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principe e della sua corte. La docu-
mentata ricerca si è spinta a enucleare 
i modelli scelti dai marchesi tra Delfi-
nato, Savoia e Borgogna, con caratte-
re di internazionalità. Lo studio apre 
lo sguardo all’ambito geografico delle 
terre che componevano il marchesato, 
portando l’analisi impostata su Saluzzo 
anche sugli altri centri importanti del 
tempo, quali Revello, Carmagnola e 
Verzuolo, per poi passare in rassegna i 
castelli simbolo della dinastia. 
Il volume, corredato da una vasta do-
cumentazione fotografica, si chiude 
con un approfondimento di particolare 
importanza, data la novità del tema, 
sull’uso del cotto e della pietra come 
linguaggi della scultura architettonica 
propria del XV secolo e dell’inizio del 
successivo, tipica delle più importanti 
architetture del marchesato. La studio-
sa esprime a pieno la personale e pro-
fonda capacità di analisi. La tesi propo-
sta all’inizio del testo, sulla volontà del 
principe e della corte nella delineazio-
ne dell’architettura costitutiva della cit-
tà, lascia aperto, secondo noi, almeno 
un dubbio sulla gestione e sulla dimen-
sione della res publica dei marchesi in 
Saluzzo. Mentre gli Statuti (1480) asse-
gnavano chiaramente ordine e solidità 
ai rapporti di convivenza all’interno 
del Comune, lo spazio urbano, razio-
nalmente ed eticamente articolato se-
condo i desiderata marchionali, poteva 
sottolineare quel medesimo legame, 
permettendo di riconoscere l’autorità 
del signore? 
q Marco Piccat

L’art au service du prince. Paradigme italien, 
expériences européennes (vers 
1250-vers 1500), a cura di Élisabeth 
Crouzet-Pavan e Jean-Claude Maire 
Vigueur, 396 pp., ill. b/n e colori, 
Viella, Roma 2015, € 55,00

L’image des saints dans les Alpes 
occidentales à la fin du Moyen 
Âge, Actes du colloque international 
tenu au Musée d’art et d’histoire de 
Genève (17-18 juin 2013), a cura di 
Sylvie Aballéa e Fréderic Elsig, 230 
pp., ill. b/n e colori, Viella, Roma 
2015, € 35,00

Il marchesato di Saluzzo tra Gotico 
e Rinascimento, Architettura, città, 
committenti, di Silvia Beltramo, 
Viella, Roma 2015, 576 pp., ill. b/n e 
colori, € 60,00

Il Giornale deilibriA cura di Arabella Cifani

Il Medioevo era colorato
La Fabbrica di San Domenico Maggiore è stato pubblicato a conclusione degli interventi di restauro che 
hanno interessato gli spazi del convento napoletano. I saggi rimandano alla storia della chiesa, con le 
sue successive trasformazioni, dall’VIII secolo alla fase di massima espansione, nel XVI secolo, di cui si 
conserva memoria nella monumentale facciata. Un capitolo è dedicato al restauro del decoro dell’interno, 
avviato da Federico Travaglini, secondo quel «Medioevo colorato» in uso dagli anni Quaranta dell’Ottocento. 
Si affronta anche la storia degli ambienti degradati a causa della soppressione dei monasteri che 
vide l’occupazione del convento da parte di vari enti pubblici, destituiti nel 1999. q Luisa Martorelli

La Fabbrica di San Domenico Maggiore. Storia e restauro, a cura di Orsola Foglia e Ida Maietta, 256 pp., ill. a colori, Arte’m, 
Napoli 2016, € 30,00
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La fortuna di Andrea
Julian Brooks analizza la fortuna di Andrea del Sarto nel XX e XXI secolo e l’organizzazione della bottega 
del pittore a Firenze. Viene approfondita la preferenza del pittore per il gessetto rosso e le linee marcate. 
Andrea del Sarto è presentato come un grande sperimentatore nel campo del disegno: avrebbe intuito come 
l’immaginazione, senza l’osservazione della realtà attraverso il disegno, non potrebbe dar luogo a valide forme 
artistiche. Brooks ci indirizza verso una concezione dell’arte secondo cui i pentimenti e le incertezze possono 
rivelare il contenuto del fare artistico, «l’essenza della creatività». Del Sarto maestro di manieristi, 
da una parte e anticipatore dell’arte della Controriforma, dall’altra. q Loretta Vandi

Andrea del Sarto. The Renaissance Workshop in Action, di Julian Brooks con la collaborazione di Denise Allen e Xavier F. 
Salomon, 222 pp., ill. colori e b/n, Getty Publications, Los Angeles 2015, € 53,84

Duxaimo, «San Bernardo», Santa Maria 
di Missione, Villafranca Piemonte

Boccioni e Marinetti alla galleria 
Bernheim-Jeune nel 1912

Saggi

Ossessionati dall’esibizione del potere
Tre volumi dedicati a principi, santi e marchesi tra Francia e Italia 
nel passaggio tra il Gotico e il Rinascimento

Arte e potere, tema caro agli storici 
dell’arte, e di cui Daniel Arasse ha forni-
to, in anni recenti, molteplici e puntua-
li chiavi di lettura, è il nodo culturale 
che i tre libri di seguito presentati 
declinano con un medesimo arche-
tipo di fondo, inserendosi nell’ambito 
della strategia culturale, di una parti-
colare geografia alpina e del costruirsi 
urbanistico di una piccola capitale. 
C’è stato un tempo felice, infatti, in cui 
i poteri sceglievano l’arte per mani-
festare alla comunità il proprio sta-
tus, gli interessi che perseguivano, le 
alleanze e gli accordi politici come 
le loro ambizioni per l’immediato 
futuro. Qualche rara ma possibile volta, 
la decisione di giocare il ruolo della com-
mittenza era presa al solo scopo di dif-
fondere la conoscenza.  Potevano essere 
infatti rappresentanti del mondo cleri-
cale, nobiliare o di corte, comunale o re-
pubblicano, ma tenevano comunque lo 
sguardo aperto su quanto gli artisti sape-
vano apportare al crescere del gusto, dei 
costumi e delle mentalità. Così invitava-
no presso di loro maestri, capimastri e 
artigiani capaci di interpretare l’idea per 
trasformarla in edifici, castelli, chiese, o 
in oggetti, tappezzerie, quadri, sculture. 
Oggi che la situazione è molto cambiata, 
possiamo renderci conto dell’esistenza, 
della varietà e del proseguire nel tempo 
di queste strategie culturali messe in atto 
dal signore a beneficio di una comunità. 
In questo quadro, l’editrice Viella ha pro-
mosso la pubblicazione di tre importan-
ti saggi che comprendono panorami 
diversi, concentrici, multidiscipli-
nari, con fondamentali aderenze al 
tessuto storico-artistico. I primi due 
riprendono atti di colloqui internaziona-
li, mentre il terzo raccoglie la riflessione 
pluriannuale di una sola ricercatrice. 
Il loro ambito si affina sui territori di 
confine tra Francia e Italia, per con-
centrarsi sulla Valle d’Aosta; chiude la 
serie il saggio che filtra e discute la storia 
delle architetture, tra Gotico e Rinasci-
mento, del marchesato di Saluzzo.  

Principi e santi
Un paradigma comune sembra emerge-
re come costante a costituire il progetto 
intessuto indipendentemente e paralle-
lamente dalle tre nuove pubblicazioni. 
L’art au service du prince. Paradigme ita-
lien, expériences européennes (vers 1250-vers 
1500), riporta una serie di studi destinati 
a evidenziare il ruolo delle strategie 
culturali per i conti di Fiandra, i 
marchesi di Monferrato-Saluzzo, 
Amedeo VIII di Savoia, Réné II duca 
di Lorena e altri. Il volume definisce il 
quadro di un modello italiano esportato 
in Europa, con nuove puntualizzazioni. 
L’image des saints dans les Alpes occidentales 
sviluppa invece in prevalenza un discor-
so iconografico su un territorio dalla 
forte matrice alpina con focalizzazioni 
per le immagini del culto popolare e 
diffuso per vari santi.
Il terzo volume, Il marchesato di Saluzzo 
tra Gotico e Rinascimento, prima di apri-
re una riflessione inedita sui materiali 
di costruzione della città, la cultura del 
cotto e della pietra, raccoglie entram-
be le suggestioni richiamate nei testi 
precedenti. Presenta in due importanti 
capitoli i potenti del tempo e la cul-
tura architettonica dei marchesi 
di Saluzzo e gli ambienti religiosi, 
chiese e conventi. 
I volumi L’image des saints dans les Alpes 
occidentales e L’art au service du prince 
sono entrambi pubblicazioni di atti di 
convegni internazionali, il primo Gine-
vra, 17-18 giugno 2013, e il secondo Pa-
rigi-Sorbona, e sono entrambi dedicati 

alla memoria di Enrico Castelnuo-
vo. Il ricordo dello studioso, che delle 
stagioni dell’arte alpina è stato eccel-
lente quanto coraggioso indagatore, ri-
chiama una tradizione e una stagione di 
rigorosità negli studi, riconosciuta e ap-
prezzata in ambito europeo e non solo. 
Il saggio Il marchesato di Saluzzo tra Gotico 
e Rinascimento rivela quanto il Quattro-
cento, secolo d’oro della civiltà saluzze-
se, sia stato preceduto, preparato e pro-
grammato da una serie di innovazioni 
e operazioni culturali, nate spesso al di 
fuori delle mura marchionali. 
Tra i lavori che costituiscono l’ossatura 
della raccolta di studi contenuti in L’art 
au service du prince, segnaliamo quelli di 
Marco Folin che prende in esame il capi-
tolo delle residenze signorili in Italia (se-
coli XIV-XV), confrontando gli esempi 
delle fortificazioni dei tiranni con le 
dimore dei signori e le loro mutevoli 
trasformazioni nel passare del tempo, e 
di Matthias Müller che indaga le archi-
tetture di palazzi residenziali e castelli 
tra Francia, Germania e Italia, con at-
tenzione oltreché ai dati monumentali, 
anche alle testimonianze dei letterati. 
Il lavoro di Marc Boone tocca il tema 
importante della costruzione di una 
«mémoire d’outre tombe», occupandosi del-
la connessione tra «inumazione del princi-
pe» (i conti di Fiandra e i loro successori) 
e una serie di questioni a essa collegate, 
quali le sepolture delle mogli, dei figli o 
la scelta dell’istituzione ecclesiastica per 
il completamento delle liturgie e per la 
conservazione delle spoglie. Altro inter-
vento degno di nota è quello di Laurent 
Vissière che presenta un accurato studio 
sulle Saintes Chapelles, luogo ecclesia-
stico particolare proprio delle regioni 
di Francia, che vengono presentate in 
sequenza, da quella di Bourbon a quella 
di Chambéry. 
Beatrice Del Bo si sofferma sulla poli-
tica culturale, artistica e urbanistica 
dei marchesi del Monferrato e Sa-
luzzo, valutando affinità e differenze 
di comportamento. Guido Castelnuovo 
ritorna su Amedeo VIII per mettere a 
fuoco il rapporto di questo colto e sa-
piente principe con le varie arti nella 
Savoia della prima metà del XV secolo. 
Arturo Calzona ci guida in un inedito 
percorso alla ricerca delle modificazio-
ni delle immagini dello Stato a Man-
tova. Francesco Salvestrini porta alla 
ribalta le occasioni di uno scontro tra 
Lorenzo dei Medici e Biagio Mila-
nesi, abate di Vallombrosa, a motivo 
del possesso della grangia de Pitiana 
(Firenze). Per il settore Les programmes 
décoratifs, uno studio di Claire Billen e 
Sabine Van Sprang sulle tappezzerie 
di «Les chasses de Maximilien» ricol-
lega le celebri immagini, individuando 
in esse le sicure iconografie di molti 
rappresentanti di casa Asburgo. Arti-
stes et hommes de savoir è di particolare 
interesse per i contributi di Rose-Marie 

Ferré sugli scultori Pietro da Milano 
e Francesco Laurana. Carla Frova 
analizza il ruolo delle istituzioni uni-
versitarie all’interno delle esperienze 
signorili italiane e Gian Maria Varani-
ni le Cancellerie signorili trecente-
sche dell’Italia settentrionale.
Nel volume L’image des saints dans les 
Alpes occidentales à la fin du Moyen Âge, 
grande interesse va al gruppo degli 
interventi specificatamente iconogra-
fici, relativi ad affreschi-sculture re-
peribili in area valdostana. Segnalo 
quelli di Vittorio Natale su san Bernar-
do il Vecchio, di Manuele Berardo su 
sant’Antonio abate, di Luca Jaccod su 
san Grato. 
Nell’ambito del Territoire et politique, 
spiccano i contributi di Patrick Elsig 
sull’immagine di san Teodulo e di Ma-
gali Briat-Philippe sulla devozione a 
san Nicola da Tolentino al monastero di 
Brou (Bourg en Bresse). Il settore desti-
nato alle Pratiques dévotionnelles di alcu-
ni membri della famiglia dei Savoia, è 
indagato da Sandrine Boisset Thermes, 
in Images sculptées des saints et sensibilités 
religieuses, da Brigitte Roux e da Lauren-
ce Ciavaldini Rivière. Illuminante l’ex-
cursus di Laurent Ripart, Les saints de la 
maison de Savoie au XVe siècle. Il volume 
si conclude con alcuni interventi ine-
renti alla sorte delle immagini sacre 
durante il periodo della Riforma, ad 
opera di Dione Flühler-Kreis, Stephan 
Gasser e Romaine Syburra-Bertelletto. 

Marchesi saluzzesi
Con l’ultimo volume di Silvia Beltramo 
dedicato a Saluzzo si offre un’inedita 
occasione di discussione della tesi per 
cui l’architettura del Quattrocen-
to saluzzese sia o meno cresciuta 
come strumento della volontà del 

Boccioni

Gli amori, gli ardori e i furori
Una biografia della vita troppo breve  
del più geniale tra i futuristi

Nel centenario della morte dell’artista, a 
giugno esce il nuovo Catalogo generale delle 
opere di Umberto Boccioni, a cura di Mau-
rizio Calvesi e Alberto Dambruoso (edi-
zioni Umberto Allemandi), ma è già in 
libreria una biografia del più celebre tra i 
futuristi, opera di Gino Agnese. È il suo 
terzo libro a lui dedicato, ma lo studioso 
ha all’attivo anche la prima biografia di 
Marinetti.
Gino Agnese, quali sono state le sue 
prime scoperte relative a Boccioni?
Una è il suo rapporto con Napoli, la mia città, 
che amava più di tutte: tra l’altro, l’unico suo 
quadro futurista che ha nel titolo una localizza-
zione precisa è «Sotto la pergola a Napoli», del 
’14. Ma la città partenopea, con la sua vivacità, 
la sua «irregolarità» attrasse anche gli altri futu-
risti. Nel corso delle mie ricerche ho anche capito 
quanto Kandinskij, benché non l’avesse mai in-
contrato, detestasse Boccioni: lo si evince da una 
lettera a Franz Marc, o anche quando chiede ad 
Arnold Schönberg di visitare una sua mostra a 
Berlino sperando che ne scrivesse o parlasse ma-
le. Ma un altro episodio poco noto della vita di 
Boccioni è il suo soggiorno in Russia.
Ci arriva nel 1906, un po’ presto per 
venire in contatto con le avanguardie 
russe.
Ma fu comunque un viaggio formativo. Boccio-
ni, che prima era stato a Parigi, soggiorna in 
Russia tre mesi, a Volgograd, a Mosca e a San 
Pietroburgo. Ci arriva insieme ai coniugi Augu-
sta e Valère Sergej Berdnikoff, quest’ultimo un 
funzionario governativo in missione all’estero. 
Li aveva conosciuti proprio a Parigi, dove lei 
aveva chiesto a Boccioni di impartirle lezioni 
di disegno e ne divenne ben presto l’amante. 
I due avranno anche un figlio, il famoso figlio 
segreto di Boccioni, la causa per la quale lui non 
si sposerà mai e sarà sempre restio di fronte a 
rapporti stabili, anche con Sibilla Aleramo. Ma 
restando alla pittura, è in Russia che Boccioni 
avverte tra i giovani artisti un’insofferenza nei 
confronti di Realismo e Simbolismo e che qual-

cosa di nuovo sta arrivando. Ed è in Russia che 
«incontra» l’icona più famosa di Andrej Rublëv, 
la «Trinità Angelica». Ebbene, il suo quadro «Le 
tre donne», del 1909-10 è quasi un ricalco dell’o-
pera di Rublëv. Soltanto che Boccioni colloca 
a sinistra, la posizione che di solito nelle icone 
è riservata a Dio Padre, sua madre, al centro 
ritrae la modella e amante Ines e a destra la 
sorella Amelia.
Boccioni muore a 34 anni, eppure, 
tra i futuristi, è quello che ha lasciato 
l’impronta più profonda. Perché?
In gioventù, quando viveva a Roma, c’erano 
almeno tre o quattro suoi colleghi e amici che 
in quanto a manualità erano sicuramente più 
avanti, ma lui aveva un passo differente. Non 
era nato pittore. Nel 1900 si trasferì da Cata-
nia a Roma per fare il giornalista, ambito nel 
quale ebbe modo di dedicarsi al disegno delle 
vignette. Solo dopo divenne artista. Balla, che 
lui incontrò a Roma, era invece nato pittore. 
Eppure se Boccioni non avesse coinvolto Balla, 
quest’ultimo sarebbe rimasto un pittore divisio-
nista. Certo, per Boccioni fu decisivo l’incontro 
con Marinetti.
Boccioni morì per una caduta da ca-
vallo (in effetti aveva imparato a ca-
valcare da pochi giorni) quand’era 
sotto le armi. Alcuni studiosi sosten-
gono che all’epoca si fosse raffredda-
to, in lui, l’ardore interventista.
È una fandonia. La voce di un Boccioni paci-
fista si deve al musicista Ferruccio Busoni, che 
venne letteralmente rovinato dalla guerra, al 
punto da emarginarsi e cadere nell’alcolismo.
Non poteva accettare l’idea di un Boccioni in-
terventista.
E che dice di un altro presunto «pen-
timento» di Boccioni, che in quel 1916 
lavora al ritratto dello stesso Busoni 
in uno stile più tradizionale?
Fu lo stesso Busoni a chiedere per il suo ritratto 
uno stile più tradizionale, quasi cézanniano. 
Tra l’altro, al contrario, nello stesso periodo 
Boccioni esegue un ritratto della moglie di 
Busoni in tutto futurista. Ma al di là di questo 
episodio (non dimentichiamo che l’artista stava 
per partire per il fronte e voleva lasciare alla 
madre il gruzzoletto derivante dalla commis-
sione del quadro), sino alla fine Boccioni restò 
a tutti gli effetti un futurista. Lo dimostrano la 
sua attività a Napoli, dove pensava che battere 
il passatismo fosse più difficile che in altre città, 
e il «Manifesto ai pittori meridionali» del 1916.
Che cosa lasciò di interrotto quella 
morte così precoce?
Mi limito, da biografo, a ricordare l’ultimo 
amore di Boccioni. Si tratta della principessa 
Vittoria Colonna, discendente e omonima della 
musa di Michelangelo, sposata a Leone Caeta-
ni, principe di Teano. Sappiamo quanto Boc-
cioni, geniale anche nella scultura, venerasse 
Michelangelo e possiamo immaginare che cosa 
dovette pensare in quell’incontro.  
q Franco Fanelli

Umberto Boccioni, L’artista che sfidò 
il futuro, di Gino Agnese, 387 pp., ill., 
Johan & Levi Editore, Monza 2016, 
€ 29,00 

Catalogo ragionato

La pennellata più lunga della storia della pittura
Mattia Moreni, protagonista dell’Informale

Il Catalogo ragionato delle opere di Mattia 
Moreni, pubblicato da Silvana Editoriale 
e curato da Enrico Crispolti, è non 
solo la ricognizione completa dei di-
pinti realizzati in vita dal pittore nato 
a Pavia nel 1920 e morto a Ravenna nel 
1999, ma anche la riconsiderazione di 
un modus operandi e di un modus 
vivendi oggi non più in auge. È un 
libro non solo su un pittore, ma su un 
mondo. In quel mondo scrivevano di 
Moreni, come denuncia il regesto critico 
che precede ciascuna delle sette sezio-
ni cronologiche e operative, Francesco 
Arcangeli, Michel Tapié, Pierre Restany, 
Maurizio Calvesi, Renato Barilli, Dino 
Buzzati, Giulio Carlo Argan, Claudio 
Spadoni, Luciano Caramel, Amnon Bar-
zel, tra gli altri. E in quel mondo un 
pittore alla sua prima personale (More-
ni nel 1946 alla Galleria La Bussola di 
Torino), presentato in catalogo da Carlo 
Mollino, veniva recensito da Italo Cal-
vino su «Agorà», da Lalla Romano su «Il 
Mondo», da Guido Seborga su «l’Unità» e 
da Albino Galvano su «La Stampa». Scrit-
tori, architetti, artisti, in quel mondo, 
costituivano un unico gruppo sociale di 
mutua incentivazione e reciproca com-
prensione. Si cresceva insieme, e Moreni 
crebbe molto. Dopo un esordio nel fi-
gurativo e una prima stagione postbel-
lica all’insegna del Neocubismo, lungo 
gli anni ’50 l’artista venne ad affermar-

si tra i protagonisti dell’Informale 
europeo, subito intercettato da Tapié, 
che lo presentò nel ’55 alla prima per-
sonale parigina, introducendo l’anno 
successivo la sua sala nel catalogo del-
la Biennale di Venezia. La Biennale del 
’56 segna anche il primo contatto ese-
getico dell’allora 23enne Crispolti con 
il pittore, in un articolo sulla rassegna 
veneziana apparso su «Nuova Repubbli-
ca». Ne seguiranno numerosi altri, in ri-
viste, libri e cataloghi, lungo tutta la vita 
dell’artista, determinando una di quelle 
relazioni virtuose della vita culturale, 
che caratterizzano il mondo di cui so-
pra. Altri rapporti privilegiati di ami-
cizia e condivisione con critici d’arte 
furono quelli con Renato Barilli, Claudio 
Spadoni e Giorgio Di Genova. Indicativo 
in tal senso è il volume uscito nel 2012, 
per Campanotto editore e per la cura di 
Nicola Micieli, Il falegname e lo scribacchi-
no. Moreni-Di Genova. Lettere 1972-83 (cfr. n. 
324, ott. ’12, p. 30) . Negli anni di questo 
carteggio, Moreni, cooptato nel ’52 nel 
gruppo degli «Otto pittori italiani» di Lio-
nello Venturi e annoverato da Francesco 
Arcangeli tra gli «ultimi naturalisti», era 
già assurto all’apice della sua notorietà 
internazionale, grazie al ciclo delle «An-
gurie» (’64-77), con cui era approdato su 
lidi, per dirla con Crispolti, di «emblema-
tica iconicità». Le «Angurie», seguite dalle 
«Pellicce», nacquero a Parigi, dove More-

ni era andato a 
vivere nel ’56, 
rimanendovi 
fino al ’66 e 
abitando in 
ambienti del 
vecchio Mou-
lin Rouge. È 
lì che lo va a 
trovare Enrico 
Crispolti nel 
’59, accompagnato dall’allora ventenne 
Fabio Sargentini. Tra le dichiarazioni del 
carismatico artista ascoltate dal critico 
e dal gallerista in erba, quella di essere 
autore della più lunga pennellata della 
storia della pittura occidentale. Moreni 
era così. Espressionista nella pittura, 
nelle parole, nelle idee. Negli anni ’80 
il ciclo della «Regressione della specie», 
seguito dagli «Autoritratti» (’85-86) e da-
gli «Humanoids» (’95-99) sono ispirati a 
un pessimismo illuminato che fanno di 
Moreni uno dei più lucidi, apocalitti-
ci e al contempo originali testimoni 
della crisi dell’uomo e, come recita il 
titolo di una sua mostra del 1981, della 
«fine dell’umanesimo».q Guglielmo Gigliotti

Mattia Moreni. Catalogo ragionato delle opere. 
Dipinti 1934-1999, a cura di Enrico 
Crispolti, 900 pp., ill. colori, Silvana 
Editoriale, Cinisello Balsamo 2016, 
€ 350,00

«Mattia Moreni a 69 
anni di sua età», 1990




