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Per capire la pittura veneziana verificate oli, pigmenti e vernici
Michel Hochmann indaga la tecnica dei pittori veneziani del Rinascimento. I trattatisti veneziani del Cinquecento parlano marginalmente
delle tecniche in uso in laguna, preferendo affrontare questioni legate alla pittura come disciplina intellettuale e non come arte meccanica.
Di fronte all'esiguità delle notizie fornite dai trattatisti, l'autore si avvale di documenti d'archivio e di indagini quali riflettografie e stratigrafie.
I due capitoli dedicati al disegno, da Giovanni Bellini e Tiziano (nella foto) a Palma il Giovane, sono sintomatici di un approccio innovativo
che riconsidera il peso della produzione grafica veneziana, sottovalutata sin da Vasari. Questo studio chiarisce alcuni aspetti fondamentali
relativi all'uso di supporti, preparazioni, oli, pigmenti e vernici, giungendo a una comprensione più profonda della pittura tonale. Grazie a
quest'opera di grande rigore scientifico, è infine riletta, secondo una prospettiva inedita, la tradizionale opposizione tra scuola del colore e
scuola del disegno, che ha a lungo garantito la specificità stessa della scuola pittorica veneziana rispetto a quella romana. CI Laura de Fuccia
Colorito. La technique des peintres vénitiens à la Renaissance, di Michel Hochmann, 395 pp., ili. col., Brepols Publishers, Turnhout 2016, € 150,00

Gouthière, genio francese del ;700

Doreur du roi,
morto in miseria
Una monografia dedicata al grande cesellatore
di bronzi, ora in mostra a Parigi

Dettaglio di un vaso in alabastro e bronzo dorato di Pierre Gouthière, collezione privata e
un vaso in porfido verde e bronzo dorato di Pierre Gouthière, Louvre

Fra le stelle dell'arte settecentesca
europea brilla di luce vivissima Pier-
re Gouthière (1732-1813), uno dei più
grandi artisti francesi del XVm se-
colo. Avventurosa e drammatica la sua
vita, per quanto di essa oggi si cono-
sce. Nasce nel 1732 nella regione fran-
cese della Champagne, dove suo padre
era sellaio. La sua prima formazione
avviene nel laboratorio parigino del
maestro cesellatore Francois Ceriset,
che muore nel 1756. Due anni più tar-
di Gouthière rileva la bottega del suo
ex maestro e ne sposa la vedova. Du-
rante i successivi trent'anni, fino alle
soglie della Rivoluzione, l'artista col-
labora con architetti celebri, che
gli forniscono i disegni neoclassi-
ci che Gouthière magistralmente
interpreta e trasforma in oggetti di
vertiginosa fantasia, onusti di bronzi
dorati. La sua clientela comprende
i più potenti e ricchi personaggi di
Francia: i sovrani Luigi XV e Luigi XVI,
la regina Maria Antonietta, il duca di
Aumont, la duchessa di Mazzarino, la
contessa Du Barry. n successo arriva
in fretta e nel novembre 1767 rice-
ve il titolo di doreur du roi da Lui-
gi XV. Nonostante la fama, Gouthière
subisce una serie di tracolli finanziari
per via delle enormi somme a lui do-
vute dalla duchessa di Mazzarino e dal
duca di Aumont: entrambi morti senza
pagare i loro debiti. Nel 1787 Gouthière
deve dichiarare bancarotta. Dopo que-
sta data, anche in concomitanza con
il cambiamento epocale dei tempi,
lavora poco e muore in miseria l'8
giugno 1813, lasciando una scia di de-
biti e litigi protrattisi con gli eredi per
oltre vent'anni. Poco dopo la morte,
però, incomincia la sua rivalutazione
da parte di collezionisti, critici e galle-
risti con il postumo suo collocamento
nell'empireo dei più importanti artisti

del tempo. La sua fama non è sbiadita
nel tempo e ha reso le sue opere sem-
pre desiderate e spesso falsificate.
Gouthière è un incantatore che prima
realizza i modelli in terracotta e poi li
getta in metallo con la fusione a cera
persa. Nessuno come lui ha saputo
portare alla massima perfezione il
cesello in bronzo dorato dalla fini-
tura opaca che somiglia in modo
impressionante all'oro vero e con
cui plasmava forme squisite e seducen-
ti, sempre nuove, destinate a divenire
oggetti di tipo vario. Alari, maniglie,
supporti per ornare rari vasi cinesi in
porcellana, vasi in pietre dure, parti di
mobili e camini: tutti lavori in cui la
materia ribelle diviene docile sotto la
carezza dei suoi piccoli scalpelli, con
fusioni che permettono al materiale
di perdere rigidità e divenire cedevo-
le come l'originario modello in cera
persa. Per realizzare i dettagli delle
sue opere, soprattutto quelli vegetali,
Gouthière inventa la tecnica del dég-
raissage, con cui riduce lo spessore del
metallo sui bordi e sui lati per render-
lo più delicato e vibrante. Ne originano

contrasti stupefacenti fra oro brunito
e lucido che enfatizzano fino al paros-
sismo la differenza tra superfici opa-
che e lucide.
Per celebrare questo grande artista, la
Frick Collection di New York (16 no-
vembre 2016 - 20 febbraio 2017) una
mostra che ha riunito ventuno suoi
capolavori e che è ora a Parigi al
Musées des Arts Décoratifs fino al
25 giugno. Eredità preziosa di queste
mostre la prima moderna e com-
pleta monografìa di Gouthière (la
precedente era del 1920), che grazie
alle nuove ricerche storielle e tecno-
logiche ha permesso di gettare nuova
luce sulla sua vicenda umana, sulla
produzione, sulla bottega e clientela
di questo incomparabile artista. Sono
inclusi i saggi sulla vita e l'opera di
Gouthière, la rilettura del suo stile nel
contesto dello sviluppo del Neoclassici-
smo, e l'analisi delle sue relazioni con
Francois-Joseph Bélanger, Claude-Nico-
las Ledoux, Louis-Simon Boizot e altri
grandi architetti e scultori del periodo.
Il volume si fa apprezzare non solo
per le splendide fotografìe e per le
schede accurate, ma anche per un in-
novativo capitolo dedicato alla sua
tecnica, ad analisi scientifiche sui
metalli che usava, con radiografie,
indagini chimiche e metallografiche
che permettono per la prima volta di
penetrare nell'essenza delle sue ope-
re e distinguere in modo preciso
il vero dai molti falsi e imitazioni.
Ottime anche le vaste appendici docu-
mentarie e l'elenco finale con le vite
dei molti cesellatori e bronzisti che la-
vorarono nella sua orbita, spesso imi-
tandolo. In tanto splendore spiccano i
numerosi lavori realizzati per Madame
Du Barry, amante di Luigi XV, e per
la regina Maria Antonietta, nemiche
nella vita ma morte tutt'e due di ghi-
gliottina. Per loro Gouthière si superò
creando alcune delle sue più lussuose
invenzioni, in cui il bronzo si piegai
fino a divenire merletto serpeggiante |
e inno alla fantasia più sfrenata, alla f
sensualità, alla raffinatezza. |
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Pierre Gouthière:
Virtuoso Gilder at thè
French Court di Char-
lotte Vignon e Christian
Baulez, 408 pp., 322
ili., The Frick Collection
New York, in associazio-
ne con D. Giles Limited
London, 2016, € 65,00

Archivi

L'ossessione
dell'archivio
Storie di sapere
collezionato e schedato

«GM ardirvi giocano un ruòlo essenziale netto

sviluppo détta società. Patrimonio unico, pre-

zioso e insostituibile, trasmesso di generazione

in generazione, servono atta trasparenza am-

ministrativa, concorrono atta costituzione di

un'identità collettiva e permettono la crescita

detta conoscenza. Di fatto, essi contribuiscono

atta democrazia e atta qualità détta vita del-

le persone». Così recita la Dichiarazione
universale degli archivi adottata nel 2011
dall'Unesco. Il tema tuttavia è molto più
ampio e complesso, anche a prescindere
dalla sua storia plurisecolare, dai grandi
compilatori medievali del sapere Isidoro
di Siviglia e Rabano Mauro, al padre della
classificazione scientifica moderna Car-
lo Iinneo, fino alla mania enciclopedica
che da Diderot e d'Alembert arriva all'in-
compiuto Mnemosyne di Aby Warburg e
al Palazzo Enciclopedico (1955) di Marino
Auriti, rispolverato per la 55ma Bienna-
le di Venezia da Massimiliano Gioni. Nel
Novecento sul tema hanno riflettuto e
scritto pensatori come Derrida, Eco e
Foucault, l'archivio si è smaterializzato, è
diventato un sistema aperto di ordinare
e di conoscere, poi con l'avvento del web
l'enorme e rapidissima disponibilità di
testi, immagini, suoni ha finito per rivo-
luzionare l'intero nostro modo di comu-
nicare, apprendere ed entrare in relazio-

ne. Il tema ha sfaccettature e ricadute di
ogni tipo, soprattutto ha un fascino ipno-
tico che ha sedotto tanti artisti contem-
poranei, specie dai tardi anni Sessanta in
poi. Archivi impossMi affronta di petto
un campo spinoso e dalle mille impli-
cazioni, n dato incontrovertibile è che
oggi il fare arte «si è precisato sempre più

come appropriazione, postproduzione, pra-

tiche del montaggio e del remix, intese anche

come bricolage, ibridazione e meticciato, e ha

guardato móltissimo al frammento come dato

reale da cui ripartire», e che quindi «coHezio-
nare e archiviare sono diventati gesti artistici

fondamentali, almeno da quando, con Marcel

Duchamp e il readymade, ha cominciato a far-

si strada la regola del presentare al posto del

rappresentare». La vertigine della lista, per
dirla con Eco, è diventata un'ossessione,
ma anche un vero e proprio dispositivo
critico attraverso il quale interpretare la
realtà. Nella ricchezza del testo, dei ri-
ferimenti puntuali e dei tanti artisti
citati, Cristina Baldacd seleziona 4
casi esemplari, a ognuno dei quali dedi-
ca un capitolo: Arias di Gerhard Richter,
Kulturgeschichte, 1880-1983 di Hanne
Darboven, Musée d'Alt moderne, Départ-
ement des Aigles di Marcel Broodfhaers e
Real-Time Social System di Hans Haacke,
che conclude il volume così: «di artisti
inevitabttrnente lavorano nel sistema, lo defini-

scono e ne vengono inquadrati, ma questo non ra

significa che, giocando d'astuzia, non possano |
farlo vacillare e metter-1
ne in luce le anomalie». |
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Archivi impossibili, di
Cristina Baldacci, 224
pp., ili. b/n, Johan & Levi,
Monza 2016, € 22,00

Mei Bochner. Working Drawings and Other Visible Things on Paper Not Necessarily Mearrt
to Be Viewed as Art», 1966. Allestimento alla School of Visual Arts Gallery, New York.
Quattro faldoni identici, contenenti ognuno cento fotocopie di appunti, disegni preparatori
e diagrammi realizzate dall'artista, esposte su quattro piedistalli, dimensioni variabili.
Coilection The Museum of Modern Art

Artista crepuscolare, dai toni dimessi, dedito a piccole cose
«La vita è in movimento, io invece sto fermo e dipingo»: è il testamento spirituale di Giuseppe Mascarini, pittore di formazione lombarda attivo nella prima metà del XX
secolo ma radicato nella poetica dell'Ottocento. A Brera, dove inizia il tirocinio nel 1895, apprende la pittura dal vero, mai abbandonata, e si forma sulla lezione divisio-
nista e scapigliata. La prima monografia sull'autore è il frutto di cinque anni di ricerche che hanno portato il corpus di opere di Mascarini da 150 a 355. Non può de-
finirsi un catalogo ragionato, ma è quanto di più approfondito offre l'editoria sulla figura di questo artista crepuscolare che

al futurismo imperante e alle solide volumetrie del gruppo Novecento, promosso da Margerita Sarfatti,
oppone una pittura prosastica in cui i toni dimessi, incerti fra la malinconia e l'ironia, cantano l'amore
per l'intensità emotiva del ritratto, le piccole cose, gli ambienti domestici, i gesti quotidiani. Introdotto
da Anne-Paule Quinsac, la figura di Mascarini nel contributo di Paola Venturelli è contestualizzata nel
milieu artistico-culturale di Cesare Ravasco e Angiolo D'Andrea, figure importanti e di successo della
stagione tra Simbolismo e Novecento, anch'essi riscoperti di recente. Artisti accomunati dal carattere
schivo e, soprattutto, dal sicuro interesse della loro opera per lo studio di questi anni cruciali della
storia dell'arte italiana. • Deianira Amico
Giuseppe Mascarini 1877-1954. Una tavolozza tra due secoli, a cura di Antonio D'Amico, 247 pp., ili., Skira, Milano 2016, € 39,00


