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    “IL PUTTO  IN FASCE”

      Di  Arturo Checchi

Lo SGUARDO del Cristo Pantocratore

Confronto interdisciplinare: Il bambino e la sua evoluzione nella storia:

Bambino come essere puro ed ingenuo:

- William Wordsworth : “My heart leaps up

- Giovanni Pascoli: Poetica del fanciullino

Bambino come fardello per la società :

- Charles Dickens:  “ Oliver Twist ”

Bambino che vive una vita sessuale completa:

- Sigmund Freud: Complesso di Edipo

Bambino come futuro soldato.

- Periodo fascista: educazione, ONB

Analisi dell’opera “il putto in fasce”:
Il  “putto  in  fasce”  è  un  dipinto  realizzato  da  Arturo  Checchi  nel  1924.  Il  protagonista  (unico

personaggio del dipinto), è un bambino appena nato,  disteso sul letto, interamente avvolto da

fasce bianche. Oltre le fasce che lo ricoprono fino al petto, indossa anche una semplice maglia

bianca e un berretto di color blu sulla testa. Il letto su cui è disteso, di cui non è possibile vedere le

estremità, costituisce lo sfondo, il quale sfondo è suddiviso cromaticamente in due parti : quella

inferiore, risolta con pennellate scure e più irregolari e quella superiore, dove invece il bianco del

cuscino e quello della parete sovrastante sono realizzate con ampie e omogenee distese di colore.

Checchi usa pochissimi colori: il bianco delle fasce e del cuscino , il nero del letto e un rosa tenue

del volto e delle mani del bambino. C’è una prevalenza di colori freddi, cupi, scuri, solo il colore



rosso delle labbra del bambino, abbastanza carnose, spiccano nel dipinto anche se comunque sono

di un colore più freddo tendente al violaceo. Quest’uso particolare del colore crea un’ atmosfera

rigida, fredda, chiusa, statica, accentuata dall’immobilità del bambino costretto a rimanere fermo

in una stessa posizione a causa della fasciatura che impedisce qualsiasi  movimento. Le linee di

contorno sono abbastanza marcate, il chiaro scuro è accentuato e crea parti in ombra, soprattutto

quella  tra  la  testa  del  neonato  e  il  cuscino  dove  viene  resa  bene  l’effetto  delle  pieghe  che

generalmente  si  creano  sul  cuscino  pressato.  La  luce  proviene  da  fuori  della  tela  e  sembra

illuminare il  bambino dall’alto.  Si  tratta di  una luce fioca,  tenue,  quasi  assente.  La prospettiva

dall’alto al basso, implica che lo spettatore assista alla scena dal fondo del letto, ma il bambino non

contraccambia lo sguardo dell’osservatore,  anzi,  i  suoi occhi,  incorniciati  in guance paffutelle  e

vivaci,  sono  rivolti  altrove,  verso  un  oggetto  o  una  persona  che  fa  scaturire  in  lui  una  certa

attenzione e curiosità da rimanerne quasi ipnotizzato. Ciò che colpisce l’occhio dello spettatore

sono le fasciature del bambino che ricoprono tutto il corpo, rendendolo ingessato. Questa pratica,

esistente  già  molto  tempo  prima  del  periodo  in  cui  visse  Checchi  e  protrattasi  fino  agli  anni

cinquanta  –  sessanta  del  novecento,  consisteva  nel  fasciare  i  neonati  secondo  una  procedura

meticolosa e particolare che richiedeva molto tempo perché in questo modo le gambe sarebbero

cresciute diritte e non come sosteneva il pensiero dominante di quell’epoca, secondo cui c’era il

rischio  che i  bambini  mantenessero le  gambe storte.  I  bambini  o meglio  i  neonati  non erano

soggetti frequentemente rappresentati dagli artisti, generalmente apparivano insieme alla propria

madre oppure in  un contesto in cui spiccavano diverse personalità,  ma raramente si  potevano

osservare tele dedicate interamente al bambino appena nato. Checchi in questa opera concentra

tutta la sua attenzione sulla figura del putto. Molto probabilmente il bambino aveva un significato

particolare per Checchi:  lui  visse con la moglie Zena, ma non ebbe mai dei figli. Il  desiderio di

Checchi  di  avere un figlio e l’impossibilità di  averne uno,  spinge l’artista a crearlo sulla  tela.  Il

pittore riesce quindi a sublimare questa ambizione di paternità attraverso la sua arte pittorica.

Confronto con l’opera di Checchi: “La Madre”
Un’opera pittorica dello stesso Checchi, che può essere paragonata al putto nascente è “la madre”,

anch’essa realizzata nel 1924. Non a caso il 1924 sembra essere l’anno della maternità: oltre alla

“Madre” il maestro realizza “Le Marie”, dove è posta in evidenza la figura della madre del Cristo,

insieme alle altre donne. “La madre” otterrà un notevole successo ed interesse nel mondo della

stampa e della critica.  L’opera, trionfante anche alla biennale di Venezia del 1926 e alla prima

personale a Roma nel 1935, colpisce per l’abilità disegnativa con cui è composta. Il soggetto era

stato già trattato sia da artisti francesi, sia dai macchiaioli, sia da personalità quali Adolfo Tommasi,

con il dipinto “maternità” nel 1895 e Armando Spadini, in opera come “le tre età” del 1909. In

Checchi,  l’atmosfera  è  maggiormente  coinvolgente.  Il  segno  netto  dei  precedenti  ritratti  ed

autoritratti  trova  qui  una  sorta  di  “addolcimento”  e  porta  alla  riuscita  di  un’immagine  molto

equilibrata  tra  disegno e  uso  del  colore.  A  livello  iconografico  è  senza dubbio  da ricordare lo

sguardo reciproco e pieno di sensibilità tra la madre e il figlio, protagonisti del dipinto. Il piccolo è

rappresentato con delle fasce bianche che ne coprono  tutto il corpo ed è raffigurato nella stessa

identica posizione con cui ricompare anche nel “putto in fasce”. Quindi i due dipinti sono simili

perché in entrambi è presente il bambino in fasce posto nella medesima posizione e visione, ma

mentre nel “putto in fasce” il bimbo è sdraiato sul letto, nella “madre” il putto è sulle braccia della



mamma. I due bambini sono praticamente identici: posti nella medesima posizione, con le stesse

fasce bianche, con lo stesso volto paffutello, con le stesse labbra carnose,  con lo stesso berretto

che copre la testa del neonato e lo stesso sguardo distolto che guarda in alto verso destra; nel

dipinto “la madre” gli occhi sono rivolti intensamente verso la mamma. Anche in questo dipinto i

contorni  sono  ben  marcati,  le  ombre  ben  evidenti,  soprattutto  quelle  che  vengono  create

dall’abbraccio del bambino al seno della madre. La scena si svolge nella camera, probabilmente

quella da letto, di cui è possibile vedere, sullo sfondo, una delle pareti.  Anche qui Checchi usa

colori  prevalentemente  freddi  più  scuri,  anche  se,  osservando  interamente  l’opera,  rispetto  al

dipinto del putto, è più vivace e colorita, grazie alla presenza della madre, i cui colori rosei del volto

e delle mani,  insieme a quelli  del  bambino,  accentuano questi  aspetti.  Questo dipinto sembra

quindi essere una copia di quello del putto, come se il pittore realizzando la tela della “madre”,

volesse svelare verso chi rivolge lo sguardo il neonato nel “putto in fasce”.

Confronto  tra  il  Putto  di  Checchi  e  i  “putti  degli

innocenti” della Robbia:
Un’altra opera con cui si può confrontare il bambino di Checchi sono i putti realizzati, in ceramica

invetriata, da Andrea della Robbia nel  1463,  visibili  negli  spazi  tra le  arcate dell’ospedale degli

Innocenti a Firenze. Questo edificio fu fondato nel 1421 per accogliere i bambini abbandonati e

nella parte sinistra del porticato che fu compiuto da Brunelleschi dal 1421 al 1424, si vede ancora

la ruota dove venivano lasciati  in  abbandono i  neonati.  Andrea della Robbia realizzò numerosi

putti, più o meno tutti  simili tra loro, che si  susseguono uno dopo l’altro lungo tutto il portico

dell’ospedale. Sono tutti composti in terracotta  invetriata cioè dotata di un rivestimento ceramico

colorato e lucente assai sofisticato. Questa tecnica si rivelò molto adatta per gli esterni, essendo

resistente agli agenti atmosferici. I bambini vengono collocati, in una posizione centrale, all’interno

di tondi, su uno sfondo completamente azzurro, che fa da contenitore, da culla, in cui il bimbo può

felicemente distendersi.  Il  corpo fino al  petto è completamente avvolto da un telo azzurro,  lo

stesso  azzurro  dello  sfondo,  su  cui  si  avvolgono  fasciature  di  colore  bianco,  mentre  la  parte

restante  del  corpo è  interamente scoperta.  Le  braccia  sono semiaperte  in  un gesto  di  vera  e

propria accoglienza, come se fossero questi bambini, impressi sulla ceramica a dover accogliere i

trovatelli che giungono all’ospedale, conferendo all’intero edificio un clima di ospitalità e cordialità.

La testa è inclinata verso sinistra (rispetto all’osservatore) in uno sguardo di  compassione e di

sereno abbandono.  E’  molto forte la  somiglianza tra  i  putti  della  Robbia e il  putto  in  fasce di

Checchi. In entrambi il neonato è fasciato, è posto in una posizione distesa, caratterizzato da una

semplicità delle forme e di colori, infatti anche nei trovatelli di Della Robbia quest’ultimo utilizza

solo due colori: l’azzurro vivace e il bianco lucido. Del resto l’azzurro e il bianco si presentano ad

assumere  valenze  simboliche  significative:  se  il  bianco  allude  alla  luce  divina  e  alla  purezza,

l’azzurro è il cielo paradisiaco. Sono presenti anche elementi di discordanza tra le due opere: la più

evidente è ovviamente lo stile utilizzato: il putto di Checchi è una pittura, quelli di della robbia sono

ceramiche, di conseguenza le sfumature, le diverse tonalità di colore e le parti in ombra che si



creano attraverso la pittura, sono assenti nella terracotta invetriata, la quale viene realizzata con

procedimenti diversi da quelli presenti in un dipinto, ma nella quale il colore serve ad accentuare i

valori plastici. Per quanto riguarda la composizione, mentre il putto di Checchi è sdraiato su un

letto morbido,  ben vestito  poiché rimangono scoperte  solo  le  mani  e il  viso,  quelli  dell’artista

rinascimentali,  sono distesi  su  piani  circolari  e  la  parte  alta  del  corpo  non è   completamente

coperta, anzi molti dei putti son interamente nudi dalla pancia  in su. Questo sta a sottolineare la

povertà  dei  bambini  dell’ospedale  degli  Innocenti  rispetto a quello di  Checchi,  ben accurato e

accudito.  Questa scelta non è  assolutamente casuale,  l’artista  infatti  sapeva bene quale era la

funzionalità dell’edificio: accogliere i trovatelli abbandonati, e di certo non poteva rappresentare

bambini  paffutelli  e  ben  vestiti,  ma  neonati  che  sarebbero  stati  lo  specchio  di  quelli  accolti

nell’ospedale. L’inclinazione della testa è opposta e lo sguardo, in entrambi le opere, non è rivolto

verso lo spettatore, ma verso punti ignoti. Così le opere in terracotta di Della Robbia presentano

quelle allusioni simboliche e quel fascino, che nel medioevo erano propri dei mosaici.

Confronto tra il “putto in fasce” di Checchi e le icone

del Cristo Pantocratore:
Osservando il dipinto del putto in fasce di Checchi, un aspetto che salta all’occhio è lo sguardo del

bambino: uno sguardo distorto, orientato verso un punto sconosciuto all’osservatore. Il volto del

putto richiama quello del Cristo Pantocratore nelle icone bizantine. L’icona, che dal greco significa

“immagine” è l’espressione del messaggio cristiano affermato nei vangeli. Si tratta di una creazione

bizantina del V secolo, anche se le icone sono presenti nelle chiese e nelle case dei fedeli dal IV

secolo. Soggetti prediletti delle icone sono la Vergine e il Cristo. Dopo la crisi iconoclasta, nel VII

secolo, il  Cristo prende il nome di Pantocratore: “colui che è Signore di tutte le cose, che tutto

regge e sostiene”. Di queste icone, raffiguranti il Cristo, ne furono realizzate molte, una delle quali

si  trova  nel  Duomo  di  Monreale,  a  Palermo.  E’  rappresentato  a  mezzobusto,  con  un  corpo

possente, simbolo dell’immensa energia contenuta in sé. Tiene nella mano sinistra il libro aperto,

simbolo della rivelazione di Dio avvenuta in Cristo; la mano destra benedice con le tre dita unite,

simbolo della Trinità, mentre le altre due dita indicano le due nature del Cristo. Veste una tunica

rossa, simbolo della sua signoria spirituale e un mantello verde-blu che simboleggia l’umanità di

Cristo che nascondeva la gloria della sua divinità. Anche le lettere dipinte sull’icona assumono un

particolare valore: le icone del cristo presentano sempre la dicitura “IC XC” ( forma abbreviata che

significa  “Gesù  Cristo”).  nell’icona  i  soggetti  sono  caratterizzati  da  una  visione bidimensionale

perché  essi  sono  sottratti  alle  leggi  della  natura,  della  realtà  e  della  materia  in  quanto

appartengono  al  mondo  dello  spirito.  Si  tratta  di  volti  trasfigurati  e  trasformati  che  hanno

abbandonato la dimensione delle passioni e sono totalmente inseriti in quella spirituale, al di là del

tempo e dello spazio. Il volto presenta lineamenti severi,  espressioni impassibili ed imponenti. Lo

sguardo è lo stesso di quello del bambino di Checchi: si  tratta di uno sguardo deformato, non

orientato verso lo spettatore, ma leggermente rivolto verso destra. Questo crea due diversi effetti:

un  certo  distacco  tra  il  soggetto  rappresentato  nell’opera  e  lo  spettatore,  infatti  sia  nel

pantocratore  che  nel  bambino  sembra  che  sia  impossibile  per  l’osservatore  penetrare

completamente  nell’anima  del  dipinto,  come  se  gli  fosse  stata  vietata  la  compartecipazione

emotiva.  Però guardando  l’opera  interamente,  in  particolare  l’atteggiamento delle  loro  braccia

aperte, segno di accoglienza, anche il significato dello sguardo può essere interpretato in modo

opposto:  i  due volti,  quello del  cristo pantocratore  e quello del  bambino,  proprio  perché non



guardano lo spettatore direttamente, gli trasmettono, il primo, un sentimento di umiltà e di attesa

fiduciosa, il  secondo, di tenerezza e candore, rendendolo quindi partecipe di questo linguaggio

emotivo.  Il  volto  del  putto  nasconde un velo di  mistero,  perché è  sconosciuto  all’osservatore,

l’oggetto della sua grande ammirazione, ma nello stesso momento è uno sguardo meravigliato,

stupito, incuriosito, rapito come in estasi.  Mentre lo sguardo del Cristo è immobile, fermo che

penetra fin dentro l’anima, fino a scoprirne i sentimenti nascosti. Per concludere possiamo dire che

l’icona risulta affascinante e straordinariamente evocativa agli occhi di chi la contempla: è il trionfo

del sublime e dello spirituale sul bello e sul naturale.

“Il bambino e la sua evoluzione nella storia”:
Da sempre  ritenuto  molto  importante  giacché  rappresenta  il  futuro  della  civiltà,  la  figura  del

bambino non è sempre vista allo stesso modo. E’ possibile tracciarne un’evoluzione attraverso il

tempo,  in  base  alle  correnti  letterarie,  e  filosofiche.  Partendo  dalla  purezza  ed  ingenuità  del

bambino meravigliato  da tutto  ciò  che lo  circonda,  che  guarda  a  tutte  le  cose  con stupore  e

semplicità, si passa al bambino visto come un essere sessuale completo che ha desideri e pulsioni.

Sotto l’età Vittoriana, il  bambino rappresenterà per la società solo un fardello da plasmare ed

educare. Con l’avvento del fascismo e alla vigilia della prima guerra mondiale, si guarda al bambino

come futuro soldato e si punta fin da piccolo ad educarlo alla guerra preparandolo fisicamente e

militarmente.

Per il  poeta inglese William Wordsworth, che visse tra la fine del XVIII  secolo e l’inizio del XIX

secolo, l’infanzia era la fase più importante della vita dell’uomo perché il bambino era più vicino a

Dio e quindi più saggio dell’uomo adulto; inoltre era molto meno  legato alle cose del mondo e con

semplicità mostrava i suoi sentimenti. Infatti in una delle poesie di Wordsworth  “My heart leaps

up” il poeta esprime la gioia immensa del bambino alla vista di un arcobaleno nel cielo. Molte

bellezze  naturali  sono  ignorate  dagli  adulti,  mentre  il  bambino  vede  ogni  cosa  con  gli  occhi

dell’innocenza e della meraviglia.       

Questa  stessa  visione  del  bambino  si  può  ritrovare  anche  in  uno  dei  maggiori  poeti  italiani

decadenti vissuto nella seconda metà dell’ 800 : Giovanni Pascoli. Nella sua poetica, denominata

del fanciullino, ritiene che il poeta è quel fanciullino che rimane piccolo anche quando l’uomo

cresce e diviene adulto, è colui che riesce ad arrivare alla verità in modo intuitivo ed irrazionale, e

riesce a guardare tutto con meraviglia, come se fosse la prima volta. Per Pascoli, per essere poeti e

poter recuperare la capacità di meraviglia di fronte ad ogni scoperta senza malizia e con estrema

semplicità,  è  necessario  risvegliare  quel  fanciullino  che  è  dentro  ciascun  uomo.  Come  per

Wordsworth, si può affermare che anche per Pascoli il fanciullino, grazie alla sua ingenuità, ritiene

belle e degne di essere ammirate anche le piccole cose, umili, quotidiane e familiari. Anche nel

putto di Checchi è possibile percepire questo aspetto: il bambino sembra immerso nei suoi pensieri

puri e semplici, sembra ammirare qualcosa che suscita in lui stupore, meraviglia perché tutto per

lui è nuovo, è una scoperta, è un tesoro tutto da esplorare. I suoi occhi infantili sono in grado di

cogliere le piccolezze, tute quelle sfumature che appaiono come invisibili all’occhio dell’adulto.  

Continuando  il  processo  evolutivo  del  bambino,  una  fase  da  considerare  importante  è  quella

dell’età Vittoriana. Sotto l’età Vittoriana, alla fine degli anni dell’800, inizi del 900, è presente una

concezione differente del bambino, espressa in alcuni romanzi del più famoso romanziere inglese:

Charles Dickens. Quest’ultimo nel romanzo “Oliver Twist”, attraverso la storia dell’orfanello Oliver,

maltrattato e sottoposto a varie peripezie, condanna e critica la società del tempo la quale non si



era mobilitata per provvedere alla cura e ad una buona sistemazione dei bambini orfani. Quindi il

bambino rappresentava solamente un fardello per la società, un essere incompleto, inutile poiché

non avendo l’età per lavorare, doveva essere mantenuto dal duro lavoro degli adulti. Per questo,

non veniva data importanza all’età infantile, ma il bambino veniva considerato solo in vista della

sua crescita e del suo divenire adulto e quindi lavoratore capace di mantenersi.

Facendo un grosso passo avanti, Uno studio approfondito del bambino è stato portato avanti da

uno  dei  più  importanti  filosofi  del  900:  Sigmund  Freud.  Freud  ha  dimostrato  come  la

manifestazione della pulsione sessuale sia presente fin dalla nascita e come il bambino sia quindi

un individuo con  una  vita  sessuale  completa.  Lo  psicanalista  individua  tre  fasi  principali  dello

sviluppo psichico-sessuale del bambino: la prima fase è quella orale, che va dai primi mesi di vita al

primo anno e mezzo, in cui il neonato trova piacere per tutto ciò che porta alla bocca attraverso gli

atti del succhiare, masticare e mordere, la seconda fase è quella anale, che si presenta attorno ai

due tre anni in cui il  bambino riesce per la prima volta a creare il  suo primo prodotto: le feci,

contemplate  con  grande  ammirazione  perché  rappresentano  il  primo  passo  di  autonomia  del

bambino. La terza fase è quella genitale in cui il  bambino e la bambina cominciano a prendere

coscienza del proprio sesso e di quello opposto. E’ in questo periodo che si manifesta il complesso

di  Edipo,  dal  nome del  personaggio  della  tragedia  greca  di  Sofocle  che  uccide  il  padre  senza

conoscerne l’identità e sposa la madre. Esso consiste nello sviluppo di un impulso affettivo nei

confronti del genitore di sesso opposto, accompagnati da sentimenti di rivalità verso l’altro che è

vissuto come antagonista. Questa fase è destinata a scomparire nel momento in cui il bambino

capisce che deve prendere come modello di riferimento il genitore dello stesso sesso e imitarlo.

Gli anni ’20 del 900 sono caratterizzati dall’ avvento del Fascismo, concepito come movimento di

rottura rispetto allo stato liberale e Giolittiano e alle sue istituzioni. I suoi caratteri generali sono

quelli  di  un regime chiuso, fondato su una concezione gerarchica del potere, concentrato nelle

mani di un solo uomo, capo del governo e duce del fascismo, Mussolini. Il partito di Mussolini si

pone fin dalle sue origini il problema di fascistizzare le masse, a partire dai bambini. Mussolini si

era interessato alla pedagogia di Baden-power, di cui trattiene il metodo organizzativo, senza il

principio dell’auto-educazione,  comune anche alla  Montessori.  A questo scopo nasce nel  1926

l’Opera Nazionale Balilla (ONB), vista come strumento di penetrazione nelle istituzioni scolastiche.

Essa non punta solo all’educazione spirituale, culturale e religiosa, ma anche all’istituzione sportiva

professionale  tecnico  e  militare.  Accoglie  inizialmente i  bambini  con l’idea di  infondere loro  il

sentimento della disciplina e dell’educazione militare. Il bambino viene visto fin dai suoi primi anni

di vita come un futuro soldato, che porterà avanti gli interessi dello Stato sia nelle questioni interne

che in quelle estere. Questo può essere un motivo per cui al tempo di Checchi c’era l’usanza di

fasciare i bambini fino al petto: la fasciatura era segno di rigidità, portamento, rigore, si temeva che

se lasciate scoperte le gambe, queste potessero crescere storte e quindi non adatte per il mestiere

di soldato che richiedeva una certa postura del corpo.

(Concludendo, attraverso questo percorso si  è tentato di mostrare come la figura e il  ruolo del

bambino sia in continua evoluzione e come cambi in relazione ai canoni imposti dalla società e

dalle varie ideologie che si sviluppano).



“La madre”, Arturo checchi, 1924, olio su tela, 90x100 cm



     

         
“I putti degli Innocenti” di Della Robbia, Ospedale degli innocenti                      



                      

“Cristo Pantocratore” Duomo di Monreale a Palermo.
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