


Giulia Tulino
La favola eterna che accompagna l’uomo dai suoi primordi rassomiglia al ru-

more del mare. Essa trascina incessabilmente il suo bagaglio di archetipi e 
di miti di cui le ere e i secoli della Storia sono i travestimenti successivi. Allo 
stesso modo la favola individuale si nutre alle sorgenti nascoste dell’infanzia: 

paure, rivelazioni, abbagli, coperti dalla cenere dell’oblio. Al punto di confluenza di que-
ste due correnti nasce la poesia.1

È un privilegio poter presentare una mostra che, con ogni probabilità, sarebbe saluta-
ta dai due protagonisti come un evento unico e atteso. Due personalità straordinarie, 
quelle di Leonor Fini e Fabrizio Clerici, presentate attraverso un percorso espositivo 
che racconta non solo la loro storia ma anche quella di artisti vicini e che, con loro, 
hanno dato vita ad una tendenza, quella dell’arte fantastica e neo-romantica, troppo a 
lungo messa da parte in Italia. L’esposizione è pensata con un duplice scopo: fornire 
un percorso cronologico e filologico che contestualizzi il loro lavoro, anche grazie ad un 
confronto iconografico e stilistico e, allo stesso tempo, offrire allo spettatore una serie 
di approfondimenti, capaci di mettere in luce le attività parallele dei due artisti e di rac-
contare le loro esistenze, così originali e sopra le righe. Con quasi quattrocento opere, 
che comprendono dipinti, disegni, fotografie, video, documenti, bozzetti teatrali, costumi 
e oggetti, si è voluto “mettere in scena” il mondo di Leonor Fini e Fabrizio Clerici: un 
mondo costruito attraverso una grande curiosità culturale e un immaginario che trova 
pochi corrispettivi tra i loro contemporanei.
Il percorso si apre con gli artisti che hanno segnato il cammino di Fini e Clerici nell’a-
rea di Trieste, Milano e Roma e costituiscono esempi isolati di arte metafisica e surreale 
caratterizzati da una dimensione particolare e diversa secondo i casi. Tra loro: Alberto 
Martini, Giorgio de Chirico, Alberto Savinio, Edmondo Passauro, Bruno Croatto, Arturo 
Nathan, Carlo Sbisà.
Fondamentale ricordare che in queste personalità non è presente una coscienza comu-
ne né l’intenzione di seguire un gruppo internazionale: l’arte per loro è fatto privato e 
l’individualità si configura come elemento predominante. Un grande equivoco critico, 
tutto italiano, che è stato fatto in passato e che viene reiterato tutt’oggi, è quello di non 
aver individuato per questi artisti uno specifico capitolo dell’arte italiana del XX secolo2 
considerando la Metafisica come fenomeno d’avanguardia, isolato e spesso identificato 
con la sola figura di Giorgio de Chirico. 
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All’inizio degli anni Quaranta si rivedono a Milano, ma solo a Roma stringono quel le-
game che durerà per tutto il corso delle loro vite. In un articolo del 1945, pubblicato su 
“Quadrante”, Fabrizio Clerici racconta del suo primo incontro con l’amica pittrice at-
traverso uno scritto narrativo a metà strada tra romanzo e saggio critico, trasmettendoci 
un clima del tutto particolare, riguardo a lei ma, allo stesso tempo, anche alla propria 
personalità. Fabrizio nel racconto è con un amico [Federico Veneziani N.d.A] e insieme 
scappano da una Milano “bruciante”, una città che è allo stremo delle forze per via del-
la guerra. L’amico ha con sé un quadro e lo tiene gelosamente sotto il braccio. Clerici 
scrive che il quadro è la sola cosa a cui tiene, vuole che venga protetto dalla guerra e dai 
bombardamenti. Giunti presso alcuni amici, sulle rive del Lago di Como, Clerici può 
finalmente ammirare l’autoritratto:
“M’apparvero da prima gli occhi di lei, vivi, nerissimi, ossessionati come gli occhi di un 
felino sorpreso innanzi al magnesio dei cacciatori.[…] Vidi le narici che ansimavano in 
una tensione di agguato, poi la sua bocca, quelle labbra che senza disgiungersi parlano 
pronunziando enigmi.[…] Quando per ultimo i capelli elevati a criniera e la lunga mano 
flessuosa quasi pronta allo scatto completarono la figura di lei, io non ebbi più indugio a 
considerare la donna che mi stava d’innanzi come l’ultima figura sopravvissuta alla mi-
tologia e ancor libera per le terre del mondo in un irrequieto vagabondaggio senza soste. 
Generata da una creatura ambigua come Dioniso, il più ambiguo fra gli dèi, così soltanto 
io potevo immaginarla, capirla ed ammetterla, lei creatura femminile tanto differente, 
tanto più complessa ed esigente fra le altre del suo stesso sesso. […].”9

Soltanto io potevo immaginarla, capirla ed ammetterla. Queste parole di Clerici, così poe-
tiche e tenere, ci introducono agli anni in cui i due iniziano a frequentarsi e compren-
dersi vicendevolmente. Fini è una donna “più complessa ed esigente delle altre”10 e 
Clerici, giovane omosessuale in un mondo che non contemplava una libera esistenza, 
non solo da un punto di vista sessuale, trova in lei un’amica e una musa al tempo stesso. 
A loro si unisce Stanislao Lepri, che decide di condividere la sua vita con Leonor e per 
questo viene ancora identificato come suo compagno ma in realtà omosessuale anche 
lui. Insieme affrontano il contesto artistico e culturale della capitale: una città provata 
dalla fine del regime fascista, dall’occupazione tedesca e alle porte della Liberazione. 
Una grande amicizia, fatta di condivisione, di passione per l’arte, per l’anatomia umana 
e animale, per il tema della morte con i suoi misteri, per l’oggettistica (da teschi animali 
a ostensori settecenteschi, dalle porcellane e i cristalli d’antiquariato ai personaggi dei 
presepi venduti nei mercatini), e ancora  passione per la moda e per il travestimento. A 
Leonor si unisce, nel 1952, anche Kostantin Jelensky11, detto Kot, che la conosce pro-
prio attraverso Clerici. Jelensky, Lepri e Fini formano così un ménage a trois, ma non nel 
senso classico del termine: ancora oggi, si tende infatti a identificare Leonor Fini come 
una femme fatale che si legò addirittura

In questo contesto Leonor Fini e Fabrizio Clerici si inseriscono come, per usare le pa-
role di Alberto Savinio, “rappresentanti della civiltà più matura e colimaçonné di tutte 
quelle esistite”3, unici artisti in grado di produrre una pittura allo stesso tempo surreale, 
romantica e capace di guardare al passato attraverso un’operazione citazionista di gusto 
colto.
La mostra presenta opere di entrambi a partire dagli anni Venti, quando Clerici non ha 
ancora iniziato a dipingere per professione (si laurea in architettura nel 1937 e solo suc-
cessivamente decide di intraprendere la strada della pittura) e Leonor Fini cerca la sua 
strada attraversando estetiche diverse. Di Clerici sono esposti i progetti di architettura 
pubblicati su riviste del tempo, in particolare su “Lo Stile”, diretta da Gio Ponti, e alcuni 
disegni, rarissimi, del 1928-29 a cui vengono affiancati i primi lavori di Fini, già caratte-
rizzati da una spiccata originalità. 
Leonor esordisce, giovanissima, in mostre sindacali e premi regionali in Friuli-Venezia 
Giulia4, in un contesto sociale e artistico, quello triestino, variegato e attento alle ricer-
che psicoanalitiche con un sensibile anticipo rispetto al resto d’Italia; nella seconda 
metà degli anni Venti inizia a viaggiare frequentemente spostandosi prima a Milano, 
dove studia con Achille Funi avvicinandosi al gruppo del Novecento sarfattiano e poi a 
Parigi, consolidando la sua posizione e partecipando ad alcune mostre con artisti, ita-
liani e internazionali, di grande fama e notorietà. Nel 1936 viene invitata ad esporre a 
New York, insieme a Max Ernst, nella galleria di Julien Levy5 una delle personalità più 
influenti nel mondo dell’arte americano ed europeo. Fini viene presentata in catalogo 
da un testo di Giorgio de Chirico accompagnato da una poesia di Paul Éluard e, con-
testualmente, Alfred H. Barr Jr. decide di inserirla nella mostra di riferimento Fantastic 
Art. Dada and Surrealism,6 al Museum of Modern Art, decretandone così il ruolo a livel-
lo internazionale come artista a metà strada tra la metafisica, il neo-romanticismo e il 
surrealismo. Per Clerici invece questi sono anni di formazione e di scoperta (tra i due 
c’è una differenza d’età di sei anni, Fini nasce nel 1907 e Clerici nel 1913). Dopo essersi 
iscritto all’Accademia di Belle Arti di Milano, Clerici capisce che l’architettura è il suo 
vero interesse e decide di tornare a Roma dove, per mantenersi agli studi7 , inizia a di-
segnare tavole anatomiche per alcune riviste di medicina.8 
Dopo essersi laureato, stringe amicizia con Alberto Savinio, attraverso il quale appro-
fondisce il tema della metafisica e si avvicina a quel filone fantastico e surreale che ha 
avuto nello stesso Savinio, in Giorgio de Chirico e Alberto Martini, alcuni tra i più fecon-
di esponenti in Italia. In questo filone Clerici ritrovava sé stesso e la sua famiglia ideale. 
Questa idea di famiglia, o meglio, questo senso di appartenenza ad una o più persone, 
è ciò che unisce Fini e Clerici in un’amicizia importante, che li lega indissolubilmente.
I due artisti si incontrano una prima volta, fugacemente, a Parigi, alla fine degli anni 
Trenta, alla Galerie Jacques Bonjean, fondata dal loro comune amico Christian Dior. 

GIULIA TULINO   La Sfinge e il Re Luna. 1916



ospiterà per prima le mostre di questi artisti tra gli anni Cinquanta e i Sessanta. 
Una figura importante in questo contesto è quella del compagno di Pavel Tchelitchew, 
Charles Henri Ford16 (Brookhaven, 1908 – New York, 2002), poeta ed editore americano 
anche lui in Italia tra il 1952 e il 1957 (anno di morte di Tchelitchew) direttore, insieme 
a Parker Tyler di «View»: rivista di impostazione surrealista, che introdusse negli Stati 
Uniti l’arte d’avanguardia europea oltre ad essere un canale privilegiato per la cono-
scenza del gruppo surrealista legato a Breton.
Nel febbraio 1946, Ford dedica un intero numero di «View» agli “Italian Surrealists”: 
la rivista si apre con l’articolo Leonor Fini: Gothic Painter, firmato da Mario Praz17; a cui 
seguiva un testo sullo scultore e ceroplasta siciliano Gaetano Zumbo firmato da Fa-
brizio Clerici e titolato Gaetano Zumbo and Death, ancora un articolo di Solmi e alcuni 
estratti di romanzi italiani e, in conclusione, cadavre exquis di Clerici, Fini e Lepri. Ma 
vale senz’altro la pena di soffermarsi su quello che è da considerarsi il primo studio 
novecentesco su Gaetano Zumbo o Zummo (Siracusa 1656 – Parigi 1701), abate e cero-
plasta siciliano probabilmente il più famoso del XVII secolo, di cui Clerici aveva visto e 
studiato alcune opere a Firenze. I suoi soggetti riguardavano per lo più gli aspetti legati 
alla morte, alla malattia e alla putrefazione dei corpi. Zumbo fu anche un famoso prese-
pista. Fra gli ammiratori dell’abate, Clerici segnala Lord Byron e Melville ma anche il 
marchese de Sade che descrive in Juliette alcune delle sue opere: 

“In uno di questi armadi [teche in legno e vetro in cui venivano conservate le sculture 
in cera N.d.A.] si vede un sepolcro pieno di innumerevoli cadaveri, nei quali è possibile 
osservare i diversi gradi della decomposizione del cadavere di un uomo appena morto 
fino a quello completamente divorato dai vermi. Quest’opera bizzarra è stata ideata da 
un siciliano di nome Zumbo. L’impressione è così forte che i sensi sembrano comuni-
care tra loro. Viene naturale portarsi la mano al naso, senza accorgersene, contemplando 
questo orribile spettacolo, che è difficile osservare senza che si affaccino alla mente le 
sinistre idee della distruzione.”18

Tornando al percorso espositivo, il cui obiettivo è principalmente quello di poter pre-
sentare il cammino di questi artisti intessendolo con i principali motivi di ispirazione, 
troviamo due cere di Zumbo esposte a fianco alle opere di Fini e Clerici oltre ad alcune 
tavole originali di Leonor Fini per Juliette, del Marchese de Sade, utilizzate nel volume a 
tiratura limitata ed esposto in una sezione della mostra dedicata ai libri illustrati. Segue 
una sala dedicata agli oggetti progettati, prodotti e collezionati dai due artisti come ad 
esempio la carta da parati disegnata da Clerici per la sua casa di Roma, uova di struzzo 
su basi settecentesche in bronzo, una sfinge e degli obelischi di porcellana, un bellis-
simo paravento decorato da Leonor Fini (oggetto molto in voga negli anni Cinquanta 

una femme fatale che si legò addirittura a due uomini senza curarsi di dare scandalo: in 
realtà il loro è un sodalizio fortissimo tra esseri umani affini e speciali, la scelta di una fa-
miglia, un rapporto fatto di rispetto e accettazione e durato quasi un quarantennio, fino 
alla morte di Lepri e oltre: i tre sono seppelliti insieme in un’unica tomba nel villaggio 
di Saint-Dyé-sur-Loire.
Così come tra Clerici e Fini c’è spazio per ogni sorta di stravaganza ed eccentricità, 
sempre sorrette da cultura ed erudizione, c’è anche un grande amore che non può es-
sere ancorato alle categorie classiche di un rigido schema eterosessuale. Leonor è una 
donna dalla forte attrattiva, è un’artista, ha esposto in Europa e in America e, nel 1945, 
con Clerici, Lepri, Savinio, Zancanaro e il pittore russo Beloborodov, espone a Roma, 
alla libreria-galleria La Margherita, con una presentazione di Mario Praz.12 La mostra la 
celebra, ne fa la promotrice dei “surrealisti” italiani, una vera e propria leader. Gli anni 
Quaranta e i Cinquanta sono certamente densi di rapporti importanti, che vedono Fini 
e Clerici protagonisti di una delle stagioni più belle del Novecento artistico italiano. Nel 
1946, a causa dell’ostilità che le viene dimostrata dalla critica italiana, Fini si trasferisce 
definitivamente a Parigi, ma continua ad esporre in Italia e, nel 1952, soggiorna con Cle-
rici in una vecchia torre sul mare vicino Roma: Tor San Lorenzo.13 Clerici fino al 1948 
si distingue come architetto, disegnatore e incisore: la sua prima mostra americana è 
del 1945, anche lui nella galleria di Julien Levy, insieme a Giuseppe Viviani.14  Dopo il 
1948 inizia invece la produzione pittorica, caratterizzata da temi onirici e surreali in cui 
mitologia, storia e religione si fondono entro architetture fantastiche. 
Per la prima volta in mostra, accanto alle opere, che esprimono la maturità artistica di 
entrambi gli artisti, sono esposti documenti fotografici e alcuni video, per lo più inediti, 
che ritraggono Fini e Clerici insieme, nella vita quotidiana: una quotidianità caratteriz-
zata dalla fusione di “arte e vita” che, per questi artisti, è stata ragione fondamentale del 
proprio esistere. Dalle estati a Tor San Lorenzo a quelle trascorse a Nonza, in un ex mo-
nastero che veniva affittato da Leonor ogni anno; dal lavoro per il teatro al celeberrimo 
Ballo Beisteigui di Venezia dove, Leonor e Fabrizio arrivano su una gondola mascherati 
da angelo nero lei, e re luna lui: materiale documentario attraverso cui è possibile rin-
tracciare una vera e propria continuità tra l’opera d’arte e la vita stessa in un gioco fatto 
di travestimenti e attività performative con cui i nostri potevano “immergersi” in situa-
zioni alternative o immaginarsi in ere passate.
Sono esposte in mostra anche le opere e le testimonianze documentarie degli amici 
neo-romantici: artisti russi che, a metà degli anni Venti, iniziano a lavorare tra Francia e 
Stati Uniti15. Tra loro, Eugene Berman e Pavel Tchelitchew che, affascinati dalla storia, 
dal paesaggio e dall’arte italiana, decidono di trasferirsi nel nostro paese, fonte di ispi-
razione per le loro opere.
Questi rapporti si formano e si intensificano per il tramite de L’Obelisco, galleria che 
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quando, proprio Del Corso e Brin, ne commissionarono un certo numero agli artisti 
della galleria L’Obelisco). Accomunati entrambi al diciottesimo secolo italiano e, ancor 
più, a quell’immaginario fantastico che nasce nel grembo del Mediterraneo e che dalla 
Grecia antica arriva sino all’Illuminismo passando dalle ceramiche etrusche alla cero-
plastica anatomica, dalla mitologia alla metafisica, Fini e Clerici si distinguono dagli 
artisti a loro contemporanei per un uso eccentrico e stravagante della storia nelle loro 
opere. Il surrealismo italiano nel dopoguerra ha continuato ad evolversi e ad esplorare 
nuove direzioni artistiche, rispecchiando i cambiamenti sociali e culturali dell’epoca 
ma i seguaci di Fini e Clerici mantengono, come per chi li ha preceduti, una propria 
individualità e proprie peculiarità stilistiche. In mostra troviamo le opere di Enrico Co-
lombotto Rosso, Enrico d’Assia e Domenico Gnoli. Se in Colombotto è predominante 
la visionarietà e la rappresentazione di personaggi malati, deformi che pian piano pren-
dono le sembianze di strane figure come mostriciattoli o mummie caratterizzate da un 
onirismo grottesco, drammatico e macabro,  nelle opere di d’Assia e Gnoli si producono 
“mondi altri”, in cui tutto è rappresentato con una meticolosa attenzione ai dettagli che 
in Gnoli diventerà un vero e proprio leitmotiv. Colombotto e Gnoli inoltre, proprio come 
Fini e Clerici, hanno una parallela attività di scenografi e costumisti, caratterizzata, oltre 
che dall’abilità tecnica, anche da una profonda conoscenza del teatro, della danza e del 
cinema che ne fa degli artisti intellettuali e colti. 
L’eredità di Fabrizio Clerici e Leonor Fini prosegue fino ai giorni nostri con i due artisti 
a noi più vicini: Michel Henricot, morto nel 2022 e Eros Renzetti, classe 1965, il primo 
allievo e assistente di Leonor Fini, il secondo allievo di Fabrizio Clerici e Leonor Fini 
e assistente di Clerici sin da giovanissimo: entrambi, anche se di generazioni diverse, 
portano avanti dal punto di vista concettuale l’estetica di questi artisti e ne reiterano 
il gusto per il disegno, per una pittura fatta di stesure lisce e una tavolozza ricercata. 
Anche per loro la conoscenza del passato e l’ispirarsi alla storia, diventa chiave di lettu-
ra: in Henricot, attraverso l’elemento fantastico di matrice escatologica derivante dallo 
studio dell’opera di Moreau e Klinger con cui prendono vita personaggi che sembrano 
appartenere ad una personale paleontologia. Nel lavoro di Renzetti i temi sono diversi: 
soggetti maschili di cavalieri e guerrieri, rappresentati tono su tono su campiture lumi-
nescenti e monocromatiche, sculture-oggetto (della serie Ritrovamenti) che rappresenta-
no teste di ibridi, in vetroresina e ornate all’eccesso, il cui scopo è quello di dar vita ad 
un rovesciamento di senso del memento mori e, nelle opere più recenti, personaggi ab-
bigliati all’ultima moda che l’artista posiziona in contesti stranianti e senza un preciso 
intento narrativo. Il senso di questa esposizione è quindi quello di raccontare, partendo 
da Leonor Fini e Fabrizio Clerici, un mondo fatto da solisti, artisti unici, figli di un’era 
diversa da quella del loro presente, portatori di idee inattuali quanto originali, le cui 
radici affondano lontano, negli strati della subcoscienza dell’umanità. 
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