IL LAGO D’ ISEO E LA VALCAMONICA.
IL LAGO D’ ISEO:  MONTE ISOLA.
“...un monte in mezzo al lago” così veniva descritta Monte Isola nelle proprietà della Serenissima Repubblica Veneta.
Sicuramente abitata in epoca romana ed anche più anticamente, territorio di caccia dei Visconti, Monte Isola ha una superficie complessiva di 4,5 kmq, una circonferenza di 9 km ed un’ altitudine che raggiunge i 600 metri. Posta in mezzo al lago d’ Iseo, rivolge alla sponda bresciana il versante più scosceso dominato dal Santuario della Madonna della Ceriola ed è invece più verde e coltivata nella parte rivolta verso la sponda bergamasca.
Oltre ai nuclei abitati principali: Peschiera Maraglio, Carzano e Sensole sulla riva del lago e Siviano, sede del Comune, in collina, sono numerosissimi i piccoli borghi che ne determinano la tipicità. Minuscoli gruppi d’ antichi caseggiati a mezza collina, su fino a giungere a Cure, proprio sotto la vetta.
Ovunque, case in pietra, antichi portali, portici, cortili e giardini. Viuzze e vicoli si aprono un varco verso il lago o si inerpicano verso la vetta. Oleandri, agavi e mimose testimoniano la mitezza del clima nei giardini di riviera. Campi coltivati, orti, vigneti e oliveti si fanno spazio tra boschi di castagni, querce e frassini con uno splendido sottobosco d’ ellebori, felci e ciclamini.
Un legame tra terra e lago, ancora molto vivo che caratterizza da sempre la vita quotidiana, i rapporti sociali, ma anche l’ economia dell’ isola. Da questi elementi hanno avuto origine la costruzione delle barche in legno, l’ arte manifatturiera delle reti e le tecniche di essiccazione del pesce. Attività che, nate da esigenze primarie, costituiscono oggi la tipicità di Monte Isola. Preziosi elementi di unicità che insieme alla bellezza del paesaggio, alla tutela dell’ ambiente e alle tradizioni ancora vive hanno permesso all’ isola di essere inserita nel ristretto club dei Borghi più belli d’ Italia.
L’ isola è tutta da vedere, da percorrere, a piedi, in bicicletta o con i piccoli bus che fanno servizio di linea. Scorci e splendide viste panoramiche si aprono improvvisamente dietro ogni angolo, ma naturalmente ogni borgo si evidenzia per particolari e piccoli gioielli storico artistici. 
Deliziose le rustiche piazzette, i loggiati ed i portali di Masse e Olzano. Una bella scalinata acciottolata conduce da Carzano ai caseggiati cinquecenteschi con sottoportici e muri in pietra di Novale che fu residenza estiva di Marco Morosini, vescovo di Brescia dal 1645 al 1654.
Cure, il borgo posto più in alto, si distingue per le antiche case con balconi in legno. Chiese dagli interni barocchi e altari policromi sono a Peschiera, San Michele, a Carzano, S. Giovanni Battista, qui venerato come “S. Giovanni delle sardine” perché nel giorno a lui dedicato, il 24 giugno, si apre la pesca di questo gustosissimo pesce, a Senzano, San Severino. Da Senzano si gode anche una meravigliosa vista sul lago che giunge fino alle torbiere del Sebino.
A Menzino si trova la rocca Martinengo fatta erigere nel XIV secolo dagli Odofredi. Ampliata nel 500 dai Martinengo, ospitò nel 1497 Caterina Cornaro regina di Cipro. La rocca ha pianta quadrata con torri rotonde e mastio cilindrico. È visitabile solo in alcune domeniche estive, ma la si può raggiungere esternamente e godere di una bellissima vista sull’ isola di San Paolo alla quale, una leggenda racconta, sarebbe collegata.
Il capoluogo, Siviano, conserva tracce del passato medievale nelle murature in pietra, negli strettissimi vicoli e nella bella torre Martinengo a base quadrata.
La chiesa barocca dei santi Faustino e Giovita ospita un’ “Ultima cena” di Ottavio Amigoni del 1651. Una romantica strada od una serie interminabile di gradini conducono in località Porto di Siviano che si affaccia sul lago con un angolo molto pittoresco fiancheggiato dalla bella villa cinquecentesca fatta costruire dai Fenaroli. Il complesso di edifici di varie epoche, molto vasto, con giardino e brolo a lago cinto da un muro di pietra che termina con una torretta d’ angolo, si apprezza meglio con una gita in battello. 
Peschiera è il paese più facilmente raggiungibile; bellissimi i vicoli, il nucleo chiamato Castello ed alcune antiche case con loggiati in pietra di Sarnico. Da non perdere la visita al piccolo, ma interessante Museo della Pesca. Ospitato nelle ex scuole, si trova a due passi dall’ imbarcadero ed è utile strumento di comprensione delle attività tipiche di Monte Isola.
Il fascino della passeggiata tra Peschiera e Sensole, fiancheggiata da ulivi, ha catturato anche la scrittrice George Sand che la descrive nel romanzo “Lucrezia Floriani” ambientato proprio sulle rive del Sebino. Molti anche i pittori che ne hanno fissato la poesia nei colori delle loro opere. È particolarmente romantica se percorsa sotto la luna. 
Sensole è un minuscolo borgo soleggiato con un piccolissimo porticciolo ombreggiato da oleandri;
mentre Carzano conserva i tipici tratti e l’ atmosfera di paese di pescatori.
Santuario della Madonna della Ceriola.
Da Cure, dove si trova anche il capolinea degli autobus, una strada acciottolata sale, nel bosco, fino a raggiungere il Santuario della Madonna della Ceriola, una chiesa cinquecentesca sorta su una precedente cappella del XIII secolo che conserva una statua della Madonna, intagliata in un tronco di quercia, attribuita al XII secolo, alla quale i montisolani sono devotissimi. Un “Ecce Homo” affrescato e venuto alla luce nel 1815 sembra opera di Pietro Da Marone. 
Il santuario è posto proprio sulla vetta della montagna che curiosamente è costituita dalle rocce più antiche dell’ isola, prodotto quindi di un’ inversione stratigrafica probabilmente dovuta ad intensa attività tettonica. La vista è spettacolare: incomparabili sono gli scorci sul Sebino e sull’ intera isola che degrada con dolci terrazze a occidente, mentre a oriente un orrido di 400 metri precipita verticalmente senza possibilità di risalita. 
(Tratto da: www.bresciainvetrina.it).
IL LAGO D’ ISEO: PISOGNE.
Situata all’ estremità della sponda orientale del Sebino, di fronte a Lovere e all’ inizio della Valcamonica, Pisogne è allo stesso tempo l’ ultima località rivierasca e il primo paese della Valcamonica. 
Punto di confluenza tra le vie di terra e la via del lago, prima che venisse costruita la strada costiera fu per secoli l’ “emporio” della Valle: qui giungeva la strada Valeriana che attraverso il Tonale e l’ Aprica collegava il Bresciano con il Trentino e la Valtellina; da qui si dipartivano le due direttrici montane che attraverso la Colma di S. Zeno conducevano l’ una in Val Trompia e  l’ altra, per il Passo della Croce, a Zone e a Marone; da qui aveva inizio la strada che, superato l’ Oglio, giungeva a Lovere e a Bergamo. Il porto, infine, era il capolinea obbligato della via lacustre, l’ unica per le merci dirette o provenienti dalla Valcamonica fino al 1850, anno di costruzione della litoranea per Marone e Iseo, mentre al 1907 risale l’ attivazione della ferrovia Brescia-Pisogne-Breno.
Già a inizio Seicento al mercato di Pisogne (ricordato per la prima volta nel 1229) confluivano granaglie, vini, canapi, panni, olio, castagne, carni e soprattutto le ferrarezze della Valcamonica e vi accorrevano mercanti da tutta la Lombardia. Fin da allora inoltre il paese era centro siderurgico tra i principali, grazie soprattutto al ferro delle miniere della valle di Govine, dove sorgevano due forni e quattro fucine.
A inizio Ottocento nel paese erano attive sei vaste “dogane” per ferri e mercanzie, otto fondachi per i legnami settimanalmente provenienti dalla Valle, due piazze per il mercato bestiami ed un’ altra vastissima per i grani ed altri generi, quest’ ultima contornata da trenta e più botteghe con porticati, mentre in paese venticinque osterie ospitavano i forestieri di passaggio. Quattro navi corriere prestavano servizio permanente sul lago oltre alle molte barche.
Nel corso del secolo al commercio e alla siderurgia si aggiunsero le filande da seta e, a inizio del Novecento, lo sfruttamento delle cave di gesso, poste alle spalle del paese e tuttora in attività. 
Il ruolo economico di Pisogne nei secoli scorsi spiega la dimensione e la struttura urbanistica del centro storico, che presenta le caratteristiche di una cittadina e rimanda alla configurazione dei comparti medievali, quando il borgo “de Pixogni” era incentrato su una strada matrice (le attuali vie Torazzo e S. Marco), parallela al lago e intercalata, quasi nel mezzo, da un ampio slargo adibito a luogo di mercato. Da questo fulcro presero corpo verso monte la piazza (oggi Corna-Pellegrini) anteposta alla Parrocchiale e verso lago l’ ottocentesca piazza Umberto I, ricavata con l’ interramento di una palude. La ferrovia e la rotabile, tracciate nell’ 800, hanno alterato il tradizionale rapporto dell’ abitato con il lago, che avveniva, come di consueto, con stretti percorsi ortogonali originati dalla strada interna. 
(Tratto da: Gabriella Motta, Pisogne, www.globalnet.it.).
Pisogne. Il centro storico. Partendo dalla piazza, la prima cosa che colpisce il visitatore è la Torre del Vescovo. Alta 32,60 metri, con base quadrata di circa 7 metri di lato, venne edificata nel 1250. In origine presentava sulla sommità una merlatura, ora ricoperta dal tetto. 
Dalla Torre si diparte il vicolo San Clemente che presenta, sul lato est, edifici facenti parte di una struttura fortificata del XIV sec., dei quali sono visibili le massicce mura con base a scarpata ed il Torricello.
Sempre affacciato sulla piazza vi è il Torrazzo, antica sede del Gastaldo del Vescovo. Di fronte a questo edificio, dal lato opposto della piazza, si sviluppa la via San Marco il cui lato ovest è occupato dal Palazzo Fanzago, costruzione di origine medievale, più volte rifatta nel corso dei secoli; sulla sua facciata vi sono ricchi stucchi e medaglioni ottocenteschi con i ritratti dei personaggi dei “Promessi Sposi”.
La Piazza è collegata da un androne al quartiere della Puda. Di origine rinascimentale esso era sorto intorno alla chiesa di San Clemente, all’ esterno delle mura ancora visibili verso la Piazza.
La chiesa di S. Maria in Silvis o della Pace è la chiesa più antica di Pisogne, anche se l’ attuale struttura risale al XV secolo. L’ interno dell’ edificio reca un importante ciclo di affreschi tardo quattrocenteschi realizzati da Giovanni Pietro da Cemmo e dalla sua scuola. L’ opera più importante è sicuramente costituita dalla Danza Macabra (o Trionfo della Morte) che occupa parte della controfacciata e del lato nord della chiesa.
Chiesa di Santa Maria della Neve (o del Romanino). Sorta nel XV secolo alla periferia di Pisogne, questa chiesa è oggi uno dei più suggestivi esempi di pittura sacra del ‘500. Tra gli anni 1532 e 1534 Girolamo Romani detto il Romanino affrescò, secondo il tema della Passione di Gesù, le pareti, l’ arco santo e la controfacciata di questa chiesa con uno stile che nulla aveva a che vedere con l’ accademismo dell’ epoca. Le sue figure trasgressive, spesso grottesche, sono ispirate alla semplice gente del luogo. Il risultato è un’ opera grandiosa che trova la sua massima espressione nell’ affresco della Crocifissione. Altri avanzi di affreschi (la Danza macabra risale al 1486), attribuiti a Giovanni da Marone, si trovano sotto il portichetto del fianco sin., mentre nell’ adiacente cappella dell’ Ospedale sono stati riportati alla luce, ai lati dell’ altare, altri due affreschi del Romanino.     
(Tratto da: www.bresciainvetrina.it).
Girolamo Romano, detto il “Romanino”.
Il pittore Girolamo Romano, detto il “Romanino”, nacque a Brescia tra il 1484 e il  1487 in un periodo di forte sviluppo economico e culturale, nell’ epoca in cui la città era sotto il dominio della Repubblica veneta. Già nel 1508 aveva una propria bottega, ma negli anni successivi si verificarono eventi tragici, tra cui il terribile sacco di Brescia (almeno ottomila gli uccisi) seguito da pesti e carestie, che lo spinsero  a lasciare la città.
Proprio in quel periodo iniziarono i numerosi spostamenti che hanno caratterizzato la vita del Romanino. Intorno al 1512 giunge a Tavernola, in provincia di Bergamo, dove dipinge la Madonna in trono con i Santi e committenti nella chiesa di San Pietro. Poi nel 1533, più spavaldo e pittoricamente maturo, arriva a Pisogne dove dipinge un importante ciclo di affreschi nella chiesa di Santa Maria della Neve. In seguito lavora nella chiesa di Sant’ Antonio a Breno e poi a Bienno nella chiesa di Santa Maria Assunta.
La pittura del Romanino è espressione degli episodi da lui vissuti e i suoi dipinti sono popolati da brutti ceffi e soldati lanzichenecchi, ma anche da figure che riescono ad esprimere, con la gestualità, un’ accorata pietà.
(Tratto da: Lombardia – Valle Camonica, Itinerari e Luoghi).
*  *  *  *  *
“Sono trascorsi quarant’ anni da quando a Romanino fu dedicata a Brescia, sua città natale, una
memorabile mostra [questo articolo è del 2006]: fu la prima e l’ unica. Il motivo di un’ attenzione tanto avara per un artista che, insieme ai conterranei Moretto e Savoldo, lasciò un segno profondo nella cultura dell’ Italia settentrionale della prima metà del Cinquecento, va ritrovato nella sua arte e nella sua storia, e negli echi che lasciò, fino ai nostri giorni. 
Ammirato e ricercato per le sue qualità inconfondibili, fu ancor più spesso contestato per il linguaggio provocatorio e ribelle a ogni convenzione, che progressivamente lo sospinse in territori reconditi della geografia culturale, mentre altrove  imperavano autori più consoni al potere normativo dei grandi centri, divenendo uno dei protagonisti di questa guerriglia anticlassica che operarono in situazioni eccentriche o si servirono di armi importate da una cultura periferica come quella tedesca. (Lia Camerlengo; questo brano e l’ articolo che segue sono tratti dalla rivista  Art e Dossier, n. 224, luglio-agosto 2006). 
Girolamo Romanino – Un pittore in rivolta, di Ezio Chini. 
“Coloritor bizzarro, fiero e capriccioso inventore”, così nel 1648 Carlo Ridolfi in Le Maraviglie dell’ arte ovvero le vite degli illustri pittori veneti e dello Stato  fotografava la personalità artistica di Girolamo Romanino. Un giudizio colmo di ammirazione –e davvero degno di nota proprio perché espresso nel pieno dell’ età barocca- su uno dei protagonisti della pittura della prima metà del Cinquecento nell’ Italia del Nord.
A una generazione di distanza da quella del “padre” della pittura rinascimentale bresciana, Vincenzo Foppa, il Romanino compone, insieme al Savoldo e al Moretto, una sorta di superba triade del Cinquecento pittorico lombardo. Ma mentre il Savoldo opera principalmente a Venezia,  Romanino e il più giovane Moretto tengono campo a Brescia fino agli anni Cinquanta. Pur radicato nella tradizione artistica locale il Romanino è, però, tutt’ altro che un pittore provinciale.
Gli esordi. Nato a Brescia intorno al 1485-86, la sua formazione avviene all’ aprirsi del nuovo secolo fra due importanti centri artistici come Milano e Venezia: Zenale e Bramantino da un lato, Durer, Giorgione e Tiziano dall’ altro sono i principali punti di riferimento per il giovane artista, come mostrano le sue opere d’ esordio.
L’ accostamento a Tiziano è evidente in una serie di capolavori tra cui il Compianto di Cristo (Venezia, Accademia), firmato e datato dal Romanino nel 1510, i due grandi dipinti per i Benedettini di Padova (Padova, Museo civico) e le pale d’ altare per la chiesa di San Francesco a Brescia e per il duomo di Salò (1516-17 circa). Già in questi anni la pittura del Romanino manifesta le impennate eccentriche e certe suggestive “anomalie” espressive che, come è noto, segnarono poi a un grado di intensità variabile tutta la sua attività, sino alla fine.
Tuttavia sono i meravigliosi affreschi nel Duomo di Cremona –quattro episodi della Passione di Cristo- a determinare nel 1519 una decisiva svolta nella sua carriera. La narrazione evangelica viene fortemente attualizzata attraverso un vivace linguaggio naturalistico che si avvale di una tecnica pittorica dal marcato carattere grafico, ispirato alla pittura nordica e alle incisioni tedesche. 
La tecnica dell’ affresco tocca vertici di assoluta perfezione nelle fredde e trasparenti stesure di un colore singolarmente luminoso che si accende di bagliori e di dense preziosità, ormai lontane dal gusto per il colore caldo e sensuale in voga a Venezia.
I massari della cattedrale apprezzano il lavoro del Romanino e, appena prima che il loro mandato scada, gli affidano l’ esecuzione di altre quattro storie sacre; ma solo qualche mese dopo i loro successori gli revocano l’ incarico e affidano la prosecuzione del grande ciclo della Vita di Cristo a un pittore friulano Giovanni Antonio Pordenone, giudicato più “moderno” perché più aggiornato sul magniloquente stile del manierismo che ormai si sta diffondendo a Roma e nell’ Italia centrale fra i seguaci di Michelangelo e di Raffaello.
La collaborazione col Moretto. La vicenda di Cremona rappresenta uno smacco per l’ artista, che però ha presto l’ occasione per una sorta di rivincita, almeno nella propria città, quando due anni dopo viene chiamato a decorare con tele la cappella del Santissimo Sacramento in San Giovanni Evangelista, a fianco del Moretto.
Dunque due tra i maggiori pittori lombardi del momento si cimentano insieme nella creazione del più affascinante ciclo pittorico della pittura bresciana del Cinquecento, la cui realizzazione si protrarrà fino agli anni Quaranta. Sono artisti assai diversi: il Romanino con il suo realismo inquieto ed esuberante, e con alcune emozionanti invenzioni pittoriche (il San Matteo, la Resurrezione di Lazzaro, la Cena in casa del fariseo) che sembrano precorrere l’ arte del Caravaggio, il Moretto con il suo stile nobile e raffinato, che lo rese l’ artista più amato a Brescia non solo nel suo tempo ma anche nei secoli successivi.
Negli anni Venti del Cinquecento il Romanino, opera confrontandosi non solo con il Moretto e con Lorenzo Lotto, ma anche, “a distanza”, con Tiziano. Il Cristo risorto (1526 circa) nella chiesa di Capriolo, piccolo centro nella campagna bresciana, un Cristo mite, pensoso e benevolo, che sembra ancora trattenere in sé qualcosa del torpore della morte, è la sua risposta –di “provinciale” ma altissima poesia- al trionfante e statutario Risorto dipinto nel 1522 per una chiesa di Brescia dal maestro veneziano per conto di Altobello Averoldi, vescovo e legato pontificio a Venezia.
Il Romanino non cessa di dare valenti prove di sé come affrescatore anche dopo l’ exploit cremonese, al punto che, avuta notizia del grande cantiere d’ arte apertosi al Castello del Buonconsiglio nel 1528, nel 1531 offre la propria opera al cardinale Bernardo Cles, principe vescovo di Trento, che nel mese di luglio ordina ai propri collaboratori di ingaggiare l’ “excellente pittore bressano che si ha offerto venire”.
Il ciclo di Trento e gli ultimi anni. L’ esperienza trentina dura poco più di un anno e consente al Romanino di realizzare uno dei più vasti e preziosi cicli affrescati di tema profano della prima metà del Cinquecento in Italia, che ha il suo fulcro nella grande loggia aperta sul Cortile dei leoni del Magno Palazzo. Gli affreschi di Trento rappresentano forse la summa delle possibilità espressive del Romanino.
Nel castello il linguaggio nobile ed elevato, consono alle esigenze di decoro di una residenza  principesca, convive con un sorprendente realismo spinto fino al grottesco, ispirato al mondo figurativo del Nord; vi si avverte anche un’ inquietudine diffusa che spesso trascolora in un beffardo compiacimento per i toni giocosi e ironici e per gli atteggiamenti dissacratori, caricaturali, audacemente anticlassici.
Dopo Trento l’ artista lavora alla decorazione ad affresco di alcune chiese della Val Camonica. Un’ incontenibile carica emotiva e un appassionato soggettivismo, che risentono ancora una volta del fecondo contatto con l’ arte tedesca, segnano questi cicli.
Di un fascino sconvolgente è quello della chiesa di Santa Maria della Neve a Pisogne (1534 circa), che Giovanni Testori definì la “Cappella Sistina dei poveri”. In questi affreschi il Romanino tocca esiti altissimi sia per gli aspetti tecnici sia per quelli espressivi, tanto da non temere il confronto con i migliori maestri della pittura murale dell’ intero Cinquecento. Nel corso degli anni Quaranta prosegue la sua attività  di autore di intense tele a tema religioso, fra cui la Cena di Montichiari.
Verso la metà del secolo, ormai anziano, Romanino ricorre all’ aiuto del genero Lattanzio Gambara, soprattutto nell’ esecuzione di affreschi per importanti palazzi bresciani. Al 1558, quindi poco tempo prima della morte, risale l’ ultimo capolavoro: la grande tela in San Pietro a Modena, con la Chiamata dei santi Pietro e Andrea sul lago di Genazaret. 
*  *  *  *  *
La via del Romanino. Dal Sebino alla Valcamonica.
È un viale diritto a condurci alla chiesa di Santa Maria della Neve a Pisogne, costruita solitaria sotto uno spuntone di scura roccia, ora stretta dalla strada che sale verso la montagna. Il convento fu aggiunto più tardi, nel 1580, dopo la visita di San Carlo che lo volle affidare agli Agostiniani. 
L’ edificio di Santa Maria, che ha sofferto parecchio negli ultimi due secoli malgrado i numerosi interventi di sistemazione e restauro, si presenta come un’ aula unica absidata, ancor goticheggiante, divisa in tre campate da archi acuti; la facciata esterna, molto semplice, ha un coronamento ad archetti ed un bel portalino rinascimentale, decorato a candelabre, in rossa arenaria di Gorzone, con una statua della Madonna con il Bambino nella lunetta e il monogramma bernardiniano al centro dell’ architrave.
Quando “homeni da Pisogni” gli affidarono l’ incarico di decorare il santuario di Santa Maria della Neve agli inizi del quarto decennio del Cinquecento, Romanino arrivava da Trento, dove fino all’ estate del 1532 era stato impegnato negli affreschi del Palazzo Magno del principe vescovo Bernardo Clesio.
Nella polizza d’ estimo del 1534 il pittore, che in tutta la sua vita fu assai poco abile ad incassare il frutto del suo lavoro, dichiara un credito di 150 lire planete nei confronti dei suoi committenti pisognesi e a quella data dunque l’ opera era terminata.
Inizia da qui –l’ episodio di Tavernola era ormai un fatto lontano- la fase camuna del Romanino, che lo avrebbe portato, di lì a poco, anche a Breno ed a Bienno, in un percorso che è stato visto talvolta come un rifugiarsi nella periferia, tra gli umili e i semplici dove egli poteva meglio realizzare la sua ansia di libertà espressiva e la necessità di attingere alla verità delle cose attraverso la tensione e la forza di un linguaggio che sapeva unire insieme  lingua e dialetto. C’ era certamente anche questo nella scelta del Romanino; c’ erano una qualche incomprensione provata a Trento e il predominio che la bottega del Moretto esercitava a Brescia, monopolizzando la committenza, a spingerlo fin quassù, ma sarebbe sbagliato guardare alla Val Camonica del Cinquecento come ad una terra arretrata economicamente e culturalmente, applicando gli occhi di un presente di crisi, ad un mondo che era invece vitalissimo.
Pisogne, non va dimenticato, era un importante centro di commerci, vi si scambiavano le ferrarezze che venivano dai forni fusori e dalle fucine dell’ alta valle con le granaglie trasportate, via lago, dalla pianura, e con le merci viaggiavano le idee, le forme artistiche, le esperienze religiose.... C’ era, se mai, in questo momento nodale del secolo, l’ affermarsi, di fronte al pericolo della penetrazione luterana al di qua delle Alpi, l’ esigenza di rievangelizzare, di riprendere con nuova lena la predicazione delle verità cristiane, di ripensare le espressioni della religiosità popolare per ricondurle entro gli schemi rigidi e omologanti della Controriforma.
Il progetto iconografico che Romanino è chiamato a realizzare in Santa Maria della Neve, tanto unitario e totalizzante da andar sopra alle pitture che già erano state realizzate sulle pareti del santuario, ci riporta a queste esigenze, a questo clima in cui si andava affermando una nuova spiritualità, teologicamente “corretta” e capace di aprirsi un varco anche tra gli strati più bassi della popolazione.   
Il vasto ciclo degli affreschi di Santa Maria occupa la volta, l’ arco santo, le pareti laterali e la facciata; originariamente si estendeva anche alla zona absidale ed, all’ esterno, alla parete a settentrione ed alla cappella appoggiata al fianco meridionale.
La volta è caratterizzata da una struttura a cielo aperto con finti costoloni che segnano i campi delle vele e gli arconi trasversi, ed è decorata da 24 figure di profeti, sibille e veggenti, appoggiati in equilibrio instabile ai cornicioni; ai loro piedi stanno putti monocromi su un fondo di finto mosaico e nei sottarchi si aprono degli ovali con altre figure di profeti.
Sull’ arco santo incontriamo, in alto, il Padre Eterno e l’ Annunciazione con l’ Arcangelo Gabriele a sinistra e la Vergine a destra; più in basso, a far da  pala a due altari successivamente eliminati, la “Discesa dello Spirito Santo” e la “Deposizione al Sepolcro”. Le pareti laterali sono affrescate con grandi scene che occupano le ampie arcate acute, sotto le quali, entro l’ alta zoccolatura di finto marmo, sono inserite scene più piccole, di formato rettangolare, che rappresentano i momenti salienti della Passione, Morte e Resurrezione di Cristo. Punto focale di tutta la rappresentazione è la grande “Crocifissione”, che occupa l’ intera controfacciata.
Un percorso di lettura che voglia trovare immediatamente un ordine consequenziale negli episodi raffigurati incontra, come è stato spesso osservato, delle difficoltà. Se il punto di partenza di questa Passione va individuato nella scena della “Cattura di Cristo nell’ Orto degli Ulivi”, posta all’ angolo a sinistra dell’ arco santo, si procede poi in senso antiorario attraverso l’ “Ecce Homo”, la “Salita al Calvario”, la “Crocifissione”, la “Resurrezione”, la “Discesa al Limbo” e l’ “Ascensione”, ma una prima difficoltà è data dalla posizione della “Discesa al Limbo”, che dovette precedere e non seguire la “Resurrezione”. 
Ancora  più complesso il percorso delle scene minori che rappresentano, procedendo sempre in senso antiorario dall’ angolo a sinistra dell’ arco santo, la “Cena in casa del Fariseo”, “Cristo davanti a Pilato”, “Cristo flagellato”, “Cristo coronato di spine”, l’ “Ultima Cena”, la “Lavanda dei piedi” e l’ “Ingresso in Gerusalemme”. Questo apparente disordine è stato interpretato talvolta come un segno della bizzarria del Romanino, che non vincolato da committenti colti, avrebbe agito con ampia libertà anche nella scelta dei soggetti, dopo che gli era stato fissato il tema generale. 
Recentemente però Bruno Passamani ha dato una nuova convincente lettura di questo percorso iconografico che sarebbe da ricondurre alle pratiche devozionali di stampo teatrale di una confraternita di Disciplini o alla spiritualità dei Frati Minori dell’ Osservanza, che  in questo periodo avevano una significativa presenza in Valle Camonica.
Anche se Santa  Maria della Neve era un santuario dipendente dagli “homini da Pisogni”, cioè dalla vicinia, e non c’ è traccia documentaria della presenza di una Disciplina in questa chiesa (mentre se ne ha per altri luoghi di culto del paese lacustre), è assai probabile che Romanino abbia voluto mettere in scena qui, con quel suo modo naturalmente drammatico di organizzare le composizioni, una specie di sacra rappresentazione per immagini sul tema della Passione. Le tradizioni camune, del resto, vanno tutte nella direzione di queste forme di spettacolo. È di Breno infatti uno dei più antichi testi drammatici del territorio bresciano la bellissima Passio duecentesca della Disciplina di San Valentino di Breno, ancora rappresentata alla fine del XV secolo, e il famoso Padre Gregorio di Valle Camonica (1698) parla, con abbondanza di notizie, dei riti della settimana santa con processioni, Viae Crucis e “perdoni de pena” che vedevano la partecipazione di uomini e cavalli e che a Cerveno si sono conservate fino ai nostri giorni.
La presenza, sulla facciata esterna di Santa Maria della Neve, di una “danza macabra”, oggi scomparsa ma documentata il un rilievo grafico del secolo scorso, è un’ ulteriore testimonianza del legame che c’ è tra il santuario con gli affreschi del Romanino e queste forme di devozione popolare, che i Francescani avevano cercato di rinnovare, tra l’ altro con la pubblicazione nel 1498 della “Devota meditazione della Passione di Nostro Signore” del padre  Bernardino de Bustis.
Gli spostamenti e le anticipazioni operate dal Romanino servono a dividere le tre campate dell’ aula di Santa Maria della Neve in tre blocchi tematici distinti in un percorso meditativo che parte dall’ arco santo, cioè dove possiamo immaginare il predicatore intento ad illustrare l’ itinerario della salvezza, e arriva alla parete di fondo occupata dalla grande Crocifissione.
Questo percorso va letto anche in relazione al significato figurale delle Sibille e dei Profeti della volta, che sono distribuiti otto per campata, con un maschio che sta di fronte ad una femmina, e che hanno tra le mani svolazzanti filatteri, alcuni decorati con segni incomprensibili che alludono forse all’ oscurità del linguaggio profetico, altri con parole di senso compiuto, collegate al tema della Croce, sul quale Cristo ha compiuto il suo martirio.
La prima tappa è quella dell’ annuncio e dell’ attesa; la seconda campata allude alla caduta dell’ umanità nel disordine religioso e quindi, in rapporto ai tempi, nell’ eresia; nella terza, infine, troviamo l’ esaltazione della Croce come cardine dell’ intera storia umana e come elemento di redenzione dal peccato attraverso la Passione di  Cristo.
Punto focale della riflessione diventa così la crocifissione, che Romanino rappresenta da par suo, in una scena concitata, piena di violenza, di movimento e rumore, di cavalli scalpitanti, di bestemmie urlate, di turpe gentaglia che s’ accalca intorno al Salvatore, di immenso dolore; una scena in cui s’ avverte anche l’ intenzione di porre l’ attenzione sulla questione teologica della natura di Cristo, perché –la lunga vicenda delle eresie dei primi secoli ce l’ ha insegnato- la realtà del Cristo è la realtà della salvezza e la fede cristiana è la fede nella salvezza.     
Dall' albero di Adamo, racconta la “Legenda Aurea”, è stato ricavato il legno della croce, senza croce e senza Cristo, vero e uomo e vero Dio, non ci può essere redenzione. Per queste ragioni la Crocifissione per Romanino non è solo una meditazione sul dolore nella tradizione medievale dello Stabat Mater, né un atto di accusa contro la malvagità dell' uomo, carnefice del suo Dio. Maria, la madre dolorosa, e il gruppo delle donne sono spostate al margine sinistro della rappresentazione, si confondono nella calca e sembrano quasi cadere fuori scena; più rilievo assumono invece i soldati che si giocano ai dadi la tunica indivisibile di Cristo e richiamano il tema, in un' età di lacerante predicazione luterana, della Chiesa che non deve essere divisa.
Ai piedi della croce troviamo, avvinghiata al legno, la figura di Maddalena, che già a Betania, cospargendo di preziosa essenza di nardo i piedi di Gesù, ne aveva proclamato la divinità, ma figura centrale è Longino. Su un imponente cavallo bianco, il centurione stretto in un' armatura argentea, reclina il capo all' indietro e mostra, di profilo, un volto allungato e scavato.
Nello sguardo, nelle pieghe della fronte, nelle labbra appena socchiuse di quest' uomo ormai vecchio Romanino ha bloccato il tremendo interrogativo di tutti gli uomini davanti al Cristo crocifisso, ma nella mano sgranata sul petto sta il senso della risposta che scende dall' alto.
Se la Crocifissione è il momento più alto di questo ciclo di affreschi, dove Romanino sembra riprendere, a distanza di anni, il conto aperto con il Pordenone a Cremona e, dopo l' esperienza trentina, con le tante suggestioni ponentine e i richiami classicheggianti, fa esplodere una pittura piena di foga ed eccitazione, tutte le scene contengono, pur nella loro guasta leggibilità, pagine altissime. 
E sono indimenticabili i ritratti. Gettati all' improvviso ma con grande attenzione tipologica, di cavalieri e popolani che entrano da protagonisti nella storia sacra, e i bambini che si accapigliano ai piedi della scala dell “Ecce Homo”, il volto di Cristo che sale al Calvario aggrappato alla Croce e il vecchio Adamo che, nella “Discesa al Limbo”, ha poggiato un piede sulla porta scardinata del Limbo e si lascia tirar su da Cristo consumando nello sguardo in un attimo la sua millenaria attesa.
Della decorazione dell' abside non è rimasto più nulla, ma si sa da alcune antiche descrizioni che le scene rappresentavano alcuni episodi della vita di Maria, alla quale era dedicato il santuario e che, soprattutto nella predicazione francescana, era presentata come l' intermediaria per eccellenza tra l' uomo e Dio sulla strada della salvezza. Si sono conservati invece alcuni frammenti della decorazione esterna, strappati in momenti diversi e custoditi presso il Municipio di Pisogne, in attesa dell' allestimento di uno spazio espositivo adeguato. 
Dalla cappella dell' Ospedale, adiacente alla chiesa, sono stati strappati nel 1964 un Cristo benedicente, due santi di cui uno identificabile in San Sebastiano ed una serie di frammenti di putti.
Due grandi scene raffiguranti l' “Adorazione dei Magi” sono state invece strappate nel secolo scorso dalla parete esterna della volta a settentrione, dopo la demolizione, nella prima metà dell' Ottocento, del portico che la proteggeva. L' “Adorazione dei Magi” era divisa in tre riquadri, ma si sviluppava come un unicum narrativo in cui comparivano, in sequenza a partire da sinistra, la “Madonna con il Bambino”. L' “Arrivo dei Magi” che presentano i doni e il “Corteo” dei personaggi del seguito con cavalli, bauli, vettovaglie...  
Cancellata dalle intemperie la “Madonna con il Bambino”, nel 1878 si intervenne sulle altre due scene, che recentemente sono state restaurate da Romeo Seccamani. La più rovinata è l' “Arrivo dei Magi”, dove le figure degli antichi scrutatori delle stelle si intuiscono appena, ma, come da un impasto materico indifferenziato, emerge sulla destra un gruppo di volti che Romanino ha delineato con la sua caratteristica pennellata rapida e densa, individuando negli animi di questi nobili accompagnatori, posti di fronte al mistero della divinità, sentimenti di incredulità e stupore. 
Molto più leggibile l' altra scena, con il “Corteo”, dominata al centro dalla figura di un grande cavallo che improvvisamente s' impenna e, quasi scartando un improvviso ostacolo, s' attorciglia sui suoi muscoli possenti costringendo il cavaliere ad un difficile esercizio di equilibrio nell' aria. Attorno all' uomo, la cui veste si gonfia al vento, una folla di personaggi avanza in gruppo, esibendo cappelli di tutte le fogge e discutendo animatamente; sulla destra due servi muscolosi stanno seduti sui bauli intenti solo a qualche loro questione privata. 
Non va dimenticato, ancora una volta, che una delle prime forme di teatro religioso che si conosca, insieme alla recita della Passione, è proprio la rappresentazione del corteo dei Magi.
Romanino, senza dubbio, amava e sentiva proprie queste forme di teatralità, perché vi percepiva vita e movimento, azione nel suo divenire, e le collegava alla sua umanità  robusta e volitiva, di cui anche queste 'guastatissime' scene sono un mirabile esempio. 
Francesco De Leonardis
(Tratto da: www.globalnet.it).
Cividate Camuno.
In posizione particolarmente felice dal punto di vista paesaggistico, protetta dalle montagne alle spalle e affacciata al fiume, con ottime possibilità di collegamenti naturali, Cividate ha avuto, probabilmente, fin dai tempi preistorici, grande importanza. Entra tuttavia nella storia come la Civitas Camunnorum dei Romani, punto di riferimento e aggregazione di tutte le genti della Valle e modello avanzato della romanità. Infatti Cividate Camuno fu la capitale amministrativa romana della Valcamonica, vera piccola città imperiale costruita su un impianto urbanistico caratterizzato da una griglia di elementi ortogonali che presentava edifici pubblici, il teatro, l’ anfiteatro, le terme, il foro, il tempio e ville private le cui vestigia sono oggi in parte fruibili al pubblico.
Il 31 marzo 2003 è stato inaugurato il Parco Archeologico di epoca romana. All’ interno del parco del Teatro e dell’ anfiteatro di Cividate Camuno sono visitabili le strutture di una parte del teatro e i resti dell’ anfiteatro romani e delle sue strutture di servizio. Gli edifici sono databili l’ uno alla fine del I secolo d.C., l’ altro entro i primi anni del II secolo d.C.
La superficie del nuovo Parco Archeologico di Cividate Camuno si estende per 12.000 mq e sviluppa al proprio interno un percorso didattico articolato in 15 tappe con pannelli illustrativi che permettono al turista una piacevole visita autoguidata.
L’ area archeologica, concepita come un museo all’ aperto, dotata di illuminazione notturna e priva di barriere architettoniche, è tra le poche in Italia ad essere attrezzata in modo da permetterne la fruizione a persone disabili.
A Cividate Camuno ha sede il Museo Archeologico Nazionale della Valle Camonica.
(Tratto da: www.bresciainvetrina.it).
Nella valle dei Camuni. Alla scoperta della Valcamonica romana.
Nota per il ricco e originale fenomeno dell’ arte rupestre che ne ha fatto il primo sito italiano dichiarato Patrimonio dell’ Umanità dell’ UNESCO, la Valcamonica possiede anche un importante patrimonio archeologico di età romana. Prima d’ allora, nella seconda età del Ferro (VI-I secolo a.C.), la valle era abitata dai Camunni, una delle numerose popolazioni alpine ricordate dalle fonti antiche, menzionata anche fra le gentes sconfitte nel monumento trofeo di La Turbie, eretto nelle Alpi Marittime a celebrazione della conquista augustea delle Alpi fra il 7 ed il 5 a.C. Scarse e contraddittorie sono le notizie sulle loro origini: secondo Strabone erano un popolo di stirpe retica, mentre Plinio il Vecchio li considerava Euganei.
Sul finire del I secolo a.C. i Camuni furono coinvolti nelle campagne augustee di conquista dell’ arco alpino e, nel 16 a.C., integrati nell’ impero. La romanizzazione della valle fu attuata in maniera pacifica e originale: nell’ arco di pochi decenni la comunità divenne dapprima civitas, con cittadinanza latina, e poi res publica, con autonomia politica e amministrativa.
L’ età romana in Valcamonica si distingue per ricchezza e monumentalità, frutto di un singolare processo di acculturazione e integrazione in cui gli aspetti che caratterizzavano la realtà camuna nella seconda età del Ferro sopravvissero a lungo e continuarono, pur con esiti e soluzioni differenti, fino alla tarda età romana.
Vera novità introdotta dalla romanizzazione fu la fondazione di una città, Civitas Camunnorum, l’ attuale Cividate Camuno, in un punto strategico del sistema viario della media valle, ai margini di un’ area pianeggiante naturalmente protetta dalle montagne, vicino al fiume Oglio.    
Della città, a impianto regolare con edifici e spazi pubblici monumentali, negli ultimi anni sono stati indagati e parzialmente riportati alla  luce il quartiere degli edifici da spettacolo, con un teatro e un anfiteatro, e un settore dell’ area del foro.
Allontanandosi da Cividate Camuno verso un ambito territoriale extraurbano, si registrano forme di popolamento diffuso, in cui le tradizioni indigene persistono a lungo e tenacemente accanto alle innovazioni connesse alla romanizzazione. Il contesto più importante e ricco di dati è in questo senso il santuario in località Spinera di Breno, situato pochi chilometri a nord della città romana di Cividate Camuno.
Un senso  di mistero. La località Spinera si estende in un verde pianoro, lambito dal fiume Oglio, ai piedi di uno sperone roccioso attraversato da grotte scavate dall’ acqua che vi sgorgava naturalmente fino a non molto tempo fa. Il fascino paesaggistico del luogo, l’ atmosfera e il senso di mistero che ancora oggi vi si respirano lasciano facilmente comprendere le ragioni che in passato spinsero gli abitanti della valle a crederlo sede di presenze e forze divine. Per oltre mille anni, dal VII secolo a.C. sino alla fine del IV secolo d.C., Spinera costituì un vero e proprio angolo sacro nel cuore della Valcamonica: la lunga durata e l’ intensità di frequentazione ne fanno uno dei siti archeologici più importanti dell’ Italia settentrionale.
Scoperto casualmente nel 1986, oggetto di numerose campagne di ricerca archeologica e quindi di interventi di restauro e valorizzazione, il sito è aperto al pubblico come Parco Archeologico dal settembre 2007. La sua visita offre la possibilità di approfondire il complesso e affascinante tema della religiosità romana in relazione alle forme di culto indigene. Il santuario è infatti un esempio emblematico di come i Romani seppero assorbire e interpretare in maniera nuova e più monumentale le tradizioni delle genti locali.
Fuochi e libagioni. Le testimonianze riportate alla luce si riferiscono a un complesso cultuale all’ aperto, organizzato nel pianoro tra la rupe e il fiume Oglio. A sporadiche frequentazioni avviate già agli inizi della prima età del Ferro seguì tra la fine del VI e gli inizi del V secolo a.C. una strutturazione dell’ area con un ampio recinto e altari in pietre a secco. In questa fase il rituale prevedeva la ripetuta accensione di fuochi, il sacrificio di animali e la deposizione di offerte, costituite perlopiù da prodotti della terra, ma anche da pani e focacce. L’ abbondante presenza di boccali e coppette rimanda, inoltre, alla pratica delle libagioni, in occasione delle quali i contenitori erano usati per bere o nell’ ambito di lavaggi e bagni rituali.
Fra i reperti riferibili alla fase preromana si distingue un pendaglio-amuleto in lamina bronzea finemente decorata, raffigurante una figura schematica su barca solare con terminazioni a teste di uccello acquatico: nell’ oggetto, denso di significati simbolici, si è riconosciuta l’ immagine di una divinità femminile venerata nel luogo, collegata al culto dell’ acqua.
In età augustea, in concomitanza con la fondazione della città romana di Cividate Camuno, sul luogo fu eretto un edificio monumentale ad ali porticate, dedicato a Minerva, che della divinità indigena gradualmente ereditò e interpretò i caratteri e le prerogative connesse alla natura, all’ acqua, ma anche alla vita e alla fecondità. Il santuario indigeno all’ aperto e l’ edificio romano convissero fino all’ età flavia, quando le strutture antiche vennero rispettosamente coperte e il culto si trasferì definitivamente nell’ edificio romano, attivo poi fino alla fine del IV secolo d.C.
Un seguace di Fidia. La struttura romana, di cui si conserva buona parte dell’ impianto architettonico, presenta ambienti allineati addossati alla rupe e doveva avere due ali laterali porticate che si protraevano verso il fiume. Dal cortile si saliva al pronao e al corpo centrale tramite una breve gradinata di accesso. Le aule interne erano decorate da pavimenti a mosaico e affreschi alle pareti, mentre vasche e fontane abbellivano l’ intero complesso e ne sottolineavano lo stretto legame con l’ acqua.
Nel vano centrale, decorato da un raffinato mosaico a tessere bianche e nere con motivi di tralci e delfini e da pareti affrescate con fregi vegetali d’ acanto e finte prospettive marmoree, era realizzata una nicchia sopraelevata destinata a contenere la statua di culto: una copia romana in marmo greco di un originale del V secolo a.C. raffigurante la dea Athena/Minerva, opera di un artista della cerchia di Pyrros, seguace di Fidia. Ritrovata acefala, la statua indossa un lungo chitone con egida a scaglie con Gorgone e serpentelli penduli, e portava un elmo attico con Sfinge; appoggiata sulla gamba destra e con la sinistra piegata al ginocchio, la dea doveva avere in origine il braccio destro teso a chiedere l’ offerta o forse a sostenere una statuetta di Vittoria Alata e quello sinistro impegnato a impugnare una lancia. Minerva, dea della guerra, del pensiero, delle arti e dei mestieri, a Spinera era soprattutto l’ interpretazione romana della divinità indigena legata al culto delle acque e al potere salvifico e benefico a esse connesso.
L’ edificio cadde in disuso intorno alla fine del IV secolo d.C. e, dopo un breve riutilizzo con funzione insediativa in epoca medievale, fu definitivamente obliterato dalle ripetute esondazioni dell’ Oglio. La memoria della sacralità del luogo continuò tuttavia a resistere nel tempo, come testimonia l’ edificazione, non molto lontano, di una chiesa dedicata a santa Maria.
I resti archeologici oggi visitabili si riferiscono principalmente alla ristrutturazione e all’ ampliamento di età flavia, mostrando solo uno spaccato, il più monumentale, della lunga storia del sito. Tutti i materiali recuperati in corso di scavo insieme all’ originale della statua di culto sono conservati presso il Museo Archeologico Nazionale di Cividate Camuno.
Un agevole  percorso pedonale e ciclabile lungo il fiume collega il santuario di Spinera con il Parco Archeologico del teatro e dell’ anfiteatro e con l’ area archeologica del foro di Cividate Camuno, offrendo la possibilità di inserire il sito nel più ampio contesto territoriale che faceva capo alla Civitas Camunnorum.
L’ odierna Cividate Camuno riprende in gran parte l’ antico impianto urbanistico romano, con strade che si incrociano ad angolo retto, ripetendo lo schema dei cardini e dei decumani, seguendo l’ orientamento naturale dettato dall’ Oglio, in origine attraversato da un ponte di cui oggi si conservano i piloni in blocchi di pietra squadrata.
Lungo il fiume si sviluppava il foro cittadino, con portici ed edifici pubblici, religiosi e civili. Uno spaccato del foro è visibile nell’ area archeologica di via Palazzo, allestita nel 2011, che conserva i resti di una ricca dimora privata di età giulio-claudia, obliterata da un edificio pubblico di epoca flavia.  
Per gli dei della casa. Articolata in più ambienti disposti intorno a una corte centrale, la domus presentava anche due vani seminterrati, raggiungibili tramite una scala lignea. Uno dei due ambienti, il più prestigioso dell’ intera abitazione, era pavimentato con un battuto cementizio con cornice di tessere di mosaico nere e aveva pareti affrescate con raffinati motivi floreali, figure mitologiche e finte prospettive architettoniche. La presenza della base di un’ edicola suggerisce che possa trattarsi di un sacrarium per i culti domestici.
Negli ultimi decenni del I secolo d.C., in età flavia, la casa è stata demolita e sui suoi resti sono stati impostati edifici pubblici collegati al Foro. Sono state rinvenute parti di un complesso monumentale porticato di cui si conserva una zoccolatura rivestita con lastre bicrome, coronata da cornicette in lastre di marmo. Rampe di gradini in calcare permettevano di accedere ad ambienti mosaicati retrostanti. Le strutture inglobano i resti della domus di epoca giulio-claudia e ne riutilizzano parzialmente i materiali edilizi.
Da quest’ area proviene una pregevole statua, raffigurante un personaggio maschile ritratto in posa eroica, con il busto nudo e il ventre avvolto in ricco drappeggio, che copre le gambe fino alle ginocchia  e ricade sul braccio sinistro, secondo uno schema comune alla rappresentazione dei membri della famiglia imperiale, ma anche dei personaggi di rango eroicizzati.
La statua, di raffinato livello artistico, è in marmo bianco locale di Vezza d’ Oglio, nell’ alta valle. Databile tra l’ età tiberiana e la prima età claudia, era in origine inserita in una galleria di statue, come confermato anche da diversi frammenti di statue onorarie in marmo e bronzo rinvenuti nell’ area forense. Degli edifici pubblici dell’ antica Civitas Camunnorum sono stati individuati anche le terme, il teatro e l’ anfiteatro.
Giochi  e spettacoli. Il Parco Archeologico del teatro e dell’ anfiteatro, inaugurato nel 2003, si estende ai piedi del monte Barberino: dotato  di pannelli illustrativi con immagini e testi didattici, conserva i resti dell’ anfiteatro, riportato interamente alla luce nelle strutture perimetrali, e del teatro, di cui è visibile circa un terzo della struttura originaria. L’ area è attraversata a nord da un lungo acquedotto che convogliava l’ acqua agli edifici, e che in origine doveva servire domus private, individuate durante gli scavi nell’ area.
Un’ opera grandiosa. Edificato dopo la metà del I e in uso fino al IV secolo d.C. il teatro era stato realizzato con un grandioso sistema di terrazzamento della collina, con la cavea appoggiata al pendio della montagna nella zona centrale, mentre le parti laterali, le ali, erano costituite da terrapieni su cui si impostavano i muri perimetrali, in origine rivestiti da  lastre di pietra grigia locale e, in alcuni punti, ornati da intonaco affrescato. La struttura era in pietra e malta, con paramenti in lastre di pietra grigia; nei pressi degli accessi era usato anche il laterizio, con uno studiato effetto cromatico.
Nel parco sono visibili i muri paralleli del porticato retrostante la scena (la porticus post scaenam), parte della sottostruttura della cavea, le due scalinate laterali, l’ andito e  l’ ingresso sul lato destro, mentre una parte del muro della summa cavea si trova in un’ area privata. L’ andito, il passaggio che collegava l’ orchestra alla versura (un’ ala sporgente al lato del palcoscenico), che permetteva l’ accesso alla parte bassa della cavea, era coperto con una volta a botte sulla quale si impostavano i gradini più a valle. 
L’ edificio era collegato all’ area antistante da due scalinate che permettevano di accedere alle versurae, mentre due scale più piccole congiungevano il postscenio al porticato, destinato al passeggio del pubblico durante le pause degli spettacoli.
La tribuna d’ onore. Di poco più recente rispetto al teatro, forse di età flavia o dei primi anni del II secolo d.C., l’ anfiteatro è a struttura piena su terrapieno, con la parte a monte che sfrutta la pendenza naturale del rilievo, e quella a valle realizzata sulla terra di risulta dello scavo dell’ arena. La struttura, costruita con ciottoli di fiume, pietra e malta, era intonacata esternamente; in alcuni punti, come nel rivestimento del podio dell’ arena, le murature erano foderate da lastre della stessa pietra grigia utilizzata per il teatro. La parte a monte conserva resti consistenti delle gradinate in calcare grigio, una tribuna d’ onore per gli spettatori illustri.
A fianco dell’ ingresso principale, che si apriva sull’ asse maggiore, vi erano due carceres, spazi destinati ad alloggiare e a immettere in scena gli animali usati nelle venationes, gli spettacoli di lotta tra belve e tra uomini e animali. Molto ben conservato è il carcer per gli animali feroci, diviso in due corridoi, uno destinato agli inservienti e uno agli animali che venivano ingabbiati e sospinti verso l’ arena tramite un sistema di pali passanti attraverso fori realizzati nei pilastri di pietra e che si aprivano in successione, senza pericolo per gli uomini che li manovravano.
Sempre sull’ asse maggiore, sul lato opposto, si apriva un altro ingresso che portava ad alcuni ambienti di servizio e a un piccolo sacello che presenta ancora tracce di intonaco affrescato e una nicchia che in origine ospitava la statua di culto di una divinità (forse Marte, Ercole o la Fortuna) a cui si rivolgevano i gladiatori prima di rischiare la vita durante i ludi. All’ esterno dell’ anfiteatro si conserva anche un piccolo edificio termale, probabilmente utilizzato dai gladiatori. 
L’ anfiteatro, il cui asse maggiore misura 73,20 m e il minore 63,60 (corrispondenti a 160 x 130 piedi romani), poteva ospitare fino a 5500 spettatori.
(Tratto da: S. Solano e C. Ferrari, Nella valle dei Camuni. Alla scoperta della Valcamonica romana, Archeo, n. 350, aprile 2014).  
Cerveno. Il Santuario della Via Crucis.
Il Comune di Cerveno si estende dalla sponda destra del fiume Oglio, alla sponda destra del torrente 
Allione, in valle di Paisco. L’ origine del nome potrebbe derivare da un latino “Hervenus”, dal sostantivo “cervus” (cervo) o dalla voce germanica “ker” (rupe) con l’ aggiunta di “bo” (villaggio).
Tra le manifestazioni, notissima è la celebrazione della “Santa Crus de Shervè” che ogni dieci anni viene proposta in maggio (l’ ultima è stata nel 2012). 
Santuario della Via Crucis. Il santuario della Via Crucis è notissimo in tutta la zona e meta di pellegrinaggi da ogni parte della valle; consiste in una sorta di galleria a gradoni in salita, eretta a lato della parrocchiale, sui due fianchi della quale si aprono quattordici cappelle-stazioni, capolavoro dell’ intaglio ligneo nel ‘700. Le cappelle, raccolte ai lati di una scalinata, custodiscono un unico edificio la cui facciata dà sulla piccola piazza di Cerveno. 
Le stazioni sono composte da gruppi scultorei in legno e gesso per un totale di 198 statue, in gran parte opera dello scultore Beniamino Simoni da Saviore, completate fra il 1752 e il 1764. Le stazioni VIII-IX-X  sono state completate dai nipoti del Simoni mentre la XIV è dell’ artista milanese Selleroni (quella originale del Simoni è conservata nel Duomo di Breno). Gli affreschi alle pareti sono dello Scotti e dei fratelli Corbellini.   
L’ entrata abituale al Santuario avviene attraverso la porta principale della chiesa parrocchiale, che si apre di fronte alla prima cappella; le altre stazioni seguono sul muro settentrionale in discesa e poi risalgono sul lato opposto fino alla grande cappella della Deposizione, situata sul fondo dell’ edificio stesso. La quattordicesima stazione finì in una cappella privata del Duomo di Breno; mentre quella che occupa il suo posto nel santuario fu realizzata nel 1869 dal milanese Selleroni.
(Tratto da: www.bresciainvetrina.it).
ANTICA STRADA VALERIANA.
“Nell’ entroterra del Sebino orientale,  a poca distanza dalle zone più rinomate della riviera, si snoda un percorso, sconosciuto ai più, che sa coniugare la ricchezza delle testimonianze storico-artistiche con la bellezza dei paesaggi dove la natura è ancora protagonista assoluta. Si tratta dell’ Antica Via Valeriana, un itinerario di 20 km recentemente recuperato. Nell’ immaginario collettivo e nella tradizione orale, la Via Valeriana è l’ antica strada che collegava Brescia alla Valle Camonica fin dalla dominazione romana. Al di là dei fondamenti storici di questa origine (per lo più inconsistenti),  almeno fino al 1850, quando fu inaugurato il nuovo tronco di Pisogne, il tratto della Valeriana che corre a fianco del lago d’ Iseo rappresentava l’ unico collegamento viario con la Valle Camonica. Collegamento che è un vero e proprio itinerario culturale e storico, oltre che ambientale, di assoluto pregio, caratterizzato da una sequela ricchissima di pievi campestri, con notevoli cicli di affreschi, borghi rurali antichi, edicole, torri di avvistamento e ruderi che testimoniano la presenza di fortificazioni e hospitali.
Nel corso dei secoli, essa ha probabilmente assolto ad una funzione specifica e peculiare, oltre che a sistema di collegamento tra gli abitati, e cioè, probabilmente, quella di un itinerario ben definito che, attraverso il contatto con le bellezze incontaminate della natura, la fatica del cammino, favoriva nei viandanti del Medioevo il contatto con l’ Assoluto.
L’ antica Via Valeriana, grazie all’ impegno della Comunità Montana del Sebino bresciano, è stata ormai quasi completamente recuperata; la consultazione di alcuni documenti, la ricchezza delle testimonianze architettoniche e dei toponimi, oltre al coinvolgimento delle “memorie storiche”, cioè degli anziani del luogo, sono stati il “mix” che ha consentito di ricostruire il tracciato che, presumibilmente, è molto vicino a quello originario e che individua nei luoghi della tradizione storico-religiosa il filo conduttore del percorso della Via Valeriana”.
(Tratto da: U. O. E. I. Unione Operaia Escursionisti Italiani Sezione di Bergamo, Escursioni 2011 – Escursione lungo la antica Strada Valeriana).
*  *  *  *  *
“La Via Valeriana è un sentiero, o per meglio dire un itinerario, che ripercorre, o cerca di ripercorrere, l’ antico tracciato romano/medievale che percorreva la Valle Camonica. A questo riguardo è utile leggere uno stralcio dal libro “Viaggiare in Valle Camonica” (Banca di Valle Camonica, Breno, 1997):
Quando si cerca di leggere l’ antico tracciato camuno, l’ immaginario creativo della nostra montagna ha sempre reputato come romano tutto quello che risale al passato lontano. Ponti, strade e selciati furono definiti romani proprio quando nessuna attestazione poteva accertarlo.
Con entusiasmo ci siamo dedicati alla ricostruzione di quella Strada Valleriana, crocevia per le comunicazioni dalla Pianura Padana alla Rezia, ma non via ufficiale dell’ Impero di Roma. Invano l’ abbiamo cercata tra i percorsi dell’ Itinerario Antonino e sulla Tavola Peutingeriana, ma essa, ricostruita su sentieri preistorici, fu solo strada di secondaria importanza rispetto alle grandi vie consolari. Ovviamente conosciuta e praticata dalle nostre popolazioni, venne anche calcata dalle legioni romane per il loro rapido spostamento e per assicurarsi l’ attraversamento verso il nord.
Continuò più tardi come itinerario del commercio sempre più intenso tra le vaste zone dell’ impero. Via dei materiali ferrosi e della pietra, prodotti dalle viscere delle nostre montagne, divenne passaggio dei mendicanti e dei pellegrini verso i santuari e mete cristiane (in primis Roma e, di conseguenza, via Romea).
È la tradizione popolare (comunque da tenere in considerazione) che ci ha favorito a spigolare nella memoria percorsi attestati in epoca romana, anche se la maggior parte degli avanzi visibili di strade e ruderi è di origine medievale.
Il notevole problema dell’ antico itinerario è costituito dal nome sul quale si è discusso e scritto. Non è dimostrabile che si tratti di una via fatta costruire, secondo alcuni, da un console Valerio, dal quale avrebbe avuto la denominazione. Lo stesso argomento è stato discusso anche per l’ antico itinerario stradale della vicina Valtellina, ipotizzandone la costruzione nel 253 d.C., per volere del console Caio Publio Licinio Valeriano.
Oggi non c’ è più dubbio che l’ appellativo Valleriana non è di origine romana e fu utilizzato molto più tardi come si usa l’ aggettivo valligiano. Non è che la rotacizzazione dell’ aggettivo valligiano-vallesiano: ecco il motivo perché abbiamo voluto scriverlo con la doppia L.
Il Club Alpino Italiano, ovviamente, non prende posizione sulla diatriba della L doppia, o non doppia, ma adotterà quella semplice e, pertanto, scriverà sempre Valeriana, senza la doppia L, perché modalità sicuramente più diffusa. Riguardo poi all’ origine della strada (se romana o medievale) accetta le opinioni degli storici, ma si permette di osservare che ai tempi dell’ impero romano, sicuramente, non c’ erano solo le strade consolari, ma anche strade di minore importanza, senza denominazione, di cui non è rimasta traccia sui documenti dell’ epoca.
Com’ è stato detto all’ inizio, il tracciato individuato ha cercato, il più possibile, di ricalcare il tracciato, o per meglio dire, i tracciati storici. Dove questi sono scomparsi o non più praticabili (quando, per esempio, coincidono con strade trafficate) si sono preferiti i percorsi adatti all’ escursionista moderno (che, purtroppo o per fortuna, non deve più fare i conti con i briganti, ma con i pericoli del traffico), privilegiando i sentieri e gli sterrati o utilizzando strade a scarso traffico. Il sentiero utilizza sia strade campestri e sentieri, sia strade sterrate e asfaltate a basso traffico; queste ultime, presenti soprattutto nell’ attraversamento dei paesi (spesso paesini fuori mano che difficilmente sono visitati, anche quando sono ricchi di opere d’ arte, perché posti fuori delle direttrici principali.
(Tratto da: www.cai.bs.it).       
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