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PRESENTAZIONE ED ANNOTAZIONI SUL CORSO 
 

Come ho potuto riscontrare e potete immaginare, la vastità della “materia” è ampia e quindi 
ho ritenuto opportuno fare delle scelte: 

 delimitare e contenere il Corso nell’ambito delle Città Capoluogo di Provincia, 

 inserire cenni storici e ambientali per ogni Città coinvolta, 

 introdurre ogni Città con il proprio GONFALONE, 

 considerare solo la “maschera originale e specifica” di ogni Città. 
Ho così cercato di approfondire, maschera per maschera, Città per Città, la Storia e le 
Tradizioni e in alcuni  casi anche l’aspetto  antropologico di ogni singola maschera. 

Il lavoro di ricerca e di preparazione  è stato più che  impegnativo e la consultazione di 
centinaia di fonti per poter acquisire informazioni utili è sicuramente stata gravosa. 
Nel preparare la Dispensa ho potuto rilevare quante e quali sorprese mi ha riservato 
l’individuare tra le molteplici informazioni quelle più particolari o quelle di maggior 
interesse e curiosità.  Ovviamente sarà mio compito trasferire tutto ciò che ho scoperto ed 
acquisito a chi seguirà il Corso e a chi leggerà la relativa Dispensa. 

Il Corso è strutturato in tre capitoli: 

 cenni storici sintetici, sulla Storia delle Maschere: dalle origini ai giorni nostri, 

 le Maschere della Commedia dell’Arte, 

 le Maschere rappresentative dei Capoluoghi Lombardi. 

Per poter raggiungere un tale risultato mi sono avvalso soprattutto di specifiche ricerche su 
Internet, consultando decine di “siti a tema”, grazie alle quali ho iniziato ad avere le  
informazioni di base che mi hanno dato la possibilità di creare l’ordito su cui poi creare e 
strutturare la Dispensa. 
Con il passaggio successivo ho voluto verificare tutto il materiale acquisito, sia tramite 
Internet che da altre fonti, interpellando molte persone, più che mai disponibili, in varie parti 
della Lombardia:  Personale addetto a Enti del Turismo, Giornalisti di “testate locali”,  
Responsabili di Musei, Esperti locali di  Folclore e Tradizioni, Poeti e Artisti locali, 
Burattinai e non ultimi certamente i tanti Dipendenti Comunali delle Città interessate alla 
ricerca. 
Tante “figure professionali” che non hanno esitato nel farsi carico delle mie richieste e si 
sono prodigati nel cercare esaurienti risposte.  

Sarebbe doveroso nominare e ringraziare, uno ad uno,  tutti coloro che hanno dato il loro 
contributo per il buon raggiungimento di questo obiettivo, ma sono proprio tanti e quindi: a 
tutti giunga la mia più sincera gratitudine per la disponibilità dimostratami e la più sentita 
riconoscenza per il loro coinvolgimento nel mio progetto. 
Grazie e grazie ancora a tutti! 

Paolo Carazzi 



 

 

La maschera più antica del mondo 

        Questa maschera in pietra del neolitico pre-ceramico risale al 7000 a.C.  
        ed è probabilmente la maschera più antica del mondo. 
        È esposta al Musée Bible et Terre Sainte di Parigi, Francia. 
 

  



Cenni storici sulle origini delle Maschere 

Le origini 

L’origine e la storia della maschera è antichissima.  Non necessariamente “spettacolare (cioè per dare 
spettacolo)”, veniva utilizzata dagli uomini primitivi anche durante la caccia.  
Sin dal paleolitico superiore l'uomo utilizzava maschere rituali durante riti tribali, magici e religiosi, per 
permettere a stregoni e sciamani di contrastare gli spiriti maligni. 
Ancora oggi in Africa e in Oceania esistono tribù che utilizzano maschere propiziatorie.  
Alcune tribù della Papua Nuova Guinea costruiscono enormi maschere destinate a non essere mai indossate, 
che vengono semplicemente tenute appese nelle capanne per tenere lontani gli spiriti maligni.  
I Dogon del Mali ritengono che ogni volta che un uomo muore, il suo spirito vada a vivere in una maschera 
della sua famiglia o del suo villaggio. 
Oltre alle maschere rituali alcune tribù utilizzano anche maschere da guerra e si dipingono  il corpo, per 
assomigliare il più possibile ad uno spirito cattivo o a un mostro.    Esse hanno il compito di incutere timore 
all'avversario e perciò devono avere un aspetto terribile! 
I "mud man" o "uomini fango" della Papua Nuova Guinea sono un esempio perfetto di questa usanza.  
Durante gli attacchi contro tribù nemiche indossavano una pesante maschera fatta di fango e si ricoprivano 
tutto il corpo dello stesso materiale, che asciugandosi dava loro uno spettrale colore grigio chiaro. 

 

I Greci 

La consuetudine di utilizzare camuffamenti durante le cerimonie religiose esisteva anticamente anche presso 
i Greci.   Grazie al contributo di alcuni loro grandissimi scrittori, tali religiose raffigurazioni si 
trasformarono gradualmente in rappresentazioni teatrali.  
A questi antichi attori le maschere greche offrivano diversi vantaggi. Grazie alle maschere un attore poteva 
sostenere diverse parti in quanto gli  attori maschi dovevano sostenere anche parti femminili, dato che alle 
donne non era permesso di recitare nei teatri. Sotto di esse chi faceva la parte della donne aveva il volto 
colorato di bianco, mentre per la parte maschile il volto era colorato di nero, con l’apertura degli occhi e 
della bocca leggermente allargata e pronunciata.  
Polluce nella sua opera più famosa “Onomastikon” (scritta intorno al 170 d.C. e dedicata 
all'imperatore Commodo suo allievo) scrive e  tratta un elenco di vocaboli e di sinonimi ordinati per 
argomento e distribuiti in dieci libri, con esempi e brevi spiegazioni delle varie voci.  Particolarmente 
famose sono le sezioni riguardanti le maschere e i costumi greci -IV libro- nel quale Polluce conferma la 
presenza di 28 maschere di repertorio per la tragedia greca, che avevano il ruolo pratico di permettere agli 
spettatori di captare, anche a distanza, l’espressività facciale dell’attore e anche quello di permettere allo 
stesso attore di interpretare più personaggi senza creare confusione nello spettatore.  La versatilità dell’attore 
a quei tempi era data dalla capacità di cambiare maschera e nel contempo registro vocale, che cambiava da 
personaggio a personaggio (oggi invece è data sia dal registro vocale che dalla mimica facciale). 
Non  solo  la  maschera  identificava il personaggio, ma anche l’abbigliamento che di ruolo in ruolo era 
definito. 
Infine la maschera era più grande della faccia dell'attore: è in questo modo che riusciva ad amplificare la sua 
voce. Generalmente era fatta di lino, a volte sughero o legno, ed erano raramente consentite le copie in 
marmo o terracotta, che non venivano di certo utilizzate in scena, ma venivano consacrate agli dei nei riti 
che precedevano la rappresentazione. 

 
 



 

 

 

 

I Romani 

Nel teatro romano, in principio la maschera veniva utilizzata da chi recitava le “atellane” (commedie in 
“Lingua Osca” parlata dagli Osci e dai Sanniti - Italia Centrale - ), generalmente uomini non liberi, spesso 
servi, che la utilizzavano per evitare di attirare su di loro l’infamia, mentre gli “Istrioni” (attori affermati) 
non la utilizzavano. La maschera veniva chiamata “persona” ed era di origine etrusca, tant’è vero che 
quest’oggetto veniva definito esotico ed era utilizzato solo nella pantomima. Più che di maschere, nel teatro 
latino si parla di trucco: bianco per le donne, scuro per gli uomini e rubicondo per i servi. 
Inoltre la reale tipizzazione del personaggio avveniva attraverso un adeguato abbigliamento. 
 

Il Medioevo 

Nel Basso Medioevo (1000 d.c. – 1470 d.c.) si diffuse in tutta Europa l'uso di fare grandi e festosi cortei 
mascherati, che percorrevano le vie delle città.   Durante il Carnevale medievale l'uso del travestimento 
permetteva di abbattere le barriere sociali della ricchezza e del rango: in questo periodo dell'anno il ricco, 
mascherato da povero, poteva permettersi certi comportamenti non concessigli nella vita quotidiana ed il 
povero, travestito naturalmente da ricco, poteva accedere a luoghi di solito proibiti ed avvicinare persone 
inaccessibili. 
Le città italiane in cui più si diffuse questo modo di festeggiare il Carnevale furono Firenze e Venezia.   
Maschere e travestimenti venivano utilizzati per festeggiare ogni occasione, come  l'arrivo di un 
ambasciatore o una vittoria in battaglia o l’elezione del Doge.  
 

L’Era Moderna 

Nell’Era Moderna (metà ‘500 d.c. –  inizi ‘800 d.c.) a Venezia, a quei tempi patria indiscussa  del Carnevale 
le maschere, oltre a rincorrersi per le tortuose calli, potevano esibirsi sui palchi o sfilare in Piazza San 
Marco, sotto gli sguardi di un pubblico esigente e critico, seduto su poltroncine o panche sistemate per 
l'occasione.  
Assieme a giocolieri, burattinai, mangiatori di fuoco, c'erano maschere di tutti i generi: turchi, arabi, demoni, 
streghe, animali.  
Nel ‘700 si diffuse la “Bauta”, la tipica maschera veneziana:  è una mantellina o cappuccio di merletto, 
pizzo o reticolo che copre la testa e le spalle.   Sul viso si usa una mascherina di seta, velluto, tela o cartone e 
in testa un tricorno (cappello a tre punte) nero.  Infine  un mantello in seta o panno nero o rosso e a scelta 
ornato con galloni e nastri. 
La Bauta non doveva essere troppo particolare o personalizzata, perché doveva garantire l'anonimato.  

 

 
 
 
 

 



Le Maschere nella Commedia dell’Arte 

Dalla metà  del ‘500  in Italia incominciò a si diffondersi la "Commedia dell'Arte", che utilizzava le 
maschere italiane, cioè personaggi che ricomparivano in ogni commedia con lo stesso nome, lo stesso 
costume, lo stesso trucco o maschera, lo stesso linguaggio e soprattutto lo stesso carattere e  che non si 
basava su un testo scritto, ma su dei canovacci e dunque spesso sull’improvvisazione. La maschera è qui 
sinonimo stesso del personaggio, perché ne descrive il carattere e il comportamento. Questi personaggi, 
come Arlecchino, Pantalone, Colombina, Pulcinella e il Dottor Balanzone divennero famosi in tutta Europa.  
Il declino del Teatro delle Maschere iniziò alla fine del ‘700, quando autori come Carlo Goldoni 
abolirono le loro avventure grottesche e ridimensionarono il loro ruolo, riducendole a figure di 
contorno.  Scomparse così col tempo dalle scene dei teatri, le maschere sono sopravvissute soltanto nelle 
feste e nelle mascherate di Carnevale.  Ogni anno fanno la comparsa molte maschere nuove e fantasiose 
accanto alle loro antenate e tutte insieme hanno, come tanto tempo fa, lo stesso scopo: garantire l’allegria. 

Alcune delle più celebri e importanti maschere della Commedia dell'Arte sono: 
- Il Capitano è il militare spaccone e buffonesco. 
- Zanni è la più antica maschera del servo, da cui si sono originati nel tempo molti altri   personaggi.  
   Uno degli Zanni più celebri fu Alberto Naselli detto ”Zan Ganassa”, Capocomico della prima 
   compagnia del Duca di Mantova. 
- Arlecchino, maschera bergamasca: servo imbroglione, sempre affamato. 
- Balanzone, il Dottore:  è un personaggio serioso e presuntuoso. 
- Beltrame da Gaggiano, è la più antica maschera milanese nata nel 1500. 
- Brighella, maschera bergamasca, è il servo furbo, si contrappone ad Arlecchino. 
- Cassandro è un "vecchio” come Pantalone e assomiglia molto a quest'ultimo. 
- Colombina è la servetta: spesso fa coppia con Arlecchino; le sue doti sono la malizia e una 
   certa furbizia nonché  molto senso pratico. 
- Francatrippa, secondo Zanni simile ad Arlecchino.. 
- Galbusera, maschera monzese di fine Ottocento. 
- Gioppino, raffigurato con tre gozzi, maschera di Bergamo. 
- Gianduja, maschera popolare torinese di origini astigiane. 
- Meneghino è la maschera “simbolo” della città di Milano. 
- Pantalone  è una famosissima maschera veneziana. Anziano mercante, spesso in 
   competizione con i giovani per conquistare qualche giovane donna. 
- Peppe Nappa, maschera tipica Siciliana. Mangione e scaltro riesce sempre a 
   tirarsi fuori da ogni impiccio. 
- Pulcinella è la nota maschera napoletana.   Una delle più famose, forse la più famosa per 
   riconoscibilità e per caratteristiche caratteriali e comportamentali.  Servo spesso malinconico, 
   mescola le caratteristiche del servo sciocco con una buona dose di saggezza popolare. 
- Rosaura, figlia adorata di Pantalone, abita a Venezia in un palazzo bellissimo.  La ragazza è 
   molto chiacchierona, abbastanza irascibile, gelosa, vanitosa e innamorata di Florindo.  
- Scaramuccia (Scaramouche) è una maschera italiana,che riscosse un grande successo in 
   Francia, ed entra nel novero dei Capitani. 
- Stenterello, maschera fiorentina che ebbe molta fortuna in Toscana tra la fine del Settecento 
   e tutto il Secolo successivo. 
- Tartaglia, mezzo cieco e balbuziente, entra tra il numero dei "vecchi" spesso come Notaio. 
 
Oggi le maschere rappresentano la tradizione folcloristica popolare del nostro Paese e tuttora hanno nuova 
vita teatrale in quanto utilizzate nelle riproposizioni moderne dei testi storici. 



 

Le antiche Compagnie di Comici 

Compagnia di Ser Maphio 

Fu il primo esempio di una compagnia di comici professionisti della quale si ha documentazione e che 
nel 1545 stese un contratto davanti ad un Notaio di Padova;   era una ”fraternal compagnia” formata da: 

 Maffeo del Re [Ser Maphio], detto Zanin 
 Vincenzo da Venezia,  Francesco de la Lira, 
 Geronimo da San Luca,  Giandomenico Rizzo, 
 Giovanni da Treviso, Tofano de Bastian, Francesco Moschini. 

Come si può notare nessuna donna faceva parte della compagnia poiché le “attrici” salirono 
alla ribalta soltanto con le grandi compagnie della fine del XVI secolo.   Di questa compagnia non ci è dato 
di sapere molto altro, ma rimane la prima testimonianza conosciuta di attori che si riuniscono dandosi un 
regolamento e un riconoscimento anche legale. 

Compagnia degli Uniti 

E’ da considerare fra le prime Compagnie dell'Arte. 
I principali interpreti e personaggi erano: 

 Giovanni Pellesini (Pedrolino) 
 Valentino Cortisei (Capitan Cardone) 
 Giovan Paolo Fabri (Flaminio) 
 Battista da Treviso (Franceschina) 
 Girolamo Salimbeni (Piombino) 
 Tristano Martinelli (Arlecchino). 

 
 
Gli attori comici come tutti i professionisti cambiavano spesso compagnia a seconda del salario o del 
Principe che li assoldava.  In seguito anche i maggiorenti delle città e i nobili cominciarono a chiamare 
queste compagnie per sollazzare le Corti.  In particolare la Corte dei Gonzaga assoldò, fin dalla metà del 
Cinquecento, la Compagnia comica di Zan Ganassa che divenne poi quella ufficiale presso la Corte 
di Mantova. 
 
 

Compagnia dei Gelosi 

La compagnia più famosa, fra quelle antiche, fu la Compagnia dei Gelosi. Già strutturata alla fine del 
Cinquecento.  Questa era formata da due vecchi: Pantalone e Graziano (antico nome del Dottore bolognese), 
due coppie d'innamorati, due zanni: Pedrolino (primo zanni) e Arlecchino (secondo zanni); infine c'erano le 
cosiddette parti mobili cioè che non sempre erano indispensabili alla trama come: il Capitan Spavento, la 
Servetta (che poi assumerà il nome di Colombina) e la ruffiana. 
Nei Gelosi si distinsero il capocomico Francesco Andreini in arte Capitan Spaventa dalla Valle Inferna, sua 
moglie Isabella, Ludovico de' Bianchi-il Dottore-, l'innamorata Vittoria Piissimi e il Pantalone Giulio 
Pasquati. 

Compagnia dei Desiosi 

Altra Compagnia molto famosa della fine del Cinquecento fu quella fondata da Diana Ponti dove lavorò 
anche Alberto Naselli in arte Zan Ganassa e che fu chiamata Compagnia dei Desiosi. 

 

 



 

 

 

Compagnia degli Accesi 

La Compagnia degli Accesi, una delle prime compagnie al servizio del Duca di Mantova, inizialmente era 
guidata dal capocomico Pier Maria Cecchini in arte Frittellino, primo zanni, uno degli attori più prolifici 
della commedia dell'arte. Anche la moglie Orsola Cecchini, innamorata con il nome di Flaminia era negli 
Accesi, insieme a Francesco Gabrielli(Scappino), Giacomo Braga (Pantalone), Girolamo Garavini (Capitan 
Rinoceronte), Jacopo Antonio Fidenzi (Cinzio) e per un certo periodo anche l'Arlecchino Tristano 
Martinelli lavorò in questa compagnia e venne nominato capocomico della compagnia per volere del duca. 

Compagnia dei Fedeli 

Verso la fine del Cinquecento, al servizio del Duca di Mantova, faceva le rappresentazioni la Compagnia dei 
Fedeli dove spiccava il nome di Giovan Battista Andreini , figlio di Francesco e Isabella della Compagnia 
dei Comici Gelosi. 

Compagnia dei Confidenti 

Nel 1612 i Medici, per volontà di Don Giovanni de' Medici (1567-1621), figlio naturale del 
Granduca Cosimo I e Leonora degli Albizi, ebbero al loro servizio questa Compagnia dell'Arte, che tra gli 
Attori annoverava: 

 Flaminio Scala (Flavio),  Domenico Bruni (Fulvio), 

 Nicolò Barbieri (Beltrame),  Salomè Antonazzoni (Valeria), 

 Marc'Antonio Romagnesi (Pantalone),  Ottavio Onorati (Mezzettino) 

Comici della Comedia Italiana 

Altri Attori comici italiani divennero famosi con il passare degli anni: da quelli che recitarono in Italia 
(come:Pietro Cotta e Luigi Riccoboni), a quelli che andarono in Francia, fra i più famosi possiamo citare: 

 Dominique Biancolelli (Arlecchino), Carlo Cantù, in arte Buffetto, 
 Jacoma Antonia Camilla Veronese (Camilla), Anne-Marie Veronese (Corallina), 
 Tiberio Fiorilli in arte Scaramouche, Angelo Costantini (Mezzettino), 
 Carlin Bertinazzi (Arlecchino), Carlo Veronese (Pantalone), 
 Giuseppe Geratoni (Pierrot), Domenico Locatelli (Trivellino) 

Esistono  poi degli Attori identificati come seconda generazione che è difficile poter inserire nella 
Drammaturgia Italiana per quanto si  francesizzarono. 
 

 

Una curiosità: fra i Comici dell'Arte della  “Compagnia Medebach” che lavorarono con un giovane 
Carlo Goldoni annoveriamo, tra gli altri: 

 Cesare D'Arbes (Pantalone),  Antonio Sacco (Truffaldino) 
 Attanasio Zannoni (Brighella),  il capocomico Girolamo Medebach,  
 la servetta Zanetta Farussi,  madre del più celebre Giacomo Casanova. 
 

 
  



 
 

  



REGIONE LOMBARDIA 
Ciascuna regione adotta il proprio simbolo attraverso una legge regionale, che definisce le 
caratteristiche grafiche dello stemma e le indicazioni per la composizione del gonfalone. 
Negli stemmi sono rappresentate immagini che richiamano la storia, la cultura o le 
caratteristiche territoriali proprie della regione. Qui di seguito è raffigurato lo STEMMA 
DELLA REGIONE LOMBARDIA seguito dalla relativa descrizione araldica dello 
STEMMA e del GONFALONE. 

 
 

 

Origini e Simbologia dello STEMMA 

Una croce curvilinea argentea in campo verde inclinata in senso orario 
Lo stemma ricorda la preistoria del territorio. La "rosa camuna" è un segno caratteristico del 
popolo dei Camuni, di cui sono state ritrovate diverse incisioni rupestri risalenti all'età del 
bronzo 

GONFALONE 

Di colore verde e delle dimensioni di metri 3 x 2, riproduce il Carroccio e lo Stemma 
regionale. 

 

 

 



 

 

 

 

 MILANO   :  BELTRAME DA GAGGIANO 
   MENEGHINO - CECCA 

 BERGAMO   :  ARLECCHINO - BRIGHELLA 

 BRESCIA   :  CECCHINO - CANAPPIO 

 COMO    :  TAVA’ 

 CREMONA   :  LA VECCHIA SEGATA 
   (detta VEGIA PESERA o PISERA) 

 LECCO   :  RE RESEGONE  
REGINA GRIGNA 

 LODI    :  PAMPALUGA 

 MANTOVA   :  RE TRIGOL 

 MONZA    :  GALBUSERA - VERMIGLIO 

 PAVIA    :  FAMIOLA 

 SONDRIO   :  RE  e  REGINA 
  DEL CARNEVALE 

 VARESE   :  PIN-GIROMETTA 
 

  



 

 

 

       Eseguito su disegno di Giuseppe Arcimboldi e Giuseppe Meda, il gonfalone venne 
       realizzato a ricamo e tempera con inserti preziosi dai ricamatori Scipione Delfinone 
       e Camillo da Posterla. 
       L’opera, alta 5 metri e larga 3,50, venne commissionata dalla Magnifica Comunità 
       di Milano nel 1565 e terminata nel 1566.   L’8 settembre di quell’anno, infatti, il 
       Gonfalone fu mostrato ai cittadini e benedetto dall’arcivescovo Carlo Borromeo. 
 

  



BELTRAME DA GAGGIANO 
 

 

  



 

 

Beltrame da Gaggiano, maschera milanese del Cinquecento.  

Prima che nascesse la più famosa maschera milanese (Meneghino), la maschera cittadina era personificata 
da “Beltramm de Gaggian” che tuttavia non fu la prima maschera del Teatro dell'Arte milanese; infatti è 
stata preceduta da Lapoff, un Pierrot biancovestito di cui però si hanno poche notizie. 

Beltramm comunque ebbe origine nel XVI secolo (‘500) quando si formarono le compagnie stabili.   Al 
nome accompagna spesso il soprannome "de Gaggian", da Gaggiano, una borgata della bassa milanese di 
cui è originario, o anche "de la Gippa", per via dell'ampia casacca che era solito indossare. 

Il ruolo era di servo un pò tonto, buono e sempliciotto, da qui il detto: “vess de Gaggian” o “vess un 
Beltramm” che indica una persona non troppo sveglia, arruffone e capace solo di commettere grandi 
spropositi, volendosi mostrare più signore di quanto sia. 
A quei tempi (come capita anche oggi) ad ogni località del milanese spettava un riferimento o, se si vuole, 
un “nomignolo”: i bauscia de Milan, i asnon de Barlassina, i goss de Bergum, e cosi' via. 

Nel corso del Seicento Beltramm impersonava tutte le parti di marito e veniva caratterizzato come fedele, 
faceto, garbato e astuto; aveva una moglie milanese di nome Beltramina, arguta e scaltra, che spesso 
toglieva il marito da situazioni imbarazzanti. 

Il suo costume era composto da una maschera marrone, berretto nero, giacca, pantaloni e mantello, scarpe e 
cintura in pelle gialla, le calze il colletto ed i polsini bianchi. 

Nel XV e XVI secolo furono molti i “bosin” (attori-cantastorie) che adottarono la sua divisa nel raccontare 
le loro “businate”. 

Secondo la tradizione il personaggio deve la sua nascita al comico Nicolò Barbieri (Vercelli, 1576), illustre 
attore  che scrisse un trattato di moralità sul teatro con regole precise per gli attori e che fece parte delle 
Compagnie più famose di quei tempi: quelle dei Gelosi e dei Confidenti. 

Il Barbieri teneva le sue rappresentazioni nelle corti salendo sui banchi per essere visto da tutti, da qui il 
termine “mont in banc” o “salt in banc” per indicare un attore comico. 

Rimase per molto tempo la maschera milanese per antonomasia, lascerà in seguito il posto al Meneghino, 
ideato da Carlo Maria Maggi nel tardo 600. 

 

  



MENEGHINO 
 

 

 

 

 

 

 

 

 

 

 

 

 

 

 

 

 

 

 

 

 

 

 

 

 

 

 

 

 

 



Meneghino (in milanese Meneghin) è la tipica maschera di Milano. 
 
Il nome Meneghino sembra derivare dal diminutivo di Domenico, perché all'epoca le famiglie meno 
facoltose potevano prendere un servo solo nella giornata di domenica di qui il nome di Domenighino.  
Spesso infatti il suo ruolo negli spettacoli teatrali era quello del servo. 
Servo ma anche contadino, Meneghino è personaggio tranquillo ed istrionico capace di mimetizzarsi a 
seconda delle situazioni.  Obbediente e devoto, tra le sue qualità vi è anche quella di saper chiacchierare e 
stringere amicizia e magari prendere in giro i difetti dei nobili.  Il ruolo del servo però non è il solo ricoperto 
da questa maschera: alcune volte è anche padrone, mercante astuto o sciocco contadino. 
Secondo altri studiosi la sua origine potrebbe addirittura risalire al "Menecmi" di Plauto o al "Menego" di 
Ruzzante. 
In ogni caso la maschera di Meneghino nacque nelle commedie scritte nel 1600 da Carlo Maria Maggi e, a 
differenza delle altre maschere della Commedia dell’Arte (dove le diverse maschere assumevano spesso le 
caratteristiche degli attori che le interpretavano), non lasciava spazio all’improvvisazione degli attori. 
Meneghino,  amante della vita tranquilla, è saggio e ha un forte senso morale. 
Meneghino fu detto anche Pecenna (perché “pecennà”, cioè pettinare ovviamente in senso figurato, ovvero 
strigliare) era il suo maggiore impegno, soprattutto quando si trattava di dar contro a certi nobili per i loro 
vizi; questa caratteristica si accentuò sempre di più col passare del tempo trasformando questa maschera in 
un censore dell’Aristocrazia e del Clero. 
Durante la dominazione austriaca divenne simbolo del popolo milanese per la sua ricerca e voglia di libertà.  
A tutt’oggi gli abitanti di Milano vengono identificati con l’appellativo di “meneghini” proprio in onore di 
questa maschera. 

Poi pian piano Meneghino scompare dalle scene e dai teatri, come molte altre Maschere della Commedia 
dell’arte italiana, e al giorno d’oggi è quasi sempre relegato al teatro delle marionette e dei burattini. 

La sua simpatia e il suo modo di fare, onesto e anche laborioso, hanno convinto subito i milanesi ad 
adottarlo come simbolo della città. 

Porta come copricapo il tipico cappello a tre punte mentre riconoscibilissima è la parrucca con il suo codino 
francese. Indossa anche una giacca lunga rossiccia e marrone, i calzoni verdi e calze a righe rosse e bianche. 
Tende ad andare in giro a volto scoperto: non indossa, infatti, una maschera. 

Ha una moglie: la Cecca, diminutivo dialettale di Francesca, altra maschera popolare milanese. 
 

Interpreti famosi di Meneghino 

 Carlo Maria Maggi (1630-1699)   fu il commediografo e l’attore a dargli vita e notorietà con le 
commedie “I consigli di Meneghino” e”Il falso filosofo”. 

 Girolamo Birago, 1691 – 1773 
 Antonio Tanzi, 1710 – 1762 
 Domenico Balestrieri, 1714 – 1780 
 Gaetano Piomarta, nato a Milano nella seconda metà del ‘700 
 Giuseppe Moncalvo (1781-1859), certamente uno dei più famosi Meneghini che creò la vera 

maschera della Commedia dell’Arte dando al personaggio una connotazione patriottica antiaustriaca, 
in particolare nel 1848, pagandone un caro prezzo. 

 Luigi Preda, inizi dell’800 
 Tagliabue Malfatti, inizi dell’800  
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La Cècca, diminutivo dialettale di Francesca, moglie di Meneghíno, è da sempre l’altra maschera popolare 
milanese. 

Per la ricchezza dei suoi abiti, impreziositi da fronzoli, nastri, guarnizioni, è anche soprannominata “Cècca 
di birlinghitt”  (“birlinghitt”, che in dialetto milanese, significa appunto “nastri”, "fronzoli", "guarnizioni"). 

 Di carattere allegro e sorridente, è abile nel risolvere i problemi domestici grazie alla sua fantasia, alla sua 
buona volontà, alla sua abilità e capacità che usa per servire al meglio i suoi padroni e per aiutare 
Meneghino nel suo lavoro di servitore, mestiere che è anche quello di Cecca. 

Insieme costituiscono la "classica" coppia milanese "Meneghín e Cècca" che, con fantasia, volontà, 
sacrificio, abilità e spirito imprenditoriale, riescono sempre a far quadrare i conti di casa. 

Come Meneghino non indossa la maschera, a dimostrazione della sua autenticità e onestà.  

L'abito indossato dalla Cecca è composto da un corsetto di velluto nero con pizzi bianchi e bottoni d'oro. La 
gonna è di panno color granata con palline bianche (altre fonti la vorrebbero di colore verde), mentre 
il grembiule è bianco. Le calze sono invece azzurre, mentre come calzatura indossa degli zoccoli in legno. 
Cecca indossa, sulle spalle, uno scialletto di tulle, mentre sulla testa ha collocata la tipica coroncina 
pieghettata di tradizione brianzola, la cosiddetta "guazza". 

 

  



 

 

Nel 1860 Bergamo contribuì con il più alto numero di volontari alla spedizione di Garibaldi, 
fatto che le merita il titolo di “Città dei Mille” tutt’ora riportato sul Gonfalone Municipale.  
Lo Stemma originale della città è “partito d’oro e di rosso”, sul gonfalone  appare un 
elegante scudo gotico, inscritto in un anello d’oro raggiato a guisa di sole con raggi 
ondeggianti alternati a rettilinei (ripreso dagli antichi codici membranacei) e sormontato 
dalla corona civica del rango di “Città”. 
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Arlecchino è una maschera di origine bergamasca. 
 
La radice del nome Arlecchino è di origine germanica: “Hölle König”, traslato in “Helleking”, poi in 
“Herlequin” significa appunto “Re dell’Inferno”. 
La maschera di Arlecchino ha avuto origine dalla contaminazione di due tradizioni: i “personaggi diabolici 
farseschi: Herlequin” della tradizione popolare francese, tipo comico del diavolo nelle rappresentazioni 
medievali francesi, da una parte e lo Zanni (contadino) bergamasco dall’altra. 
Per la ritualità agricola, già nel XII secolo, Orderico Vitale nella sua “Historia Ecclesiastica” racconta 
dell’apparizione di una “familia Herlechini”, un corteo di anime morte guidato da questo demone/gigante. 
Un demone ancora più noto con un nome che ricorda da vicino quello di Arlecchino è stato l’ “Alichino” 
dantesco che appare nell’Inferno come capo di una schiera diabolica. 

Anche in epoca pagana era credenza condivisa in tutto il centro e nord dell’Europa che nel periodo “oscuro” 
(invernale) dell’anno e in occasione di feste particolari, come la notte di Valpurga, una Caccia Selvaggia 
composta di Spiriti dei Morti corresse per il cielo e sulla terra, con a capo una divinità del luogo. Questa 
Caccia Selvaggia pagana è divenuta poi la schiera dei morti inquieti (i “dannati”) sotto il cristianesimo. I 
nomi sono numerosi per designare questa cavalcata spaventosa. Inizialmente, le Hellequins – o Herlequins – 
erano le donne che cavalcavano con la dea della morte Hel, durante le caccie notturne. Ma passando nella 
cultura francese, Hel divenne un uomo, il re Herla o Herlequin, uno spirito demone mascherato che, 
ereditato dalla Commedia dell’Arte italiana, conserverà soltanto l’aspetto del travestimento del personaggio. 
Col tempo, infatti, l’aspetto e il significato demoniaco diventano sempre meno importanti, e Arlecchino 
diventa lo Zanni (contadino) un po’ imbranato, quasi suonato: “Son Arlechin batòcio, orbo de na recia e 
sordo de un’ocio” (batocio inteso come batacchio della campana) a volte furbo, a volte sciocco. Arlecchino è 
quindi un personaggio diretto discendente di Zanni (Zanni, come Zuan, è una  versione veneta del nome 
Gianni)  dal quale eredita  la maschera demoniaca e  la tunica larga  
del contadino veneto-bergamasco. 
 
La “carriera teatrale” di Arlecchino nasce a metà del cinquecento con l’attore di origine bergamasca Alberto 
Naselli (o probabilmente Alberto Gavazzi) noto come Zan Ganassa che porta la Commedia dell’Arte in 
Spagna e Francia sebbene fino al 1600 - con la comparsa di Tristano Martinelli - la figura di Arlecchino non 
si possa legare specificatamente a nessun attore. 
Diventò ben presto la maschera veneziana per eccellenza grazie a Carlo Goldoni che lo trasformò, nella sua 
commedia “Arlecchino servitore di due padroni”, da servitore sciocco a figura sveglia, furba, maliziosa e 
vincente: quasi diabolica .. legata quindi alla sua origine. 
Così nel Settecento diventò una delle maschere più vivaci e caratteristiche, grazie anche al particolare 
costume (giacca e pantaloni aderenti, tappezzati di triangoli rossi, verdi, gialli, azzurri disposti a losanghe). 

Fra le maschere italiane è certamente la più conosciuta e popolare e raffigura il servo ignorante e astuto, 
sempre affamato.   Parla un linguaggio licenzioso e rudemente espressivo, che con il tempo si è fatto più 
castigato. 
Arlecchino ha un carattere stravagante e scapestrato.   Ne combina di tutti i colori, inventa imbrogli e burle a 
spese dei padroni avidi e taccagni dei quali è a servizio, ma non gliene va bene una. Arlecchino non è uno 
stupido, magari un po’ ingenuo, talvolta forse un po’ sciocco ma ricco di fantasia e immaginazione. In 
quanto a lavorare nemmeno a parlarne.  
 
  



 

 

La leggenda del vestito di Arlecchino 

Il costume, famosissimo e tradizionale, è composto da una nera e fiammante maschera ed un vestito fatto di 
losanghe lucenti multicolori. 
Una leggenda si propone di spiegare quale è l’origine dell’abito tutto colorato di Arlecchino.           Si 
racconta che Arlecchino fosse un bambino che facesse parte di una famiglia molto povera.  In occasione del 
Carnevale a scuola la maestra decise di organizzare una festa, alla quale però il bambino era l’unico a non 
poter partecipare, perché non poteva permettersi un costume adeguato.  Vennero in suo aiuto i suoi 
compagni di scuola che, spinti da un senso di solidarietà, portarono alla madre di Arlecchino, un pezzetto di 
stoffa del proprio vestito.   Con tutti questi pezzetti di stoffa la madre del povero bambino realizzò un vestito 
originale, che si caratterizzava per le sue variegate tonalità. Arlecchino fu il bambino più ammirato il giorno 
della festa di Carnevale. 
 
 
 
Arlecchini famosi 
 Alberto Naselli (1540 - 1584) noto come Zan Ganassa. 
 Tristano Martinelli (1557 - 1630 ) attore della compagnia del Duca di Mantova poi degli "Accesi". 
 Drusiano Martinelli (not. 1577 a Londra) fratello di Tristano lavorò in Spagna e in seguito in Inghilterra. 
 Dominique Biancolelli (1636 - 1688 ) il più famoso Arlecchino dopo Martinelli, lavorò quasi 

esclusivamente in Francia. 
 Evaristo Gherardi (1662 - 1700) attore della Comédie Italienne subentrò nel ruolo dopo la morte di 

Biancolelli. 
 Carlo Bertinazzi (1710 - 1783) detto "Carlin" Arlecchino molto amato dai francesi. 
 Tommaso Visentini (1682 - 1739) detto "Thomassin" altro famoso Arlecchino della Comédie Italienne. 
 Antonio Sacco o Sacchi (1708 - 1788) "Truffaldino" il più celebre Arlecchino italiano del XVIII secolo 

lavorò con Goldoni e Gozzi. 
 Marcello Moretti, e Ferruccio Soleri, attori del Piccolo Teatro di Milano, recitarono la parte 

in Arlecchino servitore di due padroni di Giorgio Strehler. Soleri ha interpretato il ruolo di Arlecchino 
per oltre 50 anni. 
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Brighella è una maschera popolare bergamasca. 
 
La più antica notizia sulla maschera di Brighella (in bergamasco “Brighèla”) si trova nel Testamento di 
Sivello del 1601, nel quale si identifica con questo nome  un “villano” bergamasco. 
Intorno alla metà del 1600 la fama di Brighella fu documentata anche in Francia. 
L’origine più probabile del nome di Brighella deriva dalle parole “brigare” o “briga” vale a dire “intrigo”, 
che è proprio una delle caratteristiche del personaggio, infatti, ancora oggi si usa dire «fare il brighella» cioè 
comportarsi in modo poco serio.  Dice spesso Brighella descrivendosi e parlando con un miscuglio di 
bergamasco e veneziano:  “mi son omo insigne ne le furberie e le più bele le ho inventate mi, …”. 
Il suo personaggio è originariamente quello del servo buffo e intrigante.  È il migliore amico di Arlecchino:  
entrambi sono i servi della Commedia dell'Arte ed entrambi sono nati a Bergamo. Brighella però ci tiene a 
precisare che lui è di Bergamo alta, mentre Arlecchino è di Bergamo bassa.  Il personaggio così indica 
come origine di provenienza  quella parte della città che tradizionalmente ospitava gli abitanti più 
intraprendenti. 
A differenza di  Arlecchino,  Brighella è un “primo Zanni”, un  servo astuto e  opportunista, furbo e 
intrigante, malizioso e  furfante, lascivo e  crudele, ladro e  insolente, e all’occasione  anche ubriacone  e 
assassino, egli non fa solo  il servitore, ma un’infinità di altri mestieri, più o meno onesti e leciti per cui si 
ritrova sempre in mezzo a svariati intrighi.  
Tanto che a 12 anni è stato in prigione, a 15 l’hanno messo alla gogna e a 20 l’hanno frustato. 
Elementi caratteristici principali del personaggio sono  prontezza e agilità della  mente, che utilizza per 
escogitare inganni e trappole in cui far cadere il prossimo solo per il gusto d’imbrogliarlo. 
È’ inoltre intrigante, molto furbo, senza scrupoli e un bugiardo capace di raccontare frottole con tale 
sicurezza e convinzione derivanti da una lunga esperienza d’inganni, che è quasi impossibile distinguerle 
dalla verità. 
Il suo modo di parlare e di gesticolare risultavano sicuramente più sobri del più atletico Arlecchino.  Inoltre 
è molto abile nel cantare, suonare e ballare.  La sua parlata, in dialetto bergamasco ma con singolari 
accentazioni, rendono spiritoso il suo modo di parlare. Brighella nel corso degli anni migliorò nel carattere e 
mitigò le proprie scelleratezze diventando nel Settecento servo fedele e saggio, tutore a volte di padroncini 
scapestrati, oppure albergatore avveduto o buon padre di famiglia. 
A metà del 1600 venne anche messo a punto il costume di Brighella, parodiante quello di un maggiordomo 
(“la livrea” - costume che  indossava e con la quale esercitava il suo potere sui servitori semplici e 
rappresentava il simbolo dell’appartenenza al Padrone -);  mentre il suo carattere venne definito in modo 
chiaro da Goldoni nella commedia  “Il servitore di due padroni”. 
Nel corso degli anni la maschera ha cambiato molte volte il suo costume, fino a raggiungere quella attuale.  
La larga gonna bianca orlata di verde, della maschera originaria, ha lasciato il posto a una casacca 
bianca indossata sopra ampi pantaloni decorati con nastri verdi.   A completare l’abbigliamento 
un mantello con bordature dello stesso colore.  Accessori vari arricchivano l’insieme:  un bastone («il 
batocio- el bastù», vale a dire lo strumento utilizzato per rimestare la polenta) che in seguito si trasformò in 
spadino, entrambi attaccati a una cintura e un berrettone bianco i cui profili richiamavano nella foggia e 
nel colore quelli del vestito; un’ampia borsa, la cintura e le scarpe in pelle color cuoio.  La mezza 
maschera verde-oliva, che lasciava intravedere uno sguardo licenzioso, sottolineava un naso aquilino ed era 
indossata sopra una folta barba, nera e irsuta, e un paio di importanti baffi da cavaliere. 
 
Interpreti famosi di Brighella 

Con la diffusione del nome, per merito di Carlo Cantù e Francesco Gabrielli anche il ruolo della maschera 
si espanse fino ad assumere parti da protagonista. 
Oltre alle definizioni impartite da Goldoni, si ricordano le antologie di atti scherzosi e buffi brighelleschi 
ideati da Atanasio Zannoni alla fine del Settecento. 

Tra gli interpreti del 1700 del 1800 si mise in evidenza Antonio Martelli, che recitò sotto la guida di Carlo 
Goldoni, invece nel 1900 spicca Franco Parenti; il testimone passò poi negli anni '70 a Gianfranco Mauri, 
quindi a Enrico Bonavera. 
 



 

 

Sostituì lo Stendardo rosso che veniva inalberato sul Carroccio  e che nel 1220 il Vescovo 
Alberto portò in Terra Santa in testa alla Legione Bresciana.  Sul finire del sec. XIII venne 
adottato il Gonfalone che, con l'avvento al potere nel 1275 del Vescovo Berardo Maggi prese i 
colori della sua Casata, il bianco e il celeste che diventarono poi i colori del Comune di 
Brescia. Nel Gonfalone comparve anche il leone rampante.   L'attuale Gonfalone è stato 
adottato nel 1933 e fece la sua prima apparizione il 2 aprile di quell’anno, in occasione della 
celebrazione delle Dieci Giornate (di Brescia). 
Sui colori del fondo, che sono il bianco e l'azzurro, campeggia lo scudo d’argento che reca il 
leone azzurro, armato, linguato e codato di rosso.  Lo scudo, cimato da una corona con 
cinque fioroni e quattro punte gemmate, è compreso fra due rame verdi e sottolineato dal 
motto "Brixia fidelis" 
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Cecchino,  maschera tradizionale bresciana. 

Parliamo della maschera che i bresciani avevano nella tradizione e che forse non sapevano di avere. 
Nella prima metà dell’800 un certo Zeffirino Muchetti, già marionettista di professione e di discendenza, si 
trovò tra le mani un personaggio, tra i tanti che facevano parte delle sue commedie, che in modo molto 
tipico rappresentava il carattere dei bresciani: quel personaggio era proprio Cecchino. 

Era quello un periodo di occupazione austroungarica e già il nome, italianissimo, ricordava imperatori 
stranieri invasori.  Forse per amor del quieto vivere, forse per opportunismo, il nome “Francesco” 
accontentava i francesi e gli austriaci, pur se usato con l’abbreviazione al diminutivo. 
Il bresciano, si sa, ha dovuto sopportare per secoli padroni stranieri, ma non per questo è stato mai 
soggiogato, tanto che in ogni caso si è sempre reso autonomo nei propri affari, in ossequio o meno alle 
regole imposte.  

Così infatti è Cecchino, un furbastro di sette leghe che non si implica mai troppo in questioni di idee, basta 
che alla fine il tornaconto sia il suo.   Di estrazione contadina, come la maggioranza dei bresciani dell’epoca 
vive in campagna, ma non è semplice contadino.   Ha saputo ben gestirsi tanto da saper leggere e scrivere 
quanto basta per fare i conti ed amministrare un po’ di terra.   Alle dipendenze di altri padroni, è a sua volta 
padrone in quanto comanda senza essere servile.   Si potrebbe considerare ”al risidur” di una volta.   Il suo 
aspetto gioviale e sorridente fa capire il suo carattere accomodante che rifugge le liti, con quella saggezza 
contadina che sa ottenere il meglio, più con un fare accattivante che con scontri diretti. L’incipiente pancetta 
dimostra anche un benessere che, pur senza essere eccessivo, gli permette una sicurezza nel vivere espressa 
nell’amore per la buona tavola ed i rapporti di buon vicinato con chiunque. 
Cecchino è un classico mediatore della Bassa bresciana, sa amministrarsi astutamente, trovando la soluzione 
che, in ogni caso, vada a vantaggio di tutti beffando, eventualmente, proprio chi avrebbe voluto il danno 
degli altri. 

Contento di ciò che ha, non fa sogni di improbabili scalate sociali, pur appartenendo ad una media borghesia 
terriera, sempre più attento ad essere “padrone in casa sua”. 
Sta di fatto che col tempo si delineò questo personaggio i cui caratteri sono stati acquisiti ed accettati dal 
popolo.  In effetti è sicuramente originale e diverso dalle tutte altre maschere dell’epoca rappresentando di 
più il personaggio dell’area della bassa bresciana con quel tanto di scaltrezza da sapersi barcamenare tra 
servi e padroni (sia come ceto che come situazione politica) fino a trarre vantaggio per sé stesso.  

Il suo linguaggio poi è sempre abbastanza contenuto e non troppo popolare, pur se il dialetto è segno 
distintivo soprattutto nei confronti dei padroni stranieri. 
Questo personaggio, che fino a pochi decenni fa ha scorrazzato per i teatrini di gran parte della pianura 
padana, non è stato mai abbastanza conosciuto e valorizzato, forse in ossequio al suo carattere schivo ed 
alieno da pubblicità e ora però rischia di finire in un museo, ponendo così tra le cose del passato una 
maschera che avrebbe ancora molto da dire. 
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Canappio, altra maschera tradizionale bresciana. 
 
Maschera bresciana nata negli anni ’90 del secolo scorso ma che affonda le sue origini nella più lontana 
Storia dei bresciani. 
Prendendo le mosse dall’antica tradizione della commedia “atellana”, che presentava la maschera di 
“Maccus -uomo dalle grosse mascelle” che, a sua volta, derivava dal greco μακκοάω (maccou), ovvero “fare 
il cretino” e la maschera di ”Buccus- uomo dalla bocca larga“, grasso e ciarlatano, ghiottone e maleducato, il 
fanfarone che parlava a vanvera, nasce Canappio “uomo dal naso di notevoli dimensioni”, che copia un po’ 
le caratteristiche comiche di entrambi, con una peculiarità fisica, volutamente esagerata. 
Data la sua caratteristica fisica, fonte di comicità,  nasce il nome tratto dal dialetto bresciano: (canàpa = naso 
grosso / napà = curiosare / napù = curiosone) che, a sua volta viene dal longobardo (nappa o canappa = naso 
grosso). Quindi con tale nome denuncia le antiche origini longobarde. 

Volendo ancor di più a connotare le antiche origini celtiche, ricordiamo che i celti, oltre a Veneti, Latini, 
Osco-Umbri e Illiri, appartenevano alla terza ondata di popoli Indoeuropei che oltrepassarono il Reno e il 
Danubio, per dirigersi nell’Europa occidentale e meridionale. Queste radici giustificano la scelta della forma 
anatomica del naso definito “medio-orientale” con le narici alquanto grandi e la punta notevolmente 
cadente. 

Un elemento che denuncia la provenienza culturale dalle antiche civiltà orientali è il berretto frigio. È un 
indumento fondamentale del costume del regno persiano dal VI secolo a.C. al II secolo a.C. Fu uno degli 
attributi del dio Mitra, nel suo culto conosciuto come Mitraismo, arrivò in Occidente intorno al I sec. d.C., 
importato dalle legioni romane di ritorno dalle campagne militari in Oriente e si estese fino alla provincia 
bergamasca, tanto che il nucleo più antico del Monastero di San Pietro in Lamosa, a Provaglio d’Iseo, risale 
all’XI secolo e fu costruito laddove sorgeva, un tempo, un tempio romano dedicato a Mitra. 
Altro elemento che contraddistingue Canappio è il gilè, derivato dal francese Gilĕt che, in origine, era una 
veste senza maniche che portavano i pagliacci del teatro popolare francese detti Gilles (Gille è 
un’alterazione di Egidio che in passato era usato per indicare il “buffone”).  Canappio infatti ricopre tale 
ruolo comico. 

Canappio, popolano semplice, ignorante, come quasi la totalità della popolazione di un tempo, è disponibile 
e fondamentalmente buono e si lancia con entusiasmo nelle avventure più diverse, cercando di aiutare chi gli 
chiede aiuto e riuscendovi sempre pur se in modo goffo e pasticcione.  È molto curioso ed amante della 
buona tavola.  
 

  



 

 

L’uso del Gonfalone del Comune di Como è stato autorizzato il 9 marzo 1979 con Decreto 
del Presidente della Repubblica Sandro Pertini.   Nel testo sono descritti gli elementi 
fondamentali:  “drappo di colore bianco riccamente ornato di ricami d’oro con iscrizione 
centrata in oro “Città di Como” e caricato dello Stemma Comunale con croce bianca e 
sfondo rosso, ad indicare che nel Medioevo la città era ghibellina, cioè fedele all’impero; le 
parti di metallo ed i cordoni sono dorati, l’asta verticale è ricoperta di velluto bianco con 
bullette dorate poste a spirale; nella freccia è rappresentato lo Stemma del Comune e sul 
gambo inciso il nome. ” 
La parola “Libertas” è scritta in senso discendente da sinistra a destra nel quarto inferiore 
alla destra di chi guarda. Lo Stemma Comunale col motto “Libertas” è conservato nel 
Municipio di Como e fu tessuto e donato al Comune di Como dalle donne comasche nel 
1859, subito dopo la liberazione della Città ad opera di Garibaldi. 
 



 

 

TAVA’ 
 

 

  



 

 

Tavà è la tradizionale maschera di Como. 

Tavà venne alla luce nel 1948 dalla penna e dai pennelli del poeta e pittore comasco Piero Collina.   Divenne 
maschera ufficiale del Teatro Comasco nel 1969 quando lo stesso Collina volle farlo rivivere sul 
palcoscenico  del Teatro Stabile di Como.  
Tavà riapparve come burattino nel contesto del “Teatro dei Burattini di Como” nel 1985,  ad opera di Dario 
Tognocchi e Paola Rovelli che riportarono in vita il personaggio. 
Tavà però è esistito davvero: morì nel febbraio 1948.  
Vissuto a Como nella prima metà del Novecento si chiamava Mazzola Carlo, detto Tavà. 
Il nome gli derivava da un episodio che solitamente si ripeteva nella sua vita. «Damm una sigarèta», diceva; 
dopo averla ricevuta soggiungeva: «Ta và una sigarèta», che si può tradurre con:  “Ti devo di ritorno una 
sigaretta, forse…!” 
Tavà è l'uomo del popolo che non è servo di nessuno e che fa qualsiasi lavoro per sbarcare il lunario nel 
migliore dei modi; lavora in proprio e smette di lavorare appena ritiene di aver lavorato abbastanza per tirare 
avanti anche una sola giornata, abbandonando le sue multiformi attività di venditore ambulante di pesci, 
coriandoli, giornali, cartoline, carta per i bachi da seta, e si gode la vita.  E’ ironico, scanzonato e burlesco 
interprete della saggezza e dell'arguzia popolare; famoso per le sue sottili, imprevedibili e argute trovate, la 
geniale attitudine a sembrar sciocco e/o furbo,  finto ignorante, sottilmente astuto,  canzonatore dei 
prepotenti e difensore dei deboli, la spiccata propensione per il gioco degli inganni, il buon senso, talvolta la 
sincerità, l'intelligenza, l'estro e la spensieratezza che hanno contraddistinto la vita di un uomo comunque 
vissuto. 
Amato da tutti, non litigava e non era violento.   La sua polemica era di un'arguzia mordace che colpiva 
sempre nel segno.  Parlava da solo, camminando e gesticolando. Ciò che doveva dire lo diceva sempre ad 
alta voce, per le strade, in quei suoi famosi soliloqui che ci rimandano, oltre ai commenti agli eventi di quel 
tempo ad una sua filosofia spicciola di vita, che comunque fa riflettere.  

Mangiare, bere, recarsi in carrozza a far visita alla madre - l'unica parente rimastagli, ricoverata alla Cà 
d'Industria - portandole fiori e dolci erano le sue uniche ambizioni. 
Con il "vizio" di bere, uno dei "motti" che caratterizzano la sua figura recitava così: «I pess cun la stadèra, e 
i omm cunt ul barbèra» (con la prima pesa i pesci, con la seconda gli uomini). 

Tavà vive ancora oggi come "maschera ufficiale” del Teatro Comasco. 

 

 

 

 

 

 

 

 

 



 

 

Il Gonfalone di Cremona, datato 1478,  di colore rosso con ornamenti e frange 
d’oro con al centro lo Stemma del Comune raffigurante uno scudo 
completamente fasciato di rosso e d’argento, come tutt’ora è presente alla base 
del campanile della Cattedrale cremonese.  Il braccio a sostenere una palla d’oro 
ricorda il celebre episodio legato alla figura di Giovanni Baldesio (detto “Zanén 
da la bala”), gonfaloniere maggiore cittadino. 
Sul Gonfalone è ricamato il motto “FORTITUDO MEA IN BRACHIO” (“la mia 
fortuna [è] nel braccio”) 
 



 

La Vecchia segata in Cremona 

(detta anche: Vegia Pesera o Pisera) 
 

 

 

 

 

 

 

 



Personaggi della tradizione di Cremona 
 

E’ necessario fare una premessa:  la Città di Cremona, dopo numerose ricerche, risulta NON 
avere una Sua maschera, che invece ha la Città di Crema - non capoluogo di Provincia -: “EL 
Gagèt còl so uchèt”.  
Le ricerche, hanno portato a individuare alcuni soggetti locali (storici), precisamente: 
 

 agli inizi del ‘900 pare movimentassero il Carnevale di Porta Romana in Cremona 
(proprio dove si segava e bruciava la Vecchia) alcuni personaggi di nome CAMEL e 
BAGONGHI  dei quali oggi purtroppo si è persa memoria popolare e che rivivono 
solo nella poesia ”Gh’era ‘na òolta - della Poetessa  Alice Leoni -”, oltre a PIIRLIN 
ed EL CIRENEO, raccontati nell’Arte degli Antichi Mestieri (nelle poesie di Tersilla 
Zanotti e Ercole Giacomelli). 

 

 la Vecchia Segata, che affonda la propria tradizione intorno alla metà del ‘600. Al di là 
dalle interpretazioni moralistiche il rito di Sega-la-Vecchia, era una cerimonia di 
passaggio dall’equinozio di primavera verso il nuovo anno:  si celebrava, senza 
esserne più coscienti, la morte del vecchio anno, ovvero  della “comare secca”, la 
Vecchia Madre Natura da cui rinascerà la giovinetta Natura, cioè l’anno nuovo.   Il 
processo alla Vecchia era visto come il “processo alle orge gastronomiche del 
Carnevale” e come esaltazione della purificazione e dell’astinenza quaresimale ed 
aveva come conclusione logica la sentenza di condanna al “taglio e rogo della 
Vecchia”. 

 

Altra angolatura e interpretazione del processo alla Vecchia è stata quella di rimarcare 
l’antico detto (usato già ai tempi dei Romani e trasformato nel loro “motto” sin dalla 
fondazione dell’Ordine dai Monaci Trappisti): “memento mori” come testimonierebbe 
la seguente poesia scritta da Anonimo il 24 marzo 1661 e intitolata: “SCHERZO 
MORALE-SCHERZO DELLA VECCHIA SEGATA  IN CREMONA”: 

Donne, voi gite altere 
Che la vostra beltade il mondo adori 

E con pronto volere 
Quasi vittima a voi s’offrono i cori: 

Ma pazze se ‘l credete, 
Che tutt’oro non è quel che risplende. 

Cangia le sue vicende 
Il tempo e alfin vi coglie nella rete. 

Ed ecco in un baleno 
Di vostra lieta fronte 
Turbato il bel sereno, 

E solo a scherni e a onte 
L’egra vita soggiace, e ‘l fasto altero 

Altro non è che un soffio, un’ombra, uno zero. 



 Interessante quanto scoperto presso l’Archivio di Stato di Cremona, sempre datato 24 
marzo 1661, che  ci da la possibilità di altra lettura dell’evento:  abbiamo un disegno 
illustrativo dal quale risulta evidente l’attuazione della sentenza e nel quale possiamo  
notare i due soggetti che tengono la sega.  Possiamo ipotizzare che quello di sinistra 
abbia le fattezze di “Pulcinella” e quello di destra di “Arlecchino”, ovviamente con 
l’immaginazione e senza alcun fondamento storico. 

 

“Scherzo della vecchia segata" 
Archivio "Ala Ponzone", presso l'Archivio di Stato di Cremona -  
Busta 510 -  "Aroscopi Poesie Mascherate Feste e Viaggi", 
 

Sotto l'illustrazione vi è un sonetto d'Autore Anonimo, che così recita:  
 

 

 

 

  

           S O N E T T O 

O' Dell'eternità Femmine Amanti 

Arpie del tempo avare invan sperate 
Con le crespe da gli anni più incurvate; 

Forse per crescer puoi ne' bei sembianti 
E scoprir le vostr'alme innamorate 
Togliendo ad ogni Cuor la libertate, 
e dando ogn'hor cagione d'angosce, e pianti? 

Quanto fora per voi miglior ventura 
Col crespo d'un bel crin sciogliere la vita 
Che canute aspettar forte più ria. 

Di costei d'ingordissima natura 
Di non prender partito è tor partita, 
Partita hoggi da noi si parte via. 



 

 

Il Gonfalone di Lecco è di colore azzurro con al centro lo Stemma del Comune,   
raffigurante uno scudo, sorretto ai lati da due tritoni, (divinità della mitologia 
greca dalla doppia natura: metà uomini e metà pesci, a ricordo delle origini di 
popolo vissuto in un villaggio di pescatori), sovrastato da una corona a nove 
palle, in quanto Lecco, araldicamente, è Contea fin dal dominio carolingio (VIII 
secolo d.C.). 
 



 

RE RESEGONE e REGINA GRIGNA 

 

 

 

 

 

 



 

 

Re Resegone e Regina Grigna maschere carnevalesche di Lecco 

Monarca per burla, è apparso la prima volta durante il Carnevalone del lontano 1884.  
Re Resegone è entrato  così trionfalmente nella tradizione lecchese mantenendo inalterate le originali 
caratteristiche. 
In linea con la consuetudine, la cerimonia di incoronazione prevede la partenza del corteo da piazza XX 
Settembre, l’antica piazza del Mercato, cuore del vecchio borgo, caratterizzato da lunghi ed antichi portici.   
Il corteo percorrerà via Roma, via C. Cattaneo, via Cairoli e proseguirà per la “Contrada Larga”, l’attuale via 
Cavour, la strada maestra della vecchia città, per raggiungere il palazzo municipale, dove è prevista la 
consegna delle chiavi.   La tradizione vuole che subito dopo aver ricevute le chiavi dal Sindaco di Lecco, il 
Re legga il suo Bando- Proclama ai fedeli sudditi, un messaggio dove non si mancherà di rendere omaggio 
“alla capitale del grandioso ed industriale nostro reame, dove sono fiorenti le ultime scoperte della civiltà” e 
finirà con una frase ormai consueta “si alzino i calici, si beva alla prosperità di Lecco e del suo territorio. Al 
diletto popolo per tutta la settimana grassa auguro salute, soldi ed allegria”. 

 Se Re Resegone risale al 1884, è molto più recente la storia “in quota rosa” di Regina Grigna. Questo 
personaggio esisteva già nell’Ottocento ed all’inizio del Novecento, ma allora Regina Grigna era un 
maschietto solitamente biondo che indossava abiti femminili, in quanto era ritenuto sconveniente per una 
ragazza partecipare alla passerella carnevalesca in veste pubblica.   E’ nella metà del Novecento, con la 
ripresa in grande stile delle maschere, dopo il durissimo e tragico quinquennio bellico, che la Regina Grigna 
è tutta femminile. 

Interrotta la tradizione del Carnevalone lecchese con l’edizione del 1958, la stessa venne ripresa nel 1996.   
E’ stata in quest’ultima data che diventa cerimonia fissa di apertura del Carnevale la consegna delle chiavi 
da parte del sindaco, nel cortile centrale del palazzo civico di piazza Diaz.   Ricordiamo, per la cronaca, che 
il primo a presiedere tale cerimonia è stato Giuseppe Pogliani.   Importante è anche il ruolo del Gran 
Ciambellano al quale è affidata  la gestione  della manifestazione e che accompagna la coppia reale per tutta 
la cerimonia.    Come da tradizione il Carnevalone di Lecco ha il suo momento di maggiore partecipazione 
popolare nella sfilata di carri e gruppi mascherati con partenza dal piazzale dei Cappuccini.   Dopo una 
settimana intensa, colma di appuntamenti, la “settimana grassa”  si conclude, come da tradizione,  con 
l’intrattenimento musicale del sabato sera nelle piazze centrali di Lecco. 

 

 

 

 

  



 

 

 

 

 

 

 

 

 

 

 

 

 

 

 

 

 

Il Gonfalone, già in uso intorno all’anno 1100, è il simbolo in cui si riconosce 
l'immagine della città, con l'iconografia araldica sul fronte: “croce rossa in 
campo dorato, attorniato da corona d'alloro e sormontato da corona turrita con 
soprastante stella” e la raffigurazione sul retro di due scene: una dedicata a San 
Bassiano e l'altra al Barbarossa, nell'atto in cui consegna ai Notabili di Lodi le 
insegne della città nuova. 

In epoca moderna, lo Stemma e il Gonfalone vennero concessi alla città di Lodi 
con un Regio Decreto di Vittorio Emanuele III, emesso nel 1933 ed entrato in 
vigore nel 1934. 

 

 



 

PAMPALUGA 

 

Pampaluga è una maschera del carnevale di Lodi e del Lodigiano. 

Il significato del nome e delle sue caratteristiche sono ben descritte in questa filastrocca in 
dialetto di Lodi: 
“Pampaluga ludesan,larg de buca e stret de man 
religus risparmiadur quand el bev l’è de buon umur 
citadin cun el sal en co’, trope tase el paga no 
per la patria e per el re, Pampaluga chi ch’el ghè!” 

Impersona il contadino non con le scarpe grosse e il cervello fino, ma la persona sciocca, 
vuota, di scarsa levatura, bietolone, gaglioffo. In altre parole un lazzarone 
e inaffidabile soggetto. 
 



 

 

Il Gonfalone di Mantova “Drappo bianco con bordatura in rosso contenente lo 
Stemma della Città” venne riconosciuto contestualmente allo stesso Stemma,  
con D.C.G. del 26 dicembre 1941 con il blasone: “D’argento alla croce piena di 
rosso accantonata alla destra del capo della testa di Virgilio al naturale posta di 
fronte, attorcigliata di un serto di alloro, con ornamenti esteriori da città”.  

 

  



RE TRIGOL 

 

 

ReTrigol, maschera carnevalesca, mito e leggenda di Mantova. 

Re Trigol e la sua Corte non hanno una reale storia, ma da tempi immemorabili si è tramanda una  leggenda 
che ripropone riti, miti e personaggi arcaici.  Re Trigol, con la sua favola, ci da una fantasiosa descrizione su 
come sono nati il paesaggio che tutt’ancora circonda la città di Mantova , nonché come sono nate e si sono 
sviluppate tante abitudini locali ancora esistenti. 
Oggi tutto questo rivive nel “Carnevale di Re Trigol” che rappresenta non solo un momento di svago, ma 
anche una rappresentazione di un antico racconto tramandato nei tempi 
Una straordinaria miscela di combinazioni che coniugano la maschera estemporanea, quale quella di Re 
Trigol, simbolo di fantasia artistica, come unica maschera degna di rappresentare la città di Mantova. 
  



Nella realtà cos’è il Trigol (trigolo)? 
La “Castagna d’acqua” cioè la “Trapa natans” è una specie di pianta acquatica e galleggiante che cresce in 
acque lente profonde fino a 5 m.; è nativa delle aree a clima temperato.   In Italia la pianta è particolarmente 
diffusa nei laghi di Mantova, il frutto è noto con il nome locale di “trigol”. 
Tale frutto era già presente e consumato al tempo dei Gonzaga, soprattutto da Isabella d’Este, che ne inviò 
in gran quantità alla corte di Ferrara.  
L'uso alimentare della castagna d'acqua è simile a quello della castagna di montagna. Il frutto si consuma 
fresco, lessato o arrostito, al cartoccio se da sgusciare mentre si passeggia,  proprio come le castagne. Un 
tempo i semi bianchi e farinosi, dolci e dal sapore di nocciola, venivano raccolti, essiccati e conservati per 
ottenerne farina.

La leggenda di Re Trigol 
Come è nata la leggenda e quindi la maschera?   Di seguito un breve riassunto della storia. 
C’era una volta, tanto tanto tempo fa, quando né gli animali né gli uomini erano ancora nati, una grande 
palude su cui regnava la Natura, una splendida Regina dai capelli color sole, dagli occhi color cielo e dalla 
pelle bianca come la neve. 
Aveva solo tre sudditi: un buon Mago, una bella Fata e una perfida Strega. 
Strega e Mago si odiavano e la Fata e trascorreva tutte le sue giornate a litigare con loro.   Un giorno la 
Regina Natura, stanca di quel baccano, chiamò a sé i tre litiganti e disse: “Ora basta con tutte queste liti. 
Poiché non riuscite a vivere in buona armonia, provvederò io a separarvi per sempre.” 
Così dicendo, trasformò la palude in tre laghi: Inferiore, Di Mezzo e Superiore. 
Nel Lago Inferiore fu imprigionato il buon Mago, in quello di Mezzo la perfida Strega e in quello Superiore 
la bella Fata. 
Con l’andar del tempo, il Mago, la Strega e la Fata, vivendo tutti soli in fondo ai loro laghi, diventavano 
sempre più tristi.   Un giorno che la Regina Natura si era recata a far loro visita, essi la pregarono: “Regina 
concedici un po’ di compagnia, siamo tanto soli!” 
“Va bene, ma sceglierete voi le vostre compagnie: vi concedo tre desideri.” 
I tre sudditi, solo per questa volta alleati, dopo aver parlato a lungo, chiesero alla loro Regina: 
che l’acqua sia abitata da pesci: essi rappresenteranno il nostro svago; 
che l’aria sia abitata da uccelli e da insetti: essi rappresenteranno la nostra vista; 
che la terra sia abitata da piante e da fiori: essi rappresenteranno le nostre emozioni. 
“E così sia,” rispose la Natura, sorridendo soddisfatta. 
Trascorsero tanti anni sereni, finché un bel giorno passò da quelle parti Mamma Cicogna. Quello che vide 
non le piacque affatto: “Non c’è amore su questa terra,” pensò e per porvi rimedio chiese a una ” Spulvrina - 
cima di pianta acquatica con la quale anche oggi costruiscono delle morbide scope - ” di accompagnarla al 
Lago Inferiore.    Là giunte, la Cicogna prese nel becco Spulvrina e la passò dolcemente sull’acqua.   Si 
recarono poi al Lago Superiore e fecero la medesima operazione.  
Quei tocchi magici della Spulvrina fecero nascere l’amore tra il Mago e la Fata che, non potendo più stare 
lontani, di tanto in tanto si incontravano in un cunicolo, scavato sotto la superficie dei laghi, senza far nulla 
trapelare alla Strega. 
Circa tre mesi dopo, Mamma Cicogna arrivò col suo fardello e scaricò tra le braccia amorevoli della Fata un 
fagottino in cui era avvolto un frutto meraviglioso: il Trigol. 
La Strega non stava più in sé dalla rabbia: “Ti darò un aspetto tanto orrendo che nessuno ti si avvicinerà,” 
pensò e così fece un sortilegio che obbligò Trigol a vivere nascosto sotto una strana forma (triangolare), 
ricoperto da una brutta scorza. 
La Strega, però, si sbagliò di grosso.  E’ vero che Trigol aveva ed ha un aspetto poco invitante, ma nel suo 
interno racchiude una dolce polpa che molto presto gli esseri umani incominciarono ad apprezzare e cercare; 
a tal punto da far diventare il Trigol un Re: il Re di ogni loro festa. 



 

 

Il Gonfalone è un Drappo troncato di rosso e di bianco con frange e ornamenti dorati. 
Sovrasta la dicitura: CITTA’ DI MONZA;  nel mezzo è evidenziato lo Stemma della 
città di Monza (concesso da Ottone III in occasione della sua incoronazione avvenuta a 
Monza nell'anno 996 ed è costituito da uno scudo sannitico di colore azzurro al cui 
interno sono rappresentate (non fedelmente) la Corona Ferrea e la Croce di 
Berengario. Lo scudo è contornato da una fascia d'argento con la scritta latina ”Est 
sedes Italiæ Regni Modœtia magni “(Monza è la sede del grande regno d'Italia). Lo 
scudo è contornato da rami d'ulivo e di quercia legati da un nastro rosso ed 
è timbrato da una corona da città. 



 

 

 

 

 

 

 



 

Maschere e Personaggi di Monza  

Il Comune di Monza è stato per Secoli legato indissolubilmente alla Città di 
Milano fino a giugno 2009 quando la Città di Monza è diventata operativa quale 
Capoluogo della Provincia di Monza e Brianza, dichiarato da Legge emanata l’11 
giugno 2004 dal Parlamento Italiano.  
Di conseguenza fino a tale data le maschere milanesi sono state anche le 
maschere monzesi, con qualche differenza per quanto riguarda la Brianza. 
Quindi, a tutt’oggi non si può parlare di specifica maschera monzese, ma di 
maschera del Carnevale Ambrosiano, che d’altra parte è stato mantenuto identico 
sia nelle date che nelle manifestazioni. 

Nonostante ciò, durante le ricerche sono risultati esistere dei personaggi che la 
tradizione popolare ha trasformato in maschere, delle quali purtroppo oggi si è 
persa storia e memoria.  Nello specifico sono: 

 EL GALBUSERA, maschera di fine ‘800 che rivive nel racconto dello 
scrittore Augusto Merati (scrittore monzese): “Ul merluz mangia de 
scundun” 

 EL VERMIGLIO, maschera di metà ‘800 che è protagonista della 
rappresentazione teatrale "Tabalit-Tabarlocc" tratta dalla raccolta ”Le 
Burinatee” in dialetto brianzolo, messa in scena dal Gruppo Azeta di 
Monza. 

pare fossero dei venditori/imbonitori che giravano le Corti della zona offrendo i 
loro prodotti e spesso creando confusione. 

Altri due personaggi risultano essere presenti nelle tradizioni locali: 

 LA MAGA GIUBIANA, personaggio femminile ( maga/strega) che a fine 
inverno veniva bruciata e che si rifaceva alla tradizione dei “fuochi 
contadini” propiziatori per la primavera in arrivo 

 EL PIN DE LA CILANA, purtroppo di questo personaggio sappiamo solo 
il nome; altro è svanito col passare del tempo.  

 

 

  



 

 

Lo Stemma della città “di rosso alla croce d’argento” sembra in uso da prima del 
XIV secolo, tradizionalmente riprende il Vessillo Imperiale, a testimonianza 
della fede ghibellina dei pavesi e riconoscenti all’Imperatore per averla 
beneficata di privilegi in occasione dell’erezione della Contea. 

 

 



FAMIOLA 
 
 
 

 
 
 
 

 
 

 

 



 
Famiola, maschera di Pavia. 

L’Archivio Storico di Pavia, fa risalire le prime notizie sulla maschera pavese “Famiola” al Settecento, 
quando arrivò a Pavia la famiglia milanese Colla. 
Dal carattere nobile e generoso,  Colla aveva adibito una delle stanze del suo palazzo a vero e proprio teatro 
di marionette, con personaggi  e scenografie.  Quella semplice messa in scena era solo l’inizio di una lunga e 
gloriosa carriera che, dalla fine del Settecento fino ai giorni nostri, avrebbe portato la famiglia Colla a 
diventare una delle poche famiglie di marionettisti ancora oggi attive in Italia e nel mondo. 
Fu proprio grazie a un’idea del burattinaio Giuseppe Colla, il Capostipite della famiglia che nacque a Pavia  
la maschera di Famiola divenuta in poco tempo prima il simbolo di Pavia, poi il simbolo del Carnevale 
pavese. 

Il nome derivò  dall’espressione piemontese “l’ai fam” (ho fame) che il singolare personaggio pronunciò 
uscendo da un enorme uovo la prima volta che comparve sul palcoscenico, presso il Teatro Re di Pavia, 
grazie al suo primo interprete, un attore appartenente a una compagnia piemontese, che gli adattò il dialetto 
di quelle terre. 

Per tutto l’Ottocento Famiola fu una delle maschere più popolari a Pavia, perchè di solito le parole “L’ai 
fam” venivano seguite da  quelle “di libertà” che per tutti rappresentavano la forte volontà di ribellarsi al 
dominatore austriaco, come in effetti avvenne nel 1859, durante la seconda guerra di indipendenza italiana. 
Nel Novecento i pavesi creeranno una vera e propria famiglia a Famiola, accompagnandolo con una moglie, 
la lavandaia Caroeu, e un figlio Famiulin. 
Una curiosità.   Così la moglie lavandaia Caroeu lo descriveva e lo raccontava: “Tutto gli perdonerò ma non 
il vizio di bere. Disgraziato, non ha più voglia di lavorare, ed io mi devo fare in quattro per tirare avanti. 
Venisse almeno ad aiutarmi a portare i fagotti giù dalla riva. Invece sto lazzarone che anche ieri sera tornò 
ubriaco non ha trovato ancora il tempo di alzarsi”. 
Famiola fu per decenni una maschera popolarissima a Pavia, sino a pochi anni dopo l’ultimo conflitto 
mondiale. 
Con il Palio dell’Oca - tipica manifestazione locale - del 1958,  i pavesi arricchirono il carattere di 
Famiola con nuove sfumature, rendendolo un assiduo frequentatore delle osterie dove, dopo una buona 
bevuta, non esitava a menare le mani con chi avesse osato offendere lui e la sua famiglia. 
Oggi la maschera è pressoché sconosciuta e dimenticata dai pavesi delle nuove generazioni, ma i più anziani 
ogni anno, durante la festa di Carnevale, indossano ancora la sua maschera ed escono per le strade del centro 
in festa, facendo divertire grandi e piccoli e  creando ilarità sin dalla sua prima apparizione 

Il suo costume venne ideato per la prima rappresentazione, alla fine del Settecento e così ci è pervenuto; era 
composto dai pantaloni, dal gilet e dalla giacca di panno rosso, tutti bordati di bianco, calze a righe bianche e 
rosse, scarpe nere con fibbia settecentesca, parrucca nera con codino rialzato stretto da un nastro rosso, 
uno zucchettino rosso sul capo e al collo una vistosa cravatta verde a farfalla. 
 

 

  



 

 

Drappo metà azzurro e metà bianco riccamente ornato di ricami d’oro con lo 
Stemma della Città (di color azzurro a due spade manicate d’oro incrociate e 
reincrociate con due palme al naturale, il tutto sormontato da un giglio d’oro) 
con l’iscrizione centrata   in oro: “Città di Sondrio” 
.Le parti di metallo ed i cordoni sono dorati. L’asta verticale è ricoperta di 
velluto azzurro  con bullette dorate  poste a spirale.  Nella freccia si trova 
rappresentato lo Stemma della Città e sul gambo inciso il nome. 
 
 

 

 

 



 

 

RE e REGINA DEL CARNEVALE 
 

 

 

 

 

 

  

 



 

Re e Regina del Carnevale, maschere di Sondrio. 

L’origine della festa così come la conosciamo, ma con le dovute differenze, può essere 
rintracciata tra i rituali romani: infatti febbraio, dedicato al Dio Februus, era il mese delle 
purificazioni e delle commemorazioni, nonché del passaggio dall’inverno alla primavera. 
Alle cerimonie di purificazione e di commemorazione si intrecciavano riti di fecondazione, 
come nei Lupercali, feste antichissime in onore di Marte e del dio Fauno. 
È però nel Periodo Medievale che ritroviamo molti aspetti della festa attuale, all’insegna del 
motto “a Carnevale ogni scherzo vale”; infatti, il Carnevale medievale era caratterizzato da 
divertimento esagerato, grandi mangiate e scherzi: il Re e la Regina del Carnevale - 
indiscussi padroni della festa - garantivano pazza allegria e la sospensione temporanea delle 
Leggi, delle Regole e della Morale secondo la regola del “semel in anno licet insanire - una 
volta l’anno si può essere folli - !” 
E come non citare i famosi “scherzi da Prete” che nascono proprio in questo periodo: il Prete 
organizzava una serie di burle, scherzi, barzellette e pantomime per far ridere i fedeli.  Tutte 
queste usanze, allegre e un po’ matte, avevano comunque uno scopo: rallegrare tutti in 
previsione del lungo periodo della Quaresima. 
Nel Carnevale del Rinascimento questa festa ebbe molto successo: i carri carnevaleschi 
esibivano la grandezza dei Signori e permettevano al popolo sfrenati baccanali, dove grazie 
alle maschere e ai costumi si annullavano le differenze tra le classi sociali, e ciascuno era 
libero di unirsi a questo rito propiziatorio per auspicare l’abbondanza del raccolto in 
primavera e per rendere meno pesanti i giorni di penitenza. 
Anche ai giorni nostri, come nei tempi passati e da tradizione, dopo aver ricevuto le Chiavi 
della Città, il Re e la Regina del Carnevale, scortati da Gruppi Folcloristici e dagli 
Sbandieratori, danno il via alla festa invitando tutti i cittadini a partecipare. 
Il regno dei due monarchi però è temporaneo, perché alla fine si procederà all’elezione di un 
nuovo Re e di una nuova Regina. 
E così ad ogni anno. 
 

 

 

 

 

 

 

 

 



 

Con Regio Decreto del 28 aprile 1941, la città di Varese ottenne la concessione 
di un proprio Gonfalone che fa seguito al Gonfalone storico del Comune, 
precedente alla concessione, con al centro lo stemma del Comune risalente al 
1854 circondato da decorazioni in rosso e oro. Attualmente è in uso anche una 
versione “moderna” consistente solo in un drappo di bianco di foggia 
rettangolare, con ornamenti e iscrizione Città di Varese in oro. 

 

 

 



 

PIN  GIROMETTA 
 

 

 

 

 

 

  



 
 
Pin Girometta, la maschera di Varese. 
 
Negli anni del dopoguerra a Varese la locale maschera “il Re Bosino” era caduto nel dimenticatoio, e la 
città, uscita da pochi anni dalla guerra, aveva bisogno di nuove idee e di nuovi personaggi per un rilancio 
positivo d’immagine. Ci pensò “l’Associazione Culturale della Famiglia Bosina”  che nel 1956 lanciò un 
concorso in cui si chiedeva agli Artisti locali  di disegnare un bozzetto per la realizzazione della maschera di 
Varese con lo scopo di  ideare un personaggio che potesse essere pari alle altre maschere provinciali e 
regionali.  

Tra ricostruzioni e leggende popolari, nacque così poco più di sessant’anni fa, dalla fantasia dell’incisore 
varesino Giuseppe Talamoni,  la maschera del Pin Girometta . 
Egli ricercò il personaggio nelle più antiche cronache locali, quelle che rievocano i tempi passati e le 
abitudini della gente di quei tempi. Ci viene raccontato che il Talamoni “trovò il suo tipo nella storia e nelle 
favole che una volta gli anziani si scambiavano nei giorni di festa, attorno ai tavoli delle osterie dei piccoli 
paesi, rievocando persone e figure degli anni lontani.” 
È’ proprio da un’idea che nasceva dall’indagine nelle cronache locali e dai riscontri nella tradizione orale 
che scoprì fosse esistito nel Settecento un merciaio stravagante che girava per i cortili delle cascine e veniva 
coinvolto quale intrattenitore nelle varie feste di paese.   Secondo la ricostruzione fantasiosa del Talamoni, 
ammantata di leggenda popolare, questo personaggio - Pin da Giuseppe - era originario della Valbossa;  in 
maggio, all’epoca delle Processioni, saliva al Sacro Monte di Varese per vendere un amuleto 
chiamato “Girometta” che l’autore immaginò essere un pupazzetto in forma stilizzata, decorato di nastrini e 
cianfrusaglie varie,  costruito impastando farina con acqua e  fatto cuocere  in  forno  e che, dopo la  
benedizione, veniva messo sul camino in casa per propiziare la prosperità del focolare. 

Le vesti di Pin Giometta, sono state ispirate a Talamoni dalla visione di   Varese e dal suo territorio:  tipiche 
calze righe bianche e rosse, pantaloni blu, per richiamare i tanti laghi della provincia, la casacca verde per 
ricordare i famosi giardini della città, un mantello marrone, simbolo delle montagne che si affacciano sulla 
valle, un cappello ampio, per proteggersi dal sole che splende sempre gioioso su Varese. Ovviamente non 
poteva mancare un accessorio indispensabile, il porta fortuna Varesino, la Girometta. 
 
Giusto per la cronaca:  da quasi trent’anni fa ad oggi il “Re Bosino” è ritornato ad essere parte essenziale 
del Carnevale di Varese.  Infatti, come da programma della settimana di Carnevale, il Sindaco,   con la 
Cerimonia della “Consegna delle Chiavi della Città” nella Sala Matrimoni di  Palazzo Estense (Palazzo del 
Comune) conferisce al   Re del  Carnevale Bosino l’autorità che, come nelle favole durerà solo sette giorni,  
ad amministrare come meglio crederà la Città. 
Cosa deciderà di fare il Re?   Toglierà tutte le tasse?    Abolirà i compiti nelle scuole?   Cosa altro? 
Per saperlo bisognerà attendere il discorso che farà in Piazza Carducci. 
Ma questa è tutta un’altra storia! 

 

 

 


