
PARTE QUINTA: STRUMENTI OPERATIVI 
EDUCARE ALLA BELLEZZA:  

DALLA TEORIA ALLA PRATICA 
 
 
Siamo giunti all'ultima parte del nostro percorso. Dopo aver esplorato i fondamenti teorici 
dell'educazione alla bellezza, dopo aver delineato un metodo di approccio all'opera d'arte, dopo aver 
attraversato diversi percorsi tematici e analizzato opere specifiche, è tempo di offrire agli educatori 
strumenti concreti, immediatamente utilizzabili, per lavorare con i giovani. 
Questa quinta parte ha un carattere più pratico, più operativo rispetto alle precedenti. Non si tratta di 
abbandonare la profondità teorica e filosofica che ha caratterizzato tutto il progetto, ma di tradurla 
in proposte concrete, in esercizi pratici, in schede di lavoro che possano essere utilizzate nei contesti 
educativi più diversi: la scuola, l'oratorio, il gruppo scout, l'associazione culturale, il cammino di 
preparazione ai sacramenti. 
Gli strumenti che proponiamo sono pensati per essere flessibili, adattabili a contesti e gruppi 
diversi. Un educatore esperto saprà modificarli, integrarli, personalizzarli in base alle esigenze 
specifiche dei giovani con cui lavora. Non si tratta di ricette rigide da applicare meccanicamente, 
ma di tracce, suggerimenti, punti di partenza che ciascuno potrà sviluppare secondo la propria 
sensibilità pedagogica. 
La struttura di questa quinta parte prevede: 
1. Schede di lavoro per educatori: strumenti di preparazione alla visita di musei, chiese, 
mostre 
2. Esercizi pratici di osservazione: tecniche per educare lo sguardo contemplativo 
3. Proposte di visite guidate: itinerari tematici in diverse città italiane 
4. Il diario visivo personale: costruire un percorso di bellezza individuale 
5. La scrittura ekfrastica: tradurre in parole l'esperienza dell'immagine 
6. Laboratori creativi: dall'osservazione alla creazione artistica 
7. Valutazione e verifica: come capire se il percorso educativo ha raggiunto i suoi obiettivi 
Procediamo con ordine. 

 
 
 
1. SCHEDE DI LAVORO PER EDUCATORI 
 
SCHEDA A: PREPARARE UNA VISITA AL MUSEO O ALLA CHIESA 
 
Obiettivo: organizzare una visita che sia realmente formativa e non una semplice passeggiata 
turistica. 
 
FASE PRELIMINARE (almeno due settimane prima) 
a) Scelta del luogo e delle opere 
La prima decisione da prendere riguarda il luogo da visitare. È preferibile scegliere un museo, una 
chiesa, una città d'arte raggiungibile senza troppa difficoltà logistica, in modo da poter 
eventualmente tornare più volte. La ripetizione della visita è spesso più formativa della 
moltiplicazione di luoghi diversi. 
All'interno del luogo scelto, è fondamentale operare una selezione delle opere da osservare. Un 
errore comune è voler vedere tutto: si finisce per correre da una sala all'altra, per accumulare 
immagini senza che nessuna lasci davvero il segno. È molto meglio scegliere tre, quattro, al 



massimo cinque opere su cui concentrare l'attenzione, e dedicare a ciascuna il tempo necessario per 
una vera contemplazione. 
I criteri di selezione possono essere diversi: 
• Criterio tematico: opere che affrontano un tema specifico (per esempio, la rappresentazione 
della maternità, o del dolore, o della natura) 
• Criterio cronologico: opere che rappresentano momenti diversi della storia dell'arte 
(un'opera medievale, una rinascimentale, una barocca, una contemporanea) 
• Criterio di complessità crescente: partire da opere più immediate e comprensibili per 
arrivare gradualmente a opere più complesse e problematiche 
• Criterio di risonanza esistenziale: opere che parlano alle domande e alle esperienze dei 
giovani di oggi 
b) Studio preliminare dell'educatore 
Prima di accompagnare un gruppo di giovani, l'educatore deve studiare a fondo le opere scelte. 
Questo studio non deve limitarsi alla lettura di una scheda didattica o di una guida turistica, ma deve 
comprendere: 
• La lettura di testi critici sull'artista e sull'opera 
• La comprensione del contesto storico-culturale in cui l'opera è nata 
• L'identificazione dei significati iconografici (nel caso di opere a soggetto religioso o 
mitologico) 
• La riflessione personale sul significato dell'opera 
L'educatore deve arrivare alla visita con una conoscenza solida, ma anche con la consapevolezza 
che non deve sapere tutto, che può esserci spazio per il dubbio, per la scoperta condivisa con i 
ragazzi. 
c) Preparazione dei ragazzi 
È importante che i ragazzi non arrivino alla visita completamente impreparati. Si può: 
• Mostrare riproduzioni delle opere che si vedranno, senza però anticipare troppo 
l'interpretazione 
• Far leggere un breve testo (una poesia, un racconto, un brano filosofico) che possa preparare 
il terreno tematico 
• Proporre alcune domande-guida su cui riflettere prima della visita 
d) Aspetti logistici 
Non sottovalutare gli aspetti pratici: verificare gli orari di apertura del museo o della chiesa, 
prenotare eventualmente la visita guidata, organizzare il trasporto, assicurarsi che tutti i partecipanti 
abbiano ricevuto le informazioni necessarie (orario di partenza, abbigliamento adeguato, eventuale 
costo del biglietto). 
 
DURANTE LA VISITA 
a) L'arrivo 
I primi minuti sono cruciali. Quando si entra in un museo o in una chiesa, è importante dare al 
gruppo il tempo di ambientarsi, di passare dalla frenesia della strada alla calma della 
contemplazione. Si può proporre un breve momento di silenzio, di respirazione consapevole, di 
preparazione interiore. 
b) L'approccio all'opera 
Seguire il metodo che abbiamo delineato nella Parte Seconda: 
1. Primo sguardo fenomenologico (5-10 minuti): invitare i ragazzi a osservare l'opera in 
silenzio, senza commenti, senza spiegazioni. Semplicemente guardare, lasciare che l'opera parli. 
2. Condivisione delle prime impressioni (10 minuti): aprire un giro di parola in cui ciascuno 
può dire che cosa ha visto, che cosa lo ha colpito, quali emozioni ha provato. L'educatore non 
giudica, non corregge: accoglie tutte le osservazioni. 
3. Analisi formale guidata (10-15 minuti): a questo punto l'educatore può guidare 
l'osservazione verso aspetti che forse sono sfuggiti: la composizione, l'uso del colore, la gestione 



della luce, i dettagli significativi. È importante che questa analisi non sia una lezione frontale, ma 
un dialogo: "Avete notato che...? Che cosa vi sembra che comunichi questo particolare?" 
4. Contestualizzazione storica e iconografica (10 minuti): fornire le informazioni necessarie 
per comprendere l'opera nel suo contesto: chi l'ha realizzata, quando, per chi, con quale tecnica. Se 
si tratta di un'opera a soggetto religioso o mitologico, spiegare la storia rappresentata. 
5. Approfondimento filosofico-teologico (10-15 minuti): aprire il livello più profondo del 
significato. Quali domande pone quest'opera? Quali verità comunica? Come parla alla nostra 
esistenza oggi? 
6. Secondo sguardo contemplativo (5 minuti): invitare i ragazzi a guardare di nuovo l'opera 
in silenzio, dopo tutto ciò che è emerso. Spesso questo secondo sguardo è molto più ricco del 
primo. 
c) Gestione del gruppo 
Durante la visita, è importante: 
• Mantenere un tono di voce basso, rispettoso del luogo e degli altri visitatori 
• Evitare che alcuni ragazzi monopolizzino la conversazione: dare spazio a tutti 
• Non permettere l'uso dei cellulari per controllare i social media (si può permettere di fare 
qualche foto, ma solo dopo il tempo di osservazione silenziosa) 
• Essere flessibili: se un'opera colpisce particolarmente il gruppo, dedicarle più tempo del 
previsto; se un'altra non suscita interesse, non insistere troppo 
 
DOPO LA VISITA 
a) Rielaborazione immediata 
Subito dopo la visita, prima di lasciare il museo o la chiesa, è utile dedicare alcuni minuti a una 
rielaborazione immediata. Si può chiedere: 
• Qual è l'opera che vi ha colpito di più? Perché? 
• C'è qualcosa che vi ha disturbato o che non avete capito? 
• Quale domanda portate a casa da questa visita? 
b) Rielaborazione a distanza 
Nei giorni successivi, proporre uno o più degli esercizi di rielaborazione che vedremo tra poco 
(scrittura diaristica, disegno, ricerca personale, ecc.). 
c) Condivisione finale 
A distanza di una o due settimane, dedicare un incontro alla condivisione delle rielaborazioni 
personali. Questo è spesso il momento in cui emergono le riflessioni più profonde, perché 
l'esperienza ha avuto il tempo di sedimentarsi, di lavorare nell'inconscio. 

 
 
SCHEDA B: GRIGLIA DI OSSERVAZIONE DI UN'OPERA D'ARTE 
 
Questa scheda può essere consegnata ai ragazzi durante la visita (o subito dopo) per guidare la loro 
osservazione e la loro riflessione personale. 

 
TITOLO DELL'OPERA: _______________________________ 
AUTORE: _______________________________ 
DATA: _______________________________ 
LUOGO: _______________________________ 
TECNICA: _______________________________ 

 
1. PRIMO SGUARDO (cosa vedo?) 
Osserva l'opera per almeno 3-5 minuti in silenzio. Poi rispondi: 
• Quali sono gli elementi che colpiscono immediatamente il tuo sguardo? 
• Quali colori dominano? 



• L'opera ti sembra luminosa o scura? Calma o dinamica? Armoniosa o inquietante? 
• Quali emozioni suscita in te alla prima impressione? 

 
2. ANALISI FORMALE (come è costruita?) 
• Composizione: come sono disposti gli elementi nello spazio? C'è un centro? Le linee sono 
verticali, orizzontali, diagonali? C'è simmetria o asimmetria? 
• Colore: quali sono i colori dominanti? Ci sono contrasti forti o passaggi graduali? I colori 
sono realistici o simbolici? 
• Luce: da dove proviene la luce? Ci sono zone di ombra? Come viene usata la luce per creare 
volume, profondità, atmosfera? 
• Spazio: lo spazio è profondo (prospettico) o piatto? Ci sono piani diversi (primo piano, 
sfondo)? Come viene costruito il senso di tridimensionalità? 
• Figura umana (se presente): come sono rappresentati i corpi? In che posizione sono? Quali 
gesti compiono? Che espressioni hanno sul volto? 

 
3. CONTENUTO ICONOGRAFICO (cosa rappresenta?) 
• Se conosci il soggetto rappresentato, riassumi brevemente la storia o il tema. 
• Ci sono simboli o attributi che aiutano a identificare i personaggi? 
• Quali dettagli ti sembrano significativi per comprendere il contenuto? 

 
4. INTERPRETAZIONE PERSONALE (cosa significa per me?) 
• Che cosa ti comunica quest'opera? Quale messaggio, quale verità, quale domanda? 
• C'è qualche elemento che risuona con la tua esperienza personale? 
• Se dovessi dare un titolo alternativo a quest'opera, quale sceglieresti? 
• Questa opera ti ha fatto cambiare il modo di vedere qualcosa? 

 
5. DOMANDE APERTE 
• C'è qualcosa che non hai capito e vorresti approfondire? 
• C'è qualcosa che ti ha disturbato o messo a disagio? 
• Quale domanda ti suscita quest'opera? 

 
6. NOTA FINALE 
Scrivi qui sotto una frase, una parola, un'immagine che porti a casa da questo incontro con l'opera: 

 
Questa griglia non deve essere compilata meccanicamente come un compito scolastico. È piuttosto 
uno strumento per guidare l'attenzione, per non dimenticare aspetti importanti, per favorire una 
riflessione articolata. L'educatore può decidere di farla compilare sul momento (se c'è un luogo 
tranquillo dove sedersi) oppure a casa, come rielaborazione personale. 

 
 
SCHEDA C: COME ORGANIZZARE UN PERCORSO ANNUALE DI EDUCAZIONE 
ALLA BELLEZZA 
 
Molti educatori desiderano non limitarsi a una singola visita, ma costruire un percorso annuale 
articolato. Ecco una possibile struttura. 
OTTOBRE-NOVEMBRE: Fondamenti teorici 
• Incontro 1: Introduzione al tema. Perché la bellezza ci riguarda? Condivisione delle 
esperienze personali di bellezza. Lettura e discussione di un breve testo filosofico o poetico sulla 
bellezza. 
• Incontro 2: La bellezza e i sensi. Esercizi di consapevolezza sensoriale: guardare davvero, 
ascoltare davvero, toccare davvero. Può essere utile portare oggetti diversi (un frutto, un fiore, una 



pietra, un tessuto) e invitare i ragazzi a osservarli con attenzione, descriverli, scoprirne la bellezza 
nascosta. 
• Incontro 3: La bellezza nell'arte. Visione commentata di riproduzioni di opere d'arte molto 
diverse tra loro (un'icona bizantina, un quadro rinascimentale, un'opera contemporanea). 
Discussione: che cos'è che rende bella un'opera d'arte? La bellezza è solo nell'occhio di chi guarda o 
c'è qualcosa di oggettivo? 
DICEMBRE-GENNAIO: Prime esperienze 
• Visita 1: Prima uscita in un museo o una chiesa della propria città. Applicazione del metodo 
di osservazione. Scelta di 3-4 opere da contemplare con calma. 
• Incontro di rielaborazione: Condivisione delle impressioni, delle scoperte, delle domande 
emerse dalla visita. 
FEBBRAIO-MARZO: Approfondimento tematico 
• Incontro tematico 1: Scelta di un tema specifico (per esempio: la rappresentazione della 
maternità nell'arte, o il tema del dolore, o la rappresentazione della natura). Studio di diverse opere 
che affrontano questo tema in epoche e stili diversi. 
• Laboratorio creativo: I ragazzi provano a esprimersi creativamente sul tema studiato 
(attraverso il disegno, la fotografia, il collage, la scrittura poetica). 
APRILE-MAGGIO: Viaggio nell'arte 
• Visita 2: Un'uscita più impegnativa, magari un'intera giornata dedicata a una città d'arte 
(Firenze, Roma, Venezia, Siena, Ravenna...). Visita di luoghi significativi seguendo un filo tematico 
o cronologico. 
• Incontro di rielaborazione: Oltre alla condivisione verbale, si può chiedere ai ragazzi di 
creare una presentazione (anche digitale) dell'opera che li ha più colpiti durante il viaggio, da 
condividere con il gruppo. 
GIUGNO: Conclusione e prospettive 
• Incontro finale: Bilancio del percorso. Che cosa è cambiato nel modo di guardare l'arte, la 
bellezza, il mondo? Ogni ragazzo può condividere l'opera d'arte (tra quelle incontrate durante 
l'anno) che sente più vicina a sé e spiegare perché. 
• Mostra/Performance finale: Si può organizzare una piccola mostra con i lavori creativi 
realizzati durante l'anno, o una performance (letture di testi scritti dai ragazzi davanti a riproduzioni 
di opere, o una presentazione multimediale del percorso) da condividere con genitori e amici. 
Questa struttura è ovviamente indicativa e va adattata alle esigenze concrete del gruppo, alla 
disponibilità di tempo, alle risorse economiche. L'importante è che ci sia una progressione, un 
cammino che parte dalla sensibilizzazione generale per arrivare all'esperienza diretta e alla 
rielaborazione personale. 

 
 
 
2. ESERCIZI PRATICI DI OSSERVAZIONE 
 
Uno degli obiettivi principali di questo percorso educativo è insegnare ai giovani a guardare, non 
solo a vedere. La differenza è fondamentale: vedere è un atto passivo, automatico, che compiamo 
continuamente senza nemmeno pensarci; guardare è un atto attivo, intenzionale, che richiede 
concentrazione, pazienza, disponibilità. 
Ecco alcuni esercizi concreti per educare lo sguardo contemplativo. 
 
ESERCIZIO 1: Il quadrato di bellezza 
Obiettivo: imparare a trovare bellezza anche in contesti apparentemente banali o degradati. 
Svolgimento: 
1. Consegnare a ciascun ragazzo una cornice di cartone (per esempio 20x20 cm) o anche 
semplicemente invitarli a formare un "quadrato" con le dita delle mani. 



2. Uscire all'aperto (nel cortile della scuola, in un parco, per strada). 
3. Ciascuno deve cercare, inquadrando con la cornice o con le dita, un "quadrato di bellezza": 
un dettaglio, un frammento di realtà che gli sembra bello. Può essere un fiore che cresce tra le crepe 
dell'asfalto, un gioco di ombre su un muro, un riflesso in una pozzanghera, il volo di un uccello. 
4. Fotografare il proprio "quadrato di bellezza" (con il cellulare va benissimo). 
5. Tornati in gruppo, ciascuno mostra la propria foto e spiega perché ha scelto quel particolare, 
che cosa gli sembra bello in quel frammento di realtà. 
Riflessione: questo esercizio insegna che la bellezza non è solo nei musei o nelle cattedrali, ma è 
ovunque, anche nei contesti più quotidiani. Dipende dal nostro sguardo, dalla nostra capacità di 
fermarci, di prestare attenzione, di lasciarci sorprendere. 

 
 
ESERCIZIO 2: Il minuto di osservazione 
Obiettivo: allenarsi a sostenere lo sguardo, a non scorrere velocemente. 
Svolgimento: 
1. Scegliere un'immagine (può essere la riproduzione di un'opera d'arte, ma anche una 
fotografia, un'immagine pubblicitaria, una copertina di libro). 
2. Proiettare l'immagine o distribuirne copie stampate. 
3. Invitare i ragazzi a osservare l'immagine in silenzio assoluto per un minuto intero (usare un 
timer). 
4. Coprire l'immagine. 
5. Chiedere ai ragazzi di scrivere tutto ciò che ricordano: colori, forme, dettagli, composizione. 
6. Mostrare di nuovo l'immagine e verificare che cosa è stato notato e che cosa è sfuggito. 
7. Ripetere l'esercizio con un'osservazione di due minuti. Di solito, emergono molti più 
dettagli. 
Riflessione: un minuto di osservazione concentrata ci fa vedere molto più di quanto vedevamo in 
uno sguardo veloce. Questo esercizio insegna il valore della lentezza, della pazienza, della 
contemplazione prolungata. 

 
 
ESERCIZIO 3: Dall'astratto al figurativo 
Obiettivo: educare l'occhio a cogliere le qualità formali di un'opera (colore, linea, composizione) 
prima ancora di riconoscerne il soggetto. 
Svolgimento: 
1. Scegliere un'opera figurativa ben nota (per esempio la Gioconda, o la Nascita di Venere). 
2. Mostrarla capovolta o fortemente ingrandita su un dettaglio astratto, in modo che non sia 
immediatamente riconoscibile. 
3. Chiedere ai ragazzi di descrivere ciò che vedono in termini puramente formali: linee curve o 
rette, colori caldi o freddi, composizione equilibrata o dinamica, contrasti forti o passaggi graduali. 
4. Solo dopo questa analisi formale, mostrare l'opera nella sua interezza e nel verso giusto, e 
rivelare di che opera si tratta. 
Riflessione: spesso riconosciamo immediatamente il soggetto di un'opera (è la Gioconda! è 
Venere!) e questo riconoscimento ci impedisce di vedere le qualità formali, la maestria tecnica, le 
scelte compositive. Questo esercizio ci insegna a guardare "come" è dipinta un'opera, non solo 
"cosa" rappresenta. 

 
 
ESERCIZIO 4: Il confronto tra opere 
Obiettivo: sviluppare la capacità di analisi comparativa. 
Svolgimento: 



1. Scegliere due opere che rappresentano lo stesso soggetto ma con stili, epoche, sensibilità 
diverse. Per esempio: due Annunciazioni (una di Beato Angelico e una di Caravaggio), o due 
Crocifissioni (una medievale e una moderna), o due Nature morte. 
2. Mostrare le due opere senza dire nulla. 
3. Chiedere ai ragazzi di osservarle per qualche minuto e poi di discutere: quali differenze 
notate? Quali somiglianze? Che cosa cambia nel modo di rappresentare lo stesso soggetto? Quale 
delle due vi parla di più? Perché? 
Riflessione: il confronto aiuta a vedere aspetti che sfuggirebbero guardando una sola opera. Ci fa 
capire che non esiste "una" sola rappresentazione possibile di un soggetto, ma infinite possibilità, 
ciascuna legata a una sensibilità, a un'epoca, a una visione del mondo. 

 
 
ESERCIZIO 5: L'opera nascosta 
Obiettivo: imparare a interrogare l'opera, a formulare domande prima ancora di conoscere le 
risposte. 
Svolgimento: 
1. Scegliere un'opera ricca di dettagli e di significati (per esempio Le Nozze di Cana di 
Veronese, o il Giardino delle delizie di Bosch). 
2. Mostrare l'opera senza dare nessuna informazione (né titolo, né autore, né epoca, né 
soggetto). 
3. Invitare i ragazzi a formulare domande sull'opera: Chi sono questi personaggi? Dove si 
svolge la scena? Che cosa sta accadendo? Perché l'artista ha scelto questi colori? Che significato 
può avere questo dettaglio? 
4. Raccogliere tutte le domande (scriverle alla lavagna o su un cartellone). 
5. Solo a questo punto fornire le informazioni necessarie e cercare insieme le risposte alle 
domande formulate. 
Riflessione: le domande nascono dall'osservazione attenta. Se non osserviamo davvero, non ci 
vengono domande. Questo esercizio ci insegna che l'opera d'arte non è un contenitore passivo di 
significati da "estrarre", ma un interlocutore attivo che ci interroga e che noi interroghiamo. 

 
 
 
3. PROPOSTE DI VISITE GUIDATE: ITINERARI TEMATICI 
 
Per facilitare il lavoro degli educatori, proponiamo qui alcuni itinerari tematici in diverse città 
italiane. Ogni itinerario è pensato per una giornata (o mezza giornata) e si concentra su un tema 
specifico. 
 
ITINERARIO 1: FIRENZE - LA BELLEZZA DEL RINASCIMENTO 
Tema: La riscoperta della bellezza classica e dell'umanesimo cristiano 
Durata: Una giornata intera 
Tappe: 
1. Galleria degli Uffizi (mattina, 2-3 ore)  
o Sala di Giotto: confronto tra la Maestà di Ognissanti di Giotto e la Maestà di Santa 
Trinita di Cimabue. Tema: la nascita della pittura moderna, lo spazio, il volume. 
o Sala di Botticelli: La Primavera e la Nascita di Venere. Tema: la bellezza classica 
reinterpretata in chiave neoplatonica cristiana. 
o Sala di Leonardo: l'Annunciazione. Tema: la rappresentazione scientifica dello 
spazio, la prospettiva, la natura. 
2. Pausa pranzo (1 ora) 
3. Basilica di Santa Maria Novella (pomeriggio, 1 ora)  



o La Trinità di Masaccio. Tema: la rivoluzione prospettica, lo spazio come misura 
razionale. 
o Gli affreschi di Ghirlandaio nella Cappella Tornabuoni. Tema: la rappresentazione 
della vita quotidiana fiorentina del Quattrocento. 
4. Cappelle Medicee (pomeriggio, 1 ora)  
o Le sculture di Michelangelo. Tema: il corpo umano come manifestazione dello 
spirito, l'incompiutezza come cifra stilistica. 
Filo rosso: Questo itinerario mostra come il Rinascimento fiorentino abbia saputo integrare la 
riscoperta della bellezza classica (greco-romana) con la tradizione cristiana, creando una sintesi 
originale in cui l'uomo è celebrato come immagine di Dio, la natura è vista come libro scritto da 
Dio, la bellezza è via di accesso al divino. 

 
 
ITINERARIO 2: ROMA - LA BELLEZZA DEL BAROCCO 
Tema: La teatralità, l'emozione, il coinvolgimento dello spettatore 
Durata: Una giornata intera 
Tappe: 
1. Chiesa di San Luigi dei Francesi (mattina, 30 minuti)  
o Il ciclo di San Matteo di Caravaggio (nella Cappella Contarelli). Tema: la luce come 
protagonista, il realismo drammatico, la narrazione emotiva. 
2. Chiesa di Santa Maria della Vittoria (mattina, 30 minuti)  
o L'Estasi di Santa Teresa di Bernini. Tema: la rappresentazione della mistica, l'unione 
di scultura, architettura e luce, la teatralità barocca. 
3. Piazza Navona e dintorni (mattina-pranzo, 1,5 ore)  
o La Fontana dei Quattro Fiumi di Bernini. Tema: la scultura che dialoga con lo spazio 
urbano, l'acqua come elemento vivo. 
o Chiesa di Sant'Agnese in Agone di Borromini. Tema: l'architettura come scultura, le 
linee curve, il movimento. 
4. Pausa pranzo (1 ora) 
5. Galleria Borghese (pomeriggio, 2 ore - necessaria prenotazione)  
o Le sculture di Bernini: Apollo e Dafne, Il ratto di Proserpina, David. Tema: la 
trasformazione della materia, la resa del movimento, l'emozione scolpita. 
o I dipinti di Caravaggio: Bacchino malato, Davide con la testa di Golia, San 
Girolamo. Tema: il realismo dei corpi, la luce drammatica, l'introspezione psicologica. 
Filo rosso: Il Barocco romano rappresenta l'apice della teatralità artistica: tutto è pensato per 
coinvolgere emotivamente lo spettatore, per stupirlo, per travolgerlo. La luce (quella reale che entra 
dalle finestre e quella dipinta o scolpita), il movimento, la drammatizzazione sono gli strumenti 
principali. 

 
 
ITINERARIO 3: RAVENNA - LA BELLEZZA DEL SACRO BIZANTINO 
Tema: L'oro, la luce, la trascendenza 
Durata: Una giornata intera 
Tappe: 
1. Basilica di San Vitale (mattina, 1 ora)  
o I mosaici del presbiterio con i celebri pannelli di Giustiniano e Teodora. Tema: la 
ieraticità delle figure, la frontalità, l'oro come luce divina. 
2. Mausoleo di Galla Placidia (mattina, 30 minuti)  
o I mosaici con il cielo stellato e il Buon Pastore. Tema: la semplicità delle prime 
rappresentazioni cristiane, il simbolismo. 
3. Basilica di Sant'Apollinare Nuovo (mattina, 1 ora)  



o I mosaici con le teorie dei martiri e delle vergini, le scene della vita di Cristo. Tema: 
la narrazione per immagini, la processione come forma liturgica visualizzata. 
4. Pausa pranzo (1 ora) 
5. Basilica di Sant'Apollinare in Classe (pomeriggio, 1 ora - fuori città, necessario 
spostamento)  
o Il grande mosaico absidale con la Trasfigurazione simbolica. Tema: il simbolismo 
astratto, la natura trasfigurata, la rappresentazione dell'invisibile. 
6. Tomba di Dante e zona del silenzio (pomeriggio, 30 minuti)  
o Riflessione sul rapporto tra Dante e la bellezza, tra poesia e arte visiva. 
Filo rosso: Ravenna offre l'esperienza più completa e intensa dell'estetica bizantina in Occidente. I 
mosaici ravennati insegnano una concezione della bellezza come rivelazione del divino, come 
epifania della luce increata. L'oro non è decorazione ma teologia visibile. 

 
 
ITINERARIO 4: VENEZIA - LA BELLEZZA DEL COLORE 
Tema: La luce veneziana, il colore come protagonista 
Durata: Una giornata intera 
Tappe: 
1. Basilica di San Marco (mattina, 1 ora)  
o I mosaici bizantini. Tema: Venezia come ponte tra Oriente e Occidente, la ricchezza 
cromatica. 
2. Gallerie dell'Accademia (mattina, 2 ore)  
o Giovanni Bellini: le pale d'altare. Tema: la dolcezza del colore, la luce che unifica. 
o Giorgione: La Tempesta. Tema: il paesaggio come protagonista, l'enigma 
iconografico. 
o Tiziano: Pietà, Assunzione. Tema: la maturità cromatica, la pennellata sciolta. 
o Tintoretto: Il trasporto del corpo di San Marco. Tema: il dinamismo, la prospettiva 
ardita. 
3. Pausa pranzo (1 ora) 
4. Scuola Grande di San Rocco (pomeriggio, 1,5 ore)  
o Il ciclo di Tintoretto. Tema: la narrazione biblica attraverso il colore e la luce, lo 
spazio come simbolo teologico. 
5. Chiesa del Redentore (pomeriggio, 30 minuti)  
o L'architettura di Palladio. Tema: l'equilibrio classico reinterpretato, la luce come 
elemento architettonico. 
Filo rosso: La scuola veneziana ha fatto del colore il proprio tratto distintivo. Diversamente dalla 
scuola fiorentina, che privilegiava il disegno e la linea, i veneziani hanno costruito le forme 
attraverso il colore, hanno fatto della luce atmosferica il vero protagonista delle loro opere. 

 
 
ITINERARIO 5: ASSISI - LA BELLEZZA FRANCESCANA 
Tema: La povertà come bellezza, la natura come sorella 
Durata: Una giornata intera 
Tappe: 
1. Basilica Superiore di San Francesco (mattina, 1,5 ore)  
o Gli affreschi di Giotto con le Storie di San Francesco. Tema: la narrazione della 
santità, la rappresentazione della natura, lo spazio prospettico nascente. 
2. Basilica Inferiore di San Francesco (mattina, 1 ora)  
o Gli affreschi di Cimabue, Simone Martini, Pietro Lorenzetti. Tema: la varietà degli 
stili, il gotico internazionale. 
3. Pausa pranzo (1 ora) 



4. Eremo delle Carceri (pomeriggio, 1 ora - necessario spostamento)  
o L'esperienza del silenzio e della natura. Tema: la bellezza della creazione, la 
contemplazione francescana. 
5. Chiesa di Santa Chiara (pomeriggio, 30 minuti)  
o Il Crocifisso di San Damiano (copia, l'originale è nella Basilica). Tema: l'icona che 
"parlò" a Francesco, la bellezza che chiama alla conversione. 
Filo rosso: Assisi permette di sperimentare la bellezza francescana, che è bellezza della povertà, 
della semplicità, della fraternità con il creato. Gli affreschi di Giotto hanno fissato per sempre 
l'immaginario francescano, ma è l'intera città, con i suoi paesaggi, i suoi eremi, le sue pietre, a 
parlare della bellezza secondo Francesco. 

 
Questi sono solo cinque esempi di itinerari possibili. Ciascun educatore potrà costruirne di nuovi, 
adattati al proprio territorio e alle proprie possibilità. L'importante è che ogni itinerario abbia: 
• Un filo rosso tematico chiaro 
• Un numero limitato di tappe (meglio vedere poche opere con calma che molte di corsa) 
• Momenti di pausa e di rielaborazione 
• Un equilibrio tra spiegazione e contemplazione silenziosa 

 
 
 
4. IL DIARIO VISIVO PERSONALE 
 
Uno strumento prezioso per accompagnare il percorso educativo è il diario visivo personale: un 
quaderno (o anche un file digitale) in cui ciascun ragazzo raccoglie, nel corso dell'anno, le immagini 
delle opere che lo hanno colpito, accompagnate da riflessioni personali. 
 
Come strutturare il diario visivo 
Formato: Un quaderno ad anelli o spillato, con pagine bianche o a quadretti, di dimensioni A4 o 
A5. In alternativa, un file digitale (per esempio un documento Word o un blog privato). 
Contenuti: Per ogni opera inserita nel diario, il ragazzo dovrebbe includere: 
1. L'immagine (incollata se stampata, inserita se digitale). È importante che sia un'immagine 
di buona qualità, abbastanza grande da permettere di vedere i dettagli. 
2. I dati essenziali:  
o Autore 
o Titolo 
o Data 
o Tecnica 
o Luogo di conservazione 
o Data della visita (se vista dal vivo) o data del primo incontro con l'opera 
3. Prima impressione (scritta subito dopo aver visto l'opera): "Questa opera mi ha colpito 
perché..." 
4. Descrizione personale: non una descrizione tecnica o storico-artistica (quella si può trovare 
sui libri), ma una descrizione fenomenologica, soggettiva: "Quando guardo quest'opera vedo...", "I 
colori mi sembrano...", "L'atmosfera è..." 
5. Risonanza esistenziale: "Quest'opera parla alla mia vita perché...", "Mi ricorda...", "Mi fa 
pensare a..." 
6. Domande aperte: "Ciò che non capisco è...", "Mi chiedo perché...", "Vorrei approfondire..." 
7. Connessioni (da aggiungere eventualmente in momenti successivi): collegamenti con altre 
opere viste, con testi letti, con esperienze vissute, con canzoni ascoltate, con film visti. 
Regole d'uso del diario 



• Il diario è personale: nessuno (nemmeno l'educatore) deve leggerlo senza il permesso del 
proprietario. Può essere condiviso volontariamente, ma non deve mai essere un obbligo. 
• Il diario non viene valutato: non ci sono voti, giudizi, correzioni. È uno spazio di libertà 
espressiva totale. 
• Il diario viene tenuto con costanza: sarebbe bene inserire almeno un'opera al mese (ma se 
un mese se ne incontrano di più, tanto meglio). 
• Il diario è evolutivo: si può tornare su opere inserite mesi prima e aggiungere nuove 
riflessioni, nuove connessioni. È bello vedere come cambia il nostro sguardo su un'opera nel tempo. 
 
Momenti di condivisione facoltativa 
Periodicamente (per esempio una volta al trimestre), si può proporre un momento di condivisione 
volontaria dei diari. Chi vuole può mostrare al gruppo un'opera del proprio diario e spiegare perché 
l'ha scelta. Questo crea un bellissimo scambio di sensibilità diverse e aiuta ciascuno a scoprire opere 
che magari non aveva notato. 
A fine anno, si può organizzare una piccola "mostra" dei diari (lasciati aperti su una pagina scelta 
dal proprietario) o una presentazione multimediale in cui ciascuno condivide la propria opera 
preferita dell'anno. 

 
 
 
5. LA SCRITTURA EKFRASTICA 
 
La ekphrasis è un termine greco che indica la descrizione verbale di un'opera d'arte visiva. Nella 
tradizione letteraria, da Omero (che descrive lo scudo di Achille) fino ai poeti contemporanei, la 
ekphrasis è sempre stata un esercizio prezioso: costringe a guardare con estrema attenzione, a 
tradurre in parole ciò che è visivo, a interpretare e rielaborare. 
Proporre esercizi di scrittura ekfrastica ai giovani è un modo potente per approfondire il loro 
incontro con l'arte. 
 
ESERCIZIO EKFRASTICO 1: La descrizione pura 
Obiettivo: Tradurre in parole ciò che si vede, senza interpretare. 
Svolgimento: 
1. Scegliere un'opera (meglio se vista dal vivo, ma va bene anche una riproduzione di qualità). 
2. Osservarla per almeno 10 minuti in silenzio. 
3. Scrivere una descrizione il più possibile precisa e oggettiva di ciò che si vede: forme, colori, 
posizioni, gesti, espressioni. Evitare interpretazioni ("il personaggio sembra triste") e limitarsi ai 
dati visivi ("il personaggio ha la testa china, gli occhi socchiusi, le labbra serrate"). 
4. Rileggere il proprio testo e verificare: se una persona che non ha mai visto quest'opera 
leggesse la mia descrizione, riuscirebbe a immaginarla? 
Riflessione: questo esercizio è più difficile di quanto sembri. Ci costringe a distinguere tra ciò che 
vediamo oggettivamente e ciò che proiettiamo soggettivamente. Ci insegna il valore della 
precisione descrittiva. 

 
 
ESERCIZIO EKFRASTICO 2: La narrazione 
Obiettivo: Raccontare la storia implicita nell'opera. 
Svolgimento: 
1. Scegliere un'opera narrativa (che rappresenta una storia: biblica, mitologica, storica, o anche 
una scena di vita quotidiana). 



2. Scrivere un racconto in prosa che narri ciò che sta accadendo nell'opera. Si può scegliere il 
punto di vista di un personaggio rappresentato, o di un testimone esterno. Si possono immaginare i 
pensieri dei personaggi, i dialoghi, gli antefatti. 
3. La narrazione deve restare fedele a ciò che l'opera mostra, ma può arricchirsi di dettagli 
immaginati. 
Esempio: davanti all'Annunciazione del Beato Angelico, un ragazzo potrebbe scrivere un racconto 
dal punto di vista di Maria: "Ero nella mia stanza, in preghiera. La luce del giardino entrava dolce 
dalla porta aperta. All'improvviso ho sentito una presenza. Ho alzato lo sguardo e..." 
Riflessione: questo esercizio sviluppa l'empatia, la capacità di immedesimarsi nei personaggi 
rappresentati, di immaginare la loro interiorità. 

 
 
ESERCIZIO EKFRASTICO 3: La poesia 
Obiettivo: Tradurre l'emozione suscitata dall'opera in forma poetica. 
Svolgimento: 
1. Scegliere un'opera che ha suscitato una forte emozione. 
2. Senza preoccuparsi di tecnica poetica (rime, metri, ecc.), scrivere un testo poetico che cerchi 
di catturare l'emozione provata. Può essere un testo breve (poche righe) o più lungo. L'importante è 
che sia sincero, personale, intenso. 
Esempio: davanti a un tramonto di Turner, una ragazza potrebbe scrivere: "Tutto si scioglie / nel 
fuoco dell'ultima luce. / I contorni svaniscono / e resta solo l'abbraccio / tra cielo e mare, / tra giorno 
e notte, / tra essere e non essere." 
Riflessione: la poesia ci permette di andare oltre la descrizione oggettiva per attingere al livello 
dell'emozione, della risonanza interiore, del simbolico. 

 
 
ESERCIZIO EKFRASTICO 4: Il dialogo con l'opera 
Obiettivo: Stabilire una relazione diretta, quasi un'interlocuzione, con l'opera. 
Svolgimento: 
1. Scegliere un'opera. 
2. Scrivere un testo in forma di lettera o di dialogo, rivolgendosi direttamente all'opera o a un 
personaggio in essa rappresentato. 
Esempio: "Cara Madonna del Parto di Piero della Francesca, / ti guardo e mi commuovo. La tua 
mano poggiata sul ventre rotondo, quel gesto così semplice e così universale, mi parla di ogni 
maternità, di ogni attesa, di ogni speranza. Tu non sorridi, non ti emozioni visibilmente, eppure c'è 
in te una profondità..." 
Riflessione: questo esercizio trasforma l'opera da oggetto di osservazione a soggetto di dialogo, da 
"cosa" a "tu". È un modo per riconoscere che l'opera non è solo un'immagine inerte, ma una 
presenza viva che ci interpella. 

 
La scrittura ekfrastica può essere proposta come esercizio individuale (da fare a casa dopo una 
visita) o come laboratorio collettivo (scrivere insieme, condividere i testi, commentarli). È 
importante che l'educatore valorizzi questi testi non tanto per la loro qualità letteraria formale, 
quanto per la sincerità e la profondità dell'incontro con l'opera che testimoniano. 

 
 
 
6. LABORATORI CREATIVI 
 
Educare alla bellezza non significa solo insegnare a contemplare, ma anche a creare. La creatività 
artistica personale, anche se tecnicamente modesta, è un modo potente per comprendere dall'interno 



i processi creativi, per apprezzare maggiormente le opere dei grandi maestri, per esprimere la 
propria interiorità. 
Ecco alcune proposte di laboratori creativi da realizzare con i giovani. 
 
LABORATORIO 1: Il ritratto dell'anima 
Obiettivo: Esprimere la propria identità attraverso l'immagine. 
Materiali: Fogli di carta (formato A3 o A4), matite, pastelli, pennarelli, colori a tempera o acrilici, 
riviste da ritagliare, colla, forbici. 
Svolgimento: 
1. Proporre ai ragazzi di creare un "autoritratto" che non rappresenti il loro volto fisico, ma la 
loro interiorità, la loro anima. Possono usare simboli, colori, forme astratte, collage di immagini. 
2. Domande-guida: "Quali colori rappresentano il tuo stato d'animo attuale?", "Quali forme o 
simboli esprimono i tuoi valori più profondi?", "Se la tua anima fosse un paesaggio, come sarebbe?" 
3. Dare tempo sufficiente (almeno un'ora) per lavorare in silenzio e concentrazione. 
4. Condivisione volontaria: chi vuole può mostrare la propria opera e spiegarne il significato. 
Riflessione: questo laboratorio aiuta i ragazzi a scoprire che l'arte non è solo imitazione della realtà 
esterna, ma espressione dell'interiorità. E li aiuta a dare forma visiva a sentimenti e pensieri che 
altrimenti resterebbero confusi. 

 
 
LABORATORIO 2: La natura trasfigurata 
Obiettivo: Imparare a guardare la natura con occhi nuovi e a rappresentarla non in modo 
fotografico ma interpretativo. 
Materiali: Foglie, fiori, rami, sassi raccolti durante un'escursione; fogli di carta, colori, colla. 
Svolgimento: 
1. Organizzare un'uscita nella natura (un bosco, un parco, una spiaggia). 
2. Invitare i ragazzi a raccogliere elementi naturali che li colpiscono per forma, colore, texture. 
3. Tornati in sede, proporre di creare una composizione con gli elementi raccolti: possono 
incollarli su un foglio, fotografarli disposti in una certa composizione, o anche semplicemente 
osservarli e poi dipingerli/disegnarli reinterpretandoli. 
4. Riferimento artistico: mostrare esempi di artisti che hanno lavorato con la natura: Andy 
Goldsworthy (land art), Georgia O'Keeffe (fiori), Anselm Kiefer (materia naturale). 
Riflessione: la natura è bella in sé, ma l'arte la trasfigura, la interpreta, ne fa emergere significati 
nascosti. Questo laboratorio insegna che creare bellezza non significa necessariamente inventare 
qualcosa di completamente nuovo, ma può significare anche disporre in modo nuovo ciò che esiste 
già. 

 
 
LABORATORIO 3: Dalla musica all'immagine 
Obiettivo: Esplorare la sinestesia, la corrispondenza tra sensi diversi (udito e vista). 
Materiali: Fogli di carta, colori (meglio se acquerelli o tempere liquide che permettono gesti ampi e 
fluidi), pennelli. 
Svolgimento: 
1. Preparare una selezione di brani musicali molto diversi tra loro: un brano di musica classica 
(per esempio un adagio di Bach), un brano di musica contemporanea (per esempio Arvo Pärt), un 
brano di musica etnica, un brano di jazz. 
2. Far ascoltare il primo brano (senza dire agli studenti quale sia) e invitarli a dipingere ciò che 
la musica evoca: non un'illustrazione letterale, ma colori, forme, gesti che traducano visivamente 
l'emozione musicale. 
3. Ripetere con gli altri brani. 



4. Alla fine, confrontare le diverse opere create e discutere: quali colori avete scelto per quale 
musica? Perché? 
Riflessione: questo laboratorio, ispirato alle esperienze di Kandinskij e dei pittori astratti, insegna 
che i diversi linguaggi artistici (musica, pittura, poesia) parlano lingue diverse ma possono 
esprimere emozioni e significati simili. Sviluppa la sensibilità sinestetica. 

 
 
LABORATORIO 4: Il sacro contemporaneo 
Obiettivo: Riflettere su cosa significhi "sacro" oggi e come rappresentarlo. 
Materiali: Vari (in base alla tecnica scelta dai ragazzi: disegno, collage, fotografia, scultura con 
materiali di recupero, ecc.). 
Svolgimento: 
1. Discussione preliminare: che cos'è il sacro per voi? Non necessariamente in senso religioso 
tradizionale. Cos'è che ha valore assoluto, che ispira rispetto, silenzio, meraviglia? 
2. Proporre di creare un'opera (con la tecnica che preferiscono) che rappresenti il "loro" sacro. 
3. Dare molto tempo (anche più incontri) perché questo lavoro richiede riflessione profonda. 
4. Organizzare una "mostra" finale in cui ogni opera viene presentata dal suo autore. 
Riflessione: in un'epoca in cui la dimensione del sacro sembra eclissata, questo laboratorio aiuta i 
giovani a riconoscere che il sacro non è scomparso ma si è forse trasformato, si è spostato. E li aiuta 
a dare espressione visiva a ciò che per loro ha valore ultimo. 

 
 
Questi laboratori creativi non richiedono competenze tecniche particolari. L'importante non è la 
"bellezza" formale del risultato, ma la sincerità del processo, la capacità di esprimersi, il coraggio di 
mettersi in gioco. L'educatore deve creare un clima di accoglienza e non-giudizio, in cui ciascuno 
possa sentirsi libero di sperimentare senza paura di essere ridicolizzato o criticato. 

 
 
 
7. VALUTAZIONE E VERIFICA: COME CAPIRE SE IL PERCORSO 
EDUCATIVO HA RAGGIUNTO I SUOI OBIETTIVI 
 
La valutazione in un percorso di educazione alla bellezza attraverso l'arte è una questione delicata e 
complessa. Non si tratta di misurare competenze tecniche facilmente quantificabili (come potrebbe 
essere la conoscenza di date, nomi di artisti, caratteristiche stilistiche), ma di cogliere trasformazioni 
più profonde e sfuggenti: il cambiamento dello sguardo, l'apertura alla meraviglia, la capacità di 
sostare nella contemplazione, la sensibilità estetica, la disponibilità a lasciarsi interrogare dall'opera 
d'arte. 
Inoltre, un percorso di questo tipo non può e non deve essere "valutato" nel senso scolastico 
tradizionale, con voti numerici o giudizi classificatori. La bellezza non si presta a essere misurata, e 
l'esperienza estetica è per sua natura soggettiva, personale, irriducibile a parametri oggettivi. 
Tuttavia, questo non significa che l'educatore debba rinunciare completamente a ogni forma di 
verifica: è importante capire se il percorso sta funzionando, se sta raggiungendo gli obiettivi, se sta 
davvero toccando la vita dei giovani o se rimane un'esperienza superficiale e ininfluente. 
Proponiamo quindi non una "valutazione" in senso stretto, ma una serie di indicatori qualitativi e 
di strumenti di monitoraggio che possano aiutare l'educatore a comprendere l'efficacia del 
percorso. 
 
 
 
 



GLI OBIETTIVI DA VERIFICARE 
 
Prima di parlare di verifica, è necessario chiarire quali sono gli obiettivi specifici di un percorso di 
educazione alla bellezza attraverso l'arte. Questi obiettivi possono essere organizzati su tre livelli: 
cognitivo, affettivo-esperienziale, comportamentale. 
LIVELLO COGNITIVO (sapere) 
Obiettivi minimi: 
• Conoscere alcuni capolavori dell'arte occidentale (almeno 10-15 opere significative viste e 
studiate durante il percorso) 
• Comprendere il contesto storico-culturale di base in cui queste opere sono nate 
• Conoscere la terminologia essenziale per descrivere un'opera d'arte (composizione, 
prospettiva, colore, luce, ecc.) 
• Riconoscere le caratteristiche principali di alcuni periodi o stili artistici (arte medievale, 
Rinascimento, Barocco, arte contemporanea) 
Obiettivi avanzati: 
• Comprendere le connessioni tra opere di epoche diverse 
• Cogliere il rapporto tra arte e filosofia, arte e teologia, arte e società 
• Sviluppare un pensiero critico sull'arte (distinguere tra opera di qualità e opera mediocre, tra 
bellezza autentica e bellezza di consumo) 
LIVELLO AFFETTIVO-ESPERIENZIALE (sentire) 
Obiettivi fondamentali: 
• Sviluppare la capacità di stupore e meraviglia davanti alla bellezza 
• Imparare a sostare in silenzio davanti a un'opera d'arte, senza la necessità di passare 
immediatamente oltre 
• Sviluppare la sensibilità estetica (distinguere tra bello e brutto, tra armonioso e disarmonico, 
tra profondo e superficiale) 
• Lasciarsi interrogare dall'opera d'arte, accogliere le domande che essa pone 
• Sentire una risonanza emotiva ed esistenziale con almeno alcune delle opere incontrate 
LIVELLO COMPORTAMENTALE (agire) 
Obiettivi pratici: 
• Visitare spontaneamente mostre, musei, chiese d'arte anche al di fuori delle attività di 
gruppo 
• Rallentare il ritmo di consumo delle immagini (guardare invece di scorrere) 
• Cercare bellezza nel quotidiano (nel proprio ambiente, nella natura, nelle relazioni) 
• Esprimersi creativamente (attraverso il disegno, la fotografia, la scrittura, ecc.) 
• Condividere con altri le proprie scoperte estetiche 
 
INDICATORI QUALITATIVI DI TRASFORMAZIONE 
 
Come capire se questi obiettivi si stanno realizzando? Ecco alcuni indicatori concreti, osservabili, 
che possono aiutare l'educatore. 
INDICATORE 1: La qualità dell'attenzione durante le visite 
All'inizio del percorso, è normale che i ragazzi siano distratti, che guardino le opere velocemente, 
che si annoino dopo pochi minuti. Ma se il percorso funziona, nel tempo si dovrebbe osservare: 
• Un aumento del tempo di osservazione silenziosa (riescono a stare davanti a un'opera per 5, 
10, 15 minuti senza annoiarsi) 
• Una diminuzione della distrazione (meno sguardi al cellulare, meno chiacchiere fuori tema) 
• Una maggiore concentrazione e profondità negli interventi durante le discussioni 
INDICATORE 2: La profondità delle domande poste 



Le domande che i ragazzi pongono durante o dopo la visita sono un indicatore prezioso. All'inizio, 
le domande sono spesso tecniche o superficiali ("Quanto tempo ci ha messo a dipingerlo?", "Quanto 
vale?"). Se il percorso funziona, le domande dovrebbero diventare progressivamente più profonde: 
• Domande sul significato ("Perché l'artista ha scelto di rappresentare questo?") 
• Domande sull'emozione ("Come fa quest'opera a comunicare tanta tristezza/gioia/pace?") 
• Domande esistenziali ("Che cosa dice quest'opera sulla sofferenza/sull'amore/sulla morte?") 
INDICATORE 3: La qualità delle rielaborazioni scritte 
I testi che i ragazzi scrivono (nel diario visivo, negli esercizi ekfrastici, nelle riflessioni post-visita) 
sono un'altra finestra preziosa sulla loro interiorità. Se il percorso funziona, i testi dovrebbero 
mostrare: 
• Un progressivo aumento della capacità descrittiva (sanno osservare e descrivere con 
precisione) 
• Un progressivo approfondimento emotivo (sanno riconoscere e nominare le proprie 
emozioni) 
• L'emergere di connessioni personali (collegano le opere alla propria vita, alle proprie 
domande) 
INDICATORE 4: L'iniziativa personale 
Un indicatore molto significativo è quando un ragazzo, spontaneamente, senza che gli venga 
chiesto: 
• Propone all'educatore un'opera che ha visto e che lo ha colpito 
• Porta al gruppo la notizia di una mostra che lo interessa 
• Visita un museo di propria iniziativa (magari durante le vacanze) 
• Condivide sui social un'immagine d'arte con un commento personale 
• Chiede consigli su libri di storia dell'arte o su artisti da approfondire 
Questi comportamenti spontanei indicano che l'interesse per l'arte non è più solo "compito 
scolastico" ma è diventato interesse personale autentico. 
INDICATORE 5: Il cambiamento dello sguardo sul quotidiano 
L'obiettivo ultimo del percorso non è solo imparare a guardare le opere d'arte nei musei, ma 
imparare a guardare la realtà con occhi nuovi. Se il percorso funziona, i ragazzi dovrebbero 
cominciare a: 
• Notare la bellezza in elementi quotidiani che prima ignoravano (un tramonto, un albero, un 
edificio) 
• Essere disturbati dalla bruttezza e dal degrado (e magari attivarsi per cambiare qualcosa) 
• Cercare la bellezza nelle relazioni (gesti di cura, attenzione, delicatezza) 
Questo cambiamento è difficile da misurare direttamente, ma può emergere nelle conversazioni 
informali, nelle osservazioni spontanee dei ragazzi, nei racconti che fanno. 
 
STRUMENTI PRATICI DI VERIFICA 
 
Oltre agli indicatori qualitativi, che richiedono un'osservazione attenta e prolungata nel tempo, 
possono essere utili alcuni strumenti più strutturati. 
STRUMENTO 1: Il questionario di autovalutazione iniziale e finale 
All'inizio del percorso (primo incontro) e alla fine (ultimo incontro), si può proporre ai ragazzi un 
breve questionario di autovalutazione. Non si tratta di testare le loro conoscenze, ma di rilevare il 
loro atteggiamento e la loro sensibilità. 
Esempio di domande: 
1. Quanto spesso visiti musei o mostre d'arte? (mai / raramente / qualche volta all'anno / 
spesso) 
2. Quando visiti un museo, quanto tempo mediamente ti soffermi davanti a un'opera? (pochi 
secondi / 1-2 minuti / 5 minuti o più) 



3. L'arte ti sembra qualcosa di: (noioso / interessante ma lontano dalla mia vita / importante per 
la mia crescita personale) 
4. Quanto ti senti capace di "leggere" un'opera d'arte, di capirne il significato? (per niente / 
poco / abbastanza / molto) 
5. Pensi che la bellezza sia importante per la vita umana? Perché? (risposta aperta) 
6. Ricordi un'opera d'arte che ti ha particolarmente colpito? Quale e perché? (risposta aperta) 
7. Quanto ti interessa approfondire la conoscenza dell'arte? (per niente / poco / abbastanza / 
molto) 
Confrontando le risposte iniziali e finali, si può avere un'idea del cambiamento avvenuto. 
Ovviamente, non si tratta di una misurazione scientifica rigorosa, ma di un'indicazione qualitativa 
utile. 
STRUMENTO 2: Il colloquio individuale 
A metà percorso e alla fine, può essere prezioso dedicare del tempo a brevi colloqui individuali con 
ciascun ragazzo (anche solo 10-15 minuti). In un contesto più intimo e personale, spesso emergono 
riflessioni che in gruppo non sarebbero emerse. 
Domande possibili: 
• Come ti senti in questo percorso? Ti sta piacendo? Ti annoia? Ti coinvolge? 
• C'è qualche opera che ti ha particolarmente toccato? Perché? 
• C'è qualcosa che vorresti approfondire? 
• Senti che sta cambiando qualcosa nel tuo modo di guardare l'arte? E nella tua vita in 
generale? 
• Cosa ti porti a casa di più importante da questo percorso? 
L'ascolto attento, non giudicante, empatico di queste risposte è più prezioso di qualsiasi test a 
crocette. 
STRUMENTO 3: La mappa concettuale finale 
Alla fine del percorso, si può chiedere ai ragazzi di costruire una mappa concettuale (individuale o 
di gruppo) che riassuma ciò che hanno imparato. Al centro della mappa si può mettere la parola 
"BELLEZZA", e poi far partire diverse diramazioni: 
• Le opere incontrate (con eventuali riproduzioni piccole) 
• I concetti chiave appresi (prospettiva, composizione, luce, simbolo, ecc.) 
• Le emozioni provate 
• Le domande ancora aperte 
• I desideri di approfondimento futuro 
Questa mappa diventa una visualizzazione del percorso compiuto e può essere molto eloquente. 
STRUMENTO 4: La mostra/presentazione finale 
Come già accennato, organizzare una mostra finale dei lavori creativi realizzati durante l'anno (diari 
visuali, esercizi ekfrastici, opere create nei laboratori) o una presentazione multimediale del 
percorso compiuto è un modo per: 
• Far fare ai ragazzi un bilancio del cammino 
• Dare visibilità e valore al loro lavoro 
• Coinvolgere genitori e altri educatori 
• Verificare indirettamente (attraverso la qualità dei lavori presentati e il modo in cui vengono 
presentati) quanto il percorso ha inciso 
STRUMENTO 5: Il "prima e dopo" fotografico 
Un esercizio interessante può essere questo: all'inizio del percorso, chiedere ai ragazzi di 
fotografare con il cellulare "qualcosa di bello" nel loro ambiente quotidiano (casa, scuola, 
quartiere). Alla fine del percorso, ripetere l'esercizio. Confrontare le fotografie iniziali e finali può 
essere rivelatore: probabilmente le seconde saranno più attente, più curate nella composizione, più 
profonde nella scelta del soggetto. Questo confronto visivo può essere più eloquente di molte 
parole. 
 



ERRORI DA EVITARE NELLA VALUTAZIONE 
 
Nel tentativo di valutare un percorso di educazione alla bellezza, ci sono alcuni errori da evitare 
assolutamente: 
ERRORE 1: Ridurre tutto a conoscenze nozionistiche 
Interrogare i ragazzi su date, nomi di artisti, caratteristiche stilistiche può avere un senso in un corso 
di storia dell'arte scolastico, ma tradisce completamente lo spirito di un percorso educativo sulla 
bellezza. La bellezza non è un insieme di nozioni da memorizzare, ma un'esperienza da vivere. 
Testare le conoscenze nozionistiche è del tutto secondario rispetto a verificare la trasformazione 
dello sguardo. 
ERRORE 2: Imporre la propria interpretazione come unica corretta 
L'educatore deve resistere alla tentazione di considerare "giusta" solo l'interpretazione che 
corrisponde alla sua. Davanti a un'opera d'arte, ci sono livelli oggettivi (chi è rappresentato, quale 
tecnica è usata, quale contesto storico) ma anche spazi di interpretazione personale legittima. Se un 
ragazzo propone un'interpretazione diversa da quella dell'educatore, ma argomentata e fondata su 
ciò che l'opera effettivamente mostra, non va "corretta" ma accolta e valorizzata. 
ERRORE 3: Giudicare la qualità tecnica delle produzioni creative 
Quando i ragazzi realizzano disegni, collage, fotografie, testi poetici, l'educatore non deve valutarli 
in base alla loro qualità tecnica o estetica (come farebbe un insegnante di arte o di letteratura), ma in 
base alla sincerità e alla profondità dell'esperienza che testimoniano. Un disegno tecnicamente 
imperfetto ma emotivamente autentico vale molto di più di un lavoro perfetto ma freddo. 
ERRORE 4: Confrontare i ragazzi tra loro 
Ognuno ha un proprio ritmo di crescita, una propria sensibilità, un proprio punto di partenza. 
Confrontare i ragazzi tra loro (questo è bravo, questo è indietro) è pedagogicamente scorretto e 
controproducente. La valutazione, se proprio deve esserci, deve essere sempre individuale, 
misurando la crescita personale di ciascuno rispetto al proprio punto di partenza. 
ERRORE 5: Aspettarsi risultati immediati e uniformi 
La trasformazione dello sguardo è un processo lento, sotterraneo, che ha tempi diversi per ciascuno. 
Alcuni ragazzi si aprono subito, altri hanno bisogno di molto tempo. Alcuni mostrano cambiamenti 
visibili nel corso dell'anno, altri matureranno le esperienze fatte solo anni dopo. L'educatore deve 
avere pazienza e fiducia, senza pretendere risultati immediati e uniformi. 
 
IL VERO CRITERIO: LA TESTIMONIANZA DI VITA 
 
In ultima analisi, il criterio più profondo e vero per valutare l'efficacia di un percorso di educazione 
alla bellezza non sta in nessuno strumento tecnico, ma nella testimonianza concreta di vita. 
Il percorso ha funzionato se, a distanza di mesi o anni, un ragazzo: 
• Ricorda ancora con emozione un'opera vista insieme 
• Ha continuato a coltivare l'interesse per l'arte 
• Ha fatto scelte di vita in cui la bellezza ha avuto un ruolo (per esempio ha scelto di studiare 
arte, o architettura, o ha semplicemente imparato a circondarsi di bellezza) 
• Ha sviluppato una maggiore sensibilità umana (perché educare alla bellezza significa 
educare all'attenzione, alla cura, alla delicatezza, e queste qualità si riflettono anche nelle relazioni 
umane) 
Questi effetti a lungo termine sono impossibili da misurare nell'immediato, ma sono il vero frutto 
del lavoro educativo. L'educatore deve avere l'umiltà di seminare senza pretendere di vedere subito 
il raccolto. Come dice Gesù nella parabola del seminatore, il seme cade su terreni diversi e produce 
frutti in tempi e modi diversi. Così è anche per il seme della bellezza. 
 
 
 



UNA TESTIMONIANZA COME VERIFICA 
 
Concludiamo questa sezione con una testimonianza immaginaria ma realistica, che riassume il 
senso più profondo della verifica in un percorso di educazione alla bellezza. 
"Ho partecipato al percorso sull'arte quando avevo sedici anni. All'inizio ero scettico: l'arte mi 
sembrava roba da vecchi, da musei polverosi. Sono stato trascinato quasi a forza dalla mia 
educatrice. Ricordo la prima visita agli Uffizi: mi annoiavo, guardavo l'orologio, pensavo ad altro. 
Ma poi, davanti alla Primavera di Botticelli, è successo qualcosa. L'educatrice ci ha fatto stare in 
silenzio per dieci minuti. Dieci minuti che mi sono sembrati eterni. Ma dopo i primi minuti di 
impazienza, qualcosa ha cominciato a emergere. Quelle figure che danzavano nel bosco fiorito 
hanno cominciato a parlarmi. Non so spiegare bene cosa sia successo, ma ho sentito che quella 
danza parlava anche della mia vita, della bellezza che cercavo senza sapere dove trovarla. 
Da quel giorno ho cominciato a guardare diversamente. Non solo l'arte nei musei, ma tutto. Ho 
cominciato a notare la luce del tramonto, il modo in cui mia madre apparecchiava la tavola, la 
cura con cui il panettiere disponeva i pani nella vetrina. Ho capito che la bellezza è ovunque, basta 
saperla vedere. 
Ora ho venticinque anni. Lavoro in banca, non ho nulla a che fare con l'arte professionalmente. Ma 
quella esperienza di nove anni fa ha lasciato un segno indelebile. Visito mostre regolarmente, ho 
imparato a fotografare cercando la bellezza nei dettagli quotidiani, e soprattutto ho imparato che 
una vita senza bellezza è una vita dimezzata. 
Ecco, se devo dire che cosa mi ha dato quel percorso, direi questo: mi ha insegnato che vale la 
pena cercare la bellezza, che la bellezza ci salva dal cinismo e dalla superficialità, che la bellezza è 
una strada per diventare più umani. E questo, lo capisco ora, è molto più importante di sapere in 
che anno Caravaggio ha dipinto la Vocazione di San Matteo." 
Questa testimonianza immaginaria coglie il senso profondo di ciò che un percorso di educazione 
alla bellezza può realizzare. La verifica vera non sta nei test o nei questionari, ma nelle vite 
trasformate, negli sguardi aperti, nei cuori che hanno imparato a meravigliarsi. E questo è qualcosa 
che sfugge a ogni misurazione quantitativa, ma che è riconoscibile da chi ha occhi per vedere. 

 
 
 
APPENDICE FINALE 
SOTTO IL CIELO DI PIETRA 
La cattedrale come metafora del percorso educativo 

 
 
"La cattedrale è un libro di pietra. Chi sa leggerlo trova in essa tutto: la teologia, la storia, la 
scienza, l'arte. Ma soprattutto trova l'immagine dell'anima umana che cerca Dio." 

 
 
Siamo giunti al termine del nostro lungo percorso attraverso la bellezza. Abbiamo esplorato i 
fondamenti filosofici e teologici dell'educazione estetica, abbiamo delineato un metodo di approccio 
contemplativo all'opera d'arte, abbiamo attraversato diversi percorsi tematici, abbiamo analizzato 
opere specifiche, abbiamo proposto strumenti operativi concreti. È tempo ora di raccogliere, di fare 
sintesi, di guardare indietro al cammino compiuto. E quale immagine migliore per questa sintesi 
finale se non quella della cattedrale gotica? 
La cattedrale non è solo uno degli oggetti del nostro studio: è la metafora stessa del percorso 
educativo che abbiamo proposto. Come la cattedrale è stata costruita nel corso di generazioni, pietra 
su pietra, con pazienza e dedizione, così l'educazione alla bellezza è un processo lungo, paziente, 
che richiede tempo e che non si esaurisce in un anno scolastico o in un ciclo di incontri, ma 
accompagna tutta la vita. Come la cattedrale integra in sé linguaggi diversi – architettura, scultura, 



pittura, luce – così l'educazione alla bellezza integra dimensioni diverse: cognitiva, affettiva, 
spirituale, corporea. Come la cattedrale attira lo sguardo verso l'alto, così l'educazione alla bellezza 
apre alla trascendenza, insegna che l'essere umano non è prigioniero dell'orizzonte piatto 
dell'immanenza ma è chiamato a qualcosa di più grande. 
Sostare un'ultima volta sotto il cielo di pietra della cattedrale gotica può aiutarci a comprendere il 
senso profondo di tutto il cammino che abbiamo compiuto insieme. 
 
IL TEMPO DELLA COSTRUZIONE: L'EDUCAZIONE COME OPERA 
GENERAZIONALE 
Quando Gian Galeazzo Visconti pose la prima pietra del Duomo di Milano nel 1386, sapeva che 
non avrebbe mai visto l'opera completata. Sapeva che i suoi figli non l'avrebbero vista completata. 
Sapeva che probabilmente nemmeno i suoi nipoti l'avrebbero vista completata. Eppure ordinò di 
iniziare i lavori, investì risorse immense, chiamò i migliori architetti e maestranze disponibili. 
Perché? 
Perché la cattedrale non si costruiva per una sola generazione, ma per i secoli. Non si costruiva per 
il presente immediato, ma per l'eternità. Ogni pietra posata era un gesto di fede non solo in Dio, ma 
anche nel futuro, nell'umanità che sarebbe venuta dopo, nella possibilità che la bellezza creata 
resistesse al tempo e continuasse a parlare attraverso i secoli. 
Questa concezione del tempo è radicalmente diversa dalla nostra. Noi viviamo nell'epoca del "tutto 
e subito", della gratificazione immediata, dei progetti a breve termine. Un edificio che richiede 
trecento anni per essere completato ci appare come un'assurdità, uno spreco, un'inefficienza 
intollerabile. La nostra architettura contemporanea mira alla velocità: prefabbricazione, modularità, 
costruzione rapida. E spesso, conseguentemente, alla obsolescenza rapida: gli edifici moderni 
durano decenni, non secoli. 
Ma l'educazione non può seguire questa logica dell'immediatezza. L'educazione, come la 
costruzione della cattedrale, è opera generazionale. Un educatore che accompagna un gruppo di 
adolescenti in un percorso di educazione alla bellezza non vedrà immediatamente i frutti del suo 
lavoro. Forse alcuni ragazzi si apriranno subito, mostreranno entusiasmo, cambieranno visibilmente. 
Ma altri rimarranno apparentemente indifferenti. Altri ancora sembreranno annoiati, scettici, 
impermeabili. 
Eppure il seme è stato gettato. E quel seme – l'esperienza della bellezza contemplata, la scoperta di 
un'opera che parla al cuore, il risveglio della meraviglia – continuerà a lavorare nel sottosuolo 
dell'anima, invisibile, silenzioso. Forse cinque anni dopo, quel ragazzo che sembrava annoiato 
entrerà per caso in un museo e davanti a un quadro si ricorderà improvvisamente di quella visita con 
l'educatore, di quelle parole, di quella emozione che allora aveva represso. E qualcosa si schiuderà. 
Forse dieci anni dopo, quella ragazza che sembrava indifferente, diventata madre, porterà sua figlia 
a vedere le stesse opere che aveva visto da adolescente, e improvvisamente capirà, sentirà, vedrà ciò 
che allora le era sfuggito. 
L'educatore, come il costruttore medievale di cattedrali, deve avere questa fede nel tempo lungo. 
Deve accettare di lavorare per qualcosa che forse non vedrà completato, ma che sa essere 
importante, necessario, bello. Deve accettare che il risultato del suo lavoro non si misurerà in 
risultati immediati e quantificabili, ma in vite trasformate a lungo termine, in sensibilità risvegliate, 
in sguardi aperti alla bellezza. 
La cattedrale insegna questa pazienza. Insegna che le cose veramente grandi richiedono tempo. 
Insegna che vale la pena iniziare un'opera sapendo che altri la continueranno dopo di noi. Insegna 
che la bellezza è più forte della morte, che ciò che è veramente bello sopravvive a chi lo ha creato e 
continua a parlare attraverso i secoli. 
 
LO SPAZIO CHE EDUCA: L'ARCHITETTURA COME PEDAGOGIA 
La cattedrale gotica è uno spazio che educa. Non nel senso che "insegna" contenuti teorici, ma nel 
senso che forma, plasma, trasforma chi lo abita. Entrare in una cattedrale gotica non è come entrare 



in un qualsiasi altro edificio. Lo spazio ti prende, ti avvolge, ti costringe ad assumere certe posture, 
certi gesti, certi modi di muoverti e di guardare. 
La verticalità delle navate ti costringe ad alzare lo sguardo. La penombra ti costringe a rallentare il 
passo, a prestare attenzione. L'ampiezza dello spazio ti fa sentire piccolo, ma non schiacciato: 
piuttosto, ti fa sentire parte di qualcosa di più grande di te. L'acustica particolare amplifica il 
silenzio o moltiplica il suono del canto, creando un'atmosfera di sacralità che non è solo spirituale 
ma anche fisica, corporea. 
Questa educazione attraverso lo spazio è un aspetto che la pedagogia contemporanea ha in gran 
parte dimenticato. Pensiamo agli spazi in cui educhiamo i nostri giovani: aule scolastiche 
standardizzate, con pareti bianche, finestre tutte uguali, banchi disposti in file ordinate. Oratori con 
saloni anonimi, polivalenti, privi di carattere. Questi spazi non educano: al massimo contengono, 
custodiscono, rendono possibile un'attività. Ma non formano, non trasformano. 
La cattedrale gotica, al contrario, è uno spazio che ha un'intenzionalità pedagogica fortissima. Ogni 
suo elemento è pensato per educare: la luce che filtra attraverso le vetrate insegna che il visibile può 
essere trasparenza dell'invisibile; la verticalità delle colonne insegna lo slancio verso l'alto; la vastità 
dello spazio insegna che l'essere umano è fatto per l'infinito, non per l'angusto; la bellezza delle 
sculture e degli affreschi insegna che la materia può essere nobile, degna, capace di ospitare il 
sacro. 
Quando accompagniamo i giovani alla scoperta dell'arte, non dobbiamo limitarci a "mostrare" loro 
delle opere. Dobbiamo anche educarli all'attenzione agli spazi, ai luoghi, agli ambienti. Dobbiamo 
insegnare loro che lo spazio non è neutro, che l'architettura forma le persone, che gli ambienti in cui 
viviamo influenzano profondamente il nostro modo di sentire, di pensare, di essere. 
Un giovane che ha imparato a sostare nella bellezza di una cattedrale gotica diventerà 
probabilmente più esigente riguardo agli spazi della propria vita quotidiana. Non si accontenterà più 
di ambienti anonimi, bruti, privi di cura. Cercherà la bellezza anche nella propria camera, nella 
propria casa, nella propria città. E questa ricerca della bellezza ambientale non è un lusso o un 
vezzo estetico: è una forma di rispetto per se stessi e per gli altri, è un modo di dire che l'essere 
umano merita di abitare spazi belli, che la bellezza non è un optional ma un diritto e un dovere. 
 
L'INTEGRAZIONE DEI LINGUAGGI: LA BELLEZZA COME SINFONIA 
La cattedrale gotica è un'opera d'arte totale. Non si limita a un solo linguaggio artistico, ma li 
integra tutti: architettura, scultura, pittura (le vetrate sono pittura di luce), oreficeria (i reliquiari, gli 
ostensori), tessuti (i paramenti liturgici), musica (il canto, l'organo), persino l'arte dei profumi 
(l'incenso). Tutto converge, tutto si integra in un'esperienza unitaria. 
Questa integrazione non è casuale o caotica. È orchestrata secondo un progetto preciso, guidato da 
un'intenzione teologica e liturgica chiara. Ogni elemento ha il suo posto, la sua funzione, il suo 
significato. Ma tutti insieme creano una sinfonia, un'armonia in cui il tutto è più della somma delle 
parti. 
Questa concezione integrata della bellezza è molto lontana dalla frammentazione specialistica 
moderna. Noi tendiamo a separare rigidamente le discipline artistiche: l'architettura è una cosa, la 
scultura un'altra, la pittura un'altra ancora. Ci sono architetti che non sanno nulla di pittura, pittori 
che non capiscono l'architettura, scultori che ignorano la musica. Questa specializzazione ha portato 
senza dubbio a grandi progressi tecnici in ciascun campo, ma ha anche prodotto una perdita: la 
perdita della visione unitaria, della capacità di creare opere totali in cui tutto converge verso 
un'unica intenzione espressiva. 
Il percorso educativo che abbiamo proposto cerca di recuperare, per quanto possibile, questa visione 
integrata. Abbiamo parlato di pittura, ma anche di architettura. Abbiamo parlato di scultura, ma 
anche di fotografia e di arte contemporanea. Abbiamo proposto esercizi di scrittura ekfrastica 
(integrazione tra arte visiva e letteratura), laboratori in cui la musica ispira la creazione visiva, 
percorsi in cui l'osservazione della natura si traduce in creazione artistica. 



L'obiettivo non è formare piccoli "artisti totali" (impossibile e inutile), ma formare giovani capaci di 
percepire le connessioni tra i diversi linguaggi, capaci di sentire che la bellezza è una, anche se si 
esprime in forme molteplici. Un giovane che ha imparato a contemplare un quadro con lo stesso 
atteggiamento con cui ascolta una sinfonia, o che ha imparato a leggere lo spazio architettonico 
come si legge una poesia, ha acquisito una sensibilità trasversale, una capacità di cogliere l'unità 
profonda che sottende alle differenze superficiali. 
La cattedrale gotica, nella sua integrazione totale di linguaggi, diventa modello e simbolo di questa 
educazione integrata. Ci insegna che la bellezza non conosce confini disciplinari, che tutto può 
contribuire alla creazione di un'esperienza estetica totale, che l'arte al suo livello più alto aspira 
sempre alla sintesi, all'unità, alla totalità. 
 
LA LUCE TRASFIGURATA: DALL'IMMANENZA ALLA TRASCENDENZA 
Abbiamo parlato a lungo, nel capitolo dedicato alla cattedrale gotica, della teologia della luce. Ma 
vale la pena tornarci ancora una volta, perché qui sta forse il cuore più profondo del significato della 
cattedrale come metafora del percorso educativo. 
La luce che entra nella cattedrale attraverso le vetrate non è più la stessa luce che splende 
all'esterno. È stata trasformata, trasfigurata. Ha attraversato il vetro colorato e si è tinta di blu, di 
rosso, di verde, di oro. Non è più luce fisica ordinaria: è diventata luce mistica, luce paradisiaca, 
luce che sembra provenire non dal sole ma da un'altra dimensione. 
Questa trasfigurazione della luce è immagine perfetta di ciò che accade nell'educazione alla 
bellezza. Il giovane che inizia il percorso vede il mondo con una certa luce: la luce ordinaria, 
quotidiana, non interrogata. Vede le cose come sono immediatamente, senza profondità, senza 
mistero. Un quadro è un quadro, una chiesa è una chiesa, un tramonto è un tramonto. 
Ma quando l'educazione alla bellezza fa il suo lavoro, quando il giovane impara a guardare 
contemplativamente, quando si apre alla meraviglia, quando comincia a interrogare le opere e a 
lasciarsi interrogare da esse, allora la luce cambia. Le cose cominciano a essere viste non più solo 
nella loro immediatezza, ma nella loro profondità. Un quadro non è più solo una superficie colorata, 
ma diventa finestra su un mondo di significati. Una chiesa non è più solo un edificio, ma diventa 
spazio sacro, luogo di incontro tra terra e cielo. Un tramonto non è più solo un fenomeno 
atmosferico, ma diventa epifania della bellezza del creato, occasione di contemplazione, preghiera 
silenziosa. 
Questa trasfigurazione dello sguardo è ciò che i filosofi chiamano "apertura alla trascendenza". Non 
necessariamente in senso religioso stretto (anche se può esserlo), ma nel senso che il giovane 
impara che la realtà ha più profondità di quanto appaia immediatamente, che c'è sempre un oltre, un 
più, un mistero che eccede la nostra comprensione. 
In un'epoca dominata dal materialismo pratico, dall'appiattimento sul visibile e sul misurabile, 
questa educazione alla trascendenza attraverso la bellezza è forse uno dei doni più preziosi che 
possiamo fare ai giovani. Non si tratta di imporre loro credenze religiose, ma di risvegliare in loro la 
capacità di stupore, di meraviglia, di apertura al mistero. E questa capacità è condizione essenziale 
per una vita pienamente umana. 
La cattedrale, con la sua luce trasfigurata, ci ricorda che l'educazione alla bellezza non è solo 
educazione estetica in senso stretto, ma è educazione spirituale, educazione all'umano nella sua 
pienezza. È educazione a vedere oltre, a sentire di più, a essere più profondi. 
 
LA COMUNITÀ DEI COSTRUTTORI: L'EDUCAZIONE COME IMPRESA CONDIVISA 
La cattedrale non è mai stata costruita da un singolo individuo. È sempre stata opera di una 
comunità: il signore o il vescovo che commissionava e finanziava, l'architetto che progettava, i 
maestri scalpellini che scolpivano, i vetrai che creavano le vetrate, i carpentieri che costruivano le 
impalcature e i tetti, i manovali che trasportavano le pietre. E poi l'intera comunità cittadina che 
contribuiva con donazioni, con lavoro volontario, con preghiere. 



Questa dimensione comunitaria della costruzione è fondamentale. La cattedrale non è espressione 
del genio solitario di un artista (come sarà nell'epoca romantica), ma è creazione collettiva, opera 
corale. Certo, alcuni nomi emergono dalle cronache – Lorenzo Maitani, Arnolfo di Cambio, gli 
architetti anonimi di Chartres – ma anche questi grandi maestri lavoravano sempre all'interno di un 
sistema collettivo, in dialogo con committenti, teologi, maestranze, cittadini. 
Anche l'educazione alla bellezza è, o dovrebbe essere, impresa condivisa. Non è compito di un 
singolo educatore isolato, ma di una comunità educativa: insegnanti, genitori, catechisti, allenatori 
sportivi, animatori culturali. Ognuno, dal suo punto di vista e con i suoi strumenti, può contribuire a 
educare i giovani alla bellezza. 
L'insegnante di italiano può farlo attraverso la poesia e la letteratura. L'insegnante di storia dell'arte 
(quando c'è) lo fa evidentemente attraverso lo studio delle opere. L'insegnante di scienze può farlo 
insegnando a vedere la bellezza nella natura, nella complessità degli ecosistemi, nell'armonia delle 
leggi fisiche. Il genitore può farlo portando i figli a visitare musei, chiese, città d'arte, ma anche 
semplicemente coltivando la bellezza in casa, curando l'ambiente domestico, scegliendo oggetti 
belli invece che puramente funzionali. Il catechista può farlo aiutando i giovani a vedere la bellezza 
come via pulchritudinis, come strada che conduce a Dio. L'allenatore sportivo può farlo insegnando 
che anche il gesto atletico può essere bello, che c'è una bellezza nel corpo in movimento, nella 
precisione, nell'armonia. 
Questa convergenza di contributi diversi crea un ambiente educativo ricco, in cui il giovane è 
costantemente sollecitato alla bellezza da più direzioni, attraverso più linguaggi. È importante però 
che ci sia dialogo, coordinamento, visione condivisa tra questi diversi attori educativi. Altrimenti si 
rischia la frammentazione, la contraddizione, il caos. 
La cattedrale ci insegna che l'opera grande richiede convergenza di competenze, ma anche unità di 
visione. Gli scultori, i vetrai, i carpentieri lavoravano ciascuno secondo la propria arte, ma tutti 
seguivano un progetto unitario, tutti servivano un'unica intenzione. Così anche nella comunità 
educativa: ciascuno può e deve portare la propria specificità, ma tutti devono convergere verso 
l'obiettivo comune di formare giovani umani, sensibili, aperti alla bellezza e alla trascendenza. 
 
L'INCOMPIUTEZZA FECONDA: L'EDUCAZIONE CHE NON FINISCE MAI 
Molte cattedrali gotiche sono rimaste incompiute. La facciata di San Petronio a Bologna non è mai 
stata completata: la parte superiore è ancora grezza, in attesa dei marmi che non sono mai arrivati. 
La cattedrale di Siena aveva un progetto grandioso di ampliamento che non fu mai realizzato: ne 
restano solo alcuni giganteschi pilastri, il cosiddetto "facciatone", che testimoniano di un sogno 
incompiuto. Il Duomo di Milano, come abbiamo visto, ha continuato ad essere lavorato fino al XX 
secolo, e in un certo senso non è mai stato davvero "finito". 
Questa incompiutezza non è necessariamente un fallimento. Può essere vista come apertura, come 
possibilità, come invito alle generazioni future a continuare l'opera. Le cattedrali incompiute non 
sono morte, ma vive: portano in sé la tensione tra il già e il non ancora, tra il progetto e la 
realizzazione, tra il sogno e la realtà. 
Anche l'educazione è essenzialmente incompiuta. Non si finisce mai di educare ed educarsi alla 
bellezza. Non c'è un punto in cui si può dire: "Ora ho imparato tutto, ora ho visto tutto, ora ho 
capito tutto." C'è sempre un'opera in più da scoprire, una dimensione nuova da esplorare, una 
profondità ulteriore da sondare. 
Il percorso che abbiamo proposto in questo libro è solo un inizio. Le opere analizzate sono solo 
alcune tra le innumerevoli opere che meriterebbero attenzione. I metodi suggeriti sono punti di 
partenza, non dogmi rigidi. Gli strumenti operativi sono tracce, non ricette definitive. Tutto è 
aperto, tutto invita a essere continuato, sviluppato, personalizzato. 
L'educatore che usa questo libro non deve sentirsi vincolato a seguirlo pedissequamente. Deve 
sentirsi libero di adattarlo, di integrarlo con le proprie scoperte, di modificarlo in base alle esigenze 
del gruppo con cui lavora. L'educazione è sempre un'arte, non una scienza esatta. Richiede 
creatività, intuizione, capacità di improvvisare, coraggio di tentare strade nuove. 



E il giovane che partecipa a un percorso di educazione alla bellezza non deve pensare che, una volta 
finito il percorso, ha "concluso" la sua educazione estetica. Al contrario: il percorso è solo l'inizio di 
un cammino che durerà tutta la vita. L'educazione alla bellezza è come l'amicizia o l'amore: non ha 
un punto di arrivo definitivo, ma è un processo continuo di crescita, di scoperta, di 
approfondimento. 
La cattedrale incompiuta ci ricorda questa verità fondamentale: la bellezza non si esaurisce mai, non 
si possiede mai definitivamente, non si chiude mai in un sistema completo. C'è sempre un oltre, c'è 
sempre una nuova profondità da scoprire, c'è sempre un'altra bellezza che ci attende più avanti. 
 
IL RESTAURO E LA CURA: L'EDUCAZIONE COME MANUTENZIONE CONTINUA 
Le cattedrali gotiche richiedono manutenzione continua. La pietra si deteriora con il tempo, erosa 
dagli agenti atmosferici. Le vetrate si opacizzano, si crepano, a volte si frantumano. Le sculture 
perdono dettagli, si sbriciolano. Per questo esiste, per molte grandi cattedrali, un ente permanente 
dedicato alla conservazione e al restauro: la Veneranda Fabbrica del Duomo di Milano, l'Opera di 
Santa Maria del Fiore a Firenze, l'Oeuvre Notre-Dame a Strasburgo. 
Questi enti lavorano quotidianamente per preservare la bellezza della cattedrale. Sostituiscono le 
pietre danneggiate, restaurano le vetrate, puliscono le sculture, monitorano le crepe, prevengono i 
danni. È un lavoro silenzioso, poco appariscente, che non fa notizia. Ma è essenziale: senza questa 
cura continua, la cattedrale si deteriorerebbe rapidamente fino a crollare. 
Anche l'educazione richiede cura continua. Non basta un percorso intenso di un anno per formare 
definitivamente la sensibilità estetica di un giovane. Quella sensibilità va coltivata, nutrita, 
mantenuta viva nel tempo. Se dopo il percorso educativo non c'è più nessuna sollecitazione alla 
bellezza, se il giovane torna a essere immerso in un ambiente che ignora o disprezza l'arte, che 
consuma immagini velocemente senza mai sostare, che privilegia l'utile sul bello, allora quanto è 
stato seminato rischia di seccarsi, di essere soffocato dalle spine. 
Per questo è importante che l'educazione alla bellezza non sia un episodio isolato, ma diventi 
abitudine, stile di vita. Il giovane che ha partecipato a un percorso dovrebbe essere incoraggiato a 
continuare: a visitare musei regolarmente, a tenere vivo il diario visivo, a cercare bellezza nel 
quotidiano, a condividere con altri le proprie scoperte estetiche. 
E anche l'educatore deve prendersi cura di sé, deve continuare a formarsi, a scoprire, a 
meravigliarsi. Non può trasmettere amore per la bellezza se lui stesso lo ha perso. Non può educare 
allo stupore se lui stesso è diventato cinico e disincantato. L'educatore alla bellezza è come il 
custode della cattedrale: deve quotidianamente verificare che tutto sia in ordine, pulire, riparare, 
prevenire i danni. E questo lavoro non finisce mai. 
La cattedrale, con i suoi restauratori che lavorano instancabilmente per preservarne la bellezza, ci 
ricorda che educare è anche curare, mantenere, preservare. Non è solo creare dal nulla, ma è anche 
custodire ciò che è stato creato, impedire che vada perduto, trasmetterlo alle generazioni future. 
 
LA PORTA DEL CIELO: L'EDUCAZIONE COME APERTURA ALL'OLTRE 
C'è un'iscrizione che si trova su alcune cattedrali gotiche, tratta dal libro della Genesi (28,17): 
"Terribilis est locus iste: hic domus Dei est et porta caeli" – "Terribile è questo luogo: questa è la 
casa di Dio e la porta del cielo". Sono le parole che Giacobbe pronuncia dopo aver sognato la scala 
su cui gli angeli salivano e scendevano tra terra e cielo. 
La cattedrale è porta del cielo. Non solo metaforicamente, ma in senso reale: è il luogo in cui il 
cielo e la terra si toccano, in cui l'umano e il divino si incontrano, in cui il temporale si apre 
sull'eterno. Varcare la soglia della cattedrale significa passare da un mondo a un altro, da una 
dimensione dell'esistenza a un'altra. 
Questa è anche la promessa ultima dell'educazione alla bellezza: aprire la porta del cielo. Non nel 
senso di un aldilà lontano e irraggiungibile, ma nel senso di una dimensione di profondità, di 
pienezza, di trascendenza che è già qui, già ora, accessibile a chi sa guardare con gli occhi giusti. 



Il giovane che impara a contemplare la bellezza impara ad attraversare una soglia, a passare dalla 
superficialità alla profondità, dall'immanenza chiusa alla trascendenza aperta. Impara che la realtà 
visibile non è tutto ciò che esiste, che c'è sempre un oltre, un mistero, un orizzonte più ampio. 
Questa apertura alla trascendenza – lo ripetiamo ancora una volta – non è necessariamente religiosa 
in senso confessionale. È innanzitutto antropologica: è riconoscere che l'essere umano non si 
esaurisce nella dimensione biologica, economica, sociale, ma porta in sé un'apertura all'infinito, una 
capacità di desiderare e di amare che eccede ogni oggetto finito, una tensione verso la pienezza che 
nessuna realizzazione terrena può soddisfare completamente. 
La bellezza, quando è autentica e non banale consolazione, apre sempre questa porta. Davanti a un 
grande capolavoro – la Pietà di Michelangelo, la Nona Sinfonia di Beethoven, la Divina Commedia 
di Dante – facciamo l'esperienza di essere trasportati oltre noi stessi, oltre il quotidiano, oltre il 
consueto. Per un attimo, varchiamo la soglia e intravediamo qualcosa dell'oltre, del cielo, 
dell'assoluto. 
Educare i giovani alla bellezza significa dunque prepararli a varcare questa soglia, dare loro le 
chiavi di questa porta. Significa insegnare loro che la vita umana non è prigioniera dell'orizzonte 
chiuso dell'immanenza, ma può aprirsi – attraverso l'arte, attraverso l'amore, attraverso la 
contemplazione, attraverso la preghiera – su dimensioni più ampie, più profonde, più vere. 
 
EPILOGO: IL CANTO DELLA PIETRA 
C'è un momento del giorno in cui le cattedrali gotiche sembrano cantare. È il momento in cui il 
sole, calando, illumina le vetrate da angolazioni particolari, e la luce colorata invade lo spazio 
interno creando effetti di bellezza quasi insostenibile. In quel momento, la pietra smette di essere 
inerte materia e sembra diventare viva, pulsante, luminosa. Sembra davvero che la cattedrale canti, 
che tutta la sua struttura – i pilastri, le volte, i muri, le vetrate – partecipi di una sinfonia silenziosa 
ma potentissima. 
Questo canto della pietra è ciò che ogni educatore alla bellezza sogna: vedere i propri ragazzi, un 
giorno, illuminarsi improvvisamente, prendere vita, cantare. Vedere i loro occhi accendersi davanti 
a un'opera che li tocca, vedere il loro volto trasfigurarsi nella contemplazione, sentire nelle loro 
parole l'eco della meraviglia che hanno provato. 
Non sempre questo accade. Non accade con tutti. Non accade subito. Ma quando accade – anche 
solo con uno, anche solo una volta – l'educatore sa che ne è valsa la pena. Sa che tutto il lavoro, 
tutta la fatica, tutto il tempo investito non sono stati vani. Perché ha visto una vita illuminarsi, ha 
visto uno sguardo aprirsi, ha visto la bellezza fare il suo lavoro di trasformazione. 
La cattedrale gotica, con il suo canto silenzioso di pietra e luce, ci ricorda che l'educazione alla 
bellezza è sempre, in ultima analisi, educazione alla vita piena, alla vita trasfigurata, alla vita che 
canta. Non si tratta di formare esperti di storia dell'arte o collezionisti raffinati. Si tratta di formare 
esseri umani capaci di stupore, capaci di meraviglia, capaci di gioia davanti alla bellezza. Esseri 
umani che sanno che la vita non è solo sopravvivenza, utilità, funzione, ma è anche – e soprattutto – 
ricerca di senso, contemplazione del bello, apertura al mistero. 
Sotto il cielo di pietra della cattedrale gotica, tra le guglie che salgono verso l'alto e la luce che si 
trasfigura attraversando i vetri colorati, possiamo trovare l'immagine più compiuta di ciò che questo 
libro ha cercato di proporre: un'educazione paziente come la costruzione secolare della cattedrale, 
integrata come la sinfonia dei suoi linguaggi artistici, luminosa come la luce trasfigurata delle sue 
vetrate, comunitaria come il lavoro corale dei suoi costruttori, incompiuta e aperta come le sue torri 
che continuano a slanciarsi verso il cielo. 
E soprattutto, un'educazione che è porta: porta che si apre su dimensioni più ampie dell'esistenza, 
porta che introduce a una vita più piena, più profonda, più vera. Una vita in cui la bellezza non è 
ornamento superfluo ma nutrimento essenziale, non lusso per pochi ma diritto di tutti, non evasione 
dalla realtà ma via privilegiata per abitare la realtà nella sua pienezza. 
Questo è il nostro augurio e la nostra speranza: che i giovani che incontreranno questo percorso 
possano varcare la porta della bellezza e scoprire, oltre quella soglia, un mondo più vasto, più 



luminoso, più ricco di quello che conoscevano. E che, avendo varcato quella porta, possano a loro 
volta diventare guide per altri, costruttori pazienti di cattedrali di bellezza, custodi della meraviglia 
per le generazioni che verranno. 
Perché la bellezza, come la cattedrale, non è mai solo per noi. È sempre per i posteri, per chi verrà 
dopo, per l'umanità futura. È un dono che riceviamo e che siamo chiamati a trasmettere. È una 
fiaccola che ci viene consegnata e che dobbiamo passare avanti, ancora accesa, ancora luminosa. 
Sotto il cielo di pietra, la bellezza continua a cantare. E noi siamo chiamati ad ascoltare quel canto, 
a farne parte, a trasmetterlo. Generazione dopo generazione, secolo dopo secolo, come i costruttori 
di cattedrali che lavoravano per un'opera che li trascendeva, ma che sapevano essere degna di ogni 
sacrificio. 
Perché la bellezza salva. Non nel senso ingenuo di una facile consolazione, ma nel senso profondo 
che solo chi ha imparato a vedere la bellezza sa davvero che cosa significa essere umano, sa 
davvero per che cosa vale la pena vivere, sa davvero che l'ultimo orizzonte della vita non è il nulla 
ma la pienezza, non è la tenebra ma la luce, non è il silenzio della morte ma il canto eterno della 
bellezza. 

 
 
"La bellezza è lo splendore del vero." 
(Tommaso d'Aquino) 
"La bellezza salverà il mondo." 
(Fëdor Dostoevskij) 
"Non c'è nulla di più artistico che amare le persone." 
(Vincent van Gogh) 
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