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CLAUDIA CARAMANNA

La fortuna dei Bassano in Spagna nel primo Seicento: il caso di Pedro Orrente

A San Pietroburgo nel Museo dell’Ermitage si conservano due opere che possono essere
considerate un efficace esempio dell'influenza esercitata dalla pittura dei Bassano in Spagna e, dunque,
della fortuna riscossa nella penisola iberica da questa prolifica famiglia di artisti. Entrambi i dipinti
raftigurano la Moltiplicazione dei pani e dei pesci e sono attribuiti uno alla mano di Francesco da Ponte
(1549-1592), detto Francesco Bassano, e l'altro a quella di Pedro Orrente (1580-1645). 11 primo artista
era il figlio primogenito e 'erede pit promettente di Jacopo Bassano, grande protagonista della pittura
del Cinquecento, ed era destinato ad una gloriosa carriera che fu interrotta da una morte precoce. 11
secondo, invece, era un pittore piu giovane, nativo di Murcia nel sud della Spagna, che nelle sue opere
denunziava una cosi approfondita conoscenza della pittura bassanesca da essere soprannominato il
“Bassano spagnolo”. Le due tele appaiono particolarmente adatte ad analizzare I'influsso della pittura
bassanesca su Orrente, perché la presenza del medesimo soggetto permette di effettuare un’esame
puntuale del debito contratto dall’artista spagnolo nei confronti dei Bassano ed anche di mettere in
evidenza gli aspetti di originalita che contraddistinsero la sua pittura rispetto al modello. Per questo
motivo 1 dipinti sono stati studiati in una prospettiva comparativa, mettendone in evidenza somiglianze
e differenze ed inserendo questo confronto in un’analisi piu ampia della produzione “bassaneggiante”
di Orrente, al fine di chiarire meglio i problemi legati alla sua formazione artistica. Nel contempo si ¢
indagato il profondo legame di questi interessi orrenteschi con la grande e precoce diffusione delle
opere dei Bassano nel collezionismo spagnolo, un fenomeno che, avendo radici gia nella seconda meta
del Cinquecento, pote fungere da stimolo per il viaggio italiano dell’artista e costituire il solco all'interno

del quale Orrente inseri la sua produzione biblico-pastorale.



ILARIA MARIANI

Il progetto di ricerca ha offerto 'occasione per riaprire, con nuovi argomenti, il dossier
sullo scultore Giovanni Zorzoni (Venezia, 1663 — Venezia, 1741), personalita dai contorni assai
sfuggenti, per certi versi inafferrabile al di la delle poche opere note, a fronte delle quali sta una carriera
di prestigio, come lasciano supporre la partecipazione a imprese decorative d’indiscutibile rilievo, I'altare
maggiore della nuova chiesa di San Stae e il Giardino d’Estate di San Pietroburgo, e la posizione

raggiunta all'interno del Collegio degli scultori.

Il lavoro ¢ stato indirizzato in due direzioni principali: ricerche di carattere archivistico finalizzate al
recupero di dati biografici e ampia ricognizione di materiale fotografico, sia presso archivi fotografici
specializzati, sia attraverso lo spoglio sistematico di pubblicazioni d’interesse locale riguardanti il

territorio veneziano, tesa a individuare opere inedite riferibili allo scultore.

Oltre a portare alla scoperta delle date esatte di nascita, da anticipare di qualche giorno rispetto a quanto
riportato in passato, e di morte, la ricognizione archivista ha permesso di indagare gli spostamenti di
Zorzoni all’interno della citta di Venezia e attraverso ’esame dei verbali delle riunioni, la sua
partecipazione alla vita del Collegio degli scultori, in modo da poter suggerire, in assenza di
testimonianze dirette, una pur sommaria trama dei rapporti culturali da lui intrecciati con altri artisti. La
novita piu significativa, emersa tramite ’'esame dei catastici, riguarda il trasferimento dello scultore fuori
dal territorio lagunare nel 1712, circostanza solo congetturale in quanto non esplicitata nelle carte ma
molto probabile considerati gli analoghi sconfinamenti in Dalmazia dei colleghi scultori: Francesco

Cabianca e Marino Groppelli.

La questione degli esordi e dell’attivita giovanile di Zorzoni, su cui pesa ancora un’assoluta carenza di
notizie, ha imposto un riesame sotto il profilo stilistico, aspetto peraltro quasi del tutto trascurato dagli
studi apparsi in precedenza, delle poche opere note, tutte appartenenti alla maturita. Il tratto
caratteristico della produzione dello scultore, contestualizzata nell’ambito dei mutamenti di gusto che
interessano l'arte veneziana nei primi decenni del Settecento, ¢ stato individuato nella sostanziale
ambivalenza stilistica: da un lato l'influenza dell’educazione tardo barocca, dall’altro I'adesione agli

indirizzi della nuova corrente classicista.

Per quanto riguarda il secondo versante d’indagine, ¢ stato recuperato al catalogo di Zorzoni 'apparato
decorativo dell’altare di Sant’Eustachio nella omonima chiesa veneziana, documentato da una serie di
pagamenti compresi alcuni a favore di Francesco Danieli, scultore del tutto sconosciuto di cui si profila
una possibile attivita a fianco di Zorzoni in qualita di stretto collaboratore. Infine, sono state
riconosciute come opere di Zorzoni il rilievo marmoreo con angeli dell’altare dell’Assunta, sempre a

San Stae, e una statua conservata nei giardini di villa Vizcaya, a Miami (Florida). In forma piu sfumata si



propone l'attribuzione allo scultore del Monumento a Pietro Morari nella Cattedrale di Chioggia e di alcune
parti dell’altare maggiore nella chiesa di San Giovanni Battista a Gambarare, complesso questultimo
eseguito a piu mani e percio alquanto problematico, per le difficolta di giudizio connesse allo scarso
margine di autonomia e di riconoscibilita stilistica concesse da realizzazioni d’impegno cosi limitato e

tutto sommato di routine.

CLAUDIA SOLACINI

L eclettico percorso di Stefano Torells, artista bolognese alla corte di Caterina Il di Russia

L’indagine delle vicende artistiche e biografiche di Stefano Torelli (1712-1780) ci permette di ricostruire
una fitta trama di rapporti tra istituzioni, rappresentanti dell’alta societa, esponenti del mondo
accademico, letterati e intellettuali settecenteschi, protagonisti dei cambiamenti culturali che
caratterizzarono la seconda meta del secolo. I lunghi soggiorni all’estero, dove il nome di Torelli ¢
tuttora pit noto che in patria, permettono all’artista bolognese di sviluppare una mentalita
estremamente aperta, volta ad apprendere e interpretare diversi stili e correnti pittoriche: miscelando
con precisione I'eleganza rocaille nelle diverse accezioni italiane, francesi e tedesche, Torelli ottiene una
sintesi perfetta di forme e colori mirabilmente espressa nelle opere realizzate a San Pietroburgo. In
Russia egli ambisce a ottenere i piu alti riconoscimenti istituzionali: dapprima membro dell’Accademia
di Belle Arti, ne diviene in seguito professore onorario e raggiunge 'apice con la nomina a pittore di

corte per volere dell'imperatrice Caterina II.

La presente ricerca, particolarmente difficoltosa per la scarsita di documenti scritti, mira innanzitutto ad
approfondire le scelte iconografiche di Torelli, poiché gli studi sinora pubblicati non hanno fornito
alcuna inedita lettura del significato intrinseco celato nelle sue opere. Sono stati quindi individuati gli
archetipi figurativi nei capolavori di artisti veneti e stranieri che Torelli ebbe modo di studiare
personalmente durante il soggiorno in Sassonia; inoltre, attraverso I'analisi iconografica delle opere e il
costante raffronto con gli avvenimenti storici, sono emersi diversi fattori che motivano repentine
decisioni dell’artista sinora inspiegate, ¢ giustificano le direttive imposte dagli apparati ufficiali (come
dimostra il ritratto di Caterina II nelle vesti dell'incoronazione, realizzato sei mesi dopo la cerimonia per

attendere il completamento della nuova corona imperiale affidato all’orafo di corte Jérémie Pauzié).



L’opera di Stefano Torelli viene quindi analizzata attraverso il confronto con artisti coevi, i rapporti che
lo legavano alle istituzioni ufficiali quali ’Accademia Clementina di Bologna e quella di Belle Arti di San
Pietroburgo, nonché lo studio delle memorie scritte, come quelle lasciate dallo scultore francese
Etienne-Maurice Falconet che nomina spesso Torelli allinterno di una fitta corrispondenza con
Caterina II. Le considerazioni che ne scaturiscono, aprono nuovi scenari di ricerca sull’opera di Stefano
Torelli e contribuiscono a spiegare e interpretare i rapporti che lo legarono ai contemporanei e ne

influenzarono Parte.

JORIS VAN GASTEL
Distributed Hands

Cartari in Bernini’s Shadow : Portraits and Bogze 1t

In the fifteenth chapter of his popular Ricreazionde del savio ot 1659, the Ferrarese letterato Danielo Bartoli
gives extensive praise of the human hand. The hand, tool of tools, as Aristotle would have it, is ‘as a
craftsman’ to the mind, bringing into executing what later thinks up. Yet, between mind, hand, and
tool, so suggests Bartoli, a slippage may occur...the hand [is] first among the instruments; or better still,
[it is] not just the one [instrument], [...] but as many as it, for every which art, shapes and employs,
becoming one with them, as it imbues them with that motion from which they have, together with [the
hand], almost a soul and intellect... If only hesitantly, Bartoli recognizes how the hand, and in its
extension, the tool—his list runs from hammer to chisel to brush to plectrum—may gain a life of their
own. The artistic mind is extended into the hand and the tools it employs. But we need not stop here.
Indeed, looking at seventeenth-century art literature, the hand often appears to gain a life beyond the
artist’s own body. In Baldinucci’s 177 of the sculptor Ercole Ferrata, for example, we read that the
sculptor ‘with the assistance of Bernini himself made by his own hand the models for the two putti that
carry the keys on that chair [of the Cathedra Petri].” And if we may already wonder what ‘by his own
hand’ means here, when Bernini’s assistance was involved, it is all the more surprising that, when
Baldinucci discusses the Cathedra Petri in his biography of Bernini, he claims that it was Bernini who
‘made the models in clay a// by his own hand...” Rather than discrediting such sources as the result of
confusion or ignorance, this paper will argue that such a displacement of hands may be deemed
indicative of a practice in which the sculptor’s hand is distributed over various actors. Looking at some
of the later works of the sculptor Gian Lorenzo Bernini (1598-1680) and the role of his favourite

assistant Giulio Cartari (ca. 1641 - 1699) in making these works, this paper will discuss the ways in



which an artist such as Bernini aimed to extend his mind into the hands of his workshop assistants,
focussing in particular on the role of sketches in clay, or bozzetti. At the centre of the discussion will be
the splendid portrait of Bernini kept at the Hermitage State Museum in St. Petersburg, long considered
to be a self portrait, but recently attributed to Cartari. This portrait, so it will be argued, not only gives
us a likeness of the sitter, but embodies a practice in which artistic identity is mediated both through

portraiture and through the hand.

ADRIANO AMENDOLA
“Venerato e caro Maestro”

Maria Krasceninnicowa, Adolfo V'enturi e la Storia dell’ Arte Russa in Italia

11 ritrovamento di nuovi documenti ha permesso di ricostruire il profilo biografico della storica dell’arte
russa Maria Krasceninnicowa, fino ad oggi poco conosciuta e niente affatto valorizzata dalla storia della
critica d’arte. Dopo la laurea in Filosofia conseguita a Firenze, la giovane esule russa compi, per quegli
anni, una scelta insolita per una donna: decise di frequentare a Roma la Scuola di Perfezionamento in
Storia dell’Arte Medioevale e Moderna fondata alla fine dell’Ottocento da Adolfo Venturi, padre della
disciplina storico-artistica in Italia. Venturi, a differenza di molti intellettuali italiani non aveva
pregiudizi nei confronti delle giovani intenzionate ad intraprendere la carriera di storico dell’arte. La
presenza di allieve straniere nella Scuola ¢ il chiaro riflesso della sua apertura mentale; lo studioso si era
sempre tenuto in contatto con i colleghi che detenevano le principali cattedre di storia dell’arte in
Europa e con 'ambiente cosmopolita romano. Maria Krasceninnicowa fu la prima straniera ad essere
ammessa a seguire 1 corsi universitari; dopo di lei altre due straniere ebbero accesso alla Scuola: Tatiana

Martinez e Nina Gurovich, nate rispettivamente a Londra e a Samara in Russia.

Il maestro divento ben presto figura di riferimento per la giovane Krasceninnicowa, che fece proprio il
suo metodo d’insegnamento basato sullo studio delle fonti e sull’esperienza cognitiva allenata sulla
straordinaria palestra del Gabinetto delle Stampe e Fotografie, fortemente voluto da Venturi.
Esemplare a tale proposito appare la concezione dell'inedita relazione presentata dalla Krasceninnicowa
al professor Lucio Mariani per superare 'esame di Archeologia classica. 11 testo, vergato con limpida
grafia, ¢ incentrato sul rapporto di Giovanni e Nicola Pisano con I'arte classica, un tema innovativo per

quegli anni, che di i a poco interesso anche lo storico dell’arte russo Pavel Pavlovic Muratov. Nello



scritto ¢ affrontato con lucidita e chiarezza il legame tra le testimonianze scultoree di Giovanni Pisano e
le forme del classicismo greco; sono presi come esempi i bassorilievi della Fontana Maggiore di Perugia,
le statue del Campo Santo e del pulpito di Pisa, quelle della facciata della Cattedrale di Siena e quelle
della Piletta del’Acqua Santa a Pistoia, istituendo dei suggestivi paragoni tra le forme scultoree
medievali e alcuni dettagli del fregio del Partenone conservato al British Museum. Attraverso questi
confronti si differenziano gli stili dei due Pisano, padre e figlio, e ¢ resa chiara una metodologia e un

approccio all’opera d’arte in cui si ravvisa 'eco del sincretismo wolffliniano.

Diplomatasi a pieni voti nel 1920, la Krasceninnicowa ebbe subito 'onore della pubblicazione della sua
dissertazione sulle pagine de “L’Arte” ove nel XXIII numero apparve un articolo a sua firma dedicato
ai disegni di Pisanello contenuti nel codice Vallardi del Louvre, argomento verso il quale 'aveva
indirizzata Adolfo Venturi, che dell’artista aveva delineato un profilo biografico nell’edizione critica
delle Vite di Vasari. La carriera della giovane, nel frattempo andata in sposa ad un eroe di guerra, il
tenente colonnello Gibellino, prosegui indirizzando le proprie ricerche su un tema che le era famigliare:
la Storia dell’Arte russa. Nel 1935 usci il primo volume dedicato all’argomento, in Italia ancora
sconosciuto, che, grazie a nuovi documenti sappiamo inviato al potente intellettuale fascista Ugo Ojetti
nella speranza di una recensione sulla rivista Pan, da lui fondata e diretta. L’inedito rapporto della
Krasceninnicowa con Ojetti fu favorito dall’amicizia comune con Teresah ed Ezio Maria Gray, lei ricca
e fascinosa poetessa, lui gerarca fascista. I due coniugi suggerirono alla Krasceninnicowa l'invio del
volume e la studiosa vi aggiunge in un secondo tempo un articolo su i dipinti dei pittori Leonid e
Rimma Brailovskij esposti nel ’35 nel Museo Petriano. I quadri sgargianti ed evocativi dei due russi
sono adoperati dalla Krasceninnicowa per studiare le forme artistiche della sua amata patria, alla quale

dedico le ricerche di una vita.



NICOLA BADOLATO
I viaggi musicali un compositore ferrarese:

Alessio Prati tra Ferrara, Parigi, Vienna e San Pietroburgo

La figura e I'opera del compositore ferrarese Alessio Prati non sono state sinora oggetto di ricerca
sistematica negli studi musicologici italiani, e cio a dispetto del respiro internazionale che la sua carriera

musicale ha avuto nel secondo Settecento.

Alessio Prati (1750-1788) inizia lo studio della musica con Pietro Marzola, maestro di cappella nella

Cattedrale di Ferrara, e su suggerimento di Niccolo Piccinni dal 1768 prosegue gli studi nel

Conservatorio di Napoli. Conclude la propria formazione musicale a Roma nel 1774-5, studiando

contrappunto con Alessandro Speranza. La carriera musicale del Prati, concertista e compositore,
prende avvio in Francia, dove egli lavora come docente di clavicembalo e di canto a Marsiglia ¢ a Lione
(qui pubblica la sua prima raccolta di Sonate per cembalo). In Francia compone i suoi primi lavori

strumentali — eseguiti nei celebri “Concert Spirituel” parigini — e la sua prima opera di teatro musicale,

L école de la jennesse, allestita con successo nel Théatre Italien di Parigi nel 1779.

Nel 1782, su invito del granduca Pavel Petrovi€ di passaggio a Parigi, si reca a San Pietroburgo, dove da
tre concerti nel marzo dell’anno successivo e fa rappresentare il suo primo oratorio Guuseppe riconoscinto,
su libretto di Pietro Metastasio. La «Gazette de Saint Pétersbourgy del 7 marzo 1783 annuncia la messa

in scena di questo lavoro in tre imminenti concerti pubblici:

Le compositeur de musique italien Prati donnera, au Théatre libre du Champ-de-Mars, un concert vocal
et instrumental dans lequel il fera entendre une ceuvre religieuse de Metastasio, mise en musique par lui,
Prati, sous le titre Giuseppe riconoscinto. Les personnes désirant s’inscrire doivent verser 25 roubles, et
chaque souscripteur aura le droit d’amener une dame a chacun des concerts qui auront lieu par trois

fois, les 12, 19 et 26 mars. Les autres personnes payeront un rouble chaque fois.

11 libretto fu pubblicato a San Pietroburgo nello stesso anno della prima esecuzione, con una traduzione
russa d’autore sinora ignoto. L’edizione reca il titolo di Joseph reconnu, Action tirée des Saintes-Ecritures par
Monsienr Metastasio et mise en musique par Monsieur Prati. Un esemplare ¢ oggi custodito nella Biblioteca

Nazionale Russa. Non possediamo purtroppo alcun dettaglio ulteriore circa esecuzione dell’opera.



Nello stesso 1783 il Prati torna in Italia, passando per Vienna. Rientrato a Ferrara nel 1784, non riesce
a succedere a Marzola nella carica di direttore della cappella del Duomo; otterra invece, dal 1786, il
ruolo di vice-maestro a fianco di Brizio Petrucci. Ancora nel 1784 ha inizio la sua affermata attivita di

compositore d’opere serie con Ulfigenia in Anlide, data a Firenze. Negli anni successivi scrive altri lavori

teatrali per i teatri di Firenze, Monaco, Napoli e Venezia.

I suoi pur non numerosi melodrammi occupano un ruolo importante nella storia del genere. La sua
Aprmida abbandonata (1785) ¢ la prima opera d’ispirazione francese prodotta a Monaco dopo 'Idomeneo
mozartiano. La vendetta di Nino (Firenze 1786) fu scelta nel 1791 dall'Imperatore Leopoldo 11 per
avviare la sua restaurazione dell’opera seria a Vienna. Prati fu compositore dotato di forte senso
drammatico: le sue opere contengono un numero inconsueto di recitativi obbligati, di stili differenti,

impiegati per costruire situazioni sceniche efficaci, spesso arricchite di elementi corali.

La promettente carriera compositiva di Alessio Prati ¢ interrotta dalla prematura morte, avvenuta a

Ferrara il 17 gennaio 1788.

La ricerca bimestrale sin qui condotta ha potuto approfondire in via preliminare lo studio della
biografia, della bibliografia e dell’opera di Alessio Prati, con riferimento particolare ai contesti in cui il
compositore si trovo ad operare nell’arco della sua brillante carriera (Ferrara, Parigi, Vienna, San
Pietroburgo) e ai generi musicali in cui cimento la sua arte compositiva. Ulteriori indagini potranno
consentire, ad esempio, il recupero filologico di alcuni lavori — strumentali, teatrali o vocali — ritenuti

particolarmente significativi, nonché 'esecuzione degli stessi in forma di concerto.

CHIARA GUERZI

Pripativi del nord-est d’ltalia all’Ermitage

Il progetto presentato e accolto dal comitato scientifico della Fondazione Ermitage aveva proposto una
revisione delle schede di catalogo — del catalogo recentemente edito relativo alla pittura italiana dal XIII
al XVI secolo — delle opere spettanti all’'ambito del nord-est d’Italia conservate nel museo russo; i tempi
di uscita della pubblicazione non hanno consentito si svolgere questa parte dell’attivita di ricerca e,
quindi, in accordo con Francesca Cappelleti la ricerca, svoltasi durante i tre mesi di borsa, ha alla fine

proseguito su un “triplice binario™:



Partendo dalla tavola del pittore conservata all’Ermitage si sono approfonditi alcuni aspetti riguardanti
il corpus del Maestro del trittico di Imola nell’idea - lanciata da Massimo Ferretti (1995) e sviluppata da
chi scrive nel corso delle ricerche di dottorato - che il pittore possa essere identificato con il
documentato Antonio Orsini da Venezia. In questa direzione ¢ stato poi possibile vagliare sia alcuni
aspetti iconografici relativi alla presenza dei profeti Davide e Isaia, sia parte della tematica documentaria
connessa all’attivita veneziana e friulana del padre del pittore, il lapicida Cristoforo da Milano,

sviluppando cosi argomenti che non erano rientrati nelle ricerche di dottorato.

Posteriormente all’'uscita del catalogo si ¢ poi condotto un lavoro di approfondimento, essenzialmente

bibliografico e storico-attributivo, rivolto a un ristretto numero di opere spettanti al contesto indagato.

In ultima istanza, malgrado P'estraneita del pezzo dal contesto culturale oggetto del progetto di ricerca,
si ¢ ritenuto opportuno studiare il fronte di cassone con il Trionfo d'amore, giungendo a stabilire la certa
appartenenza dell’opera al contesto fiorentino, ma anche l'esistenza di almeno una seconda opera

attribuibile alla stessa mano.

I risultati delle ricerche dovrebbero confluire in due lavori distinti:

- La prima parte concorrera ad un lavoro monografico riservato al probabile Antonio Orsini.

- 11 resto, per dare giusta conclusione al progetto di ricerca oggetto della borsa di studio accordata,

concorrera alla recensione del Catalogo prevista per la rivista “Critica d’Arte”.



MATTEO GARDONIO

Alessio Issupoff e Trieste

Del pittore Alessio Issupoff e del suo rapporto con la citta di Trieste si sapeva ben poco. Nato a Vjatka
(Pattuale Kirov) nel 1889, giunse in Italia nel 1926 fissando la propria dimora a Roma. Nella penisola la
sua vita ebbe una virata improvvisa e fortunata, tanto che nel giro di pochi anni ottenne grande
successo, culminato con la Biennale veneziana del 1930 che lo consacrd come uno dei pittori russi piu
importanti del XX secolo. A partire da quell’anno, che coincise con le prime mostre milanesi alla
Galleria Scopinich, gli intellettuali giuliani si interessarono al suo lavoro e lo calamitarono verso Trieste.
Silvio Benco, il pit noto, non solo si fece ritrarre dal pittore russo nel 1937, ma acquistd pure un
delizioso paesaggio raffigurante una contadina russa (Trieste, Museo Revoltella, collezione Gruber
Benco) oltre, naturalmente, a recensire con passione le mostre personali del pittore per le pagine de 1/
Piccolo. Risale al febbraio 1935 la prima mostra alla Galleria Trieste dove si poterono ammirare la
bellezza di 55 lavori, tutti i piu importanti di quel torno d’anni; I Autoritratto degli Uttizi, il Cavallo bianco
della Galleria Nazionale d’Arte Moderna di Roma e altri dipinti che ammaliarono i collezionisti e i
colleghi locali, tanto che gli acquisti non mancarono, come nel caso dell’Antigunario (Ttieste, collezione
privata) o il Paesaggio d’inverno (gia Trieste, collezione privata). Artisti, collezionisti e intellettuali giuliani
riconobbero in Issupoff non solo un pittore di talento ma un uomo in sintonia con le ricerche da loro
stessi propugnate, indirizzate sostanzialmente verso un post-impressionismo di grande senso cromatico.
Il pittore russo incarnava esattamente cio che essi cercavano e la recensione apparsa su Ewmporium a
firma nientemeno che di Umbro Apollonio lo testimonia abbondantemente. Iniziarono, cosi, frequenti
soggiorni, anche di piu lunga durata dove Issupoff e la moglie Tamara vennero adottati da tutta la
Trieste pittorica dell’epoca; risale al 1936, a tal proposito, il ritratto del maturo pittore orientalista
giuliano Giuseppe Garzolini (collezione privata). Possiamo affermare, con certezza, che dal 1935 al
1941, Issupoff fu ospitato regolarmente a Trieste. I1 1937 fu 'anno della consacrazione. Nell’aprile
venne allestita la mostra personale presso le mura amiche della Galleria Trieste, presentato con acume
da Arduino Colasanti che ne vide una fusione tra Millais e Constable: “A piu di due anni di distanza da
quella mostra che lo rivelo al pubblico a Trieste, Alessio Issupoff ritorna ad esporre]...] Rendere tutti i
passaggi della luce, la fusione della luce e dell’lombra per stabilire il legame misterioso delle cose colorate
che riproduce e che si presentano in uno spazio apparentemente infinito, non ¢ questa la definizione
stessa di pittura? Questo ¢ anche lo scopo ultimo, pienamente attuato, dei quadri che Alessio Issupoff
presenta al pubblico di Trieste”. Questa volta sono 38 i lavori che Issupoff mette in mostra e anche in
questo caso gli acquisti non mancano. Oltre all’Awforitratto in veste da bevitore, con un evidente

omaggio alla pittura rembrandtiana (Trieste, collezione privata) vengono acquistati molti paesaggi con i
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cavalli, fra 1 quali merita una menzione lo splendido esemplare oggi nella collezione della Fondazione
Cassa di Risparmio di Trieste. Fuori dalla mostra, Issupoff continua a essere avvicinato da personaggi di
spicco della cultura di quegli anni, come il pittore e professore Giuseppe Furlani, immortalato in una
sorta di omaggio-risposta ai pastelli di Arturo Rietti (1863-1943) notevole pittore triestino che si era
distinto all’Esposizione Universale di Parigi del lontano 1889 (Trieste, collezione privata). Gli viene
acquistato un lavoro pregevole, e per qualita e per dimensione, vale a dire il Chitarrista (Ttieste,
collezione privata); un raggiungimento nitido di cio che professava Colasanti nella sua introduzione. La
gioia per il successo ottenuto, un momento unico per il pittore - dopo gli anni triestini iniziera una
parabola contraddistinta da fortissime depressioni - lo porta a realizzare disegni di una freschezza
inedita, ritratti a matita di intensa introspezione, contraddistinti dall’iscrizione Mio ricordo 1937 Trieste,
due esemplari sono emersi dalle ricerche, uno di collezione privata e laltro in possesso della
Fondazione Cassa di Risparmio di Trieste che raffigura un vecchio canuto con la barba. Sono gli anni
difficili della Seconda Guerra Mondiale e Issupoff si trova a Trieste in compagnia di altri importanti
artisti dell’epoca come Guido Cadorin e Anton Zoran Music. Riesce, nel 1939, ad allestire una nuova
personale, 'ultima, alla Galleria Trieste in aprile. Sono ben 51 le opere esposte, tra le quali spiccano il
ritratto dell’architetto Armando Brasini (Roma, Accademia Nazionale di San Luca) realizzato nel 1932
ed esposto quale eccellente esempio della ritrattistica di Issupoff e lo studio per Giornata oscura (Roma,
Galleria Nazionale d’Arte Moderna). Molti dipinti esposti in quell’occasione prenderanno la via della
Russia al seguito della moglie Tamara, che li donera alla citta natale del marito dove oggi si trovano nel
museo cittadino, insieme a documentazioni insostituibili che porterebbero ad una monografia completa
ed esaustiva: a titolo esemplificativo, Tamara ha donato anche un’autobiografia redatta dal marito in
italiano che racconta del suo fondamentale viaggio a Samarcanda prima dell’arrivo in Italia. Nel 2008 ¢
apparso dal mercato antiquario triestino un olio su compensato che segna, al momento, l'ultima
testimonianza della presenza di Issupoff a Trieste; vi ¢ raffigurato un bambino seduto su una poltrona
rossa con accanto un grande pelouche giallo, firmato e datato Alessio Issupoff 19 settembre 1941 Trieste.
Con quel dipinto, idealmente, Issupoff si congeda da una citta che gli aveva dato molto e che
rappresenta, oggi, un capitolo importante nella ricostruzione della sua esistenza e del suo profilo
artistico ancora legato, per quel che riguarda la storiografia artistica italiana, alla pionieristica monografia

di Giorgio Nicodemi.



MARIAM NIKOGOSYAN

La Fondazione Ermitage Italia mi ha gentilmente assegnato una borsa di studio della durata di un mese
per la mia ricerca sul tema «La bottega di Giambattista Tiepolo negli anni ’40 del Settecento (in vista
della preparazione della monografia sul ciclo Jussopov “La Storia di Antonio e Cleopatra”). Il tema da
me proposto fa parte di una ricerca pid ampia dedicata alle tele “Il Banchetto di Cleopatra” e
“L’Incontro di Antonio e Cleopatra” di Giambattista Tiepolo del Museo Statale “Villa
Arkhangelskoye”. Questa ricerca ¢ stata iniziata per il restauro della tela “Il Banchetto di Cleopatra” di
Tiepolo nel Centro di Restauro “Grabar” di Russia per la mostra al Petit-Palais di Parigi, dedicata a
Tiepolo nel 1998. 1l restauro dell’altra tela “L’Incontro di Antonio e Cleopatra”, ¢ stato anch’esso

eseguito nel Centro di Restauro “Grabar”, ma negli anni 1970.

Ambedue le tele costituivano la parte principale del grande complesso decorativo “La Storia di Antonio
e Cleopatra”, acquistato dal Conte N.B. Jussupov nel 1800, ma che non si ¢ conservato integro fin al
presente. Sono opere monumentali di Tiepolo molto importanti per le collezioni russe. Le tele del
museo Arkhangelskoye sono ben note agli storici dell’arte, peré ancora oggi nella critica si trovano
informazioni sbagliate sulla loro storia, sui loro soggetti e sul loro significato; restano sconosciuti il

nome del commitente e il luogo di destinazione originario.

Il restauro ha dato la possibilita di esaminare le tele, di studiare il loro grado di conservazione e la
tecnica esecutiva. Nel processo di studio delle tele e della loro storia, la ricerca diveniva pid ampia,
riguardava problemi diversi, connessi con queste opere di Tiepolo famose, peré non ancora abbastanza
studiate. Sono stati esaminati 1 seguenti aspetti: la storia del collezionismo delle opere di Tiepolo in
Russia nel Settecento e Ottocento e, in particolare, nella collezione dei conti Jussupov, le vicende
storiche del complesso decorativo “La Storia di Cleopatra”, la storia del restauro delle tele, i disegni e gli
schizzi “preparatori” per le tele, le fonti, 'iconografia e l'interpretazione dei soggetti, ecc. Singoli parti

sono state pubblicate come articoli o presentate come relazioni alle conferenze.

Uno dei problemi importanti connessi con le tele di Arkhangelskoye riguarda la partecipazione della
bottega di Tiepolo alla loro esecuzione. Negli anni 40 G.B.Tiepolo stavo lavorando a numerose opere
monumentali, ed era senz’altro aiutato dai suoi discepoli. Tra questi c’erano, prima di tutto, suo figlio
Domenico (alcuni studiosi lo consideravano I'esecutore principale delle tele di Arkhangelskoye), e molti
altri pittori che lavoravano nella sua bottega, - Giovanni Raggi, Francesco Lorenzi, Giustino
Menescardi, Francesco Zugno, Valentino Rovisi, Giovanni Scajario e altri. Le opere di questi pittori

non sono presenti nei musei russi. Negli ultimi anni in Italia sono state organizzate mostre personali e



sono apparsi studi, dedicati a questi pittori della cerchia di Tiepolo. Purtroppo queste pubblicazioni non

si trovano nelle biblioteche russe e restano sconosciute ai ricercatori russi.

La borsa della Fondazione Ermitage Italia mi ha concesso la possibilita di abitare nella foresteria della
Fondazione a Ferrara per un mese, dal 09.04.2011 al 08.05.2011. Ho approfittato di questo periodo per
studiare le pubblicazioni degli ultimi anni, relative all’opera di Tiepolo e dei pittori della sua cerchia. Ho

studiato in diverse biblioteche di Ferrara (Ariostea, Lettere e Filosofia, Musei Arte Antica, Archivio

Storico e la stessa biblioteca della stessa Fondazione Ermitage Italia), nelle biblioteche dell’Universita di
Bologna (Archiginnasio, Biblioteca Supino del Dipartimento delle Arti Visive, biblioteca della
Fondazione Federico Zeri), nonché le biblioteche dell’Universita di Padova e della Fondazione Cini a
Venezia. Ho trovato le informazioni necessarie per la mia ricerca sulla vita e sull’opera dei pittori,
presenti nella bottega di Tiepolo negli anni quaranta e sull'influsso esercitato dal ciclo ‘La Storia di
Antonio e Cleopatra” sulle loro opere; le notizie riguardanti le opere di Giambattista Tiepolo e della sua
bottega eseguite negli stessi anni quaranta. Nelle Fototeche della Fondazione Federico Zeri
dell’Universita di Bologna e nell’archivio di Roberto Pallucchini (Fondazione Cini) ho trovato le
fotografie delle copie delle tele del Museo Arkhangelskoye eseguite dalla bottega di Tiepolo, che
attestano la popolarita di questo ciclo tra gli artisti della sua cerchia. Ho fatto le riproduzioni digitali di

queste fotografie per utilizzarle nella mia ricerca e, possibilmente, per una futura pubblicazione.

Particolarmente interessanti per la mia ricerca sono i dati delle indagini scientifiche delle opere di
G.B.Tiepolo realizzate durante i restauri. Tali indagini favoriscono la conoscenza della tecnica esecutiva
e dei metodi di lavoro dell'artista, inoltre possono svelare la partecipazione degli aiuti nell’esecuzione del
quadro. Molte indagini sono state gia pubblicate, ma purtroppo questi materiali specifici non si trovano
nelle biblioteche di Mosca. Grazie alla borsa, ho avuto accesso a queste pubblicazioni, agli archivi
italiani, dove ¢ conservata la documentazione delle indagini. Purtroppo ¢ stato molto difficile trovare
I'ubicazione delle radiografie delle opere di Tiepolo (le radiografie permettono di evidenziare la
consequenzialita nel lavoro degli artisti e, in certi casi, la partecipazione degli aiuti nell’esecuzione). Ho
esaminato qualche radiografia e le riflettogratie infrarosse delle opere dei Tiepolo conservati
nell’Archivio fotografico della Soprintendenza Speciale per il Patrimonio Storico Artistico ed
Etnoantropologico e per il polo museale della citta di Venezia e dei comuni della gronda lagunare, e
cioe, della pala d’altare per la chiesa di San Alvise a Venezia, del quadro giovanile “Diana scopre
Callisto” di Giambattista delle Gallerie dell’Accademia a Venezia e qualche radiografia dei quadri di
Domenico Tiepolo per I’Oratorio di San Polo a Venezia. (Vorrei ringraziare per I'assistenza il Direttore
dell’Archivio Giulio Manieri Elia e degli assistenti Marina Amuro e Diana Ziliotto). Alla Fodazione Cini
a Venezia ho visto anche due radiografie dello schizzo di G.B.Tiepolo appartenente al museo Poldi

Pezzoli di Milano.



La borsa della Fondazione Ermitage Italia permette ai borsisti dalla Russia non solo di accedere alle
biblioteche e agl’archivi italiani, ma anche d’incontrare gli studiosi italiani. Ho incontrato il Dott.Paolo
Bensi, Professore dell’'Universita di Genova, un esperto riconosciuto della tecnica pittorica di Tiepolo, e
il restauratore Antonio Zaccaria di Bergamo, che ha eseguito un restauro delle pale d’altare di
G.B.Tiepolo per il Duomo di Bergamo (1743) e per la chiesa dei Ognissanti a Rovetta. Mi interessava
molto conoscere I'opinione del Dott.Filippo Pedrocco, maggiore esperto dell’opera di Tiepolo, e del
Dott.Alberto Craievich, specialista della pittura del Settecento (Museo del Settecento Veneziano
Ca’Rezzonico, Venezia) riguardo alle tele di Arkhangelskoye e ai metodi di lavoro nella bottega del
Tiepolo. Chiaramente ¢ stato molto importante per il mio lavoro avere la possibilita, grazie alla borsa
della Fondazione Ermitage Italia, di vedere in situ grandi decorazioni di Giambattista ¢ Domenico
Tiepolo, e anche la loro opera degli anni Quaranta. A tal fine, dopo il soggiorno a Ferrara, da dove ho
preparato con la gentile assistenza della segreteria della Fondazione il mio viaggio ottenendo i permessi
per 'accesso, ho passato in Italia ancora due settimane (22.05.2011) per realizzare 1 viaggi nelle seguienti

citta:

- Verolanuova, per vedere due grandi tele “Il Sacrificio di Melchisedech” e “La Caduta della Manna”
nella Capella del SS.Sacramento della Basilica Romana Minore San Lorenzo Mattire, e, grazie alla
gentile assistenza del prevosto Don Luigi Bracchi, per esaminare la descrizione delle tele, composta

dalla restauratrice e custodite nell’archivio della Parrocchia;
- Brescia, per vedere il ciclo pittorico di Domenico Tiepolo nella Basilica dei Santi Faustino e Giovita;

- Bergamo, per vedere la pala d’altare di Giambattista Tiepolo con “Il Martirio di San Giovanni vescovo
di Bergamo” nel Duomo, e gli affreschi di G.B.Tiepolo nella Capella Colleoni, la pala d’altare con “San
Giuseppe con Bambino™ nella Chiesa di San Salvatore, e le opere di Tiepolo nella Accademia Carrara
(purtroppo a causa del restauro dell’edificio della Galleria sono esposti solamente un schizzo di
G.B.Tiepolo “Santi Massimo e Osvaldo” e una piccola “Madonna con Bambino”, gia ascritta a

G.B.Tiepolo ed al presente attribuita a Giovanni Raggi);

- Padova, per vedere le pale d’altare di G.B.Tiepolo nella chiesa dei Santi Massimo e Osvaldo, nel

Museo Civico agli Eremitani, nel Museo Diocesano e nel Museo Antoniano;
- Rovigo, per vedere “Il Ritratto di Antonio Riccoboni” di G.B.Tiepolo;

- Venezia, per vedere la grande decorazione di G.B.Tiepolo e dei pittori della sua cerchia nella Scuola di
Santa Maria del Carmine, nella chiesa dei Gesuati, le opere di Tiepolo nel Museo del Settecento
veneziano a Ca’Rezzonico, 1 quadri di Domenico Tiepolo con le Stazioni a San Polo. Grazie alla

gentilezza della conservatrice Rossella Granziero, ho avuto la possibilitd di esaminare alcuni disegni



del’Album Gatteri al Gabinetto dei Disegni e stampe del Museo Correr, e soprattutto il disegno con lo
studio di una gamba (inv.7487), considerato lo schizzo preparatorio al “Banchetto di Cleopatra” di
Arkhangelskoye. (Ho ottenuto una copia digitale per I'eventuale pubblicazione previo permesso del

Museo Cortrer).

Grazie alla cortesia della Fondazione Claudio Buziol, sono riuscita a visitare il Palazzo Mangili-
Valmarana, di cui un tempo era proprietario il Console Smith (la Fondazione occupa il piano nobile del
Palazzo). Al Console Smith aparteneva il primo schizzo noto del “Banchetto di Cleopatra” (poi nella
collezione del conte Algarotti, al presente nel museo Cognacg-Jay a Parigi). Ci sono delle supposizioni
che era proprio il Console Smith il primo committente del “Banchetto di Cleopatra”, poi comprato da
Algarotti per il Re Augusto III (al presente appartiene alla National Gallery of Victoria di Melbourne).
Si potrebbe supportre, che anche il complesso, portato poi in Russia e comprato dal Conte Yussupov,
fosse stato creato per ordine del Console Smih per sostituire il quadro, ceduto al Re Augusto III di
Sassonia. Ho voluto vedere linterno del palazzo per verificare questa ipotesi. Purtroppo, ho scoperto,
che nel palazzo non c’era una sala abbastanza spaziosa per contenere le grandi tele del Museo

Arkhangelskoye.

Purtroppo, nonostante ripetute domande, non sono riuscita a ottenere il permesso di visitare Palazzo

Labia per vedere i famosi affreschi di Tiepolo con la “Storia di Antonio e Cleopatra”.

- Bassano del Grappa, per vedere gli affreschi con la “Storia di Antonio e Cleopatra” nel Palazzo
Roberti, dipinti nel 1770 dal seguace di Tiepolo, Giovanni Scajario, il presunto autore del plafone,
portato in Russia insieme alle tele di Tiepolo con la stessa storia. Mi interessava studiare I'iconografia
del complesso e l'interpretazione del soggetto (Storia di Antonio e Cleopatra), e verificare 'influsso dei
complessi omonimi di G.B.Tiepolo. Ho potuto anche vedere le opere di Domenico Tiepolo nel Museo

Civico della citta.

Accanto ai compiti principali, approfittavo del mio viaggio per conoscere le opere della pittura italiana
nei musei e nelle chiese delle citta sopranominate. Particolarmente interessanti per me sono state le

seguenti mostre, dedicate al restauro ed all’esame della tecnica pittorica:

- “’Fra' Galgatrio e il segreto della lacca” nel Palazzo della Provincia di Bergamo e la mostra delle due
opere di Andrea Previtali restaurati (La ‘Madonna Baglioni’ dell’Accademia Carrara e la Madonna con il
Bambino leggente tra San Domenico e Santa Marta di Betania della Banca Popolare di Bergamo) nel

Palazzo della Ragione a Bergamo;

- la mostra “Bassano ai raggi X nel Museo Civico di Bassano del Grappa;



- la mostra “Veronese. Le Storie di Ester rivelate.” (tre grandi tele di Veronese per il soffitto della

Chiesa di San Sebastiano dopo il restauro) nel Palazzo Grimani, Venezia.

La documentazione, raccolta durante il mio soggiorno in Italia a titolo di borsista della Fondazione
Ermitage Italia, sara utilizzata nel lavoro sul capitolo “La bottega di Giambattista Tiepolo negli anni
Quaranta”; che scriveré quest’anno, e per la preparazione della monografia “La Storia di Antonio e

Clegpatra di G.B.Tiepolo dal Museo Arkhangelskoye”.

Alla fine vorrei ringraziare di questa bellissima occasione la Fondazione Ermitage Italia e
personalmente le direttrici scientifiche Dott. Irina Artemieva e Dott. Francesca Cappelletti, altresi la
segretaria della Fondazione di Ferrara, Stefania De Vicentis per efficace assistenza nella realizzazione
del progetto. Vorrei anche ringraziare tutte le persone e gli uffici sopramenzionati per I'aiuto
cortesemente prestato al mio lavoro durante il mio soggiorno in Italia, nonché a Monica Cavicchi

(Fondazione Zeri, Bologna) e a Denis Ton (Fondazione Cini, Venezia).

GUILLAUME NICOUD

Les acquisitions de peintures italiennes a Paris pour I'Ermitage de Catherine I a Alexandre Ier

Ce sujet pourrait faire aussi l'objet d'une exposition qui mettraient en valeur les derniéres recherches sur
la provenance de nombreuses oeuvres italiennes de 'Ermitage, des collections Crozat a -surtout- celles
acquises sous Alexandre Ier. Elle mettrait en valeur des oeuvres méconnues, l'importance de Paris dans
l'acquisition d'oeuvres italiennes et de la connaissance de cette école et permettrait aussi la publication

de nombreux documents d'archives.

Cette communication ou ce projet d'exposition en rapport direct avec le coeur de ma these (et de mes
recherches prochaines a 'Ermitage) peuvent étre motivés de la facon suivante (texte qui reprend les

termes d'un séminaire de doctorat a 'EPHE sur l'invitation de M Hochmann) :

« [...] & Je ne crains point d'affirmer que si nous pourrions profiter des circonstances actuelles pour nous renforcer dans les
partis de I'Ecole Italienne (qui de tout temps a ét¢ la plus difficile a rassembler), Notre Collection serait alors & toujours,

considérée collectivement, la plus belle de toutes celles connnes & décrites. »



Le comte Dimitri Pietrovitch Boutoutrline, directeur de I'Ermitage Impérial, au tsar Alexandre Ier, 1805.

Parmi les richesses amoncelées par les souverains russes dans I'Ermitage, les peintures italiennes
tiennent une place privilégiée. L’étude générale des acquisitions de tableaux par les souverains qui se
sont succédés sur le trone russe entre 1765 et 1825 permettrait sans doute de préciser la part et la
diversité de cette école dans cet ensemble. Sa richesse et I'intérét constant que la cour russe lui porte
semblent aussi correspondre aux prémices d’une politique d’acquisition systématique la privilégiant.
D’autant qu’au cours de ces régnes, les aménagements transformant progressivement des espaces
palatiaux en salles muséographiques d’une partie des batiments de I'Ermitage Impérial ont pour

conséquence de présenter un ensemble de peintures de I’école italienne de plus en plus cohérent.

M.H.HnkorocsH, BXHPL, umeHn akagemnka W.3.M'pabaps

OTYET 0b UCTI0JIb30BAHIMN CTUITEHLMN OOHAA SPMUTAX UTAJINA.

OoHp dpmmnTtax-UTanmsa nobe3Ho nNpefoCcTaBua MHE CTUMNEHAMI0 CPOKOM HA OAMH
Mecsy, ans paboTsl Hag TeMon Mactepckas Ox.b.Tbenono B 1740bie rogbl (8
CBSA3U C NOAroTtoBkon MoHorpadum «MActopus AHTOHuS n Kneonartpbi»
Ix.5b.Tbenono u3 myses-ycagbbbl ApxaHrenbCKoe)». 3asBJI€HHAS MHOK Temd
SABASIETCS 4ACTbi0 MCCNefOoBAHUSA, MOCBSAWEHHOro nonoTtHaMm [Ix.b.Teenono «lup
Kneonatpey wn «BcTpeua AHTOHMA u  KneonaTtpbh #n3  My3es-ycaabbbl
ApxaHrenbckoe. OHO 6bUI0O HAYATO B CBSA3M C pecTaBpaumen KapTuHbl lvp
KneonaTtpbk Tbenono B BXHPL, vm. U.3.Tpabaps ans 3KCNOHMPOBAHUSA HA BbICTABKE,
nocesweHHon Tbenono, B lTu-llane B lMapuxe B 1998 rogy. Pectaspauns napHon
KapTuHbl «BcTpeua AHTOHMS n KneonaTpblk Takxe nposogunacb B BXHPL, Ho

ropas/io paHblie, B 1960-ble rofbl.

06e KapTWHbl NpeaCTaBASIT COO60N OCHOBHYI YaCTb 60AbWOr0 MOHYMEHTANbHO-
AeKOpaTUBHOIO aHcaMbns ¢ «Actopmen AHTOHUS 1 KneonaTpbly, NMpnobpeTeHHOT O

kHA3eM b.HHcynoBbM B 1800 rogy n He COXpPAHMBWIETOCS LENNKOM A0 HAWMX AHEN.



OHM SBRNAITCSA BOXHbBIMA AN POCCUACKUX COBpAHUN MOHYMEHT aJ1bHbIMU
npousBegeHnsamm [k.b.Tbenono. KapTuHbl u3 My3es ApxaHrenbckoe [ABHO
3HAKOMbI CNEUManMCcTaMm, HO, KOK HU CTPAHHO, A0 CMX MOp B AuTepaTtype ObiTyioT
ownboyHble CBeAeHNst 06 NX NCTOPUN, CIOKETE N CMbICSE, OCTAINTCS HEM3BECTHbIMY

MMA 3aKA34nKa m rnepBoHA4vasbHoe MeCcTopacnosioxeHumne aHcamons.

NpoBegeHHas pecTaspaums nosioTeH npegocTasuia BO3MOXHOCTb
HEeNnoOCpPeACTBEHHON0 M3YYeHUS KAPTWUH, UX CTEeneHM COXPAHHOCTU U TEXHUKMK
ncnonHeHus. llo Mepe n3yyeHuns KaPTUH U UX UCTOPUN, NCCNEefOBAHNE NepepoCsio B
paboTy, MOCBSIWEHHYK WWMPOKOMY Kpyry BOMpPOCOB, CBA3GAHHbIX C ITUMM
M3BECTHbIMA, HO BO MHOIOM elje He M3y4eHHbIMM NponssegeHnsMn Tobenoso. OHo
BKJIOMAET TAKMe aCneKkTbl, KaK KOMNEeKUMOHUPOBAHME Mpoun3BefeHun Tbenono B
Poccum 18-19 BekoB n cobpaHme kHA3en ICynoBbiX, MCTOpUS GbLITOBAHUSA KAPTWH
Tbenono n3 ApXaHrenbCkOro, UCTOpUS UX pecTaBpauuu, «MOATFOTOBUTESIbHbIEY
PUCYHKM N 3CKMU3bl K MOJSIOTHAM, NCTOYHMKM W MHTepnpeTaums CIOXeTOB U Aap.
OTaenbHble 4aCTU MCCNefoBaHMs Gblan onybAMKOBAHBI B BuAe CTATEN WM

npeanCTaBsiEHbl B BUAE A0KIAA0B HA HAYYHbIX KOH(I)epeHLI,I/IFIX.

OpHOM M3 BOXHbIX NpobneMm, CBA3GHHLIX C MNONOTHAMM M3 ApXAHTrenbCKOro,
0CTAeTCS BOMPOC O CTEMNeHN y4acTus MacTepCKom B X CO34aHMKN. B 1740-ble rogpl
Ixb.Tbenono pabotan OAHOBPEMEHHO HAL MHOMMMU  MOHYMEHTAJIbHBIMM
Npon3BeLEHNAMUN, B UCMOSIHEHMM KOTOPbLIX MY, HECOMHEHHO, MOMOTann yYeHuKun. B
UNCJIO TMOMOIWHMKOB BXOAWNW, Mpexae BCero, ero crapwmin CbiH JIoMeHnKo
(HEKOTOpble MCCNefoBATENM CUYMTAIM MMEHHO €ero OCHOBHbIM WCMONHUTESIEM
KApTUH 13 ApxaHrenbCKOro), a Takke MHOrve Apyrue XuBonucupl, paboTaswne B
mactepckon Tbenoso, - [koBaHHW Pagxun, OpaHyecko JlopeHuu, [KyCTUHO
MeHeckappmn, OpaHuyecko [13yHbo, BaneHTmHO PoBu3un, [x. Ckanapuo u gpyrue.
TBOpYECTBO 3TUX XYAOKHMKOB NPAKTUYECKN HE NpeaCTABAEHO B My3esax Poccuum.
B nocnegHue roapl B UTanumn npownn MoHorpapuueckme BbICTABKM M MOSBUIINCH

NCCNefoBAHMS, MOCBSIWEHHbIE 3TUM XMBOMUCLAM N3 OKPYXeHUs Tbenono, 04HAKO B



6ubnnotekn Poccum OHM He NOCTYnalwT M OCTANTCA HeAOCTYMHbIMA OIS

POCCUNCKMX CMeunaincTos.

Ctunengms OoHpa dpMnTax-UTanms npegoCTaBuIa MHE BO3MOXHOCTb MPOXMBAHUS
B Oeppape B TeueHume Mecsua: € 09.04.2011 mo 08.05.2011. 3a 3TO Bpemsi 8 CMOrnda
NO3HAKOMUTbBCS C HAYYHOW NUTepaTyponm nocaegHuX neT, MNOCBSWeHHON
TBOpYecTBY [K.B.Tbenono wn XygoXKHMKOB ero okpyxeHus.. MHow  6buin

MCNONb30BAHbI GOHAbI pa3nnYHbIX OubnnoTek Oeppapbl [ApnocTed, (Ariostea)

b

dnnonornyeckoro n pnnocodpckoro GakynbTeToB YHMBEpCUTETA (Lettere e Filosofia),

My3eeB CTAPOro MCKYCCTBA (Musei Arte Antica), MICTOpUYECKOro apxmBa (Archivio

Storico) N GMbAnoTekn OoHaa dpmnTax-UTanus], a Takke 6MbnnoTek YHnBepcuTeTa
BosoHbn  [ApKMAXMHHA3MO  (Archiginnasio), OmbanoTekn CynuHO OTAeNeHus
BU3YANbHbIX UCKYCCTB, 6ubnnotekn OoHaa Oepepuko [3epn (Fondazione Federico

Zeri)] 1 GnbnmoTek YumsepcuteTta lMagym n 00HAA YnHKM (Fondazione Cini) B BeHeuwmn.

B pe3ynbTtaTte s cobpana BaxHble Ans Moen paboTbl CBEAEHUS O XU3HU WU
TBOpYECTBE XYAOKHMKOB, HOXOAMBWMNXCS B MACTEPCKOM Tbenosio B 1740ble rofpl, O
BAUSIHUN HA UX TBOPYECTBO UUKIOB ACTopun AHTOHUS n KneonaTpbk Thenono, a
TAkxke O npomsBegeHusix camoro [kambatTucTa Tbenono 1740-bIX rogoB U O
MeToAaadx paboTbl ero mactepckon. B doTtoTekax apxumea Oepepuko [A3epwu
(YHuBepcuteT bonoHbn) n apxmsa PobepTo MNMannykunHn (QoHg YnHn, BeHeums) Gbinm
HangeHsl ¢oTorpadmm KONUM C KApTUH My3est ApXAHrenbCKOro, BbIMOJIHEHHbIX B
MacTepckon Tbenosio, KOTOpble CBUAETENbCTBYIOT O MONYASIPHOCTU 3STOro
aHcambnsa B okpyxeHun Tobenono. lMonyyeHsl undposblie KoMK 3TUX poTOrpadum

ANsi paboTbl U, BO3MOXHO, Nocaeaylowen nyéamkaumm.

Ocobbim mMHTepec pns Moen paboTbl NPeACTABASAM TAKKE [AdHHble TEeXHWUKO-
TexHoNornyecknx uccnegosaHmn npoussegeHnn kb, Tbenono, koTopeble
NpoOBOAUNNCH B CBSA3M C UX pectaBpaumen. [logobHble nccnegoBaHnss NOMOranT
MNOHATb TEXHMKY XMBOMUCK N MeTOA paboTbl XyAOXHMKA, a TAKXKEe MOFYyT MOMOYb

BbIABUTb Yy4dcCTune MCICTepCKOVI B WCNOJIHEHMW. MHOrue wu3 AAdHHbIX ObK



ony0sIMKOBAHLI, HO MNOAOGHAS JNMTepaTypd, K COXAJIeHWI0, He MoCTynaeT B
6ubnuotekn Mocksbl. bnarogaps cTuneHgum, s noayuuna AJOCTyn K 3TOM
NnTepaTtype, a rjadBHOE, B APXMBbI, rAe XPAHSATCSA HeonyO6/IMKOBAHHbIE AdHHblE
NoAo06HbIX NCCnefoBaHnin. K CcoxaneHuio, oKka3anoCb OYeHb CNOXHbIM YCTAHOBUTD,
rae XpAHATCHA pPEHTreHOrPaMMbl npon3eBeneHnn Ix.b.Tbenono.
(PeHTreHorpad¢upoBaHme no3BonsieT yBuAeTb MNOCNEAOBATENLHOCTb paboThl
XYZAOXHNKA N, B HEKOTOPbIX CNyYdsix, y4acTme noMowHMKOB). bnarogaps nobe3Homy
paspeweHuio gupekTopa dotoapxmea [kynuo MaHuepun dama (Giulio Manieri Elia) W
accucteHTam MapuHe AMypo (Marina Amuro) M [AnaHe [A3MnAnoOTTO (Diana Ziliotto)
yAAN0Cb NMOCMOTpPeTb HEeCKOJIbKO peHTreHorpamm npoussegeHnn x.b.Tbenono B
poToapxmBe Soprintendenza Speciale per il Patrimonio Storico Artistico ed Etnoantropologico e per
il polo museale della citta di Venezia e dei comuni della gronda lagunare B BeHeuun (dparMeHT C
TpyOswumM aHrenom pns antaps uepkBu CaH AnbBu3e, GparMeHTbl pAHHEMN
KoMno3numu «maHa n Kannmcto» n3 ranepen AkagemMmn XyaoxecTB U HECKONbKO
peHTreHorpamm C KapTuH [lomeHnko Tbenono gns opatopus uepksu Cax Mono), a
Takxke ¢oTorpadum B WHPPAKPACHOM AMANA3OHE WU3JIyYEHUS C DTUX U JPYrux
KapTwH. [lBe peHTreHorpammbl ¢ 3ckn3a u3 my3ses lNonbam MNeyyonm B Munane 6uuin

npocMoTpeHbl B DoHAe YvHn B BeHeumn.

CtuneHamsa OoHpa dpmMuTax-MTanna oTkpeiBaeT gns CTUNeHAMaToB n3 Poccum He
TONbKO AOCTYN B APXMBbl U OGUOAMOTEKM, HO U 3AMEYATEsSIbHYI0 BO3MOXHOCTb
BCTpeUM C UTANbSHCKUMKN Konneramm. MHe yaanocb BCTpeTUTHLCSA 1 nobecenoBaTb
C WM3BECTHbM uCCefoBaTesieM TeXHUKN XMBOMMCKM Tbenoso, npodpeccopom
YHusepcuteTa [eHyn, llaono beHcH (Paolo Bensi), G TAKXe C peCTABPATOPOM U3
bepramo, AHTOHMO [J3aKKapua (Antonio Zaccaria), KOTOPbIA pecTaBpupoBan donbumne
antapHbole 0bpa3bl Tbenono B cobope bepramo (1743) n B uepkBn OHbUCAHTU B
PogeTtTa. QueHb WHTepecHO O6b1I0 Y3HATb MHEHME O KAPTUHAX U3 My3es
ApxaHrenbckoe m MeToaax paboTbl MACTEPCKOM TAKOro 3HATOKA TBOpYeCTBA

Tbenono, kak Ouannno lMeapokko (Filippo Pedrocco), KOTOPbIM NI06E€3HO NPUHSAS MEHS B



my3ee Ka PeuuOHMKO BMeCTe C xpaHuTenem xvmBonncu AnbbepTto KpaeBuuem
(Alberto Craievich).

PasymeeTcs, oueHb 6onbloOe 3HAYEeHNE Ans Moen paboTbl UMesna NpeaoCTABAEHHAS
ctuneHgmen OOHAAG BO3MOXHOCTb YBMAETb BOOYMI0O OONblWME MOHYMEHTAJIbHbIE
aHcambsin [xambaTtTncTa n loMeHnko Tbemnono in situ, d TAKKE UX NPOU3BEAEHNS
1740-bix rogoB. C aTon uenblo, nocne npeboiBaHnsa B Oeppape, OTKyAad S CMOrna C
nomMolybto cekpeTaps DoHAA OpraHM30BaATb CBOK NOE34KY M NONYUNTb pa3peleHuns
Ha JOCTyn, 8 ocTanacb B UTanum ewe Ha gBe Hegenu (22.05.2011) 1 npegnpuHsana

noes3aku B caeaywlue ropoaa:

- BeponanyoBa, pns ocmoTpa Gosnbwmx nonoteH «COOp  MAHHBL M
KepTBONpUHOWEHME Menbxucepeka» B basnnuke CaH JlopeHuo MapTtupe, n paxe,
6naropgaps nwbe3HoCcTn HactosATens [oH Jlymmkm bpakkm (Don ILuigi Bracchi),
MO3HAKOMUTBCA C XPOAHSWWMMCS B OPXMBE MNpUXoAd OMUCAHWEM MOJIOTEH,

COCTAaBJ1IEHHbBIM peCTABPATOPOM;

- bpeuwms, ans ocmoTpa dpecok kambatTrucTa n lomeHnko Tbenono B Xope LepKBU

CaHTn OaycTmHO 1 [koBuTQ;

- bepramo, gns ocmoTpa antapHoro obpasa Ix.b. Teenono MyueHnyectso CaH
IbxoBaHHN, enuckona bepramo» B cobope, ¢pecok kanensbl KonneoHwn, obpasa
«CBsaATonm Mocnd c mnapeHuem» B uepkeu Can CanbBagope, npon3sBeneHnin Tbenoo B
fanepee Akapgemmnn Kappapa (K COxaneHuio, B CBSI3M C peCcTaBpaumen 3aaHms 6oinm
BbICTABJIEHbI TONIbKO 3CKKN3 [Ik.5. Tbenono «CBaTblie Makcum 1 OCcBanbay» U MasneHbKas
MagoHHA C MnageHuem», paHee cuuTaswasica npoussepeHnem [x.b.Tbenono, a

Tenepb npunucsiBaemas [hkoBaHHW Pagxm);

- Napys, ons ocMoTpa anTapHbix obpasoB Tbenono B uepksu CaHTM Maccumo u
OcBanbpo, B [OpoACKOM My3ee IpemMuTaHW, B €EndpXMaibHOM My3ee U My3ee

bazunukmn CBATOro AHTOHUS;



- PoBuro, gna ocmotpa dloptpeta AHTOHMO PukkoboHn» x.b.Tbenono B ranepee

ropoAg;

- BeHeuus, pna ocMoTpa MOHYMeHTANIbHbIX aHcambnen [k.b.Tbenono u ero
macTtepckon B Ckyona genb KapmuHe, B uepkBu genbun [hxkesyatun, Nnpon3BeaeHnn
Tbenono B My3ee Ka’PeuuoHnKko, 06pa3oB [loMeHnko Tbenono B opaTtopun LepKBu
Can Mono. bnaropaps nwbe3HoCcTuM XxpaHutens Pocennbl [paHumepo (Rossella
Granziero), 8 CMOrfd pPACCMOTpeTb HEKOTOpble PUCYHKM anbboma [atTepn B
KabuHeTe pucyHkoB u rpasiop My3es Koppep, B TOM umcne pUCYHOK C
N300paXeHNEM HOT U (inv.7487), KOTOPbIN CUMTAETCS NOAFOTOBUTESNbHLIM K KAPTUHE
dlvup Kneonatpbl» 13 My3ess B ApxaHrenbckoM. (llpuobpeTeHa ero uudpposas
doTorpadus gnsa BO3MOXHOM NyGAMKALMKN MPU YCNOBUM NMOJIYYEHHOTO pa3pelleHmns

My3esi).

bnaropgaps nw6e3sHocTn coTpyaHunkos OoHpa Knayamo by3smonb (Fondazione Claudio
Buziol), MHe YyAANOCb TAKXe MNOCEeTUTb HeKOorAad MNpuHAANexaBwu KOHCyny [k
CMnTy nanauyo MaHpxmnnu-BanbmapaHa, piano nobile KOTOpOro 3aHumaeT OoHA,
KoHcyny CMUTY npuHagnexan nepsbii M3BeCTHbIM 3CKN3 dlupa Kneonatpshk (3aTeM
Haxoguncsa B cobpaHum AnbrapoTTu, B HacTosiyee Bpems B My3ee KoHbsik-Xe B
Mapwxe). BbicKka3biBANMCb NpPeanosIOKeHNs, 4TO NO 3aka3dy KoHcyna CmuTa
nepBoHA4YanbHO O6bl1  HanncaH «mp KneonaTpblk, NepeKyrnaeHHbIn 3aTem
Anbrapottn pgna kopons ABrycta III (B HacTosiwee BpemMs B COOpaHum
HaumoHanbHon ranepee BukTopun B MenbbypHe). MOXHO Ob10 Gbl MpeanonoXmThb,
YTO MO 3aKa3y KoHcysa CMmMTa Bb1 HANMCAH U aHCambnb € JACTopren AHTOHUS K
KneonaTtpbl, npnobpeTeHHbin BnocneacTenn KHa3em H.bcynosbiM. MHe xoTenoch
OCMOTpeTb OCHOBHbIE 3asbl Nanayyo KoHcyna Cmmta, YyTobbl NpOBEPUTDL, MOT IV NN
pa3MeCTUTbCS B HEM KAPTUHbI U3 ApXaHrenbCKoro. K coxaneHuio, BbISCHUAOCh, YTO
B Nanauuyo HeT AOCTATOYHO MPOCTOPHOWM 3aJbl, CNOCOBHOM BMECTUTb MONOTHA

TAKOro pa3sMmepa.



K 6onbwoMy COXaneHuio, HeCMOTPS HA HEOAHOKPAdTHble MpoCbObl, MHe 6bu1o
0TKa3aHo B noceueHmn MNanauuo Jlabna n ocMoTpe ppecok Tbenono ¢ HcTopuen

AHTOHMA 1 KneonaTpbly;

- baccano penb 'panna, ana ocMoTpa ppecok ¢ Actopuen AHTOHNA 1 KneonaTtpbiy
B Nanayuo PobepTun, HaNMCAHHLIX B 1770 rogy nocnegosatenem Tbenono [PkOBAHHK
Ckanapvo, npeanonaraemMbiM aBTOpoM niuadoHa, KOTopbir 6b1 NnpruBe3eH B Poccuio
BMECTe C MOJIOTHAMM Tbenosio KAK 4YdCTb OAHOro aHcambns. Opecku Obinn MHe
MHTEpEeCHbl C TOYKN 3pEeHMs MKOHOrpadum aHCambns M MHTepnpeTaummn NcTopun
AHTOHMSA 1 KneonaTpbl, a TAKXe BAUSHUSA HA HUX OAHOUMEHHbBIX aHCcambnen Tbenono.
bbinu Takxe ocMoTpeHbl KapTuHbl loMeHnKo Tbenono B [opoackom my3ee baccaHo

aenb 'panna.

nOHyTHO C OCHOBHbIMM 3a4a4YdMU, A4 NCNOJIb30BAJIA, MO BO3MOXHOCTW, I'Ipe6bIBCIHI/Ie B
UTannu anA N3yyYeHns np0|/|3Be,u,eH|/||7| NTANbSAHCKOW XNBOMUCU B My3eAaX N LePpKBAX
BCeX BblllenepeyncyiieHHblX roponos. l’|p€3BI:-I‘-ICIIZHO NMHTEpeCHbIMU ObN ANA MeHsA

BbICTABKW, CBA3dHHbIE C peCTCprCILI,I/IeVI N N3y4YeHNEM TEXHUKN XNBOMNCH:

- Opa lanbrapno n cekpeT Naka» (Fra' Galgario e il segreto della lacca) B [lanauyo
MpoBuHUMM Bepramo M BLHICTABKG [BYX OTpPeCTABPUPOBAHHBIX KAPTUH AHapea
NpeBuTaNN (La ‘Madonna Baglioni’ del’ Accademia Catrara e la Madonna con il Bambino leggente
tra San Domenico e Santa Marta di Betania della Banca Popolare di Bergamo) B llanauuo genna

PanxvoHe B bepramo,

- BbICTABKA «baCCAHO B peHTreHOBCKMUX lydax» B [opoackom My3ee baccaHo genb

'panna,

- BbICTABKO OTpPEeCTABPUPOBAHHBIX MOJIOTeH BepoHese ansa nnadoHa uepksu CaH

CebacTbsHo (Nanayyo NpumaHn, BeHeuus).

CBeneHuss, cobpaHHble MHOKW B WTanun, 6narogaps ctuneHamm OoHAa IpMUTAX-
WTannsa, 6yayT WCNoONb30BAHbB B paboTe Hap TeKCToM raasbl «MacTepckas

Ix.b.Tbenono B 1740ble rofpk, KOTOPYI0 S HAMEpPEBACb HANNCATb U NpeaCTABUTb



OoHAy IdpmuTax-MTanma JO KOHUA TeKkywero rogd, a TAKke AJIA MOArOTOBKM
MoHorpadum Actopusi AHToHMA n Kneonatpblk [k.b.Tbenono n3 mysesn-ycaabbo

ApxaHrenbckoe.

B 3aknwoueHne, xouy nobnarogaputb 3a 3Ty 3AMeYdTeNIbHYI0 BO3MOXHOCTb QoHA
dpMUTAX-UTAnnMs n AMUYHO ee Hay4HbiX aupekTopoB UpuHy ApTeMbeBy n OpaHuecky
KannenneTtTtn, a Takxe cekpetapsa OoHga B Oeppape, CTepanHuio ge BuueHTnc 3a
3QPEeKTMBHYI0 NOMOlb B OpraAHN3ALMM 304YMAHHON NPOrpaMMbl. S Takxe NpuHoLWy
CBOW 6NArofapHOCTb BCEM BblllENEPEUNCNEHHbIM JIMLAM U OPTraHU3ALMSAM,
oka3aBwmM Niobe3Hoe coaencTeme paboTe BO BpeMs MOero npeboisaHust B Utanun,
a Takxe MoHuke KaBUKKKU (Monica Cavicchi), QoHp Oegepuko [A3epu, n [leHncy Tory

(Denis Ton, OOHA YnHN).

FLORIANA CONTE

Per la cronologia e la lettura iconografica di Salvator Rosa pittore erudito: il caso dei guattro dipinti del Museo Statale

Ermitage

Il mio libro (in fase conclusiva) sulla fortuna storica di Salvator Rosa dal XVII al XX secolo in Europa
ha assunto una forma meglio definita grazie alle ricerche consentite dalla borsa di studio. Decisivo
impulso ¢ venuto da due occasioni: T'ospitalita scientifica offertami dal Museo Ermitage nella prima
settimana di settembre 2011 e I'invito di Francesca Cappelletti e Irina Artemieva a tenere una relazione
intitolata: Proposte per Massimo Stanzione: 1. la cronologia, le iconografie, i committents; 2. le fonti (con Andrea
Lazzarini), al convegno internazionale sulla pittura italiana del Seicento al’Ermitage (Roma, Palazzo
Barberini, 20 ottobre 2011). Entrambe le occasioni hanno portato la ricerca a strutturarsi come una
storia dell’arte tra i territori italiani dominati dagli spagnoli e quelli dominati dal papa e dai Medici: in
questo quadro, estendere I'indagine alla situazione esistente in questi territori prima e dopo la definitiva
partenza di Salvator Rosa da Napoli a meta degli anni Trenta, ha permesso di conoscere meglio diversi
aspetti della sua professionalita di scrittore di satire in terzine dantesche, pittore con aspirazioni erudite,
membro di accademie letterarie e percio destinatario dell'imponente messe di testi poetici e prosastici in

latino e volgare in cui si menziona la sua attivita poetica (di questi scritti preparo Iedizione nel libro). E



stato necessario riflettere sulle opere attribuite a Salvator Rosa e ad artisti contemporanei attivi tra
Napoli, Roma e Firenze riportate all’attenzione della comunita scientifica grazie a Svetlana
VsevoloZskaja, della quale la FEI ha pubblicato il catalogo postumo della collezione di pittura italiana
del Seicento del Museo Ermitage. I1 mio lavoro, condotto grazie alla enorme disponibilita riservatami
dai funzionari del Museo, si ¢ concentrato in particolare su tre gruppi di tele strettamente connessi tra
loro e visibili nelle sale dedicate ai caravaggeschi e nei depositi. 11 primo nucleo ¢ costituito dalle tele
autografe di Salvator Rosa con Ulisse ¢ Nausicaa (cat. 231), Democrito e Protagora (La vocazione di Protagora
alla filosofia) (cat. 230), I/ figliol prodigo (cat. 232), e un Ritratto d’nomo (cat. 233). L’esame diretto del Figlio/
prodigo si ¢ rivelato prezioso, anche perché non era stato possibile fino a ora leggere il quadro insieme
alle opere precedenti agli anni Sessanta nelle mostre dedicate a Rosa fino al 2010. La tela appare con
ogni evidenza riconducibile ai primi anni Quaranta e, per i dati di stile e il rapporto peculiare con
'iconografia religiosa, appare confermare il profilo di un Rosa ‘caravaggista’ che avevo ipotizzato poco
prima del mio soggiorno all’Ermitage studiando la piu tarda Madonna delle anime purganti (gia a Milano in

San Giovanni Decollato, ora presso la Pinacoteca di Brera, Sala della Passione).

Il secondo nucleo di opere ¢ costituito da quattro tele dei depositi riprodotte in bianco e nero in
catalogo dalla Vsevolozskaja che opportunamente le riconduce alla cerchia di Salvator Rosa: si tratta del
Paesaggio con pescatore e lavandaia (cat. 234), del Paesaggio con figure (cat. 235), del Paesaggio con viandante (cat.
236) e dei Briganti in riva al mare (cat. 237). L” individuazione, per quanto possibile, delle mani dei
collaboratori, dei copisti (autorizzati e no) e degli imitatori ¢ indispensabile per una migliore conoscenza
dell’opera autografa di Rosa. Delle quattro tele si sono verificate tecnica, misure e stato di
conservazione e si ¢ avanzata una proposta di datazione di ognuna di esse, stabilendone i rapporti con
le composizioni autografe di Rosa da cui dipendono; tra P'altro, del Paesaggio con pescatore e lavandaia (cat.
234) ¢ stato possibile correggere il titolo assegnatogli in catalogo, avvicinando il soggetto all’episodio

narrato da Ovidio, Metamorfosi, IV, 611, in relazione a Danae e Perseo raccolti da Ditte sull isola di Serifo.

Infine, la preparazione della relazione al convegno sulla pittura italiana del Seicento ha motivato
Iesame contestuale delle tele attribuite in catalogo ai caravaggeschi attivi tra Napoli e Roma, con
particolare attenzione per Massimo Stanzione: in particolare, la Clegpatra morente (cat. 264), di sicura
autografia e siglata, ha richiesto una disamina dei dati di stile e di iconografia, oltre a una verifica sulla
provenienza presunta in catalogo. Poiché a Stanzione, per merito del biografo Bernardo De Dominici, ¢
capitato in sorte di entrare nella tradizione della folta schiera di artisti che scrivono con una
progettualita organica, I'indagine ha richiesto verifiche su tale dato. I non numerosi documenti autografi
attribuibili a Stanzione e le fonti manoscritte e a stampa non restituiscono mai testimonianza di una
effettiva sua attivita letteraria, né sistematica né episodica. Di solito invece le fonti contemporanee

assegnano rilievo all’attivita letteraria in volgare degli artisti, la cui legittimazione viene rinforzata



attraverso 'ammissione in qualche prestigiosa accademia, come dimostra proprio il caso di Salvator

Rosa.

PAOLO SERAFINI

I dipinti italiani dell'800 nei depositi dell'Ermitage

La borsa di studio assegnata dalla Fondazione Ermitage Italia per i mest di giugno, settembre e ottobre
2011 aveva come oggetto il verificare la presenza dei dipinti italiani dell’Ottocento nel Museo

del’Hermitage, che alcune fonti documentali facevano supporre essere numerosi e di qualita.

Nessuno dei dipinti conosciuti risultava esposto nelle sale del’Ermitage, questa sezione della collezione
del Museo non era mai stata studiata e la maggior parte dei dipinti identificati come opera di maestti
italiani del XIX secolo non era mai stata esposta in mostre né pubblicata. Era quindi certamente un

materiale di studio di grande interesse.

Dopo una prima fase di studio in Italia, relativa al reperimento del catalogo completo della Prima
esposizione del 1898 e all’analisi delle fonti documentali indirette, che indicavano gli artisti, che avevano
dipinto per collezionisti russi o partecipato alle due esposizioni, sono andato a San Pietroburgo per
ricercare e vedere direttamente tutte le opere dei maestri italiani del XIX secolo presenti nei loro
depositi, per ricercare il catalogo della seconda esposizione del 1902, e per ricercare e studiare le fonti

documentali relative alla provenienza dei dipinti.

Per quanto riguarda i dipinti, grazie alla fattiva collaborazione e alla disponibilita dei curatori
dell’Ermitage, e ringrazio in particolare Irina Artemieva, e Natali Demina, che mi ha accompagnato in
tutte le visite, ho potuto vedere direttamente tutti i dipinti di maestri italiani dell’Ottocento presenti nei
depositi, esaminarne lo stato conservativo, verificare le firme e le segnature, esaminare eventuali

targhette, bolli o scritte sul retro.

Gli studi, le ricerche e l'esame diretto dei dipinti e delle fonti documentali hanno permesso di
aggiungere moltissimi elementi nuovi alle notizie in possesso del Museo, in molti casi hanno portato a
vere e proprie scoperte e rittovamenti di dipinti importanti, conosciuti dalle fonti documentali, ma
ritenuti perduti o di ubicazione ignota, alla identificazione di persone ritratte e considerate anonime, a

cambi di attribuzione, in due casi ad attribuzioni certe su opere fino ad oggi considerate anonime, a



verifiche di autenticita. Riguardo la verifica diretta delle firme e delle segnature, inoltre, molte sono le
correzioni da apportare sul precedente catalogo sia per quanto riguarda l'esattezza delle segnature, sia

per l'indicazione delle date, sia per Iesatta identificazione dei titoli.

Tutti questi nuovi materiali verranno pubblicati nella sede ritenuta opportuna dalla Fondazione

Ermitage Italia.

Per quanto riguarda le fonti documentali, non erano infatti conosciuti i due cataloghi delle esposizioni
italiane del 1898 e del 1902. Ho portato al’Ermitage il cat. della Prima Esposizione Artistica Italiana di
Pittura e Scultura in Pietroburgo, Marzo-aprile 1898, e ne ho lasciata una copia a Natali Demina e una al
Prof Androsov, interessato all’elenco degli scultori che avevano partecipato a quella prima grande
esposizione. Ho trovato invece nella Biblioteca dell’Ermitage il Cat. della II Esp. italiana d’arte in

Pietroburgo, febbraio-aprile 1902, San Pietroburgo.

L’esame diretto dei dipinti e lo studio delle fonti documentali hanno permesso di portare importanti
contributi relativi ai due nuclei principali della collezione: quello di pittura napoletana e quello di pittura
lombarda. In particolare, per il primo, la serie di dipinti di Giacinto Gigante aggiunge non solo nuove
ed inedite opere al catalogo dell’artista, ma permette di approfondire la precisa datazione e consistenza
dei rapporti tra lartista e la committenza russa, modificando quanto fino ad oggi riportato dalle fonti
documentali sull’argomento. Per il secondo ¢ invece stato possibile ricostruire un gruppo di personalita
russe, probabili committenti delle opere in collezione, che era legato alla nobilta milanese negli anni '40

dell'Ottocento.

E solo per citare alcuni esempi relativi a specifici dipint, il dipinto di Anselmo Gianfanti (N.inv.10081),
del quale era sconosciuta la storia, ¢ opera che partecipo all’Esposizione italiana di San Pietroburgo del
1898; la grande veduta di grande formato di Gabriele Smargiassi (N.inv.4240), a mio avviso uno dei
dipinti piu significativi della collezione, aggiunge un importante tassello al catalogo dell’artista, perche
testimonianza preziosa degli ultimi dipinti di paesaggio realizzati alla fine degli anni 40 per il mercato
internazionale; la pregevole VVeduta del Pantheon (N.inv.8540), attribuita a anonimo pittore italiano del
XIX secolo, ¢ opera certa del pittore veneto Giacomo Caneva; e una bella Veduta dell’interno di San Marco
a Venezia (N.inv.8810), attribuita ad anonimo autore fiammingo del XIX secolo, ¢ verosimilmente, una
delle tante vedute di questo soggetto dipinte dal pittore belga Frans Vervloet per lo Zar e per vari nobili

russi, come risulta dal Diario di prossima pubblicazione a cura di chi scrive.
E’ questa a mio avviso solo la prima parte del lavoro intrapreso.

E’ infatti da proseguire, approfondire e completare la verifica della consistenza completa della

collezione, esaminando le opere ad olio che non ho potuto vedere e studiare, e mi riferisco a due dipinti



di Natale Schiavoni e due di Michele Gordigiani, di pertinenza del Dipartimento russo, e quelle

appartenenti alle sezioni acquerelli e tempere.

E’ poi necessario lo studio delle committenze e delle collezioni di provenienza, attraverso lo spoglio dei
cataloghi di vendita ottocenteschi e novecenteschi delle collezioni private. Per moltissimi dipinti
abbiamo solo una data di entrata nel Museo di meta Novecento, a volte con l'indicazione di
provenienza da una collezione privata. La storia di questi dipinti sembra dunque tacere il piu delle volte

per 70-80, a volte 100 anni.

E ancora ¢ necessario lo studio delle fonti documentali relative alle due grandi Esposizioni di pittura e
scultura italiana a San Pietroburgo del 1898 e del 1902, attraverso lo spoglio delle recensioni sui giornali
italiani e russi, che descrivono le opere e indicano gli acquirenti, perche con ragionevole probabilita,
oltre quella certa di Gianfanti gia ricordata, altre opere oggi nella collezione del’Ermitage provengono

da quelle esposizioni.






