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II Giornale dei LIBRI
II Duomo di Pisa paria

A cura di Anna Maria Farinate

Al Duomo di Pisa, monumento tra i più rappresentativi dell'arte medievale italiana, dedica un'imponente

monografia una delle sue massime studiose, Anna Rosa Calderoni Masettl. È l'esito di un «ascolto», affinatosi

in oltre trent'anni di studi, del dialogo tra le arti, per parafrasare il titolo del libro: le opere di scultura, pittura,

oreficeria, miniatura ecc , per l'autrice «non esistono come monadi isolate, ma traggono spunto le une dalle altre».

E Salvatore Settls nell'introduzione scrive: 'Molte di quelle pietre parlano parole umane con le altisonanti iscrizioni

che esse ancora ostentano, potente congegno mnemonico ancora attivo malgrado il nostro sguardo troppo spesso

distratto». Dal microcosmo dei particolari architettonici o delle opere d'arte, lo sguardo della studiosa, invece,

gli intrecci artistici spingono anche lontano, oltre la repubblica marinara, sino al Vicino Oriente. L'oggetto dello

studio, dunque, da una parte; dall'altra, la storia di questa ricerca, della sua evoluzione e approfondimento, fatta

di superamenti e talvolta anche di ripensamenti, sorretti da una grande onestà intellettuale. Una storia che si

lascia seguire attraverso diciotto saggi già editi, disposti in ordine cronologico di pubblicazione (dal primo, del

1982, sulla committenza degli Eremiti pulsanesi in Toscana, all'ultimo, del 2 0 1 1 , dedicato ai bronzi islamici fra

Pisa e Genova), e non per gruppi tematici, proprio per meglio consentire quel «concerto d'arti», come nel titolo

di uno dei saggi, riuniti per la prima volta, in occasione del 950° anniversario della fondazione della Cattedrale

pisana. Dovendone segnalare su tutti solo qualcuno si è nell'imbarazzo della scelta: dall'intervento sul pergamo

di Guglielmo trasferito nel 1312 nel Duomo di Cagliari a quello sull'altro pergamo che lo sostituì, opera di

Giovanni Pisano; dallo studio che intende accertare la qualità dei restauri ottocenteschi della facciata a quello

degli Exultet di Pisa; dal tabernacolo marmoreo già al culmine della facciata al monumento funebre di

Arrigo VII. _l Silvia Mazza

Arti In dialogo. Studi e ricerche sul Duomo di Pisa, di Anna Rosa Calderoni Masetti, 272 pp., ili. b/n e colore,

Franco Cosimo Panini Editore, Modena 2014, € 35,00

Cataloghi

Dolci internazionali
Francesca Baldassari aggiorna il suo studio
sull'artista fiorentino dalla gran fortuna all'estero

Fresca di stampa la monografìa di Cario
Dolci di Francesca Baldassari, nella splen-
dida veste editoriale di Centro Di, con un
apparato iconografico di eccellenza che
conferma la qualità dell'artista, rivaluta-
ta solo negli ultimi decenni a partire dal
pionieristico saggio di Carlo Del Bravo del
1963, dopo la sfortuna conosciuta invece fin
dal Settecento, la condanna di Ruskin e il
disprezzo di Berenson e di Longhi (uno dei
pochi punti che vede concordi quelle due
grandi personalità del primo Novecento).
Francesca Baldassari, che a Dolci già nel
1995 aveva dedicato un volume (cfr. n. 136,
set. '95, p. 55), riparte da quello studio, nel
quale si era concentrata soprattutto nella
ricostruzione del corpus di opere, sfolten-
do quelle a lui erroneamente assegnate,
per compiere qui un lavoro del tutto nuo-
vo, frutto di un notevole approfondimento
delle fonti e dei documenti d'archivio. Si de-
linea dunque in cinque capitoli, con molta
efficacia, una figura cardine del Seicento
fiorentino e certo la più internazionale,
se si considera la quantità di rapporti inter-
nazionali intrattenuti con la committenza
straniera illustre, sempre privata: a Firenze
i Medici e le principali famiglie aristocra-
tiche del tempo, (i cui committenti furono
spesso anche padrini dei suoi numerosi fi-
gli, sette femmine e un maschio), all'estero
il medico diplomatico John Finch, il nobile
polacco Jan Sobiepan ZaymoskL Vittoria
della Rovere e il Gran Principe Ferdi-
nando furono tra i suoi principali commit-
tenti, aspetto che, proprio riguardo al Gran
Principe, la Baldassari sottolinea, colmando
un vuoto della critica a riguardo.
Un capitolo è poi dedicato all'interesse
di Dolci per l'arte antica e rinascimen-
tale, che si riflette in vere e proprie ci-
tazioni, come quello daU'«Ermafrodito»
del Louvre nel «San Giovanni Battista con
Elisabetta e Zaccaria» della Palatina, o dal
cDavid« di Donatello nella «Cena in casa
del fariseo» di Stoccolma, ma anche da Lao-
coonte, Desiderio, Verrocchio e per la pittu-

ra da Masaccio, Masolino, Lorenzo Monaco.
La Baldassarri afializza inoltre i rapporti
con gli altri pittori del tempo, in particolare
Vignali, di cui Dolci è allievo, e Marinari,
evidenziando però la peculiarità dei modi
di Carlo, che evolve dal naturalismo di uno
stile più chiaroscurato a una pittura più
astratta e smaltata dove, pur senza dimen-
ticare l'attenzione al naturale (le pieghe
di una tovaglia, i peli di una barba), Dolci
sembra rivaleggiare con la preziosità di un
commesso di pietre dure, trovando tuttavia
un felice, magico equilibro tra questa for-
ma algida e l'espressione di un sentimento
devozionale molto vivo: ricordiamo infatti
che molte opere sono siglate da salmi e che
i cartigli retti da santi sono spesso perfetta-
mente leggibili. Il catalogo generale dei
dipinti, che segue questa parte saggistica,
reca tutte le foto delle schede a colori e a
piena pagina, e vi troviamo trenta nuovi
quadri rispetto al volume precedente,
alcuni dei quali del tutto inediti, altri
pubblicati dall'autrice in questi ultimi anni.
Oltre a ricostruire le provenienze e i pas-
saggi di ciascuna opera, la Baldassari deli-
nea, in appendice al volume, le figure dei
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Carlo Dolci, «San Michele arcangelo»,

numerosi committenti, tra cui ad esempio
i Gerini, committenti dell'«Adorazione dei
magi» oggi alla National Gallery di Lon-
dra: una scoperta della studiosa che sarà
oggetto di un seminario dal prossimo 13
febbraio nel museo londinese.
Il volume, pur distribuito anche in Italia,
è scritto solo in inglese, data la fortuna
che l'artista riscuote in ambito internazio-
nale, anche perché annuncia la grande
mostra dedicata a Dolci nel febbraio del ;
2017 al Davis Museum (Wellesley College, ;
Boston). J Laura Lombardi j

Carlo Dolci. Complete ca-
talogue of thè palntlngs. di

Francesca Baldassari, 392 pp.,

186 ili. b/n e a colori, Centro

Di, Firenze 2015, € 150,00

Novecento

Era nei libri il cuore di tenebra di Bacon
Da Sofocle a Burroughs, da Shakespeare a Eliot, da Conrad ajoyce,
un universo letterario ispirava il pittore

Nel suo studio londinese Francis Bacon
conservava una biblioteca di oltre 1.300
volumi di poesia e prosa; sappiamo di
letture spazianti da Henry James ad Aga-
tha Christie, da Francis Scott Fitzgerald
a William B. Yeats, da Georges Bataille
a Shakespeare. L'artista irlandese più
volte dichiarò le sue passioni letterarie,
con una particolare predisposizione per
la tragedia greca (di Eschilo e Sofocle so-
prattutto) e per la poesia. Marco Tonelli
(Roma, 1971), critico d'arte ed ex assessore
alla Cultura di Mantova, ha scandagliato il
mondo letterario latente o evidente nelle
tele baconiane, con la stessa meticolosa
attenzione «archeologica» dedicata dagli
studiosi al mare magnum di immagini
conservate nel caotico atelier in 7 Reece
Mews. Se nelle pagine del '900, da Joyce a
Gadda, da Kafka a Svevo, gli eroi sono com-
messi viaggiatori, impiegati o ingegneri
malinconici proiettati in una dimensione
epica, mitica o tragica, in questo proces-
so di trasfigurazione delTordinarietà c'è
spazio anche per sordidi, delinquenziali
personaggi che vegetano nei bassifondi
metropolitani: è il caso di Sweeney, scim-
miesco protagonista dei versi di Thomas

Un fotogramma del film «Francis
Bacon. The Brutality of Fact», di
Michael Blackwood, Usa 1985

S. Eliot, che a un certo punto lo tramuta
in un Enea forse omicida, di guardia alla
Porta di Corno, uno dei due accessi, nel
poema di Virgilio, all'universo dei sogni.
Lo stesso fa, in una pittura strettamente
intrecciata con la sua vita privata, Francis
Bacon. Sweeney si affaccia con evidenza
in un'opera come «Trittico. Studio per il
corpo umano» del 1970, ma Tonelli, nella
sua ricognizione, fornisce un vastissimo
repertorio di esempi analoghi. Ecco allora
l'urlo del conradiano Kurtz nelle bocche
spalancate di papi e babbuini; la solitudi-

Pittura

Meno oscuro il Seicento d'Abruzzo
II primo tassello di una ricognizione
delle più significative opere del territorio

Sovrastata dagli echi provenienti da Roma e
Napoli, la pittura del XVU secolo abruzzese
non gode di massima fama. Un volume cer-
ca ora di rimediare compendiando in modo
sistematico una scena densa dei bagliori na-
turalistici e delle ombre postcaravaggesche
partenopee e, a ruota, capace di accogliere

Peters, il mazziniano
ebanista del re
Un personaggio, più che un ebanista.

L'inglese Henry Thomas Peters (Windsor

1792-Genova 1852) non è stato solo

un abile artigiano dell'intaglio, mobiliere

ambito da borghesi e aristocratici

nella Genova sabauda, ma anche un

appassionato mazziniano, come emerge

dai suoi scritti, setacciati con cura da

Antonella Rathschùler. Da questi, la

studiosa genovese, distilla quanto serve

per tracciare il profilo artistico di Peters.

Passa poi all'analisi dei pochi manufatti

superstiti certi (documentati o marchiati),

così da ricostruire un corpus di mobili e

arredi dell'artista, a cui fanno da corollario

una quantità di pezzi dei numerosi seguaci

e imitatori coevi che hanno cavalcato

l'onda della fortuna del suo stile. Sono

moltissime, per esempio, le sedie robuste,

contenute nelle dimensioni e aggraziate

nella forma, prodotte a Genova sulla base

dei suoi modelli, capaci di soddisfare le

nuove esigenze di comfort e funzionalità

che la trasformazione della casa e dello

stile di vita dell'era moderna avevano

determinato. Tanto che, per la prima volta
nella storia del mobile, è l'aristocrazia ad
accordare i propri gusti a quelli borghesi, e
non viceversa. Dall'Inghilterra, dove nasce

e rimane fino all'età di venticinque anni,

Peters deriva lo stile Regency, anche se il

suo classicismo è moderato e non si spinge

mai fino al gusto arcaicizzante. Si ispira alla

sobrietà e al rigore british per i suoi intagli

dal rilievo piuttosto basso che stilizzano

perline, foglie d'acanto, palmette, delfini

e mascheroni. Lavora il legno e disegna
mortissimo, anche se la Rathschùler si è

interrogata invano sulla perdita pressoché

totale dei suoi fogli. Ma la ditta fondata

da Peters a Genova, prima della fine per

fallimento, vede anni di grande successo

anche per il fatto che l'inglese importa

mobili dalla patria, come pure dalla Francia. .

Così facendo, soddisfa appieno le esigenze

delle famiglie genovesi più internazionali.

I suoi primi affezionati clienti sono infatti

i Durazzo, di cui restano lavori ancora in

loco nella Villa dello Zerbino, e i Brlgnole
Sale, per i quali lavora In Palazzo Rosso dal

1825. Seguono altri committenti, borghesi

altolocati e aristocratici, fino a entrare nelle

grazie della famiglia Savoia. Peters viene

nominato «ebanista di Sua Maestà» nel

1835 e lavora per Palazzo Reale a Genova
fino al 1847. Restano nel palazzo di via

Balbi, residenza genovese dei Savoia,

alcune tra le testimonianze più significative

della sua opera; insieme a quelle del

Castello di Racconlg) e a qualche più raro

manufatto nel Palazzo Reale di Torino.
Buone tavole a colori, nonostante il

formato tascabile del volume edito da II

Canneto, rara ma degna incursione del

piccolo editore genovese nel settore arte,

accompagnano un testo che va segnalato

comeun vero risarcimento per un capitolo

della storia dell'ebanisteria italiana ancora

in ombra. J Anna Orlando i

Henri Thomas Peters e l'Indu-
stria del mobile nell'Ottocento,

di Antonella Rathschùler, 190

pp., ili. b/n e colore, II Canneto,

Genova 2014, € 14,00

Mattia Preti, «Giobbe nel letamaio»,
L'Aquila, Museo Nazionale d'Abruzzo

le forme classiciste e più morbide della cit-
tà eterna. Traccia queste coordinate Lucia
Arbace, soprintendente ai Beni artistici e
storici dell'Abruzzo, nel sintetizzare la Pittu-
ra del Seicento in Abruzzo tra Roma e Napoli nel
saggio introduttivo all'omonimo volume a
più mani che, uscito come catalogo, travali-
ca ampiamente il resoconto di una mostra.
Con 0 sottotitolo Oltre Caravaggio, il libro
documenta in misura inedita tanto i
quadri del Museo Nazionale d'Abruzzo
(che dovrebbe riaprire a maggio), quan-
to un corpus diffuso nel territorio. (Pri-
ma dì questo volume non c'era nulla di specifico.
Invece, anche se è considerato un periodo nero, U
Seicento abruzzese offre tantissimo. Infatti ho già
trovato altre opere importanti per cui penso che
ci sarà un'altra edizione», osserva la studiosa
che, per descrivere l'ampiezza degli influssi,
apre il suo testo dando conto di una tela del
calabrese Mattia Preti arrivata da Napoli a
Tortoleto, sulla costa teramana, e di due di-
pinti nelle valli dell'Appennino eseguiti da
un maestro settentrionale quale Tanzio da
Varallo. Oltre ad attestare opere di Ribera
e Luca Giordano, Massimo Stanzione e
Bernardo Cavallino, il libro pone l'atten-
zione sull'abruzzese Giovan Battista Spi-
nelli, sull'aquilano, di nascita o d'adozione,
Giulio Cesare Bedeschini, e su un pulvi-
scolo di minori. «Abbiamo messo in luce come
l'Abruzzo fosse aperto aVte novità. Pubblichiamo |
per la prima volta le opere della collezione Cappelli, 'l
rivendica la storica dell'arte, e questo lavoro è §
un tassello di un progetto più vasto su tutte le fasi I
della cultura della regione dal Medioevo».
Q Stefano Miiani

Pittura del Seicento In Abruzzo
tra Roma e Napoli, a cura di Lucia

Arbace, 200 pp., ili., Art Studio

Paparo, Napoli 2014, € 60,00

Saggi

L'arte in onda
Oggetto di divulgazione
e uso creativo: Grasso
e Trioni raccontano
i rapporti con la tv

Nei confronti dell'arte la televisione negli
anni del monopolio ha assunto posizioni
diverse. Essendo l'emanazione di centri
di potere istituzionale, partitico e mediale
che storicamente hanno sempre tenuto
in poco conto la cultura, la sua attenzio-
ne verso l'arte in generale e in particola-
re quella di ricerca è stata limitata, con
qualche sporadico maldestro tentativo
di divulgarla. L'arte e la sua storia sono
comunicate con un linguaggio aulico, p e
dissequamente imitatore della critica del
tempo, in trasmissioni, fatte salve alcune
eccezioni di pregio, destinate a un pubbli-
co ristretto. Tale situazione si protrae sino
alla società del consumismo spettacolare
che inizia negli anni Ottanta e si svilup-
pa con la prolificazione prima dei canali
poi delle emittenti, sino a giungere alla
televisione di oggi sempre più indirizzata
a un rapporto interattivo con il pubblico,
a una selezione tematica dei programmi,
alla tendenza a creare zone di scambio con ,
l'universo virtuale.

Riguardo all'arte le questioni aperte e i
problemi teorici che si pongono si con-
centrano sia su un utilizzo del mezzo che
potremmo definire funzionale, sia sulla
televisione come medium in sé. La capa-
cità divulgativa del mezzo televisivo negli
ultimi anni da un lato si è ampliata e po-
tenziata potendo usufruire di immagini
sempre più definite e spettacolari, dall'al-
tro ha fornito programmi sempre più de-
dicati e canali tematici che consentono
approfondimenti e varietà di temi. Al con-
tempo le trasmissioni sull'arte si sono
via via liberate dagli approcci ingessati
aprendosi a una narrazione di matrice
anglosassone. Tale apertura, dovuta alla
diffusione anche in Italia di produzioni
di canali culturali europei, ha ampliato
le possibilità di divulgazione della storia
dell'arte e ha favorito anche un approccio
all'arte di ricerca, anche se vista ancora
nel suo aspetto di fenomeno glamour o
«scandaloso» o mischiato ad altri generi
di tendenza piuttosto che essere preso in
considerazione come processo creativo.
Un'altra questione che diverrà nei prossi-

mi anni centrale sarà la ridefinizione del
medium televisivo non più soltanto inteso
come divulgatore verso soggetti passivi ma
con elementi di interazione sempre più
accentuati.
In questo quadro, nel nuovo spazio opera-
tivo che si viene a creare, viene da doman-
darsi quale potrà essere il ruolo dell'arte
non più solo oggetto di divulgazione ma
momento di creazione «televisiva».
Il volume Arte in TV. Forme di divulgazione, a
cura di Aldo Grasso e Vincenzo Trione,
approfondisce i temi trattati in un recente
convegno universitario, tenutosi a Milano
con contributi di vario segno. Una prima
parte è dedicata al rapporto tra arte e te-
levisione: consenziente, manipolatorio,
contradditorio. Nella seconda vengono
analizzati tre periodi storici. Aldo Grasso
affronta le problematiche della divulga-
zione tra mediazione e mediatizzazione
nei primi anni della Rai. Massimo Sca-
glioni si sofferma sull'arte nella tv com-
merciale degli anni Ottanta. Con Cecilia
Penati viene affrontato il tema del cam-
biamento di sistema dovuto al fenomeno
della digitalizzazione che porta, se non
alla fine del mezzo televisivo (come mol-
ti pensavano), a un aumento dell'offerta
e a una vera e propria ridefinizione della
natura del medium. Nella terza parte tro-
viamo i «critici d'arte in tv. Origine, ricer-
ca e divulgazione di nuovi linguaggi» di
Tommaso Casini mentre Anna Luigia De
Simone ci conduce sul periglio percorso
di «come si guarda un quadro in televisio-
ne» dal grande John Berger alle gesta di
Federico Zeri, Vittorio Sgarbi, Flavio Caro-
li e Philippe Daverio, per citare i più noti.
Nella quarta parte sono di scena non solo
i critici ma anche gli artisti. Dopo il saggio
di Massimiliano Panarai sull'evoluzione
del critico a neoicona pop, Veronica Gaia
di Orio approfondisce l'uso del documen-
tario d'arte nella televisione italiana. Last
but not least «Gli artisti e la televisione»
il saggio di Rachele Ferrario che ha co-
me sottotitolo una «relazione pericolosa»
dove si comprende perché la televisione
abbia sempre tenuto a distanza gli arti-
sti, e gli artisti, salvo alcuni ardimentosi,
se ne siano tenuti alla larga. Il volume si
chiude con un saggio di Cecilia Penati che
cerca di tracciare una storia dei program-
mi sull'arte in Italia. Una storia complessa
che il volume ben analizza, rivelandone
aspetti storici ma anche suggerendo rela-
zioni ancora tutte da scoprire.

• Massimo MelotrJ

Arte In Tv. Forme di divulgazione,
a cura di Aldo Grasso e Vincenzo

Trione, 182 pp., ili., Johan & Levi,

Monza 2014, € 16,00

ne di tanti personaggi galleggianti nello
spazio pittorico come analogo pittorico di
quelli monologanti che popolano il teatro
di Beckett; la musa e modella Henrietta
Moraes inchiodata alla tela da una siringa
ipodermica con la stessa crudezza di una
pagina di Pasto nudo di William Burrou-
ghs, che il pittore aveva conosciuto duran-
te i soggiorni a Tangeri. Pittore letterato
ma mai letterale, illustrativo o citazioni-
sta. Bacon, al contrario, è secondo Tonelli
un dottor Frankenstein che da vita «a un
nuovo tipo di essere umano: mostro, cyborg o al-
tro che fosse, quel corpo ripartiva dall'uomo per
formare una specie diversa». Ma c'è dell'altro,
se si considera che la pittura è per Bacon
l'oggetto di un processo di immedesima-
zione totale. Ad esempio, il suo stesso mo-
dus operandi, evidente soprattutto nella
ritrattistica e basato su pentimenti, can-
cellature, tentativi, sino all'azzardo del
colpo risolutivo di straccio o di pennello,
ha a che fare con l'alea del giocatore di
Dostoevskij, quell'Alexej Ivànovic con il
quale l'artista condivideva la passione per
la roulette. Quanto alla tragedia «vera»,
il pittore ebbe modo di viverla personal-
mente con il suicidio del suo amante Ge-
orge Dyer; la visse in maniera impassibile,
presenziando, il giorno dopo, alla vernice
di una sua retrospettiva al Grand Palais di
Parigi, ma elaborò il lutto in maniera indi-
menticabile, tramutando il suo Sweeney
in un eroe shakespeariano sulle tele che o

compongono «Trittico maggio-giugno», >
del 1973. Parafrasando Jean Genet (altro f
autore caro a Bacon) forse, nel '900, anche §
per creare grande pittura «3 faut d'abord |
ètre coupablet. • Franco Fanelli S

Francis Bacon. Le 'atmosfere»
letterarie

di Marco Tonelli, 184 pp., ili.,

De Luca Editori d'Arte, Roma,

2014, € 25,00

Geni baltici
I territori tra Germania e Russia esposti

ai venti e alle nebbie del Mare del Nord

hanno dato i natali a numerosi filosofi,

scrittori, artisti. Nel suo Anime baltiche,

libro nato da anni di itinerari tra acque e
foreste, l'autore e viaggiatore olandese

Jan Brokken disegna efficacemente una

geografia dell'arte e della cultura, in un

intreccio vertiginoso di destini. I nomi,

importanti, spesso sono portatori di

storie personali complesse, tra avventure

estetiche e politiche. In Lituania brilla la

stella del pittore e compositore simbolista

Mlkalojus Clurllonls, fortemente ispirato

dal folklore della sua terra. A fianco

della fatata casa (oggi museo) nelle

foreste visse lo scultore Chaim Jacob
LJpchKz (poi Jacques), ritratto insieme

alla moglie Berthe in un celebre dipinto

di Modigliani. A Vilnius il suo destino,

all'accademia d'arte, si incontrò con

quello di Chaim Soetin, poi Solitine, che

voleva a ogni costo staccarsi dal mondo

ebraico ortodosso da cui proveniva: Nelle

zone del baltico il potere russo aveva

collocato la Zona di Residenza, tra Ucraina

e Polonia, a cui gli ebrei giungevano

non potendo abitare in altri territori. Nel

vorticoso passaggio tra impero zarista,

rivoluzione d'ottobre e i conflitti mondiali,

mutarono più volte le lingue e l'autorità.

Qui nacquero molti movimenti politici di

sinistra e si dettero gravissimi pogrom.

Dalla medievale Daugavpils in Lettonia

prese l'avvio lo straordinario mondo

espressivo di Mark Rothko (il nome vero

era Rothkowitz): nella sua astrazione, in

America, rievocava il rosso abbagliante dei

tramonti e gli infiniti verdi della sua terra.

J Luca ScarSni

Anime baltiche, di Jan Brokken,

traduzione di Claudia Cozzi e Clau-

dia Di Palermo, 236 pp., Iperborea,

Milano 2014, € 19,50
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