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Carnevale e festività primaverili/estive



L’ORIGINE E LA STORIA



SIGNIFICATO DEL NOME
«Carnevale come Carnem levare»

La parola carnevale deriva dal latino carnem levare 
("eliminare la carne"), forse influenzata anche dal 
latino vale (quasi fosse "carne, addio!"), poiché 
indicava il banchetto che si teneva l'ultimo giorno di 
Carnevale (Martedì grasso), subito prima del periodo 
di astinenza e digiuno della Quaresima.
I festeggiamenti maggiori avvengono il Giovedì 
grasso e il Martedì grasso, ossia l'ultimo giovedì e 
l'ultimo martedì prima dell'inizio della Quaresima. 



Da un punto di vista storico e religioso il carnevale rappresentò, dunque, 
un periodo di festa ma soprattutto di rinnovamento simbolico, durante 
il quale il caos sostituiva l'ordine costituito, che però una volta 
esaurito il periodo festivo, riemergeva nuovo o rinnovato e garantito per 
un ciclo valido fino all'inizio del carnevale seguente. Il ciclo preso in 
considerazione è, in pratica, quello dell'anno solare.
In Babilonia poco dopo l'equinozio primaverile veniva riattualizzato il 
processo originario di fondazione del cosmo, descritto miticamente dalla 
lotta del dio salvatore Marduk con il drago Tiamat che si concludeva 
con la vittoria del primo. Durante queste cerimonie si svolgeva una 
processione nella quale erano allegoricamente rappresentate le forze 
del caos che contrastavano la ricreazione dell'universo, cioè il mito della 
morte e risurrezione di Marduk, il salvatore. Nel corteo c'era anche una 
nave a ruote su cui il dio Luna e il dio Sole percorrevano la grande via 
della festa - simbolo della parte superiore dello Zodiaco - verso il 
santuario di Babilonia, simbolo della terra. Questo periodo, che si 
sarebbe concluso con il rinnovamento del cosmo, veniva vissuto con 
una libertà sfrenata e un capovolgimento dell'ordine sociale e morale.



MITO DI MARDUK E TIAMAT

Poiché nell'universo regnava il Caos, la dea-drago 
Tiamat e il dio Marduk si scontrarono. Marduk 
voleva mettere ordine nell'universo e combatté 
fino a quando non uccise la malvagia Tiamat. Poi 
Marduk prese il corpo della sua nemica Tiamat e 
lo divise in due parti: con metà formò il 
firmamento celeste, con l'altra metà formò le 
fondamenta della terra. Poi Marduk assegnò a 
tutti gli altri dei i loro posti e creò il Sole, la 
Luna, le stelle. Ma gli dei gridarono: - Signore 
Marduk tu hai affidato un compito a ciascuno di 
noi ma non hai dato a nessuno l'incarico di servirci 
e di sostenerci mentre noi lo eseguiremo. Rispose 
Marduk: - Prenderò sangue di Kingu e fango e ne 
formerò un piccolo fantoccio. Il suo nome sarà 
Uomo. Uomo servirà gli dei. Allora gli dei 
soddisfatti gridarono: - Signore Marduk, noi 
vorremmo mostrarti la nostra gratitudine 
costruendoti un santuario sulla terra. Per due 
anni interi lavorarono ed al terzo anno la città di 
Babilonia fu innalzata e, sopra a tutti, si ergeva il 
santuario di Marduk.





L’usanza delle maschere carnevalesche è molto antica. Lo 
scrittore romano Lucio Apuleio nell’XI libro delle 
Metamorfosi riferisce che nell’ultimo giorno dell’anno, 
consacrato alla dea Iside (alla quale era connesso il mito di 
rinascita del fratello Osiride, l’anno nuovo) Roma era 
percorsa da cortei mascherati al seguito di un uomo 
camuffato da caprone, noto come Mamurio Veturio, 
percosso con fronde. Il nome Veturio lascia trasparire 
un’origine sabina di questa usanza, e il personaggio 
animalesco corrisponde all’anno vecchio espulso dalla città, 
per far posto all’anno nuovo.
Durante le antesterie passava il carro di colui che doveva 
restaurare il cosmo dopo il ritorno al caos primordiale.





I SIMBOLI



LA MASCHERA

Incerta l'etimologia della parola: una 
prima ipotesi lo vorrebbe di origine 
preindoeuropea, da masca («fuliggine, 
fantasma nero»). Una seconda ipotesi, 
non incompatibile con la prima, lo 
deriverebbe dal latino tardo e medievale 
màsca, strega, tuttora utilizzato in tal 
senso nella lingua piemontese. Alcuni 
studiosi suggeriscono una derivazione 
dell’etimo dalla locuzione araba 
“maschara” o “mascharat”, buffonata, 
burla. Si è giunti, così, ad un processo di 
assimilazione all’interno del significante 
“maschera” sia dell’ aspetto primordiale 
di anima cattiva, sia di un aspetto più 
festoso e goliardico.



LA MASCHERA PREISTORICA

La maschera utilizzata sin dalla preistoria per rituali religiosi, 
rappresenta un efficace mezzo di comunicazione tra gli uomini 
e la divinità. Grazie alle testimonianze di alcune pitture 
rupestri ritrovate in Francia e in Africa meridionale, si viene a 
conoscenza che già durante il Paleolitico superiore le 
maschere erano associate a pratiche di magia omeopatica 
all’interno di danze antecedenti la caccia e a scopo 
propiziatorio. Nei riti agrari e di fertilità, inoltre, la maschera 
evoca momenti di rigenerazione cosmica e sociale per rivivere 
il tempo mitico in cui vennero insegnate all’uomo le tecniche 
agricole. Ma è frequente anche l’accostamento delle 
maschere a riti funerari, basti pensare alla pratica 
dell’imbalsamazione presso la civiltà egizia. 





LA MASCHERA GRECA- ROMANA

Il rapporto tra la maschera e la morte torna 
nuovamente e in maniera più accentuata nel 
mondo ellenistico e all’interno dei culti misterici 
romani. La maschera di Sileno, rappresentata 
negli affreschi della Villa dei misteri a Pompei, 
diviene simbolo per eccellenza della morte 
iniziatica.
Nei riti funebri la maschera è un elemento 
catalizzatore delle forze della natura che la morte 
ha disgregato, un modo per sancire la 
separazione dello spirito eterno dal corpo 
corruttibile. Presso alcune culture, danzatori 
mascherati accompagnano l’anima del defunto 
nel mondo degli spiriti, cosicchè non torni a fare 
del male ai vivi. 





LA MASCHERA NEL TEATRO GRECO

Nel teatro greco le maschere avevano la doppia 
funzione di caratterizzare il personaggio e di fungere da 
cassa di risonanza sonora per amplificare la voce e 
rendere più udibili i dialoghi.
La commedia dell'arte (comedie italienne) fa uso di 
maschere che si estendono, diventano costumi e 
ricoprono tutto il corpo.
L'uso di maschere è adottato nelle forme di teatro 
tradizionale di tutto il mondo.





Attività n.1
“La maschera greca”

Target: scuola primaria
Tradizione: Gli antichi Greci  
amavano molto andare in teatro 
. Esso era situato in un pendio e 
aveva la forma semicircolare. 
Gli spettacoli erano di due tipi: 
la tragedia e la commedia.
La TRAGEDIA, si ispirava agli 
antichi miti  sugli eroi e sugli dei 
ed  era tragica, cioè finiva 
sempre male ;  mentre le storie 
raccontate nella COMMEDIA , 
erano divertenti e spesso 
prendevano in giro i politici. Gli 
attori erano tutti maschi e 
interpretavano quindi anche i 
ruoli femminili . Zona di riferimento: Antica Grecia



Attività n.1
“La maschera greca”

Essi indossavano delle calzature molto alte  e  una tunica, IL KITONE , che 
imbottivano per apparire maestosi proprio come immaginavano gli eroi e gli 
dei . 

Nelle rappresentazioni teatrali greche , aveva molta importanza LA 
MASCHERA ,  che doveva rappresentare i vari personaggi :  essa era allegra 
per le commedie e triste per le tragedie . Le MASCHERE DEL TEATRO 
GRECO  avevano delle grosse capigliature e colori fissi :  bionda se il 
personaggio era giovane , bianca se vecchio, nera se era un uomo di media 
età  ; il viso femminile invece era bianco. I vari tipi di maschere  avevano 
bocche grandi e all’interno era situato una specie di imbuto che fungeva da 
megafono per amplificare la voce 



Attività n.1
“La maschera greca”

Obiettivo:
L’obiettivo è realizzare una maschera partendo da un disco di cartone bianco
O colorato (vanno bene i fondi delle torte).
Con un pennarello nero si evidenziano i tratti delle espressioni prendendo 
come riferimento immagini delle maschere.
Si possono poi aggiungere elementi decorativi che diano volume e 
caratterizzino a pieno le personalità greche.
Alcuni elementi da tenere in considerazione:
-Sia per il genere tragico, sia per quello comico, le maschere vengono divise in 
diverse categorie: gérontes (vecchi), neanίskoi (gio- vani)vani), therápontes 
(schiavi), gynáikes (donne) e queste ultime sono divise in donne vecchiee 
donne giovani.
I gérontes (salvo che per un personaggio della tragedia) sono sempre 
caratterizzati dalla barba, i neaniskoi invece sono sempre senza barba.



Attività n.1
“La maschera greca”

Lo xyrίas (il rasato) è il più anziano dei 
vecchi, con le chiome bianche e i capelli 
aderiscono al l’ónkos.Per quanto riguarda il 
mento, lo xyrìas è rasato alla cute, avendo le 
guance flosce (cadenti).

Il lenkòs anér (l’uomo bianco) è 
completamente canuto, ma ha delle ciocche 
di capelli intorno al capo e la barba foltae le 
sopracciglia inclinate. Il colore è biancastro
e l’ónkos breve.

Lo spartopólios (quello coi capelli grigi) 
manifesta la natura di quelli che sono canuti, 
ma è nero (di capelli)e di colorito piuttosto 
pallido.



Attività n.1
“La maschera greca”

Il mélas anér (l’uomo nero) prende il 
nome dal colorito. Ha la barba e le 
chiome ricciute, il volto trachys (duro, 
collerico, violento)e un grande ónkos.

Lo xanthòs anér (l’uomo biondo) ha 
riccioli biondi e Yónkos minore ed è di 
bel colorito.
Lo xanthóteros (quello ancora più 
biondo) è simile per tutto il resto, ma è 
più pallidoe appare ammalato.



Attività n.1
“La maschera greca”

MASCHERE DEI GIOVANI (neanískos)

Il giovane eroe (párochros)
Il giovane perfetto (pánchrestos)
Il giovane bruno o lo studioso (melas)
Il giovane dai capelli ondulati  o giovane
Sfrontato (oúlos)
Il giovane delicato (apalós)
Il rustico (ágroikos)
Il soldataccio vanaglorioso (epíseistos)
Il secondo vanaglorioso (epíseistos)
L’adulatore (kólax)
Il parassita (parásitos)
Il Siciliano
Il forestiero presuntuoso (eikonikós o eupáryphos)
Il pánchrestos (il perfetto) è il più anziano fra i giovani, senza barba, di bel 
colorito, abbronzato, ha i capelli foltie neri.
Lo oúlos (il ricciuto) è biondo, con un ónkos molto grande, le chiome 
aderiscono all’ónkos. Aggrotta le sopracciglia, ha l’aspetto terribile (torvo).



Attività n.1
“La maschera greca”

MASCHERE DEGLI SCHIAVI 
(therápontes)

Il vecchio (páppos)
Il principale (hegemón)
Il basso capelluto (káto trichías)
Il ricciuto, lo schiavo indisciplinato 
(oúlos)
Il Máison, uno dei cuochi
L’hegemón epíseistos, il più giovane 
degli schiavi



Attività n.1
“La maschera greca”

MASCHERE DI DONNE

La giovane donna (mesókouros ochrà)
La vecchietta magra o la lupetta
La vecchia domestica
La ricciuta (oúle)
La ragazza (kore)
La falsa vergine (pseudokóre)
La chiaccherona dai capelli grigi (spartopólion 
lektiké), vecchia etera
La concubina (pallaké), forestiera che in 
quanto tale non poteva essere sposata da un 
cittadino ateniese e ne rimaneva l’amante
L’etera raffinata (téleion etairikón)
La diámitros etairikón, etera che fascia le 
chiome in un fazzoletto
La piccola lampada (lampádion), etera 
sofisticata che porta i capelli che formano una 
fiamma
La ábra períkouros, schiavetta favorita.



Attività n.1
“La maschera greca”



Attività n.1
“La maschera greca”



LA MASCHERA AFRICANA
In Africa la maschera è lo strumento di un’apparizione 
ed è essa stessa apparizione. Può essere invocata per 
dare aiuto agli uomini o per esercitare giustizia, per 
punire o consigliare, ma più spesso compare per volontà 
propria e per trasmettere un messaggio da parte degli 
antenati delle tribù e degli spiriti o per fornire regole 
comportamentali della vita collettiva. Quasi sempre 
interviene nei riti di passaggio, di nascita, iniziazione e 
morte. Non va intesa come un banale travestimento con 
il quale si cerca di celare l’identità personale di chi la 
indossa. L’uomo mascherato non vuole spacciarsi per 
una divinità, ma è la divinità stessa che si manifesta 
attraverso di lui. Questo è possibile perché la maschera 
è a tutti gli effetti la materializzazione di uno spirito, di 
una creatura soprannaturale.





È attraverso la maschera che l’uomo abbandona la sua vera identità, 
accettando di lasciarsi attraversare, per antiche gestualità che si esprimono in 
una danza segnica,  dallo spirito identificato in quei tratti tanto più stilizzati 
quanto meno vicina al mondo umano è la natura dell’entità rappresentata.
Esiste una varietà molto vasta di esemplari. Ogni popolazione africana ha le 
sue maschere, riconducibili quasi sempre a entità tra le più diverse: alcune 
maschere rappresentano lo spirito di qualche animale feroce della foresta, la 
preghiera in questo caso è rivolta al bisogno di protezione piuttosto che alla 
necessità di acquisirne le doti, come il coraggio del leone o la forza del bufalo; 
altre maschere rappresentano la forma di un teschio umano e sono 
solitamente legate al culto degli antenati, i cui tratti fortemente stilizzati 
permettono di trasmettere un’idea facilmente intuibile attraverso la diversa 
morfologia segnica:

– linee spezzate per simboleggiare il percorso difficile e tortuoso segnato 
dagli antenati, ma al contempo la speranza nel successo;
– pattern a scacchiera per intendere la contrapposizione tra elementi 
antitetici ma complementari come il giorno e la notte, il maschio e la femmina, 
il bene e il male;
– occhi socchiusi simboleggiano la pace interiore e l’autocontrollo e la fronte 
sporgente è simbolo di saggezza; l’umiltà è rappresentata da occhi e bocca 
piccoli e l’autorevole forza da mento e bocca grandi.



BELLEZZA ANIMALESCA:

Fra gli animali più rappresentati ci sono il bufalo (simbolo di forza, per 
esempio presso il popolo Baulé), il coccodrillo, il falco, la iena, il facocero e 
l'antilope. Quest'ultima ha un ruolo fondamentale nelle culture del Mali (per 
esempio presso i Dogon e i Bambara), in cui viene considerata simbolo 
dell'agricoltura e del lavoro nei campi.
Una variante del tema della rappresentazione di animali è la composizione, in 
una singola figura mostruosa o astratta, dei tratti distintivi di diversi animali, 
eventualmente uniti a elementi umani. Questa fusione di elementi può avere 
lo scopo di indicare caratteristiche eccezionali, rappresentate attraverso la 
somma delle qualità simboleggiate dai diversi elementi della composizione. 
Per esempio, le maschere riservate alla società segreta dei Poro (presso il 
popolo Senufo, Costa d'Avorio) alludono al potere della società unendo in 
una singola figura tre simboli di pericolosità: corna di antilope, denti di 
coccodrillo e zanne di facocero. Un altro esempio molto noto è quello delle 
maschere kifwebe dei Songye (Congo), che uniscono strisce colorate (che 
rimandano alla zebra o all'okapi), fauci di coccodrillo, occhi di camaleonte, 
bocca di oritteropo, cresta di gallo, piume da gufo e altro ancora.





BELLEZZA FEMMINILE:

Insieme agli animali, uno dei soggetti più comuni delle maschere africane è la 
donna, anch'essa rappresentata in forma stilizzata, in funzione dell'ideale di 
bellezza femminile proprio di ogni particolare cultura. Le maschere femminili 
dei Punu del Gabon, per esempio, enfatizzano tratti come le ciglia arcuate, gli 
occhi a mandorla, il mento sottile, e rappresentano nelle maschere anche i 
gioielli ornamentali tradizionali, disposti in due linee curve che vanno dai due 
lati del naso verso le orecchie.
I materiali comunemente utilizzati per la realizzazione di queste maschere 
sono assolutamente naturali: legno, pietra saponaria o pelle e tessuto, in 
alcuni casi. Perfino il processo di colorazione ricade sempre su scelte 
del tutto naturali: vengono utilizzate esclusivamente ocre, carbone 
vegetale o altri elementi, per lo più di origine naturale.





LA MASCHERA AFRICANA 
nell’ Arte occidentale



L'arte africana conobbe nel corso dei primi 
anni del Novecento una grande fortuna e 
diffusione soprattutto grazie all'impulso di 
alcuni artisti, come Picasso, Modigliani, 
Matisse, e in generale gli artisti delle 
avanguardie, che collezionarono e studiarono 
con passione le maschere e le sculture del 
"continente nero". I contatti con gli europei e 
la loro conoscenza di prodotti e oggetti tanto 
originali e affascinanti si svilupparono fin dal 
XV secolo, soprattutto grazie ai viaggi e alle 
spedizioni esplorative sempre più frequenti. In 
principio, però, gli oggetti africani che 
giungevano in Europa venivano visti 
esclusivamente come curiosità o come 
creazioni di popoli primitivi. Solo agli inizi del 
Novecento, grazie ad artisti come Picasso 
Braque, Modigliani e Matisse, l'arte 
africana ottiene i primi riconoscimenti.



L’interesse di Matisse per l’arte 
africana si accentuerà nella 
primavera del 1906 in 
occasione del suo viaggio in 
Nord Africa; questo momento 
coincise con l’ultima fase del 
cosiddetto periodo Fauve, 
quindi un periodo di transizione 
tra le sue prime opere 
direttamente percettive, 
essenzialmente post-
impressioniste e i suoi stili 
successivamente più sintetici. 
Grande nudo seduto e il Nudo 
in piedi (1907) proveniente 
dalla Tate, che testimonia 
l’apertura di Matisse all’arte 
africana e verso nuove forme 
di bellezza oltre i canoni 
occidentali.



P. Picasso, Les demoiselles d’Avignon, 1907

Un grande artista che prese molto 
dall’arte africana è sicuramente 
Picasso, il quale nel 1937, parlando 
con l’amico André Malraux, riferiva 
l’emozione provata nel visitare una 
di quelle esposizioni parigine: «Tutti 
oggi parlano dell’influsso che i 
neri hanno esercitato su di me... 
Quando andai al Vecchio 
Trocadéro, avrei voluto 
andarmene subito, ma non 
riuscivo a distaccarmi da quanto 
avevo davanti agli occhi. E 
compresi che mi stava 
succedendo qualcosa. Le 
maschere non erano come le altre 
sculture: erano qualcosa di 
magico, si ergevano contro tutto, 
contro gli spiriti ignoti e 
minacciosi. E io continuavo ad 
ammirare quei feticci... E capii. 
Anch’io mi ergo contro tutto. 
Anch’io credo che tutto è 
sconosciuto, tutto è nemico»



Anche l’atelier del francese Georges 
Braque (1882-1963), uno dei padri 
del cubismo, si riempì di oggetti 
africani. Paladino del principio che 
«non bisogna imitare, ma creare», 
Braque constatò che gli artisti neri 
già lo facevano: «Le loro maschere 
mi hanno aperto un nuovo 
orizzonte e permesso di prendere 
contatto con cose intuitive e con 
manifestazioni dirette, che 
andavano contro la falsa 
tradizione che mi faceva 
inorridire».



Anche in Italia nasce la necessità di 
superare le Avanguardie a favore di un 
ritorno alla tradizione con una ricercata 
semplificazione degli schemi attraverso 
un atteggiamento volutamente arcaico 
e primitivo. Se alcuni di questi artisti 
tendono più a rifarsi alla tradizione 
italiana, come De Chirico (il quale nel 
suo autoritratto prende a modello il 
ritratto a mezzo busto di impianto 
rinascimentale), altri invece prendono 
spunto dall’arte africana.
Uno di questi è sicuramente 

Modigliani il quale, vivendo a Parigi, 
aveva subito molto l’influenza dei 
movimenti francesi (soprattutto quella 
di Brancusi e Picasso) e il loro 
interesse per il primitivismo. 



Altra figura importante che lavorò in 
Francia è Alberto Giacometti. 
Conobbe Picasso e nel 1948 realizzò 
il suo capolavoro: L’uomo che 
cammina.
In questa opera è evidente 

l’influenza dell’arte africana su 
Giacometti e come questa ha poi 
contribuito alla sua fortuna, la 
scultura infatti detiene il record per il 
prezzo di acquisto di un’opera d’arte 
(che non sia un quadro) per più di 
100 milioni di dollari USA.
La sua semplicità e allo stesso 

tempo la grande capacità di 
espressione giocarono un ruolo 
fondamentale nella cultura dei 
primi del Novecento. Se l’Europa 
aveva conquistato l’Africa, il 
continente nero aveva fatto lo 
stesso con il mondo dell’arte.



Attività n.2
“La maschera primitiva”

Target: scuola dell’infanzia

Tradizione: Le maschere sono ispirate 
alla tradizione folkloristica dell’africa 
subsahariana. In un’ atmosfera 
suggestiva di tipica ambientazione 
africana i bambini entrano in contatto con 
alcuni aspetti caratteristici di questo 
continente. Le maschere sono testimoni 
carismatici di un’arte viva e moderna, 
capace di comunicare con interlocutori di 
ogni età. Per la decorazione delle 
maschere sono utilizzati materiali naturali 
quali semi, chicchi di caffè, bucce di 
agrumi essicate, rafia, corda ed altri 
sintetici quali spugnette colorate, materie 
plastiche di vario tipo.

Zona di riferimento: Africa



Attività n.2
“La maschera primitiva”

Target: scuola primaria

La stessa attività può essere realizzata 
per la scuola primaria. Dopo un’accurata 
analisi di immagini legate alle tradizioni 
delle maschere africane i bambini 
dovranno realizzare una maschera 
utilizzando come materiale di base un 
cartone spesso, sabbia e colla. Con i 
pigmenti sarà molto affascinante 
procedere con la decorazione delle 
maschere, in aggiunta anche a piccoli 
elementi naturali. Con questa tecnica si 
utilizzeranno così i colori e i frutti della 
terra.

Zona di riferimento: Africa



Dall’ Africa alle Indie provengono 
maschere diverse dalle mille 
sfaccettature: di legno, carta, argilla... 
dalle sembianze umane
o animali, alcune usate per spettacoli, 
altre per riti antichi...
Dopo un piccolo giro intorno al globo 
per scoprir alcune maschere ed 
osservarne le caratteristiche, ogni 
bambino sarà invitato a crearne una 
propria con cartoncino, semi, foglie, 
stoffa....per dar libera vita al gioco 
delle trasformazioni.







Attività n.3
“La maschera Cubista”

Target: scuola dell’infanzia e primaria

Tradizione:
Il grande Picasso, Braque e in generale tutti i 
cubisti si sono appassionati ad un certo punto 
del loro percorso di vita alla cultura tribale 
africana, diventando dei veri e propri cultori di 
quel mondo oltre che attenti collezionisti. Unire 
la maschera, l’oggetto tanto sacro agli Africani 
e la pratica pittorica cubista può far emergere 
un lavoro fatto di grande espressività e valore 
artistico.
L’obiettivo questa volta è realizzare una 
maschera molto colorata, fatta di contrasti e 
materiali diversi, forme e ritagli geometrici che 
si sovrappongono e giocano sull’asimmetria, il 
disordine, il caso.  Zona di riferimento: Europa



Attività n.3
“La maschera Cubista”

Target: scuola dell’infanzia e primaria
Se per la realizzazione delle maschere 
greche la scelta cromatica si giocava su 
pochissimi colori, per rispettare l’ordine e 
l’armonia classica e per le maschere 
africane su colori molto vicini alla 
naturalità della terra, per le maschere 
cubiste non vi sono limiti al gioco dei 
colori, anzi più sono vivaci e in contrasto 
fra loro e più rispecchieranno l’immagine 
tipica del movimento cubista. 

Zona di riferimento: Europa



Attività n.3
“La maschera Cubista”

Zona di riferimento: Europa



Attività n.4
“Metamorfosi”

Tradizione:
Il tema della metamorfosi è uno dei 
temi più utilizzati, forse anche 
sovrautilizzati, in letteratura. La grande 
attenzione al cambiamento, alla 
transitorietà e alla capacità dell’uomo 
di sapersi travestire ha sempre 
interessato l’uomo. Il travestimento, il 
travestitismo, l’ermafroditismo, la 
vecchiaia sono tutti fenomeni di 
metamorfosi che implicano pertanto un  
prima e un dopo, un inizio, una fase di 
crescita o di maturazione e una fine. 
Ovidio nelle famose Metamorfosi 
descriveva una serie di trasformazioni 
di personaggi mitologici in altrettanti 
animali, fiori o piante. 

Zona di riferimento: Antica 
Grecia



Si tratta dunque in questo caso di 
processi di deumanizzazione, come 
non ricordare Filomela che viene 
trasformata in usignolo, Aracne in un 
ragno ma anche Adone in anemone, 
Eco in una roccia e Narciso 
nell’omonimo fiore. Non va neppure 
dimenticato Lucio che nell’Asino d’oro 
o Le Metamorfosi di Apuleio si 
trasforma in un asino, capace però di 
pensare, conservando dunque la 
componente razionale. Si tratta di 
scritti dal potere magico e che hanno 
una qualche finalità didattica. Il tema 
del cambiamento d’identità, della 
spersonalizzazione, della 
trasformazione e del camuffamento ha 
sempre permesso agli autori di 
spaziare nelle loro trame narrative e di 
costruire testi originali ed interessanti.



Obiettivo:
L’attività è indicata sia per la scuola 
dell’infanzia che per la scuola primaria.
Per entrambe l’attività comprende due 
momenti:
1.IL RACCONTO: per spiegare il 
concetto di metamorfosi si può 
attingere dalle «Metamorfosi» di 
Ovidio. Molti sono i miti affascinanti 
che si possono raccontare agli alunni.
La loro mente rielaborerà attraverso 
immagini i racconti mitologici traendo il 
significato profondo del loro 
insegnamento.
2.L’OPERA: dopo le letture dei 
racconti l’alunno dovrà lavorare sul 
concetto di metamorfosi partendo dal 
proprio volto.
Il consiglio è di fotocopiare una 
fotografia in A4 o anche in A3. 



La fotografia dovrà essere molto nitida 
e con un atteggiamento spontaneo e 
naturale.
La fotocopia va incollata su un 
supporto rigido come cartone o legno.
Con tempere, pigmenti o altra tecnica 
l’alunno dovrà trasformare una parte 
del volto in un animale. 
Possono trarre spunto da immagini e 
fotografie di animali.
Date a loro libera scelta e libera 
interpretazione, aiutandoli a decidere 
quali parti modificare e quali 
mantenere.
A seguito dell’opera dipinta l’alunno 
dovrà poi «raccontare» il suo mito 
personale.
In questo modo la classe darà vita a 
tante piccole metamorfosi, traendo 
ispirazione dai grandi miti classici.





Apollo e Dafne

Dopo aver ucciso il serpente Pitone, Apollo si sentì particolarmente fiero di sé, 
perciò si vantò della sua impresa con Cupido, dio dell’Amore, sorridendo del fatto 
che anche lui portasse arco e frecce, ed affermando che quelle non sembravano 
armi adatte a lui. Cupido indignato, decise allora di vendicarsi: colpì il dio con la 
freccia d’oro che faceva innamorare, e la ninfa, di cui sapeva che Apollo si 
sarebbe invaghito, con la freccia di piombo che faceva rifuggire l’amore, per 
dimostrare al dio di cosa fosse capace il suo arco. Apollo, non appena vide la 
ninfa chiamata Dafne, figlia del dio-fiume Peneo, se ne innamorò. Tuttavia, se già 
prima la fanciulla aveva rifiutato l’amore, dedicandosi piuttosto alla caccia come 
seguace di Diana, essendo stata colpita dalla freccia di piombo di Cupido, 
quando vide il dio, cominciò a fuggire. Apollo iniziò allora ad inseguirla, 
elencandole i suoi poteri per convincerla a fermarsi, ma la ninfa continuò a 
correre, finché, ormai quasi sfinita, non giunse presso il fiume Peneo, e chiese al 
padre di aiutarla facendo dissolvere la sua forma. Dafne si trasformò così in 
albero d’alloro prima che il dio riuscisse ad averla, egli, tuttavia, decise di rendere 
questa pianta sempreverde e di considerarla a lui sacra: con questa avrebbe 
ornato la sua chioma, la cetra e la faretra; ed inoltre, d’alloro sarebbero stati 
incoronati in seguito i vincitori e i condottieri.



L'Apollo e Dafne è un 
gruppo scultoreo realizzato 
da Gian Lorenzo Bernini tra 
il 1622 e il 1625 ed esposto 
nella Galleria Borghese di 
Roma.



Atena e Aracne

In una città dell’Asia viveva una fanciulla di nome Aracne, molto brava nell’arte 
del ricamo. Fiori, uccelli, giardini, vorticosi torrenti, montagne, mare e cielo dai 
meravigliosi colori uscivano dalle sue mani come per incanto. Tutte le donne 
venivano ad ammirare i suoi lavori e ambivano averne anche un piccolo saggio. 
Naturalmente Aracne ne era felice e col tempo, abituata a sentirsi lodare e a 
fare da maestra, cominciò a darsi delle arie proclamandosi alla fine non solo 
superiore a qualsiasi donna, ma anche disposta a sfidare la stessa Atena. Un 
giorno ne stava proprio parlando ad uno stuolo di donne che assistevano 
ammirate al suo lavoro, quando una vecchia la interruppe: «Non è prudente 
gareggiare con gli dèi. Tu, per quanto brava, sei mortale e puoi intrecciare e 
recidere5 solo il filo del tuo telaio, ma i signori dell’Olimpo6 possono intrecciare 
e recidere il filo della vita. Perciò dammi retta, figlia, non essere superba e non li 
sfidare, se non vuoi che alla tua empietà faccia seguito qualche grave 
sciagura». La giovane s’irritò e rispose con arroganza: «Vecchia non mi 
seccare! Chi ti ha chiesto consiglio? So quel che dico e quel che faccio. Vai a 
raccontare a qualcun’altra le tue sciocchezze senili!». Risero le donne, ma 
d’improvviso ammutolirono, quindi con esclamazioni di meraviglia e di paura si 
prostrarono al suolo. Aracne alzò gli occhi dal ricamo e il cuore ebbe un 
sobbalzo: al posto della vecchia c’era Atena in persona, con elmo, asta e scudo 
e, austera9 e imponente, teneva fisso su di lei il suo terribile sguardo



Le guance della fanciulla avvamparono e un gelido sudore le imperlò la fronte, ma 
trovò la forza di reagire, restando a sua volta ritta a fissare la divina rivale. «Ti 
avevo avvertita», ammonì la vibrante voce della dea e le donne, col volto fra le 
mani, tremavano. «Sarai certo invincibile nelle armi», ribatté audace Aracne, «ma 
non credo altrettanto nell’arte del ricamo. Mi minacci per invidia!» A quella risposta 
le donne si sentirono gelare il sangue nelle vene e, stringendosi l’una all’altra, 
aspettavano che scoppiasse l’ira della dea, capace di polverizzare la casa con un 
colpo di lancia. Negli occhi di Atena infatti si accese una luce abbagliante e il corpo 
fu scosso da un fremito, ma, emesso un profondo respiro, si spogliò delle armi e, 
raccolto un panno candido, lo fissò al telaio. Mito greco Aracne «Accetto la tua 
sfida», disse e sedette sull’umile sgabello, raccogliendo nel grembo rocchetti di filo 
colorato. Altrettanto fece Aracne e gareggiò spavalda con la dea guerriera china sul 
ricamo. Non si rendeva ancora conto, poverina, che il suo destino era segnato: chi 
sfida gli dèi non ha scampo. Magnifiche figure intanto andavano delineandosi fra le 
abili dita ed entrambe le opere splendevano dei colori dell’arcobaleno. Alla fine la 
dea confrontò i due lavori: per nessun aspetto quello di Aracne appariva inferiore. 
Atena era crucciata, ma quando vide l’espressione soddisfatta e beffarda della 
fanciulla, non poté più trattenere la collera, che esplose terribile. «Poiché sei tanto 
brava a tessere e ricamare», tuonò rivestendosi delle sue splendide armi, «quanto 
irrispettosa e impertinente, tesserai per tutta la vita il filo della tua vanità!», e batté 
furiosa la lancia contro lo scudo. Aracne avvertì un formicolio in tutto il corpo e una 
misteriosa forza che la stava mutando d’aspetto: non era più una bella fanciulla ma 
un ragno dalle lunghe zampe, costretto per sempre a filare la sua fragile tela, ordito 
senza trama, ricamo senza colore.





Artemide e Atteone

Secondo il mito, nel corso di una battuta di caccia, Atteone provocò l'ira 
di Artemide, quando la sorprese mentre faceva il bagno insieme alle 
sue compagne all'ombra della selva Gargafia. Il caldo estivo, infatti, la 
indusse a riporre le vesti e a rinfrescarsi interrompendo la caccia. La 
dea, per impedire al cacciatore di proferir parola intorno a quello che 
aveva visto, trasformò il giovane in un cervo spruzzandogli dell'acqua 
sul viso. Atteone si accorse della sua trasformazione solo quando 
scappando giunse a una fonte, dove poté specchiarsi nell'acqua. 
Intanto il cacciatore venne raggiunto dalla muta dei suoi 50 cani, resi 
furiosi da Artemide, che, non riconoscendolo, sbranarono il loro 
vecchio padrone. I cani, una volta divorato Atteone, si misero alla 
ricerca del loro padrone per tutta la foresta, riempiendola di dolorosi 
lamenti. Più tardi giunsero nella caverna di Chirone il quale donò loro 
un'immagine del loro padrone per attenuare il loro dolore.



La Stufetta di Diana e Atteone è un ambiente della Rocca Sanvitale a 
Fontanellato (provincia di Parma), celebre per il ciclo di affreschi del 
Parmigianino, realizzato nel 1524. Si tratta probabilmente del bagno privato 
di Paola Gonzaga.



Leda e Zeus

Leda era l'affascinante regina di Sparta, figlia di Testio. Era stata sposa di 
Tindaro re di Sparta, e da lui aveva avuto due figlie: Clitennestra, che fu poi 
moglie di Agamennone e di Egisto, ed Elena, per la cui bellezza avvenne la 
guerra di Troia. Zeus se ne innamorò e per poterla vedere scese dal cielo e 
raggiunse la vetta del monte Taigeto. Mentre Leda dormiva sulle sponde di 
un laghetto, fu svegliata dallo starnazzare delle ali di un candidissimo cigno; 
intorno c'era profumo d'ambrosia che la stordiva e il cigno col suo collo 
sinuoso amorosamente accarezzò il suo viso, i suoi capelli e le sue braccia. 
Era Zeus che per avvicinarla si tramutò in cigno e appena la giovane regina 
si svegliò, si fece riconoscere e le preannunciò che dal loro amore 
sarebbero nati due gemelli, i Diòscuri: Càstore, gran domatore di cavalli, e 
Pollùce, invincibile pugile. Tutti e due sarebbero stati a difesa del paese e 
guida dei marinai, che consideravano come segno della loro protezione il 
fuoco di Sant'Elmo. Siccome Càstore era mortale e Pollùce immortale, 
quest'ultimo voleva essere mortale per amore del fratello. Zeus, impietosito, 
stabilì che ognuno di essi abitasse un giorno, vivo, sull'Olimpo e il giorno 
dopo, morto, nell'Erebo, dandosi cosi il cambio.



Leda col cigno è un 
dipinto perduto su 
tavola di Leonardo 
da Vinci, databile al 
1505-1510 circa. 
Del dipinto 
sopravvivono oggi 
solo un certo 
numero di studi (tra 
cui la Testa di Leda 
nel Castello 
Sforzesco di Milano) 



I Ritratti di 
Svjetlan Junakovic











I Ritratti di Matthew Grabelsky (Los Angeles) 













Attività n.5
“Flip book delle trasformazioni”

Target: scuola dell’infanzia e 
primaria

Tradizione:
Un flip book o un libro flick è un libro con 
una serie di immagini che variano 
gradualmente da una pagina all'altra, in 
modo che quando le pagine sono 
attivate   rapidamente, le immagini appaiono 
per animare simulando movimento o 
qualche altro cambiamento. 
In questo caso il progetto prevede la 
realizzazione di un piccolo flip book diviso 
in tre parti orizzontalmente. L’idea è quella 
di utilizzare anche una foto dell’alunno, che 
verrà ritagliata in tre parti e giocherà sulle 
diverse pagine mischiandosi con altre parti 
del corpo inventate e  disegnate 
dall’alunno.

Zona di riferimento:



Attività n.5
“Flip book delle trasformazioni”

Target: scuola dell’infanzia e 
primaria

Parti del corpo di animali, figure 
mitologiche, creature 
fantastiche…la scelta è molto 
ampia. La suddivisione nelle tre 
parti consentirà di animare un gioco 
sulla trasformazione dei 
personaggi.
Un altro esempio di metamorfosi 
questa volta espresso attraverso 
tutto il corpo.

Zona di riferimento:



Attività n.5
“Flip book delle trasformazioni”

Target: scuola dell’infanzia e 
primaria



Attività n.5
“Flip book delle trasformazioni”

Target: scuola dell’infanzia e 
primaria



Attività n.5
“Flip book delle trasformazioni”



Attività n. 6
“Il biglietto teatrino (lap book)”

Tradizione: 
Un teatrino «tascabile» per gli alunni, 
realizzato in stile lap- book.
L’idea è di realizzare un biglietto per 
Carnevale alternativo che sia 
Un progetto creativo altamente
Educativo in cui si uniscono
La tradizione del teatrino e 
Le tradizioni delle maschere.
Un’ottimo espediente per fare 
Conoscere le maschere più 
Famose ai bambini e stimolare
In loro storie attraverso 
L’animazione curiosa del
Teatrino vissuta nel piccolo 
Formato, come fosse un libro.

Zona di riferimento:
Italia



Attività n. 6
“Il biglietto teatrino (lap book)”

ll lapbook è un insieme dinamico e 
creativo di materiali che rientra nella 
sfera del learning by doing (imparare 
facendo), in cui l’alunno è al centro del 
proprio apprendimento. Nello specifico, 
si tratta della costruzione di cartellette 
di cartoncino di diverse dimensioni e 
formati che servono per contenere tutti 
gli elementi realizzati su un 
argomento. Questi elementi consistono 
in disegni, fotografie, brevi descrizioni.















Tradizioni in Italia
Carnevale di Venezia

Quando: Le due settimane che 
precedono il mercoledì delle 
Ceneri.
Grandezza: Migliaia di partecipanti 
mascherati.
Durata: Circa 20 giorni, anche se la 
maggior parte degli eventi si svolge 
nelle ultime due settimane. Nel 
2016, inizierà il 23 Gennaio e finirà 
il 9 Febbraio!
Punto di forza: La mascherata è la 
parte più bella, grazie alle 
maschere e ai costumi dell’epoca, 
che fanno sì che si respiri 
l’atmosfera di un tempo.

Zona di riferimento:
Venezia





Tradizioni in Italia
Corso fiorito di Sanremo 

Ha molte attinenze con un classico corso 
carnevalesco: la sfilata dei carri allegorici, qui 
realizzati con i fiori, intervallati da bande 
musicali e gruppi folcloristici. Svolgendosi 
però in un periodo che è comunque diverso 
dal periodo classico del Carnevale, non ha 
però il contorno di bimbi mascherati e di 
coriandoli. Le ragioni in effetti sono diverse: 
sin dalla sua nascita la sfilata dei carri fioriti 
non è stata concepita come un vero e proprio 
Carnevale di Sanremo, ma piuttosto come 
un’elegante vetrina della più bella produzione 
floricola della città. Per la realizzazione di un 
carro fiorito si arrivano ad utilizzare dai 
20.000 ai 50.000 fiori, che trasformano il 
corso fiorito in un tripudio di colori e profumi.

Zona di riferimento:
Sanremo



Tradizioni in Italia
Carnevale di Viareggio 

La prima sfilata di carrozze addobbate a festa 
nella storica Via Regia, nel cuore della città 
vecchia, è datata 1873. Fu la prima edizione 
del grande spettacolo che è oggi il Carnevale 
di Viareggio. L’idea di una sfilata per 
festeggiare il Carnevale sbocciò tra i giovani 
della Viareggio bene di allora che 
frequentavano il caffè del Casinò. Era il 24 
febbraio 1873; il giorno di Martedì Grasso. Da 
quel primo nucleo si è sviluppato il Carnevale 
di Viareggio così come oggi è conosciuto: 
evento spettacolare tra i più belli e grandiosi 
del mondo. La fama del Corso Mascherato di 
Viareggio è cresciuta di pari passo con la 
crescita delle dimensioni dei carri allegorici. 
Sul finire del secolo comparvero in sfilata i 
carri trionfali, monumenti costruiti in legno, 
scagliola e juta, modellati da scultori locali ed 
allestiti da carpentieri e fabbri che in Darsena 
lavoravano nei cantieri navali. 

Zona di riferimento:
Viareggio



Tradizioni in Italia
Carnevale di Viareggio 

Nel 1923 la magia del movimento animò i 
carri allegorici. Il primo a sbattere le 
palpebre fu il malinconico Pierrot del 
Giampieri. Ma la vera rivoluzione fu nel 
1925. Per iniziativa di Antonio D’Arliano e 
di alcuni costruttori, venne inventata, per 
realizzare i carri, la tecnica della carta a 
calco, da tutti conosciuta come 
cartapesta. Questo materiale, 
estremamente leggero, quanto povero, 
ha consentito costruzioni colossali e 
sempre più ardite nella scenografia e 
nella movimentazione. Per reclamizzare i 
Corsi Mascherati, dal 1926, viene dato 
alle stampe un manifesto, nuovo ogni 
anno. Zona di riferimento:

Viareggio





Tradizioni in Italia
Carnevale di Ivrea

Il Carnevale di Ivrea è un grande gioco 
di ruolo ed è anche una straordinaria 
lezione di educazione civica: migliaia di 
persone che scendono pacificamente  in 
piazza a celebrare una festa di libertà, in 
un clima “agonistico” come quello della 
Battaglia delle Arance, nel rispetto di  
regole non scritte, sono un grande 
esempio di civiltà che la città  può 
orgogliosamente vantare e deve 
“difendere”. Alla Battaglia oggi prendono 
parte oltre 4000 tiratori a piedi suddivisi 
in nove squadre (Picche, Morte, Tuchini, 
Scacchi, Arduini, Pantere, Diavoli, 
Mercenari, Credendari) e oltre 50 carri 
trainati da cavalli (pariglie con a bordo 
10 tiratori e tiri a quattro con a bordo 12 
tiratori) per un totale di circa 5000 
persone coinvolte.

Zona di riferimento:
Ivrea



Tradizioni in Italia
Carnevale di Ivrea

Leggenda vuole che un barone che affamava 
la Città intorno all’anno 1200 venne scacciato 
grazie alla ribellione della figlia di un mugnaio 
(Violetta) che, promessa sposa (a Toniotto), 
non volle sottostare allo jus primae noctis 
imposto dal tiranno a tutte le spose. Salita al 
castello decapitò il Barone ed accese la 
rivolta popolare che si concluse con la 
distruzione dell’edificio, che non fu mai più 
ricostruito, e con la l’istituzione del libero 
Comune. La Battaglia delle arance rievoca 
questa ribellione: il popolo, rappresentato 
dalle nove squadre degli aranceri a piedi, 
combatte a colpi di arance contro le armate 
del Feudatario, rappresentate dai tiratori sui 
carri trainati da cavalli, che indossano 
protezioni e maschere che ricordano le 
antiche armature. Zona di riferimento:

Ivrea









Attività n. 7
“La scatola teatrino”

Tradizione:
La scatola teatrino è pensata in 
particolare per i bambini della scuola 
dell’infanzia.
Come il biglietto teatrino
Attinge allo stessa funzione.
In scena però possono
Andare i personaggi
Più disparati, basandosi
In particolare su qualche
Bella storia di Carnevale.
E’ molto importante la lettura
Delle storie ai bambini prima
Della realizzazione scenica
Vera e propria del teatrino.

Zona di riferimento: dal mondo



San Valentino/ Festa della mamma e del papà



Attività n. 8
Tradizione: L'originale festività religiosa 
prende il nome dal santo e martire cristiano 
Valentino da Terni, e venne istituita nel 496 da 
papa Gelasio I. La pratica moderna di 
celebrazione della festa, invece, incentrata sullo 
scambio di messaggi d'amore e regali fra 
innamorati, risale probabilmente al Basso 
Medioevo, e potrebbe essere in particolare 
riconducibile al circolo di Geoffrey Chaucer in 
cui prese forma la tradizione dell'amor cortese.
Alla sua diffusione, soprattutto in Francia e in 
Inghilterra, contribuirono i benedettini, attraverso 
i loro numerosi monasteri, essendo stati 
affidatari della basilica di San Valentino a Terni 
dalla fine della seconda metà del VII secolo.
Soprattutto nei paesi di cultura anglosassone, e 
per imitazione anche altrove, il tratto più 
caratteristico della festa di san Valentino è lo 
scambio di valentine, bigliettini d'amore spesso 
sagomati nella forma di cuori stilizzati o secondo 
altri temi tipici della rappresentazione popolare 
dell'amore romantico.



Attività n. 8
«I Cuori Valentine»

Obiettivo:
Realizzare i Valentine con carta e 
acquerelli. Riciclando il cartone delle 
scatole si possono ritagliare dei cuori 
valentine e dei rettangolini. L’idea è giocare 
con le diverse combinazioni, quindi 
realizzare tanti cuori con fantasie e colori 
diversi e infine anche i rettangoli. L’alunno 
otterrà tanti biglietti che potrà decidere di 
combinare in maniera diversa a seconda 
dei gusti.
Si possono realizzare cuori da appendere 
oppure un quadretto da regalare (fatto con 
quattro cuori per esempio).











Attività n.9
«La mano del cuore»

Obiettivo:
Realizzare un piccolo 
centrotavola con creta o 
plastilina riprendendo la 
silhouette della mano 
dell’alunno e giocando con i 
colori, meglio se pigmenti.





Attività n. 6
“La scatola della memoria”

Obiettivo: Un lavoro raccolta e di sperimentazione «materica», un 
lavoro che nasce lentamente e va portato avanti durante l’autunno. 

Finalità: Realizzare un diario personale come se fosse una tela, un 
dipinto che va «lavorato» lentamente, magari dedicandogli un’ora a 
settimana, possono anche diventare «scatole d’autore».
Riferimenti: L’artista Franco Guerzoni, Marco Gastini, Giosetta 
Fioroni, Anselm Kiefer



Attività n. 6
“La scatola della memoria”

Cosa serve:
-Cartone spesso o tavoletta di legno (va bene anche una 
tela)
-Tempera o acrilico bianco
-Pigmenti 
-Gesso
-Piccoli oggetti legati alla memoria dell’alunno
-Colla vinilica, a caldo o biadesivo
-Matita
-Carta velina o trasparente
-Garze 



Franco Guerzoni












