni 

con i quali Gesù istituirà l’Eucaristia, diffondendo il messaggio di morte e resurrezione al Regno dei 

Cieli. Ma contrapposto a ciò, c’è la figura di Cicci Bacco, retaggio delle antiche divinità pagane, dio 

del vino, che si presenta spesso davanti alla cantina con un fiasco in mano. 

 

 
 

Il pescatore: è simbolicamente il pescatore di anime. Il pesce fu il primo simbolo dei cristiani 

perseguitati dall’Impero Romano. Infatti l’aniconismo, cioè il divieto di raffigurare Dio, applicato 

fino al III secolo, comportò la necessità di usare dei simboli per alludere alla Divinità. Tra questi c’era 

il pesce, il cui nome greco (ikthys) era acronimo di "Iesùs Kristhòs Theoù Yiòs Sotèr" (Gesù Cristo 

Figlio di Dio e Salvatore). 

 

I due compari: i due compari, zi’ Vicienzo e zi’ Pascale, sono la personificazione del Carnevale e 

della Morte. Infatti al cimitero delle Fontanelle in Napoli si mostrava un cranio indicato come “A 

Capa ‘e zi’ Pascale” al quale si attribuivano poteri profetici, tanto che le persone lo interpellavano 

per chiedere consigli sui numeri da giocare al lotto. 

 

Il monaco: viene letto in chiave dissacrante, come simbolo di un'unione tra sacro e profano che si 

realizza nel presepe napoletano. 

 

La zingara: è una giovane donna, con vesti rotte ma appariscenti. La zingara è un personaggio 

tradizionalmente in grado di predire il futuro. In questo caso la sua presenza è simbolo del dramma 

di Cristo poiché porta con sé un cesto di arnesi di ferro, metallo usato per forgiare i chiodi della 

crocifissione. Questo personaggio è perciò segno di sventura e dolore. 
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                                              Il Pescatore e i due Compari 

 
 

Stefania: È una giovane vergine che, quando nacque il Redentore, si incamminò verso la Natività ad 

adorarlo. Bloccata dagli angeli che vietavano alle donne non sposate di visitare la Madonna, Stefania 

prese una pietra, l’avvolse nelle fasce, si finse madre e, ingannando gli angeli, riuscì ad arrivare al 

cospetto di Gesù il giorno successivo. Alla presenza di Maria, si compì un miracoloso prodigio: la 

pietra starnutì e divenne bambino, Santo Stefano, il cui compleanno si festeggia il 26 dicembre. 

16



              
Il Monaco                                                          La Zingara                       Carmela 

    
         Uno dei Re Magi                                                   Stefania               Ricco anziano 
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La meretrice: Simbolo erotico per eccellenza, contrapposto alla purezza della Vergine, si colloca 

nelle vicinanze dell'osteria, in contrapposizione alla Natività che è alle spalle. 

 

I re magi: Rappresentano il viaggio notturno della stella cometa che si congiunge con la nascita del 

nuovo “sole-bambino”. In questo senso va interpretata la tradizione cristiana secondo la quale essi si 

mossero da oriente, che è il punto di partenza del sole, come è chiaro anche dall’immagine del 

crepuscolo che si scorge tra le volte degli edifici arabi. In origine rappresentati in groppa a tre diversi 

animali, il cavallo, il dromedario e l’elefante che rappresentano rispettivamente l’Europa, l’Africa e 

l’Asia. 

 

                                 
                                  

  

I luoghi – Il Mercato - I venditori 

Nel presepe napoletano del ‘700 le varie attività 

lavorative rappresentano come in un'istantanea i 

principali commerci che si svolgono lungo tutto 

l'anno. Quindi è possibile interpretare arti e 

mestieri come personificazioni dei mesi 

seguendo questo schema: 

Gennaio, macellaio o salumiere; Febbraio, 

venditore di ricotta e formaggio; Marzo, 

pollivendolo e venditore di uccelli; Aprile, 

venditore di uova; Maggio, rappresentato da una 

coppia di sposi recanti un cesto di ciliegie e di 

frutta; Giugno, panettiere o farinaro; Luglio, 

venditore di pomodori; Agosto, venditore di 

cocomeri; Settembre, venditore di fichi o 

seminatore; Ottobre, vinaio o cacciatore; 

Novembre, venditore di castagne; Dicembre, 

pescivendolo o pescatore. 
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                                   Venditori di anguille, frutta e uova 
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Il ponte: chiaro simbolo di passaggio ed è collegato alla magia. Alcune favole napoletane raccontano 

di tre bambini uccisi e seppelliti nelle fondamenta del ponte allo scopo di tenere magicamente salde 

le arcate. Rappresenta quindi un passaggio tra il mondo dei vivi e quello dei morti. 

 

 
 

 
Il forno: evidente richiamo alla nuova dottrina cristiana che vede nel pane e nel vino i propri 

fondamenti, nel momento dell'Eucarestia, oltre a rappresentare un mestiere tipicamente popolare. 

Chiesa, crocifisso: La presenza di una chiesa, come anche del crocifisso, testimonia l'anacronisticità 

del presepe napoletano che è ambientato nel ‘700. 

 

Il fiume sul presepe è segno del tempo che scorre, simbolo del ciclo vitale, della nascita e della morte 

ma è anche luogo in cui chi vi si immerge ne esce purificato e liberato  

 

Il pozzo: collegamento tra la superficie e le acque sotterranee, la sua storia è ricca di aneddoti e 

superstizioni, che ne fanno un luogo di paura. Una su tutte, quella per la quale un tempo ci si guardava 

bene dall’attingere acqua nella notte di Natale: si credeva che quell’acqua contenesse spiriti diabolici 

capaci di possedere la persona che l’avesse bevuta. 
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L’osteria: Riconduce, in primo luogo, ai rischi del viaggiare. Di contrasto, proprio perché i Vangeli 

narrano del rifiuto delle osterie e delle locande di dare ospitalità alla Sacra Famiglia, il dissacrante 

banchetto che in esse vi si svolge è simbolo delle cattiverie del mondo che la nascita di Gesù viene 

ad illuminare. 
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Il Carnevale in Campania 

Le origini del Carnevale napoletano, come molte feste di 

tradizione cattolica, traggono origine dal mondo pagano 

greco-romano, associate alle festività dionisiache e ai 

saturnali, che segnano l’ingresso del solstizio invernale 

in onore di Saturno, il dio romano dell’agricoltura. 

Questo momento dell’anno era vissuto all’insegna della 

spensieratezza, dall’abbandono temporaneo dagli 

obblighi sociali, accentuato dalle danze, dalle musiche, 

dai giochi, dagli scherzi, e dall’uso delle maschere che 

diventano gli elementi distintivi della festa.  

Il Carnevale napoletano ha inizio il 17 gennaio, nel 

giorno di Sant’Antonio Abbate “a’ festa e 

Sant’Antuono” (attraverso il rituale purificatore del 

fuoco) e si chiude il Martedì Grasso, il giorno in cui è 

consentito mangiare cibi prelibati tra cui la carne; questo 

giorno segna anche l’ultimo della settimana grassa, 

prima dell’inizio della Quaresima, a cavallo del 

mercoledì delle Ceneri. Insomma due settimane di 

baldorie e di buon cibo a portata di tutti, prima del 

periodo magro e di astinenze. 

La prima documentazione del Carnevale a Napoli si 

ha nel XVI secolo, grazie all’opera “Ritratto o modello 

delle grandezze, delle letizie e meraviglie della 

nobilissima città di Napoli”, scritta dal marchese Giovan Battista del Tufo, ed era riservato 

esclusivamente ai ceti aristocratici, dame e cavalieri, principi, duchesse ed alla nobile corte reale 

aragonese che non mancavano di sfoggiare esibizioni degne di sfarzo e di potere, mettendo in scena 

grandi ricevimenti in maschera, balli, spettacoli, giochi e tornei. Ma è l’altro Carnevale che ci 

interessa, quello del popolo, dei vicoli e delle piazze che è stato poco documentato in quanto non 

ritenuto degno di essere appuntato e tramandato, seppure debolmente. Proprio quest’ultimo conserva 

in sé un patrimonio unico nel suo genere. 

 

Infatti, verso il XVII secolo, le mascherate esercitarono un notevole fascino anche sul popolo. Nacque 

così il Carnevale plebeo organizzato da pescatori, macellai, pescivendoli, contadini, che presero 

l’abitudine di scendere in piazza e nei vicoli per festeggiare pubblicamente la mascherata. Il tutto era 

colorito dalla presenza di costumi tradizionali, strani travestimenti, giochi particolari, orge, canti 

carnascialeschi, osceni e ricchi di doppi sensi, e dalla rappresentazione, spesso volgare, delle 

commedie popolari. Il Carnevale napoletano, dunque, ebbe diverse sfaccettature: esisteva il 

Carnevale dei nobili, dei sovrani, il carnevale ecclesiastico (voluto e organizzato dalle autorità 

religiose, le quali preparavano delle processioni dove venivano inscenati atti relativi alla Morte e alla 

Resurrezione di Cristo), e il Carnevale privato (la festa si svolgeva nelle case private dei patrizi che, 

il più delle volte, terminava con tremende risse).  

Durante il regno dei Borboni, il Carnevale conobbe un momento di gloria; esso continuò ad essere 

festeggiato con sfilate, mascherate e con dei bellissimi carri allegorici, molto sfarzosi, preparati in 

occasione della Festa di Piedigrotta. Anzi molti carri, venivano arricchiti anche con squisite 
vettovaglie, provviste, vivande e per questo motivo, i carri subivano spesso violenti saccheggi.  
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La Festa di Piedigrotta 
La festa di Piedigrotta è stata la più grande manifestazione canora che Napoli (e quindi il mondo) 

ricordi. Le sue origini sono antichissime, risalgono addirittura alle feste e ai rituali pagani, dedicati 

al dio della fertilità Priapo.  

 

Le origini del nome 

Piedigrotta deriva da “piè di grotta”, cioè “ai piedi della grotta”. Ed infatti la festa, o quella che 

possiamo considerare la sua antenata, nacque proprio nei pressi di una grotta: la colossale Crypta 

Neapolitana (detta anche Grotta di Pozzuoli o Grotta di Posillipo), un luogo ricco di fascino e di 

mistero. Si tratta di una lunga galleria artificiale (alta dieci metri e lunga circa settecento) scavata nel 

tufo della collina di Posillipo, tra Mergellina e Fuorigrotta.  

L’ingresso principale della grotta si trova nell’attuale Parco della tomba di Virgilio (sede anche 

della tomba di Giacomo Leopardi e da non confondere con il parco di Virgilio a Posillipo. 

 

 
    La Crypta Neapolitana                      Dipinto dell’antica Grotta di Posillipo 

Secondo la leggenda, fu proprio Virgilio a scavarla con i suoi poteri magici: in una sola notte! In 

realtà – o almeno secondo quanto afferma l’archeologia ufficiale – fu costruita dai Romani per scopi 

militari nel I secolo a.C. Secondo altre fonti invece la grotta sarebbe molto più antica, precedente 

anche all’arrivo dei coloni greci (V secolo a. C.), essendo opera dell’antico popolo dei Cimmeri: 

costruttori di opere megalitiche che – come riferisce Strabone – vivevano in case sotterranee 

collegate fra di loro da gallerie. 

 

Riti pagani, canti e balli ai piedi di una grotta 

Per i Napoletani del tempo quell’immenso traforo assunse ben presto molteplici valori simbolici: 

materno ed uterino, per la sua forma stretta e angusta, ma anche una metafora del passaggio tra la 

morte e la vita, tra la luce ed il buio. Tanto che nelle sue immediate vicinanze (ai piedi della grotta) 

costruirono un piccolo tempio dedicato a Priapo: il dio della fertilità, figlio di Afrodite e famoso 

nella mitologia dell’antica Grecia per la sproporzionata lunghezza del pene. Nelle notti di settembre, 

quel tempio era sede di baccanali, festività religiose a sfondo propiziatorio caratterizzati – almeno 

nelle forme più antiche – da oscene pratiche sessuali (riti orgiastici). 

Anche se a quel tempo la tarantella non era ancora nata, pare che durante quelle feste i Napoletani, 

da sempre chiassosi e tumultuosi, si lasciassero andare in accorati canti ed appassionati balli; a 

raccontarcelo è lo scrittore romano Petronio Arbitrio nel suo Satyricon (I secolo d. C.). In breve 

tempo Napoli conquistò fama di città della musica e del canto.  
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Ciò ci viene confermato ancora una volta dal racconto di uno scrittore di epoca imperiale: Svetonio. 

Secondo quest’ultimo perfino l’imperatore Nerone, che si considerava un grande cantante e un 

sopraffino musicista, volle venire ad esibirsi nel 63 d.C. ai piedi di quella grotta, al cospetto dei 

Napoletani ritenuti artisticamente più competenti dei Romani. 

 

      
                                                                                                                                                                                                    

Nerone è passato alla storia come il più crudele e sanguinario tra gli imperatori romani. Di lui si dice 

che fosse pazzo. Tra le altre cose fu accusato di matricidio, dell’assassinio della moglie e di aver fatto 

morire di aborto l’amante – Poppea – prendendola a calci nella pancia. Fu accusato anche 

dell’incendio che distrusse Roma. Lui addossò la colpa ai cristiani, prese tutti quelli che gli capitarono 

sottomano e li diede in pasto alle belve. 

Nerone però aveva anche una passione sfrenata per l’arte, in particolare per la musica e il canto. Si 

considerava un grande artista. Per questo amava spesso esibirsi in pubblico. Nessuno, ovviamente, 

osava criticarlo apertamente, anzi tutti lo lodavano per ottenere i suoi favori.  

Quando il celebre filosofo Seneca, suo precettore, gli consigliò che non era il caso per un imperatore 

di esibirsi come tenore in un teatro, Nerone lo licenziò. Poi lo fece uccidere. Secondo alcune fonti 

storiche, nel 63 d.C. l’imperatore artista volle venire proprio a Napoli ad esibirsi in un tempio situato 

nei pressi della Crypta Neapolitana dove venivano officiati riti sacri in onore del dio Priapo. Non 

sappiamo come i napoletani dell’epoca giudicarono l’esibizione dell’imperatore 

 

La Madonna di Piedigrotta 

 

Nel corso dei secoli quei luoghi influenzarono fortemente la 

cultura e le tradizioni della città: nelle credenze, nei riti e nel 

folclore. Con il passare del tempo le pratiche misteriche pagane 

furono affiancate e poi sostituite da quelle Cristiane. Nel III secolo 

si diffuse il culto di Maria Vergine. Il tempio dedicato a Priapo fu 

raso al suolo e al suo posto fu costruita una cappella dedicata alla 

Madonna dell’Idria (o Odigitria). Ne sono una testimonianza il 

dipinto della stessa Madonna presente in una nicchia all’imbocco 

orientale della grotta e quello di San Luca osservabile dalla 

loggetta. Secondo la leggenda nel 1353 la Madonna apparve 

contemporaneamente a tre religiosi in tre luoghi distinti. A loro 

chiese di costruire una chiesa vicino alla grotta. 
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La chiesa fu costruita, con il lauto contributo dei pescatori 

di Mergellina, proprio sulle rovine dell’antico tempio 

pagano dedicato al dio Priapo, dove, sempre secondo la 

leggenda, era stata rinvenuta un’icona della stessa 

Madonna. La chiesa subì diverse modificazioni e restauri, 

fino a quando fu completamente ricostruita. Nel tempo 

divenne sempre più il centro della devozione del borgo 

marinaro nonché una meta irrinunciabile per i pellegrini: 

l’usanza era quella di andare a rendere omaggio alla 

Madonna di Piedigrotta la notte del 7 settembre – secondo 

la tradizione la data della natività di Maria. Una 

testimonianza al riguardo ci viene dal cronista Leostello 

(1487) che accenna ad una festa di “Santa Maria della 

Grotta” dove “tutti vi accorrevano nella notte tra il 7 e 

l’8 settembre”. Quella festa era anche un’occasione per 

fare una scampagnata nella bellissima Mergellina. In 

attesa poi di entrare nella chiesa per inginocchiarsi di 

fronte all’altare della Madonna di Piedigrotta i Napoletani 

ballavano e cantavano davanti alla grotta illuminata con 

torce: proprio come facevano i loro antenati.  

Nacque così l’usanza di una sfida canora tra i vari gruppi di pellegrini. Questa pratica si consolidò 

sempre di più nel corso del tempo. Come tutte le feste popolari, non di rado capitavano degli incidenti 

tra persone, magari un po' brille oppure semplicemente eccitate dalle deficienze del servizio d'ordine, 

quasi sempre per futili motivi come nel 1680 quando il principe Francesco Caracciolo subì l'affronto 

del conte Domenico Acquaviva, che si rifiutò di lasciare il passo alla sua signora all'uscita della 

chiesa; ne nacque una lite furibonda in seguito alla quale il principe riportò un leggero graffio alle 

gote. L'evento ebbe tanta eco che furono sospesi i festeggiamenti per quell'anno e la chiesa fu 

consacrata nuovamente il mese successivo dall'arcivescovo di Napoli. 

Nel 1731 nacque la “Confraternita dei pescatori marinari di Chiaia” che aveva il compito di 

assistere alle processioni.  
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Con il passare degli anni la Festa di Piedigrotta, alla quale partecipavano anche i reali ed i dignitari 

del regno, assunse dei contorni trionfali allorquando Carlo III decise di introdurre una parata militare 

per celebrare la vittoria di Velletri sui tedeschi. 

 

Nel Salone dell’antiquariato di Napoli è esposto un dipinto di Alessandro D’Anna che raffigura una 

festa di Carnevale del 1774 con sfilata di carri a Largo di Palazzo, l’attuale piazza del Plebiscito. 

La tela, di altissima qualità, si affianca ad una simile conservata al museo di San Martino e costituisce 

un lampante documento visivo di una festa mitica che a Napoli per secoli ha costituito una eccezionale 

attrazione. 

 

                              
"Festa di Carnevale” a Largo di Palazzo   dipinto del 1774, di Alessandro D'Anna. 
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La tela, di altissima qualità, si affianca ad una simile conservata al museo di San Martino e costituisce 

un lampante documento visivo di una festa mitica che a Napoli per secoli ha costituito una eccezionale 

attrazione. 

 

 
                    Ignoto: Carnevale al Largo di Palazzo (Napoli, Museo di San Martino) 
 

Nel quadro si affollano carri e cavalli bardati diligentemente in fila, uomini impettiti nelle loro 

uniformi sgargianti, legioni di Pulcinella danzatori, cappelli impiumati in una fantasmagorica gara di 

eleganza, mentre il pubblico applaude gaudente. Attraverso piccole pennellate pregne di sostanza 

cromatica l’artista ci racconta una delle più esaltanti feste europee, una manifestazione viva e 

palpitante della cultura napoletana dell’epoca. 

Alla parata di carri e quadriglie delle corporazioni delle arti annonarie, al saccheggio delle macchine 

da festa allocate in Largo di Palazzo per volere del re, si sovrapponeva il carnevale rappresentativo 

della corte e dei ceti aristocratici che, facendo sfoggio di carrozze, cavalli e ampio seguito, sfilava 

lungo Via Toledo sino a raggiungere Largo di Palazzo. Definita nel 1835 da Alexandre Dumas 

padre, “selciata di lava come Ercolano e Pompei e illuminata a gas come Londra e Parigi”. Lunga 

oltre un chilometro, essa fu aperta alla metà del XVI secolo in attuazione del grande piano urbanistico 

di espansione disposto dal vicerè Pedro Alvarez de Toledo, marchese di Villafranca, ma di fatto 

costituì sempre una sorta di ingresso trionfale verso il palazzo vicereale dove per l’occasione si 

tenevano feste e balli in maschera. Si trattava di un percorso cerimoniale nuovo e laico, contrapposto 

a quello religioso, e il cui momento conclusivo era rappresentato dall’assalto dei lazzari alle cuccagne 

in legno e cartapesta, ricolme di ogni genere di commestibili, allestite sulla piazza. 

 

Il Carro del Battaglino 
La madre di tutte le feste partenopee, dal Carnevale alla Piedigrotta, partiva dal ventre dei 

quartieri spagnoli e si imperniava sul mitico Carro del Battaglino. 

Questo carro era il più celebrato ed al suo allestimento collaboravano artisti famosi come Giacomo 

Del Po e Gennaro Greco. Esso era ornato da figurazioni bibliche ed allegorie religiose, ma nel 1684 

se ne costruì uno con l’imperatore che schiacciava il turco ed anche nel Settecento se ne fecero altri 

a carattere politico. Una folla enorme seguiva la processione con il viceré in prima fila. 
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Affinità tra il “Carro del Battaglino” ed il Carro trionfale della Madonna della Bruna a 

Matera (nella foto il Carro del Battaglino del 1707) 

Affonderebbe nella tradizione napoletana e spagnola, in particolare, la consuetudine della Città dei 

Sassi di portare in processione la Protettrice “Maria Santissima della Bruna” su un artistico carro 

trionfale di cartapesta e di procedere, dopo i rituali tre giri su piazza Duomo, che ne segnano il 

“possesso” della Vergine sulla comunità, all’assalto e alla distruzione del manufatto in piazza. A 

ricordarcelo con la passione e la ricercatezza delle fonti storiche è il M° Pietro Andrisani, che ci 

allega anche una foto del 1707 di un carro del Battaglino, quando correva il primo anno della Napoli 

Asburgica. La bontà e la ricchezza di citazioni sugli usi del tempo ci riportano a riscontri sulla 

storiografia locale, riferita al conte Giancarlo Tramontano – proveniente proprio dalla capitale del 

futuro Regno delle Due Sicilie- che si era impegnato a finanziare ogni anno la realizzazione del 

manufatto di cartapesta e a fornire una scorta di armigeri. A questo aggiungiamo e citiamo la 

lungimirante iniziativa dell’ex presidente del Comitato festeggiamenti “Maria Santissima della 

Bruna” Luigi Belgrano, che commissioni uno studio e la riproduzione della divisa dei cavalieri della 

Bruna, fedele a quella di origini spagnole… Coincidenze? Sarebbe bello andare a fondo alla 

questione. E chissà che i cavalieri del 2 luglio, ora con una divisa, “sintesi” di vari stili, non possano 

riscoprire quelle origini. Una citazione infine sui carri trionfali. Montescaglioso e Bernalda 

utilizzano per i Santi Rocco e Bernardino, per le processioni, manufatti artistici che non vengono 

né assaliti e né distrutti.  

 

Congetture sull’origine del carro trionfale dei Santi Patroni (Pietro Andrisani) 

Molti anni orsono, consuetudine giunta da lontano, voleva sul carro trionfale della Madonna Bruna 

di Matera la paranza di musici che intonava flotte, ovvero, gioiosi inni alla Madonna… 

… La tradizione napoletana che vuole l’esecuzione delle flotte sui carri trionfali si fa risalire al 1616, 

anno in cui un nobile spagnolo, Pompeo Battaglino, membro della Confraternita della Immacolata 

Concezione a Monte-calvario, assegnò un suo lascito per la costruzione di carri allegorici che il 

sabato Santo portassero in processione, per la Salita dell’imbrecciata e via Toledo, la statua della 

medesima Concezione attorniata dalle figurazioni dei Misteri. Erano “quindici Misteri, gruppi di 

fantocci vestiti con stoffe più o meno ricche. Essi rappresentavano episodi della vita di Gesù e 

Maria collocati su basamenti dorati ornati di ceri e fiori [che] venivano trasportati a spalla” […]. 
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“Sul carro vi andavano dei giovani musici, vestiti da angeli, i quali durante il cammino della 

processione cantavano inni in lode della Vergine.  

Questi virtuosi venivano raccolti dai quattro Conservatori di musica, che in quel tempo Napoli 

possedeva. […] Appresso li gradini ove seggono li figlioli che cantano […]. Dietro gli scanni sui 

quali sedevano li figlioli cantori, erano sei statue simboleggianti altrettanti turchi abbattuti. Su un 

gradino più alto, sopra un globo, troneggiava la statua di Filippo IV con manto e corona regali, 

con scettro in mano ed un leone a lato. Con un piede egli calpestava i Turchi, con l’altro 

[sormontava] una mezza luna di tavola contornata d’argento”. 

La sera del sabato santo, la processione partiva dalla chiesa di Monte-calvario con la Immacolata 

Concezione trionfalmente assisa sulla parte più alta di un carro riccamente addobbato, preceduto dai 

dignitari della magistratura e della milizia, dai cavalieri dei tre Ordini di Spagna, dalle guardie 

Palatine e da regi Alabardieri; dopo aver attraversata via Toledo ornata da luminarie, giungeva a largo 

di Palazzo ove si celebrava la cerimonia religiosa. 

 

Spogliazione del carro 

Incerte sono le notizie relative alla spogliazione o demolizione del carro: certamente non veniva 

demolito del tutto, in quanto l’ossatura era conservata dalla Congrega nella rimessa e, quindi per 

ricostruzione probabilmente s’intendeva la sola parte decorativa. Le decorazioni, affidate sempre a 

famosi pittori, ogni anno raffiguravano un tema diverso: la battaglia tra San Michele Arcangelo e 

Lucifero, la Scala di Giacobbe, Ester ed Assuero, i Misteri di Abramo, di San Rocco, dell’Assunta e 

della Immacolata Concezione; altri temi venivano attinti al Vecchio Testamento, al Martirologio e ai 

libri Agiografici.  

I soggetti erano prevalentemente corredati dalle allegorie della Pace, dell’Abbondanza, della Fama, 

della Fortezza, della Prudenza, della Clemenza, delle Virtù teologali, comunque sempre sorretti e 

contornati da Cherubini e Arcangeli. L’iniziativa risultò assai gradita al pubblico napoletano di ogni 

ceto sociale e di ogni età. D’allora si indicò qualunque festa svolta con sfarzo clamoroso col detto 

andare col carro di Battaglino. 

 

Iñigo Velez de Guevara, conte d’Oñatte e vicerè di Napoli la definì la più grandiosa, sontuosa e 

maestosa mai celebrata. La sua fama percorreva il continente e grandi personaggi accorrevano a 

Napoli per assistervi. Alcune volte, per permettere a qualche ospite di eccezione della Corte di 

assistervi, ne venne spostata la data. A tale proposito, celebre l’episodio del 1630, quando l’infanta 

Maria, sorella di Filippo IV, immortalata dal pennello del famoso pittore Velasquez, accompagnata 

dal duca d’Alba e da un gran numero di gendarmi, dame e cavalieri, nel viaggio da Madrid a Buda, 

ove risiedeva il suo promesso sposo, re di Boemia e di Ungheria, volle passare per Napoli. Vi giunse 

nel mese di settembre e, avendo appreso quanto fosse fastosa la processione del carro di Battaglino 

del sabato santo, pretese che la medesima processione si svolgesse alla sua presenza, quantunque 

fuori tempo opportuno. Alle grandi spese occorrenti per la preparazione della festa con carro trionfale 

oltre alla Congregazione della Concezione, vi partecipavano ricchi mercanti e i nobili della città. 

Da una ricevuta con data 17 giugno 1737, rilasciata da Filippo Bottiglieri, rettore del Conservatorio 

dei Poveri di Gesù Cristo, risulta che furono pagati 18 ducati per sei flotte di cantori.  

Nello stesso anno, alla banda del principe Caracciolo di Torella, paese della provincia di Potenza, 

furono pagati ducati 5 (carlini) 2 (grana) 10 per aver suonato davanti allo stendando che precedeva il 

carro. L’anno dopo si pagarono ducati 4.2.11. a chi portò la Banda di strumenti che fece dare il 

Principe di Colubrano [Francesco Carafa, consorte di Faustina Pignatelli, Principessa di 

Tolve]. Durante il sei e il settecento, al carro di Battaglino che era diventato una duratura istituzione, 

le vie principali di Napoli ne videro transitare altri per eventi occasionali. Nel 1713 Aurora 

Sanseverino Gaetani, duchessa di Laurenzana, volle solennizzare la beatificazione di Pio V 

[Antonio Ghislieri, 1504-1572], avvenuta a Roma, l’anno prima, con un sontuoso apparato festivo, 

degno di tale evento. I festeggiamenti ebbero la durata di dieci giorni: iniziarono il 14 maggio con 

una processione cui parteciparono autorità politiche e religiose del Viceregno. 
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Il saccheggio del carro 

Nel 1616, anno in cui a Napoli Pompeo Battaglino istituì la moda del carro per portare in trionfo 

l’Immacolata Concezione a Monte-calvario, nella stessa città, a piazza Mercato, per antica 

consuetudine, già ai primi di luglio veniva costruito un castello di legno che a conclusione dei 

festeggiamenti della Bruna di Napoli, “per segno di grande allegrezza […] lo facevano assaltare 

dalla gente più bassa con diversi modi di finta guerra”. Gli assalitori, detti “Alabardi”, erano armati 

di una lancia. Ad essi si univa una compagnia di ragazzini malvestiti e scalzi, ognuno dei quali portava 

in mano una cannuccia con banderuola in resta, da cui “la squadra delle cannucce”. 

Ai primi di luglio del 1647 gli esattori della gabella della farina imprigionarono Bernardina Pisa, 

moglie di Tommaso Aniello detto Masaniello, capo di un gruppo di Alabarbi il quale pensò di tale 

occasione per creare una sommossa nella quale trovare il modo per liberare sua moglie. Giuseppe 

Donzelli, coprotagonista di detta rivoluzione, scrive che Masaniello espresse queste intenzioni ad otto 

suoi compagni, tutti giovani tra i 23 e i 25 anni; per potersi meglio organizzare si ritirarono fuori Città 

in un luogo tra le Paludi, chiamato l’Acqua della Bufala dove prepararono la rivolta contro le gabelle 

che divenne subito la miccia della nota rivoluzione antispagnola. 

 

Alcuni mesi dopo, all’inizio del 1648, Iñigo Velez de Guevara, conte d’Oñatte, nuovo viceré di 

Napoli, per far dimenticare ai cittadini gli orrori provocati dalla rivoluzione di Masaniello, volle 

introdurre la moda del carro trionfale durante le feste di carnevale conservando sullo stesso, 

caratteristiche di impianto allegorico del carro di Battaglino ma di stampo popolaresco. La statua 

della Madonna venne sostituita da un albero in legno simboleggiante un’oasi di delizie e 

bizzarramente addobbato da un assortimento di cibi che, al segnale del viceré, venivano depredati dai 

lazzari in agguato.  

Ma esiste un nesso fra la demolizione del castello di legno costruito per i festeggiamenti della 

Madonna del Carmine di Napoli e l’abbattimento del carro della Bruna di Matera? C’è una 

relazione fra il carro trionfale della Immacolata Concezione a Monte-calvario e quello della 

Bruna materana?  

Sappiamo che tra la città lucana e la capitale del regno allora esistevano strette relazioni di natura 

sociale, commerciale, culturale e religiosa. Gli arcivescovi della diocesi Acerenza-Matera, i quali 

spesso risiedevano a Napoli, nelle grandi ricorrenze religiose della medesima città qualche volta li 

vediamo celebrare Messe Solenni. Dal loro duplice domicilio poteva facilmente generare un processo 

di osmosi fra i tradizionali riti sacri delle due città. 

 

La Festa di Piedigrotta nel 1800 

A partire dall’Ottocento cominciò a prendere piede la sfrenata festa di Piedigrotta, che raggiunse il 

culmine negli anni del regno di Lauro. Chi ha i capelli bianchi ricorda quelle memorabili maratone di 

gioia popolare che duravano quindici giorni. Durante il passaggio per le strade cittadine dei 

mastodontici carri era permesso un po’ di tutto: sbracciarsi, calare coppoloni in testa a tipi soggetti, 

esercitare vigorosamente la mano morta su sederi di tutte le età, pur senza trascurare eventuali seni 

generosamente esposti, dimenticando in tal modo le angustie quotidiane. 

Ereditata dal carnevale fu la consueta “abbuffata” pomeridiana che poteva vantare di un vero e 

proprio menù tipico rappresentato da parmigiana di melanzane, “ruoti di petticciulli”, (pancette di 

agnello ripiene) al forno, “ruoti di capozzelle”, (testine di agnelli teneri), polli arrostiti e, per i più 

umili, “l'appesa” di frutta con uva, mele cotogne, granate e fichi d'India. Correlato all'evento era 

diffusa la pratica dei “maritaggi” nei quali venti fanciulle di umili origini, (zite), erano sorteggiate 

per sfilare sui carri allegorici fino al Palazzo Reale dove ricevevano una dote dal sovrano. 

La svolta decisiva per la manifestazione canora di Piedigrotta si ebbe però nel 1835 a seguito 

del clamoroso successo della canzone I te voglio bene assaje – scritta dall’ottico Raffaele Sacco 

e musicata, almeno secondo la leggenda, da Gaetano Donizetti.  
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La canzone vendette 180.000 copie, una cifra pazzesca per quel tempo. Questo attirò l’attenzione 

degli editori che fino a quel momento si erano occupati solo di musica classica. Nasceva così la 

Piedigrotta delle canzoni. 

L'accensione delle luminarie segna, tradizionalmente, l'inizio ufficiale dei festeggiamenti, tanto che 

era chiesto ai residenti di «addobbare i balconi e di illuminarli sul far della sera». Sebbene a Napoli 

vi fosse già un carnevale, che aveva luogo il 16 febbraio presso il Carmine (Piazza Mercato), Carlo 

III, tuttavia, decise di mutarne modi e tempi direttamente nella festa di Piedigrotta, ritenuta più sicura 

e più spaziosa. L'8 settembre 1859 si svolse l'ultima parata dei Borbone con 47 battaglioni, 33 

squadre d'assalto e 64 pezzi d'artiglieria alle quali seguirono le cannonate dai cinque castelli 

cittadini (121). La censura era garantita da speciali agenti in borghese pronti ad intervenire qualora 

qualche canzone o discorso improvvisato potesse offendere il re o le istituzioni (120). Nel 1888 fu 

introdotta la sfilata in carrozza, mentre l'edizione del 1902 fu la prima con le lampade a 

corrente elettrica. Nel 1906 il “Comitato del Museo” composto da intellettuali, artisti ed industriali 

decise di introdurre le “cavalcate” che consistevano nella rievocazione di episodi storici connessi 

con le imprese di un personaggio di rilievo tra i quali si contavano anche “I cavalieri della Lega 

Lombarda”. 

 

Il Carnevale e la stessa Piedigrotta con la mitica sfilata dei carri erano figlie di questa celebre 

processione, che durò poco meno di due secoli. 

L’antico e mai sopito spirito greco della festa, nato tra venerazioni priapiche e sfrenate danze 

liberatorie, sembrava rivivere nel popolo festoso, esaltando lo spirito trasgressivo e godereccio dei 

napoletani. Bei tempi per chi li ha vissuti, oggi non ci resta che sperare che questo pregevole dipinto, 

raro documento figurativo dei tempi passati, possa essere acquistato dallo Stato e destinato al museo 

di San Martino, a rammentare il nostro illustre passato quando Napoli era la capitale di un regno e 

non della spazzatura. 

 

              Morte e funerale del Carnevale napoletano 

Il Carnevale napoletano è l’alternanza perpetua tra gioia e dolore, il vecchio e il nuovo. 
“Carn’val’ mij’, sì muort’ …” Recitano così in una litania burlesca, le donne, gli uomini e i 

ragazzi nel giorno del Martedì Grasso, quando si inscena la morte e il funerale di Carnevale, 

fra lamenti, urla, parolacce e finti piagnistei. Una memoria storica che riaffiora nel tempo. 

Ogni Paese ha la sua tradizione. In alcune frazioni di Napoli e Provincia, vive ancora intatto 

questo rituale della morte di Carnevale messo in piedi come un vero spettacolo, dove tutta la 

cittadinanza partecipa al corteo funebre tra lo stupore delle nuove generazioni.  

 

Accade che su un carretto a quattro ruote, 

ben dipinto, infiorato con ghirlande di 

frasche, foglie di cavolo e fiori di broccolo; 

addobbato con salsicce mortadelle, lumini e 

candele accesi; tirato a mano o trainato da un 

asinello, bardato di veli neri e fiocchi; viene 

trasportato un uomo, a volte sostituito da un 

fantoccio, ossia un pupazzo rivestito con 

abiti comuni dalla più svariate fantasie, che 

rappresenta Carnevale morente. C’è chi gli 

dona il vecchio Frac, chi un abito 

consumato, chi un pigiama, abiti da lavoro; 

qui tutti si sbizzarriscono per fare bella 

figura in piazza e onorare la memoria del 

morto.  
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Per una sera, si recita a soggetto e gli attori improvvisati sono davvero talentuosi. Questa plateale 

manifestazione inizia con il processo, la condanna, la lettura del testamento e si conclude con la 

morte e il funerale del fantoccio, che simboleggia il capo espiatorio di tutti i mali.  

 

Re della festa e suo emblema, Carnevale ha un corpo immenso, con una pancia enorme imbottita 

di paglia e fieno; due gambe ciondoloni, grosse come due sanguinacci; ha la pipa in bocca, con la 

quale fumacchia; un viso rotondo di fanciullo, sporco di polvere e di carbone, in cui paiono dipinte, 

agli occhi della gente, da una parte la sporcizia, la indigestione e la deboscia, dall’altra la pace, il riso 

e l’allegria; in testa ha la tuba spelata o il classico copricapo pulcinellesco con fiocco; sul petto porta 

una croce di rape. Prima di morire ha goduto di tutte le gioie terrene ed ora, chi lo ama, lo segue in 

corteo fra lamenti, risate, baldorie e leccornie. Lascia a noi il suo testamento fatto di speranze e di 

progetti futuri che dovremo rispettare.  

Il lamento funebre è una nenia sconsolata di parolacce e oscenità che ha il piagnucoloso 

ritornello: “Si sapeva cà tu morivi” e un’esclamazione singhiozzata: “Ahi, gioia mia!”, oppure: 

“comme si’ muorto, gioia mia! gioia, mo moro!”. 

Il canto riferiva, tra l’altro, i risultati del finto consulto medico tenuto nei più importanti quartieri 

popolari di Napoli e auspicava il ritorno di Carnevale negli anni avvenire:  

“Ha ditto u miedeco de lu Mercato / che Carnevale sta malato. // E gioia! // Ha ditto u miedeco de 

lu Pennino / che Carnevale sta ma lato dint’i stentine. // E gioia! // Ha ditto u miedeco de vascio 

Puorto che Carnevale sta malato n’cuorpo. // E gioia! // E comme l’avite vista st’anno / Lu puzzate 

b’bedè a ca’a cient’anno” (Anonimo 1882). 

 

La Morte di Carnevale di Raffaele Viviani 

Il grande commediografo, poeta, compositore di canzoni napoletane nonché attore teatrale Raffaele 

Viviani si conferma ‘scomodo’ come nel 1928 in cui nasce questa opera giocosa, ostica per i temi 

trattati e per l’uso del dialetto. ‘Scomodo’ nel rappresentare la miseria materiale e morale nella sua 

realtà quotidiana in cui anche sopravvivere è difficile, così come mettere sulla tavola un pasto decente. 

Esemplare la scena del ‘pranzo’ in occasione della morte di Pasquale Capuozzi, soprannominato 

Carnevale per la sua stazza, in cui pochi pesci attirano i vicini affamati che fanno di tutto per farsi 

invitare e ... vengono divisi tra tutti. Viviani, in questa come in altre sue opere, rappresenta il mondo 

dei ‘bassi’, tipico di Napoli nel bene e nel male, nella solidarietà di fondo che lega gli abitanti della 

strada nell’allegria come nel dolore, mondo in cui la miseria è palpabile (oggi come ai tempi di 

Viviani) e il cui spirito è difficilmente comprensibile al di fuori della Campania (o di Napoli) al di là 

del folklore delle situazioni e del dialetto. 
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La Morte di Carnevale" Compagnia Teatrale “Le voci di dentro”, di Grumento Nova (Potenza) 

 

Il rito della morte e del funerale di Carnevale in alcune località della Campania 
Nelle celebrazioni ancora in auge tra le provincie italiane, e in particolare nelle province di Caserta, 

Avellino, Salerno e Napoli, il rituale è ancora vivo, e mantiene intatti tutti i suoi significati ancestrali.  
Vincenzo Carnevale muore durante un’abbuffata a tavola, e la moglie ne organizza la veglia in una 

corte a cui possono prendere parte tutti. 

Il morto, (un fantoccio di pezza e legno), viene sistemato su un giaciglio e addobbato con salsicce e 

uno strumento di virilità tra le gambe, spesso un fiasco di vino, per evidenziare che la morte è 

avvenuta per gli eccessi di comportamento che lo hanno portato alla morte. Si inizia con il pianto del 

morto a “chiagnuta”. Debitori, creditori, amici e parenti del morto lo piangono ognuno a suo modo, 

anche a suono di tammorra e castagnette: ogni provincia campana ha il suo tipico taluorno (veglia 

funebre), che rendono ogni veglia un’esperienza diversa.  

Tra le partecipazioni 

spontanee, ci sono quelle 

tradizionali e concertate, come 

la Cecchinella, una novella 

prefica che piange il morto 

con colorite espressioni che 

vanno dal comico al 

grottesco, tutte volutamente 

ilari e celebrative dei mille 

vizi del trapassato. I pianti e 

le apparenti disperazioni 

assumono un forte significato 

simbolico per l'imminente 

quaresima, fine dei giochi, 

delle abbuffate e dell'euforia degli eccessi. Dalla veglia si passa alla processione funeraria, che porterà 

il morto in chiesa (uno spazio della corte preparato di tutto punto), per finire con la liberazione dalle 

esperienze negative dell’anno passato, simboleggiata dal sacrificio di Carnevale arso su uno dei falò 

che scaldano la corte. (Nella foto: Morte di Carnevale a Montemarano – Napoli) 
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Il Carnevale nel Teatro Napoletano 
I personaggi della tradizione popolare carnevalesca 

 
Oltre Pulcinella, che la maschera simbolo sia della cultura partenopea che del Carnevale 

napoletano, ricordiamo altre “mezze maschere” popolari di vitale spessore: La Vecchia del 

Carnevale, la Zeza, Don Nicola, Don Felice Sciosciammocca. 

 

La Vecchia del Carnevale 

La maschera di Pulcinella a cavallo a la Vecchia de 

Carnevale, indicata spesso, più semplicemente, a Napoli e 

in tutta la Campania, come la “Vecchia 'o Carnevale” 
Trattasi di una “metamaschera”, ossia di una maschera nella 

maschera, poichè nella tradizione classica partenopea essa 

rappresentata da due figure: una Vecchia e Pulcinella. Tutti 

la chiamano la “Vecchia ‘o Carnevale”. La vecchia signora 

presenta la testa, il viso, il busto deforme e invecchiato, mentre 

per il resto mostra un corpo giovane e prosperoso dal seno 

abbondante. Tuttavia ha un enorme gobba alla schiena, sulla 

quale porta sulle proprie spalle Pulcinella che balla e suona le 

nacchere. I due vagano così insieme per i vicoli, i quartieri e i 

“bassi” di Napoli. La maschera stata oggetto di studio da parte 

di molti intellettuali, e alcuni di essi hanno visto malizioso ed 

erotico il ballo e il movimento corporeo di Pulcinella. 

Solitamente il nostro Pulicinella balla la tarantella, e nello 

spingere avanti il bacino costringe le Vecchia a fare delle 

mosse oscene; quest’ultima riceve poi dal giovane e birbante 

Pulcinella molti schiaffi ed insulti.  

Alla Vecchia del Carnevale sono stati attribuiti diversi 

significati allegorici/simbolici, la parte deforme del corpo 

rappresenta il tempo passato negativamente, l’inverno e la 

natura appassita, mentre la parte giovanile rispecchia la primavera, l’arrivo del nuovo anno ricco e 

fecondo, la rinascita, la vitalità, un futuro opulento…  

 
FELICE SCIOSCIAMMOCCA 
Felice o Feliciello Sciosciammocca è un personaggio 

immaginario del teatro napoletano creato da Eduardo 

Scarpetta. "Sciosciammocca" in lingua napoletana sta ad 

indicare colui che sta a bocca aperta; letteralmente scioscia 

vuol dire soffia e 'mmocca equivale a in bocca: quindi 

respira a bocca aperta. Si tratta quindi di una persona che si 

meraviglia di tutto, credulona, di una ingenuità che arriva 

alla stupidità. 

Il personaggio di Sciosciammocca può essere considerato 

un'ulteriore evoluzione, dell'archetipo di Pulcinella poiché, 

verso la fine del XIX secolo, il teatro napoletano si stava 

trasformando da teatro borbonico di maschera, a teatro di 

carattere. Pulcinella, infatti, rappresentava un mondo «facile 

e furbesco, nient'altro che questo, passione un tempo e 

frenesia di due plebi quella del trivio e quella della corte».  
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Un personaggio ormai anacronistico «simbolo di una plebe lazzarona e servile alleata con il vecchio 

potere» che andava sostituito con uno più conforme alla nuova cultura unitaria. Nasce così un 

personaggio, un caratterista, come diremmo oggi, a tutto tondo, quello di Sciosciammocca, che 

rappresentava un tipo ben determinato e fisso sia nel costume di scena: un vistoso abito a quadretti 

molto usurato e di una misura più piccola del necessario come anche per il cilindro in bilico sulla 

testa, un papillon, un sottile bastoncino da passeggio, le scarpe esageratamente grandi. 

Sciosciammocca è infatti un «piccolo borghese... studente povero... o figlio di famiglia viziato che 

non vuole studiare e corre appresso alle donne; ma talora è anche giovane di farmacia, scrivano, 

scarpaio, maestro di musica e di calligrafia». 
 

I due personaggi convissero in numerose commedie dove Pulcinella, che ha abbandonato la volgarità 

del genere teatrale più antico, quello della recita a soggetto, rimane tuttavia l'espressione della cultura 

plebea napoletana contrapposta a quella medio-borghese di Sciosciammocca. Pulcinella ha 

conservato del passato la gestualità eccessiva e la platealità delle movenze, Sciosciammocca è più 

controllato nello sforzo di distinguersi proprio dalla prorompente personalità di Pulcinella. 
 
Il nome del personaggio fu reso popolare al grande pubblico dalle interpretazioni che Totò realizzò 

per il cinema: tre film, tutti a colori: Un turco napoletano (1953), Miseria e nobiltà (1954) e Il 
medico dei pazzi (1954). In effetti, però, Totò, con la sua maschera, sovrastò interamente il 

personaggio di Sciosciammocca, di cui rimane semplicemente il nome, sostituito nelle caratteristiche 

originali dall'arte scenica di Totò. 

 

 
Carlo Giuffrè interprete di Felice Sciosciammocca                      Pulcinella e “Don Felice” 
 

La Zeza 
La Zeza è una scenetta carnevalesca, cantata al suono del trombone e della grancassa. Vide 

probabilmente la luce nella seconda metà del Seicento. Zeza (oggi anche appellativo napoletano per 

indicare una donna "civettuola") era originariamente un nome proprio: il diminutivo di Lucrezia 

(moglie di Pulcinella nella commedia dell'arte). Questo tipo di spettacolo nacque dunque 

nell'ambito delle rappresentazioni legate a questo personaggio come si può evincere dai disegni di 

Callot. Le parti femminili erano interpretate da soli uomini perché le donne non potevano essere 

esposte alla pubblica rappresentazione (tradizione che si conserva ancora oggi). La sua sparizione 

dalle piazze e dalle strade di Napoli, dove aveva preso vita, era stata determinata dai divieti ufficiali 

emanati nella seconda metà dell'Ottocento, infatti essa era stata proibita dalla polizia “per le mordaci 

allusioni e per i detti troppo licenziosi ed osceni”. 
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A causa di questi divieti, la Canzone di Zeza si spostò più nell'entroterra, dove è sopravvissuta fino 

ad oggi. Questo spettacolo è ancora presente in alcune province irpine, e può essere considerata un 

pezzo di teatro popolare prettamente campano. Note sono quelle rappresentate dalla frazione di 

Bellizzi Irpino e dai comuni di Cervinara, Mercogliano, Capriglia Irpina, Monteforte Irpino, 

Volturara Irpina, Montoro e Solofra. 
 

 
 

 
                                La “Zeza” rappresentata a Bellizzi Irpino (Avellino) 
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                                Altre immagini sulla Zeza di Bellizzi Irpino 

 

Almeno fino alla metà dell’Ottocento la Zeza veniva rappresentata nei cortili dei palazzi, nelle strade, 

nelle osterie, nelle piazze, senza palco, alla luce di torce a vento, ad opera di popolani, attori 

occasionali o compagnie di quartiere che si facevano annunciare a suon di tamburo e di fischietto. 

Mentre rimaneva tale nelle province meridionali a Napoli, la Zeza, già  nel secondo Ottocento assunse 

i caratteri di uno spettacolo teatrale gestito da compagnie d’infimo ordine in baracconi improvvisati 

e fu accolta, esclusivamente nel periodo di Carnevale, nei teatri frequentati soprattutto dalla plebe, 

quali il Sebeto, la Stella Cerere, e la bottega di Donna Peppa, dove il pubblico notoriamente 

interloquiva con gli attori, nel corso della rappresentazione, “con sfrenatezze di gergo e di gesti”. 

Questo divertimento cessò agli inizi del nostro secolo; fino ad allora però il testo della Zeza era 

imparato a memoria da tutti i ceti sociali di Napoli.  

Pierpaolo Pasolini, con la consulenza di Ennio Morricone, riconobbe il valore e la particolarità 

della Canzone di Zeza e la inserì come introduzione e sottofondo musicale nel film “Decameron”. 

La tradizione popolare è per questo memoria della collettività che va custodita e tramandata. 
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La Zeza, come la befanata e il bruscello, di cui costituisce il corrispettivo napoletano, e di cui ripete 

nelle linee fondamentali la struttura, può aver avuto qualche connessione con l’annuncio del 

fidanzamento e dei riti nuziali propiziatori in occasione del Carnevale. 

 D’altra parte rappresentazioni come queste hanno altresì la funzione di erotizzare 1′ambiente grazie 

alla libertà espressiva (verbale e gestuale) eccezionalmente tollerata e quasi obbligatoria.  

La Zeza rappresenta la storia delle nozze di Don Nicola, studente calabrese, e di Tolla (o Vicenzella), 

contrastate dal padre della donna, Pulcinella, che teme di essere disonorato ed inconsapevolmente 

geloso, e sostenute da sua moglie, Zeza, che di ben altro avviso e vuole far divertire la figlia “Co 

mmilorde, signure o co l’abbate”. Pulcinella sorprende gli innamorati e reagisce violentemente, ma 

punito e piegato da Don Nicola, alla fine si rassegna: “Gnorsi’, songo contiento; / Maie cchiu’ na 

parola / Non diciarraggio a lo si’ Don Nicola. Ie non parlo pe cient’anne, / Songo cecato e muto, 

I Starraggio ‘n casa comm’a no paputo” (malato). 

 

 
                             Rappresentazione della “Zeza” a Mercogliano (Napoli) 
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                         Esibizione della “Zeza di Mercogliano in Piazza San Pietro a Roma 
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                                                    La “Zeza” a Capriglia Irpina                      

 

La Zeza dunque riproponeva, a livello 

popolare, il conflitto vecchi – giovani, 

onnipresente nel teatro colto e semi-

popolare, con l’esplicita ribellione 

all’autorità paterna e maritale nei suoi 

aspetti oppressivi e asociali 

(rappresentata da a, che i tratti 

spropositati e balordi già altre volte, nella 

tradizione teatrale, avevano reso adatto al 

ruolo del marito grottescamente geloso); 

con la vittoria finale dei giovani e la 

risoluzione del conflitto col matrimonio 

si ha la ricomposizione dell’equilibrio 

familiare a un livello più avanzato.  

Ma la Zeza era capace di suscitare 

emozioni, nello spirito del Carnevale, 

soprattutto in quanto rappresentazione in 

chiave grottesca di scene di vita familiare 

caratterizzate da una notevole conflittualità e violenza, non molto dissimile, in questo, dalle scenette 

pure carnevalesche del Matrimonio di Pulcinella, presenti in molte aree italiane, che riprendono in 

forma più semplificata queste tematiche. Il teatro del Carnevale in tal modo metteva a nudo, in una 

sorta di confessione pubblica, le vergogne della vita coniugale, aggiungendovi il gusto 

dell’aggressione sadica e dell’esibizione oscena e, mentre le esorcizzava con 1′immancabile lieto fine, 

invitava a prenderne realisticamente atto e integrare nel sistema culturale il disordine e l’irrazionale. 
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                                       La Canzone di Zeza 

 

 

 

 

 

 

 

 

 

 

 

 

 

 

 

 

 

 

 

 

 

 

 

 

 

 
2) Zeza: 
Sì pazzo si te cride 
c'aggio 'a tenè 'nzerrata 
chella povera figlia sfurtunata! 
La voglio fà scialare 
cu ciento nnammurate 
cu prievete, signure e cu li surdate 
pure cu 'e surdate! 
Vicenzella: 
Oi mamma mà che veco! 
Nn'è chillo Don Nicola? 
Mò proprio sarrà asciuto dalla scola! 
Si chillo me vulesse, 
io me lo spusarria 
e cchiù sotto de tata nun starria. 
Tata nun starria. 
Don Nicola (entrando): 
Bennaie tutto lu munno 
'stu spantu de biddizza, 
comm'a sumaru io tir''a capizza. 
Pe' chesta faccia bella 
nun trovo cchiù arricietto, 
de lacreme aggio 'nfuso tutto lu lietto, 
aggio pisciat''o lietto! 
Zeza: 
Credite a me zì abbate 
'sta povera figliola, 
sbarèa sempe quanno stace sola, 
nun penza cchiù a nisciuno 
Vicenzella: 
Tu m'haje da 'nguadiare 
Zeza: 
Si no essa stessa mò se và a scannare! 
Uè se và a scannare. 
Pulcinella (entrando): 
Senza ca tu te scanne 
te faccio io 'stu servizio. 
Zeza: 
Marì ferma ca vaje 'mprecepizio! 
Vicenzella: 
Via tata mio perdoname 
cchiù non lo voglio fare. 
 
 

 
1)Pulcinella: 
Zeza vire ca io mo jesco 
statte attient'a sta figliola, 
tu che sì mamma dalle bona scola. 
Tienetella 'nzerrata 
nun la fà prattecare 
ca chella ca nun se sape se pò 'mparare, 
uè se pò 'mparare. 
Zeza: 
Nun ce penzare a chesto 
marito bellu mio, 
ca a 'sta figlia me l'aggio 'mparat'io. 
I' sempe le sto a dire 
'na femmena 'nnorata 
è cchiù de 'nu tesoro assai stemmata 
...soro assai stemmata. 
Pulcinella: 
Vuie vedite signori mieie 
a me che me succede 
'nnant'a sta chiappa 'e 'mpesa de mugliera, 
aiere jette a casa 
e stutata stev'a cannela 
n'ommo annascuso sott''o lietto steva. 
Zè! Che ce faceva? 
Zeza: 
Mala Pasca ca te vatta 
dint''a stu bruttu naso, 
 chillo era Don Fabrizio 'o patrone 'e casa, 
vuleva la mesata 
de lu mese passato 
si nun era pe me ive carcerato, 
ive carcerato. 
Pulcinella: 
Sarrà comme tu dice 
io mò me n'aggia ire, 
Vicenzella da 'sta fenesta fa' trasire. 
Mugliera stance attienta 
penza ca so' 'nnorato 
nun fà ca torno a casa 'ncurunato. 
Torno 'ncurunato. 
(Pulcinella va via) 
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Gli strumenti musicali tipici della tradizione popolare partenopea 

La musica popolare è parte integrante della cultura napoletana, un “pezzo” fondamentale della 

città, così come lo sono alcuni degli strumenti più folkloristici della tradizione partenopea come il 

Putipù, il Triccheballacche e lo Scetavajasse.  

Il Putipù, utilizzato a Napoli ma anche in gran parte del Sud Italia, può essere definito un tamburo 

“a frizione”. E’ uno strumento molto conosciuto anche con il nome di "Caccavella" o 

“Pennacchione, Cupellone, spernacchiatore, mentre è noto, come “Cupa Cupa”, in Basilicata e 

in Puglia. 

 

 

3)Pulcinella: 
A tutt'e tre ve voglio addecreare! 
Zeza e Vicenzella: 
Uè ce vò addecreare! 
Zeza: 
Hai fatto 'na gran cosa 
tiratella la mano! 
Pulcinella: 
Vattenne zucculona ruffiana... 
Zeza: 
A me... và muore acciso! 
Pulcinella: 
Tu me faie esse 'mpiso!... 
Zeza: 
Tu che canchero 'ncapa t'haje miso? 
'Ncapo t'haje miso! 
Don Nicola: 
Arreto arreto t''o metto 
'stu piezzo 'e cacafuoco!... 
Cu Don Nicola haje fatto malu juoco! 
Pulcinella: 
Pietà, misericordia! 
Io aggio pazziato. 
Zeza: 
Vì comme tremma mò 'stu sciaurato! 
Sciù.pe' chi t'è nato!... 
(Don Nicola spara tra le gambe di 
Pulcinella) 
Vicenzella: 
Si tu me vuò bene 
nun m'accider'a tata, 
nun me tene 'a mente 'sta jurnata! 
Don Nicola: 
La voglio pe' muglieri. 
Che dici?...Sei contenti? 
 

 

 
4)Zeza: 
Rispunne 'nzallanuto... nun lo senti? 
.nuto nun lo senti? 
Pulcinella: 
Gnorsì songo contento, 
maie cchiù io 'na parola 
m'hanna cecà si 'a dico a don Nicola!... 
Ma vuie signori mieie 
nun ve 'nzurate maie, 
pecchè cu 'na mogliera passate 'nu 
guaio!... 
Passate 'nu guaio! 
Zeza: 
Via dateve la mano 
puzzate godè 'ncocchia!. 
Pulcinella: 
Uno ne cade e n'ato ne sconocchia!... 
Vicenzella: 
Maritu bello mio! 
Don Nicola: 
Mugliera de stu core... 
Zeza: 
Tutte faccia godè Copint'ammore!... 
Dè Copint'ammore! 
Fronne e tammurriate: 
Ih quante me ne fa' chesta ccà abbascio, 
vò marita' la figlia e port''a pressa... 
E và dicenno ca tene li ccasce, 
dinto ce tene 'e caccavelle 'e Sessa... 
Carnevale và e vene 
nuje ce ne jammo e nun venimmo cchiù.. 
Ih!.gioia soia... 
Chella vecchia ruffiana  
s'è arrubbata 'a quatturana, 
ì' pe' ce 'a fà vedè, ce 'a riett' 'mmano 
Ih!... gioia soia 
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Può essere composto da un mastello di legno piccolo (Putipù); di maggiori dimensioni (Cupellone); 
da un cilindro di latta (ricavato dai grossi barattoli di pomodoro); da un tegame in terraglia:
(Caccavella*), che fungono da cassa armonica o di risonanza.
L’elemento vibrante è costituito da una pelle di animale (pecora, coniglio) o da un pezzo di stoffa 
che funge da membrana. Il terzo componente dello strumento è una canna di bambù.

*La caccavella è uno strumento simile dove come 
cassa armonica si utilizzava un tegame di creta largo 
ottenendone quindi un suono di tono più basso.
“Caccavella” sembra decisamente derivare dal 
termine greco “càccabos” e/o “càccabe” con 
significato di pentola, marmitta, paiolo.
Significati secondari: per “caccavella” si intende 
una donna bassa e grassa, corpulenta; oppure un
orologio di cattiva qualità, dall’incerto funzionamento 

(forse con allusione, per la sua forma, alla “cipolla” 

da taschino); però quello più particolare resta il 
“putipù”, uno degli strumenti da tarantella
consistente proprio nella pentola di creta ricoperta di 
una membrana di pelle, al cui centro è infisso un 
bastoncino di legno che, sfregato con la mano bagnata 
di acqua, produce un caratteristico suono cupo, e che 
a Capri in particolare, viene definito “crò-crò”

Questi tre elementi vengono così assemblati:
L’estremità inferiore della canna (alla cui sommità 

viene legato un fiocco o altro abbellimento), viene inserita in un foro praticato al centro della 
membrana; si legano strettamente le due cose e si fissano sul bordo della cassa acustica. Come 
funziona: Sfregando la canna la canna di bambù dall’alto in basso (con la mano inumidita da una 

pezzuola o bagnata da una spugnetta intrisa di acqua e leggermente strizzata), si inducono vibrazioni 
nella pelle che, amplificata dall’aria contenuta nella cassa armonica (mastello di legno, cilindro di 
latta o tegame), producono il caratteristico, umoristico e a volte inquietante suono.
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Il triccabballacche è costituito da tre bacchette di legno incernierate in basso e dotate di estremità a 

martello; esse sono cosparse di coppie di dischetti conici di latta come quelli del tamburello e pertanto 

battendo le due aste laterali contro la centrale estraggono un suono ritmico tintinnante e festoso. 

Lo Scetavajasse  

in dialetto napoletano "sceta" sta per "sveglia" e"vajassa" che anticamente indicava la serva e oggi 

più comunemente indica una donna sguaiata), è uno strumento della musica popolare dell'Italia 

meridionale, costituito nella forma più tipica da due bastoncini di legno, di cui uno liscio e l'altro 

dentellato, eventualmente con una serie di piattini metallici sul lato opposto alla dentellatura. Lo 

sfregamento del secondo bastone sul primo (usualmente tenuto con la mano sinistra da un capo e 

l'altro capo che poggia sulla spalla), provoca il caratteristico e stridente suono onomatopeico 

“nfrunfrù”. Si accompagna generalmente ad altri strumenti quali il putipù e il triccheballacche. 
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Tre cose da mangiare a Carnevale a Napoli

A Napoli la cucina è sempre ricca e tradizionale ed ha le sue “regole” da rispettare. Ciò naturalmente 

vale anche a Carnevale quando, anche se in città si trova dell’ottimo pesce e frutti di mare, queste 

prelibatezze non compaiono assolutamente sulla tavola. La concomitanza con il periodo più freddo 
dell’anno vuole la cucina del carnevale molto ricca e grassa, con un elaborato pranzo a base di pasta 
a lasagna, ragù e dolci con il cioccolato. A Carnevale a Napoli per primo sono d’obbligo le lasagne,
un piatto che forse qualcuno definirebbe unico ma che a Carnevale viene seguito da “almeno” un 

dolce come le chiacchiere e il sanguinaccio.
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Iniziamo dunque da una “grande” lasagna che dalle nostre parti è tradizionalmente rossa e senza la 

besciamella a meno che non volete 

cimentarvi nella variante “bianca”, senza 

salsa e con molti latticini e besciamella 

oltre a carne macinata e salsicce.  

La lasagna tipica di carnevale ed è un 

piatto ricco di ingredienti tra cui il 

fiordilatte o la provola disposti su diversi 

strati, il concentrato di pomodoro, le uova, 

le polpettine, la ricotta, le salsicce (o le 

cervellatine) del salame tagliato a 

pezzettini e ovviamente il ragù. Questo 

viene preparato prima assieme alle 

polpettine di carne macinata e quando 

sono entrambi pronte si può iniziare a 

preparare le lasagne passando prima una 

crema omogenea di salsa e ricotta e 

tagliando i latticini a fettine sottili e non a 

pezzettini. Su una grande teglia si stende 

sul fondo il ragù e si riempie un primo 

strato di lasagne spargendovi sopra le fettine di latticini, assieme alla salsa, alla ricotta, ad un pò di 

formaggio grana, delle polpettine e pezzetti di salsicce tagliate. Poi ancora uova sode a fettine sottili, 

il salame e una spolverata di pepe. Dopo questo primo strato ricoprite con le altre lasagne e continuate 

con uno strato di ingredienti e uno strato di lasagne fino ad arrivare al bordo. Sopra si finisce 

ricoprendo tutto con abbondante ragù e formaggio grattugiato. Poi si inforna tutto nel forno già 

caldo tra 180/200° C e si fa cuocere per circa 20-25 minuti, finché la superficie non si colorisce e 

forma una crosticina. Quando la lasagna è cotta e si toglie dal forno bisogna farla “assestare” per una 

decina di minuti fuori prima di servirla a tavola. 

La lasagna così preparata dovrebbe essere un piatto unico essendo già piena di salsicce, latticini e 

uova sode ma, (diciamo) che la tradizione vuole che il pranzo di carnevale napoletano sia completato 

almeno con le chiacchiere accompagnate dal sanguinaccio. 

 

Le Chiacchiere di Carnevale 
Le chiacchiere sono uno dei dolci più amati per i giorni di carnevale. Sono ottimi, assieme ai 

savoiardi, per accompagnare il sanguinaccio. Vi proponiamo di seguito la ricetta, mettetevi alla 

prova! Ingredienti: farina: 250 grammi; zucchero: 50 grammi; burro: 25 grammi; uova: 2 

limoncello (o altro liquore) sale: un pizzico vanillina: una bustina zucchero al velo olio per 

frittura. Preparazione: Lasciate il burro fuori dal frigorifero per una decina di minuti, in modo tale 

che si ammorbidisca. Disponete sul piano da lavoro la farina a formare un cratere. Unite lo zucchero, 

il burro, le uova, il sale, la vanillina e un bicchierino da liquore di limoncello. Iniziate a lavorare 

l’impasto finché non diventa uniforme. Spolverate la superficie del piano da lavoro con della farina, 

in modo tale che la pasta non di attacchi e fate lo stesso col mattarello.  

Stendete la pasta col matterello e tagliatela con una taglierina a rotella a zig zag. In una padella fate 

friggere le vostre chiacchiere con abbondante olio e lasciatele, poi, raffreddare su della carta 

assorbente. Una volta raffreddate, imbiancate le vostre chiacchiere con dello zucchero al velo. Servite.  
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                            Il Sanguinaccio o doppia crema al Cioccolato 

 

Il carnevale è alle porte. La tradizione vuole che prima dell’arrivo dei 40 giorni di quaresima, tempo 

di digiuno e privazioni, si festeggi tra maschere e tavole imbandite. Se è vero dunque che a carnevale 

ogni abbuffata vale, non ci resta che trasgredire a dovere, preparando il gustosissimo sanguinaccio 

di carnevale. 

I pasticceri non si sono scoraggiati ed hanno trovato una valida alternativa a questo ingrediente. 

Oggi il sanguinaccio viene infatti preparato utilizzando del cacao e del cioccolato fondente ed è 

servito accompagnato dai savoiardi o dalle famose chiacchiere, altra leccornia carnevalesca.  
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Il sanguinaccio è una crema dolce a base di cioccolato amaro ed il suo nome deriva da un particolare 

ingrediente che viene utilizzato nella sua preparazione classica, ovvero il sangue di maiale. Questo 

animale sin dall’antichità ha avuto un forte legame con la sfera del sacro. Il maiale infatti è associato 

alla figura di Sant’Antonio Abate che si festeggia il 17 gennaio, giorno in cui a Napoli, ha inizio la 

vera festa del carnevale; mentre in alcune società pacifiche, l’animale, viene offerto in dono agli 

antenati perché ritenuto appunto sacro come un figlio. Il maiale viene però associato anche alla sfera 

del profano ed in particolare alla figura dell’uomo. Entrambe le specie, rappresentano infatti, non 

soltanto un simbolo di riproduttività sessuale, ma anche di smoderatezza negli appetiti. 

Il sangue di maiale inoltre, è stato utilizzato per lungo tempo anche a scopi terapeutici, per sopperire 

la mancanza di ferro nelle donne e per l’anemia. Esso è però un veicolo di malattie trasmissibili, 

difatti dal 1992, la vendita è stata vietata per scongiurare il pericolo di infezioni. Nelle comunità 

rurali, dove la macellazione del maiale è fatta in casa, è possibile però che il sanguinaccio sia ancora 

preparato alla maniera antica. 

 

Per chi volesse preparare questa golosità di seguito riportiamo la semplice ricetta. 

 

Diffuso in diverse regioni meridionali di Italia, in particolare in Campania a Napoli, oggi esistono 

due differenti modalità di preparazione: quella classica e quella moderna. Partendo da un antico 

proverbio di origini contadine “del maiale non si butta via niente” ricordiamo la ricetta originale. 

 

 
 

Ingredienti: un litro di latte intero fresco, una bustina di cannella in polvere, 80 gr di amido di mais, 

100 gr di burro, 200 gr di cioccolato fondente, 200 gr di cacao in polvere, una bustina di vaniglia. 

Preparazione: Versare il cacao, lo zucchero e l’amido all’interno di una casseruola. Tenendola su 

fiamma bassa, aggiungere il latte e mescolare continuamente. Successivamente unire il burro e il 

cioccolato fondente e portare in ebollizione. Girare il composto fino a farlo addensare poi spegnere e 

lasciare raffreddare. Completare con cannella e vaniglia prima di servire. 
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La Pagina della Poesia 
Il tuo silenzio 
Quando te ne andasti 
nel cielo si addensavano nuvole minacciose 
avvolte in grigi veli; 
il vento gelido di maestrale 
con impetuose raffiche 
sferzava i rami degli alberi 
giù nel giardino 
e dal mare in tempesta 
giungeva remoto il fragore delle onde 
che s’infrangevano contro gli aguzzi scogli. 
Avvolta nella penombra della stanza 
intrecciavo con te un muto dialogo 
e ti rivolgevo tante domande, 
ma i miei perché restavano senza risposta. 
Il mio sguardo intriso di tristezza 
si posava sul tuo volto pallido 
desiderando di sentirti pronunciare 
qualche parola di conforto, 
ma la tua bocca taceva. 
Restavo allora in balia dei miei pensieri 
rifugiandomi nei meandri dei ricordi 
che ridestavano intense emozioni 
al mio cuore raggelato dal tuo silenzio. 
 
                                   Concetta Vizioli 
 
Dopo la laurea in Lettere e Filosofia, conseguita all’Università di Napoli, Concetta Vizioli ha 

insegnato Italiano e Latino nel Licei Classici e Italiano e Storia negli Istituti Tecnici. 

Ora è in pensione e si dedica alla sua grande passione: la poesia.  

Vive a Salerno. Partecipa al Concorso 50 & Più per la seconda volta. 
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Si è spento il Maestro EMILIO LAROCCA  
Impressionista e ritrattista, è stato il caposcuola delle arti 

figurative e del lirismo pittorico lucano. 
 

Il 17 ottobre 2017 ha lasciato questa terra il maestro Emilio Larocca, straordinaria personalità 

nel mondo della cultura e dell’arte che, con le sue opere, ha caratterizzato molte chiese italiane. 

E’ stato considerato tra i migliori ritrattisti italiani. 

 
Caposcuola delle arti figurative e del lirismo pittorico 

lucano, nacque a Trecchina (Potenza), nel 1932. Iniziato 

giovanissimo alla “magia” dei colori dal Maestro 

Mariano Lanziani, di Lauria, affreschista e decoratore 

di chiese, ne ereditò l'arte dell'affresco e del ritratto. 

Oltre ad essere stato autore di tele figurative e 

paesaggistiche dipinse numerose pale d'altare di grandi 

dimensioni. 

Pittore da 80 mostre personali e collettive nel paese 

d'origine, Potenza, Firenze, Napoli (città dove ha 

operato per diversi anni), Larocca ha ricevuto parecchi 

attestati, tra cui il Premio Internazionale “Puglia” (per 

gli affreschi sacri) e il “Grand Prix International d'Art 

Contemporaine” di Venezia, nonché la Medaglia 

d'Argento del Presidente della Repubblica. 

Membro di più Accademie, da oltre un cinquantennio è 

stato ambasciatore della “Sua” terra in Italia e 

all'estero. Suoi dipinti si trovano, infatti, in Vaticano, 

Spagna e nelle Americhe, in chiese, collezioni pubbliche 

e private. La sua pittura è stata recensita da diversi critici e riviste specializzate.  

  

EMILIO LAROCCA - Recensioni 

E’ stato un trecchinese di quella specie serena dell’ultimo Sud, semplice e malinconico, come il 

paesaggio interno della Lucania. Un lucano impastato di argilla della sua terra. Ogni sua opera è ricca 

di valore pittorico, alla base di ogni autentica opera d’arte. Larocca riconosce e rappresenta la sua 

gente. I temi della cultura figurativa sono nati dal suo spirito genuino e profondo, fra le ginestre e le 

argille erose della Basilicata. 

E’ riuscito ad interpretare, con rara efficacia, lo spirito delle cose e quel sapore antico che gli oggetti 

sanno trasmettere agli uomini quando narrano la loro storia longeva. La sua arte esalta i valori della 

famiglia contadina: quei volti espressivi di gente che conosce la dura fatica dei campi, quelle nature 

morte con oggetti che ti parlano del “quotidiano rurale”. 

 

Il pittore della memoria 

Considerare Larocca come il pittore della memoria non significa pensare solo alla sua pittura come 

rievocazione talvolta struggente del “bel tempo antico” ma piuttosto come sofferto quanto 

appassionato approdo ai valori di una umanità che giace silenziosa nel fondo di quella memoria 

storica che ciascuno di noi porta dentro di sé come un inconscio fardello. 

Nella pittura di Larocca i volti e le cose si confondono, quasi come una fatale simbiosi che costringe 

all’attenzione. Ed al senso emozionale che è segno distintivo di una testimonianza del passato. 
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E’ nelle “tele in cammino” o del “pastore lucano” o della “maternuità” o della “ragazza del sud” 

o nelle “sei monografie sul terremoto dell’80” che Larocca esprime il meglio di sé, cogliendo, in 

modo mirabile, nell’espressione dei volti rugosi, negli sguardi pensosi e lontani, che sembra 

inseguano sogni e speranze, nelle mani forti e ossute, negli atteggiamenti e nelle vesti, la tristezza 

ancestrale e la sofferenza atavica della gente del Sud.  

Larocca ha saputo cogliere, naturalmente, tutti i sentimenti ed il mondo degli umili della nostra terra 

con un realismo eccezionale, scavando nell’animo e imprimendo sulla tela i sentimenti più profondi 

e la sublime umanità dei vinti, non domi! 

Larocca è forse il pittore dell’ultima generazione di quella corrente artistica che fu il Verismo 

napoletano, che iniziò dalla “Scuola di Posillipo”. Egli si esprime nel vero e nella natura con la 

predilezione dei temi suggestivi quali ad esempio il mondo contadino, il paesaggio e le nature morte. 

 

Ricordo di Emilio Larocca, del Prof. Francesco D’Episcopo 

Nel novero degli amici, che, in quest’anno, dal numero scaramanticamente infausto, ci hanno 

lasciato, c’è certamente Emilio Larocca, pittore di Trecchina, ridente paese di montagna che 

sormonta il mare di Maratea. 

Trecchina è la patria dell’amico scrittore Antonio Limongi, al quale devo la prima conoscenza 

di Emilio Larocca, che in questo bel paese abitava con la sua moglie spagnola e il suo figlio 

medico e qui, accanto alla sua casa, aveva il suo studio, dove, come ogni artista, amava 

ricevermi, per raccontarmi dei molti lavori fatti e degli altrettanto molti progetti. 

Larocca era un artista fondamentalmente autodidatta, formatosi alla grande scuola 

“decorativa” napoletana, dove aveva anche appreso l’arte del restauro. Egli ha così lasciato 

segni importanti del suo passaggio in diverse chiese lucane dove affreschi e santi inneggiano alla 

bellezza e al colore, nella ricerca di una perfezione formale, che egli ha sempre perseguito. 

Larocca era un bell’uomo, dall’aria vagamente spagnoleggiante, dalla folta chioma nera, che 

bene armonizzava con la sua pelle biancheggiante. Il suo sguardo era penetrante, il suo sorriso 

aperto. Nella sua casa accoglieva amici e collezionisti delle sue opere pittoriche, che esponeva 

durante l’estate nel giardino accanto al suo studio, in una sorta di galleria d’arte all’aperto, 

dove si godeva del fresco del pomeriggio trecchinese e del calore di una conversazione sempre 

avida e ardente. 

Larocca era un valente artista figurativo, invaghito della pittura, che amava trasmettere anche 

a giovani, che ad essa si accostavano con attenzione e passione.  

Molte cose si potrebbero dire di lui e alcune sono state anche scritte, ma qui piace sottolineare 

la sua intima e intensa “lucanità”, la sua partecipazione, fortemente sentita, ai paesaggi di una 

terra, che lo aveva partorito, ai riti di una gente, scontrosamente socievole, solo perché, come 

lui, amava custodire i sentimenti più sacri nello scrigno segreto del proprio cuore. 

Molti suoi quadri acquistano un alto valore storico e antropologico e meritano di figurare in un 

Museo della memoria lucana, per i paesaggi, che descrive e che tratteggiano ampi orizzonti 

lucani; per i riti religiosi, che recupera e rilancia all’attenzione di una comunità, sempre più 

assente e distratta, che deve ad ogni costo ricercare la propria identità. 

Larocca è stato uno degli ultimi testimoni di una Lucania amorosamente unita dall’orgoglio e 

dal rispetto dei valori più alti che la vita concede e che l’arte è chiamata a fermare per 

trasmetterli alle generazioni future come patrimonio inconfondibile e inestinguibile di 

autenticità e verità. 

                                                                                                 Francesco D’Episcopo 
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RICORDO DI UN MAESTRO DEL COLORE, di Antonio Limongi 
 

                  
 

Il 17 ottobre 2017 è veuuta a mancare una delle voci più significative ed importanti della Pittura 

lucana: il Maestro Emilio Larocca, spentosi a 85 anni nella natia Trecchina, dove ogni estate 

era solito allestire – nel giardino di casa – la sua "Personale Trecchinese", fonte di richiamo e 

di prestigio per il Paese. Quel giardino era, infatti, pellegrinaggio alla Fonte del Bello e dell'Arte, 

col singolare messaggio che le sue tele sapevano offrire. Larocca è, infatti, un Artista che è 

sempre piaciuto – al competente e al profano – per l’estro' e la passione, con cui ha saputo 

fissare sulla tela, lo splendore del paesaggio e le bellezze locali, nonché i volti caratteristici della 

nobile gente lucana.  

La sua pennellata è pulita, decisa, nervosa, la tavolozza ricca di toni caldi e di delicate 

trasparenze, ma – da Maestro qual era –, riesce stupendamente anche nelle tonali fredde. Una 

testimonianza eloquente ce la offre la brillante e suggestiva serie dedicata al terremoto 

dell’"80", che tanti lutti e distruzioni portò tra le popolazioni della Campania e della Basilicata 

e che Egli ha immortalato alla Storia.  

Rinomate sono le «nature silenti», raffiguranti brocche, funghi, uva e castagne, come i 

meravigliosi scorci del suo paese; ma Egli eccelle soprattutto nella «figura», siano esse graziosi 

Bimbi o maliziose Fanciulle, giovani Madri con i pargoli al seno, arzilli Vecchietti dalle guance 

rubizze per… un buon bicchiere di vino o vigorosi Contadini, dalle mani callose e dal viso 

solcato dalla fatica, madido di sudore.  E’, inoltre, valente pittore d’Arte Sacra: i suoi Santi e le 

Sue Madonne sono presenti non solo nella chiesa madre del Paese natio – ove si può ammirare 

anche l’imponente tarsio del portale, sua opera giovanile –, ma in Tutta la Basilicata, in molte 

altre Regioni ed all’Estero, particolarmente in Spagna, terra d’origine dell’amata Consorte.  

E’ un "messaggio", il suo, che non si dimentica e che scende subito al cuore; le riproduzioni, 

con cui la Rivista rende omaggio all’Artista possono mostrare al Lettore quanto andiamo 

asserendo, e serviranno a far comprendere perché ci si ferma ammirati dinanzi alle Tele di 

questo grande Pittore e perché il Turista (e non solo il Turista) se l’è sempre portate entusiasta 

e geloso per conservarle tra i ricordi migliori della Vacanza-Lucana.  

Col rimpianto per l’Uomo umile e generoso, che seppe sempre dimostrarsi, Egli lascia nel più 

profondo dolore l’unigenito figlio Dr. Giacomo – stimato professionista locale – e la sua 

Famiglia, ai quali vanno le nostre più vive e sentite condoglianze.                                                                    

                                                                                                                         Antonio Limongi 
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Le sue Opere pittoriche 
 

 
       Per grazia ricevuta (La frana del 1731)                                    Muoio ogni giorno 

 

  
La mia gente                                                                       Autoritratto 
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Protezione divina (1987) 
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Religiosità e folclore (1990) 
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FOTO - RICORDO (Novembre - Dicembre 2017) 

Corso di Cucina con il “Bimbi”  (9 Novembre 2017) 



Escursione a Limatola (BN) per i Mercatini del Natale - 15 Novembre 2017 -  

Caffè Letterario: Omaggio a Leonardo Sinisgalli (24 Novembre 2017) 



Festa d’autunno - 2 Dicembre 2017 
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Festa degli Auguri presso il Ristorante “Portovecchio” - Salerno (19 Dicembre 2017) 



Noi scolari di penna, inchiostro e calamaio (dalla seconda pagina) 
Era tollerato anche l’uso della penna stilografica che, allora, erano caricate “a stantuffo” non essendo 
ancora in commercio quelle “a cartuccia”, arrivate solo verso i primi anni del 1960. Ma la penna 
stilografica, che era un oggetto piuttosto costoso, anche nelle versioni meno preziose, difficilmente 
veniva affidata ad un bambino. 
 

 
 
A decretare la fine dell’uso dell’inchiostro nel calamaio, unitamente alla penna ed al pennino, fu 
l’invenzione della penna a sfera o penna “biro”, che non doveva più essere immersa nell’inchiostro 
per scrivere, che non faceva più macchie, una volta posata sulla carta, che non sporcava più i quaderni, 
le mani, la bocca, il grembiule ed i compagni di banco. Così noi scolari di penna, inchiostro e 
calamaio, passammo alla “biro” senza accorgecene. 

 
Il suo inventore fu l’ebreo ungherese Lazlo 
Birò, la cui idea gli scaturì osservando dei 
ragazzi che giocavano in strada con le biglie 
di vetro. Egli notò che la pallina, dopo essere 
rotolata in una pozzanghera, aveva lasciato 
traccia di una nitida scia liquida, come se la 
biglia avesse “scritto”. Così nacque 
l’invenzione della penna a sfera basata sulla 
presenza di una piccola sfera alla sua punta e 
sull’uso di un inchiostro meno fluido e più 
viscoso. 

Le prime penne a sfera approdarono in Italia negli anni Sessanta ma furono subito osteggiate, 
soprattutto dai maestri di scuola perché ritenevano che peggiorasse la calligrafia. Anche negli uffici 
la biro (il primo a chiamarla così, in onore del suo inventore, pare sia stato Italo Calvino), fu “off-
limits”, poi tutto cambiò. 
A produrre la grande maggioranza delle “biro” in commercio, negli anni Sessanta, fu la BIC, marchio 
registrato dal barone Marcel Bich il quale, durante la guerra, aveva comprato il brevetto 
dell’inventore ungherese. La scelta di Bich si rivelò subito vincente, puntando sulla penna “usa e 
getta” più che su quella da ricaricare. Infatti, il basso costo, fu dovuto alla fabbricazione su scala 
industriale, utilizzando materiale come plastica di scarso pregio mentre le penne stilografiche (a parte 
quelle di metallo prezioso, che costituivano e costituiscono tuttora un regalo importante), erano di 
bachelite e metallo. Per l’Azienda del barone francese il successo, da allora, fu ininterrotto, fino al 
festeggiamento, nel 2005, dei cento miliardi di penne vendute; quasi venti penne per ogni abitante 
della Terra. Biro, invece, morì povero, nel 1985 a Buenos Aires, ma alla fine, è il suo nome che è 
diventato una parola di uso comune. 
 

67



Quel “rituale” della scrittura a mano è stato un esercizio durato fino all’era del computer e delle nuove 
forme di comunicazione. La rivoluzione digitale, iniziata alla fine degli anni “Cinquanta” del 1900, 
con la comparsa di Internet e la proliferazione di strumenti elettronici come smartphone e tablet, 
proseguita fino ai nostri giorni, la tastiera ha sostituito la penna nelle abitudini quotidiane, nella vita 
privata, a scuola e negli uffici. 
 

     
 
Anche se la tecnologia, (per i ritmi frenetici di oggi, che evidenziano l’intolleranza della distanza ed 
implicano l’esigenza di comunicare in tempo reale, attraverso sms ed emoticon, che traducono la voce 
in scrittura), ci ha dato tanto, tanto ci ha anche tolto. Ha soppiantato i corsivi di una volta; ci ha fatto 
perdere il senso del tempo e ci ha portato ad abbandonare questo gesto di dolcezza, unico nel suo 
genere, deprivandoci della nostra interiorità. 
Sono passati appena 40 anni dalla nascita del primo cellulare, una delle tante innovazioni che ha 
cambiato il mondo. La sua storia inizia il 3 aprile 1973. Nel giro di breve tempo il telefonino, anche 
se è diventato uno strumento indispensabile nella società di oggi, è anche una forma di esibizionismo 
e di controllo paranoico della vita quotidiana. 
I primi cellulari avevano dimensioni molto diverse da quelli presenti oggi, erano utilizzati soprattutto 
dai grandi manager o esclusivamente per lavoro. Quasi ogni abitante della Terra possiede un 
telefonino.  Verso questo oggetto si è sviluppata una vera e propria forma di dipendenza. 
La funzione originale del cellulare è stata aggiornata con numerose applicazioni, con l’aumento degli 
accessori e servizi, incrementando ulteriormente la dipendenza. 
Con la moltiplicazione delle funzioni tecniche del telefono come ad esempio sms, mms, 
videochiamata, gestione della posta elettronica e possibilità di navigazione in rete ad alta 
velocità, si sono trasformate anche le funzioni psico-sociali del cellulare rendendolo uno strumento 
comunicativo che spesso si sostituisce a situazioni e a relazioni reali. 
I rischi sono quelli che il telefonino diventi un mezzo abituale per gestire tutte le relazioni in modo 
surreale, e che il suo per utilizzo per la gestione delle relazioni e delle proprie emozioni e stati di 
solitudine, si tramuti in vera e propria dipendenza. 
Altro rischio possibile è di far crescere in modo patologico i livelli di stress e di ansia. Ciò è dovuto 
in particolare al fatto di poter essere raggiunti e controllati sempre e comunque, e di poter altrettanto 
raggiungere e controllare altre persone in qualsiasi luogo e momento. 
E’ possibile parlare di dipendenza quando la maggior parte del tempo e delle energie vengono spesi 
utilizzando il telefonino, creando in tal modo forti e disfunzionali menomazioni nelle principali e 
fondamentali aree esistenziali, come quella personale, relazionale, scolastica, familiare, affettiva, ecc. 
Sempre più persone impiegano la maggior parte del tempo, talvolta davvero eccessivo, in attività 
connesse all’utilizzo del telefonino. I giovani sembrano i più esposti a questo fenomeno. 
L'eccessivo utilizzo del cellulare ha portato con sé tali problemi e disturbi psichici, affettivi, 
emozionali e relazionali. 
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Il giornalista Aldo Cazzullo nel suo libro 
“Metti via quel cellulare” si rivolge ai figli e a 
tutti i ragazzi: li invita a non confondere la vita 
virtuale con quella reale, a non bruciarsi davanti 
ai videogame, a non andare sempre in giro con 
le cuffiette, a non rinunciare ai libri, al cinema, 
ai concerti, al teatro; e soprattutto a salvare i 
rapporti umani con i parenti e i professori, la 
gioia della conversazione vera e non attraverso 
le chat e le faccine. 
I suoi figli, Francesco e Rossana, rispondono 

spiegando al padre e a tutti gli adulti il rapporto della loro generazione con il telefonino e la rete: che 
consente di vivere una vita più ricca, di conoscere persone nuove, di mettere lo studente al centro 
della scuola, di leggere i classici. Ne nasce un dialogo serrato sui rischi e sulle opportunità del nostro 
tempo: la cattiveria online, gli youtuber e l’elogio dell’ignoranza, i cyberbulli, gli idoli del web, i 
padroni delle anime, da Facebook ad Amazon, l’educazione sentimentale affidata a You Porn, la 
distruzione della cultura tradizionale, sino all’uomo artificiale; ma anche le possibilità dei social, i 
nonni che imparano a usare le chat per parlare coi nipoti, la rivolta contro le dittature, la nascita di 
una gioventù globale unita dalla rete. 
Il rituale della scrittura a mano è sempre stata un’attività somatica; il desiderio di comunicare che 
emerge dal corpo, cercando forme e tecnologie di scritture multiple: anche gli antichi romani ad 
esempio, usavano pietre, ceselli, pennelli, pittura giunchi, papiri e tavolette di cera.  
Continuando ad andare a ritroso nel tempo e nella storia dell’uomo, possiamo risalire alle “antiche 
scritture” alle “epistole” del vangelo ed alle trascrizioni dei libri antichi e sacri, prima della 
diffusione della stampa, da parte dei copisti e degli degli amanuensi, fino ai celebri Epistolari di 
poeti e scrittori come Foscolo, D’Annunzio, Leopardi, Quasimodo e Pirandello. 
Così, una volta, si comunicava attraverso una comune lettera scritta a mano, memoria del presente, 
che aveva il sapore inimitabile della tradizione e delle cose genuine di un tempo. Scrivere una lettera 
significava avere un rapporto di relazione dinamica tra due persone che presupponeva anche il rispetto 
per l’altro, vincere il tempo e lo spazio. Essa testimoniava dedizione, stato d’animo ed emozioni e 
rappresentava la fucina e l’espressione dei nostri sentimenti. 
Scrivere una lettera d’amore, poi, era qualcosa di tangibile, di autentico, di vero, in cui il cervello 
prestava voce al cuore, si sentiva il profumo della carta e si provavano le emozioni che si desideravano 
trasmettere. Per esprimere un pensiero si usava la fantasia. Ogni riga, a volte macchiata di lacrime 
d’amore, evidenziava imperfezioni, qualche errore e qualche cancellatura. Essa custodiva sospiri e 
apprensioni; ad essa si confidavano segreti che, a voce, sarebbero stati incofessabili. Così come 
accadeva con il “Diario”, l’amico segreto della nostra penna, a cui si affidavano pensieri da non 
condividere con nessun altro. 
 

Una lettera spedita arrivava quando 
voleva. Si aspettava con ansia il postino, 
vassallo della nostra amicizia, di un 
amore lontano. Il postino dei sentimenti, 
come nel film “Il Postino”, ispirato 
a Il postino di Neruda e interpretato 
dal compianto Massimo Troisi, che 
riesce a dare voce e anima al postino 
Mario, timido e impacciato, ma che 
poco a poco diventa capace di creare 
metafore, parola di cui prima ignorava il 
significato.  
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Celebri gli Epistolari d’Amore, come quello di Luigi Pirandello e Marta Abba, Sibilla Aleramo 
e Dino Campana, Eugenio Montale e la sua musa Clizia (Irma Brandeis), Gabriele D’Annunzio 
ed Eleonora Duse, che ci hanno permesso di comprendere meglio l’umanità e la vita di 
personaggi illustri. 
Straripanti di un amore non corrisposto, prodighe di slanci d’euforia e di neri salti nell’abisso 
dell’esistenza, le lettere di Luigi Pirandello e Marta Abba, ad esempio, ci mostrano un Maestro in 
perenne fuga dal mondo e in costante inseguimento della sua Musa. Un rapporto di straordinaria 
fertilità creativa che brucia intensamente illuminando le “quinte” della vita. 

 
Sulla scomparsa della scrittura a mano, i “puristi” lanciano 
l’allarme e maledicono le fameliche orde di “emoticon” che 
starebbero precipitando la scrittura nell’era dei geroglifici, il 
sistema di scrittura monumentale utilizzato dagli antichi Egizi, 
che combina elementi ideografici, sillabici e alfabetici. 
*Emoticon (espressione simbolica realizzata con determinate 
combinazioni di caratteri per esprimere il proprio stato d’animo 
negli sms e nei messaggi di posta elettronica, mentre si dialoga 
con un altro interlocutore o utente). 

Perfino il giornalista Bruno Vespa, nel suo ultimo libro, inizia con un canto per la bellezza perduta 
della lettera a mano. 
Secondo recenti studi americani e francesi la scrittura a mano rimane un esercizio fondamentale per 
apprendere più velocemente; sviluppa la memoria costringendo il cervello a “ragionare” per 
trascrivere concetti più importanti, migliorando la capacità di sintesi. Infatti, gli studenti che prendono 
appunti a mano ricordano più a lungo e trattengono meglio concetti e idee rispetto a chi utilizza 
strumenti elettronici. La scrittura a mano dunque coinvolge più parti del cervello che, se usate, aiutano 
a ricordare le cose. 
 
L’Elogio della lettera scritta a mano, del Prof. Francesco D’Episcopo 
 

                  
Di recente, l’emerito prof. 
Francesco D’Episcopo, già 
docente di Letteratura Italiana, 
Critica Letteraria e Letteratura 
Comparata all’Università 
Federico II di Napoli, durante una 
interessante serata organizzata nella 
sede dell’EPT di Salerno, dalla 
professoressa Florinda Battiloro, 
presidente dell’associazione 
culturale “Caffè dell’Artista”, ha 

presentato il suo nuovo libro: “Elogio della lettera scritta a mano”, un opuscolo edito da  
“Helicon” nella collana “Pamphlets” diretta dallo stesso D’Episcopo.   
A presentare il libro è stata la professoressa Emilia Persiano, che ha ricordato come da tempo gli 
epistolari siano caduti in disuso per il sopravvento di molteplici forme tecnologiche di 
comunicazione. 
Il messaggio lanciato soprattutto ai giovani, dal Prof. D’Episcopo, è quello di “continuare a 
scrivere le lettere possibilmente a mano, con l’inchiostro indelebile del cuore, affinché restino a 
testimoniare il nostro amore per la vita, che solo la scrittura può fermare per sempre”.  
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