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EDITORIALE/Dialogare col mistero

Guido Wannenes

Le Muse Inquietanti - che danno il titolo al capolavoro di de
Chirico in asta a Milano il 24 novembre prossimo - sono pre-
senze misteriose e affascinanti, quasi magnetiche, che sem-

brano essere lì solo per suggerirci, con la loro plasticità eterea,
che dobbiamo abituarci a dialogare col mistero.
È quanto tutti noi stiamo facendo in questo 2020 davvero molto
particolare con però la consapevolezza che la passione per l’arte
in tutte le sue declinazioni è ancora più viva e forte.
Se il primo semestre è stato infatti caratterizzato da importanti re-
cord price e da un interesse diffuso su ogni dipartimento, i mesi
di settembre e ottobre hanno registrato percentuali di venduto ele-
vatissime, in particolare per i Dipinti Antichi e del XIX Secolo
(94,1%) e per l’Asian Art (89,6%) e un fatturato complessivo di
quasi 4.000.000 di euro. 
La stagione proseguirà  con un calendario studiato per massimiz-
zare gli strumenti digitali e permettere, a tutti i clienti che non po-
tranno raggiungere le nostre sedi di Milano, Genova e Monte
Carlo, di provare le stesse emozioni di una vendita dal vivo.
Sotto il martello del battitore, oltre al capolavoro di de Chirico,
passeranno una rara tecnica mista di Picasso, Arredi e Porcellane
Reali, raffinati gioielli di Van Cleef & Arpels e Buccellati, Rolex e
Patek da collezione, il miglior Design italiano e straniero e un im-
portante calamaio in argento di Giuseppe Valadier.
Termineremo poi con i Dipinti Antichi, tra i quali spicca una sele-
zione di opere  tra il ‘400 e il ‘500, e i Dipinti del XIX Secolo con
un capolavoro di Sartorio proposto per la prima volta in vendita.
A dicembre è poi prevista la nostra seconda vendita di Wine &
Spirits che, con un catalogo di oltre 1000 bottiglie, si presenta
come una vera e propria summa dei grandi vini italiani e francesi
oltreché dei whisky più ricercati.
Se quindi dovremo dialogare col mistero, come le nostre affasci-
nanti Muse, direi che abbiamo molti argomenti di cui parlare.

Le Muse Inquietanti - which give the title to de Chirico's masterpiece,
at auction in Milan on the 24th of November - are mysterious and
fascinating presences, almost magnetic. With their ethereal plas-

ticity, they seem to be there just to suggest that we must get used to di-
aloguing with mystery.
This is what we are all doing in this very special 2020. However, we
are well aware that the passion for art in all its forms is even more alive
and strong.
If the first half of the year saw important price records and widespread
interest in each department, the months of September and October
recorded very high sales percentages, especially for Old Master Paint-
ings and 19th Century Paintings (1,868,638 euros) and Asian Art
(747,074 euros), with a total turnover of almost 4,000,000 euros. 
The season will continue with a calendar designed to maximise digital
tools. Thus, all customers who cannot get to our Milan, Genoa and
Monte Carlo offices will have the chance to experience the same emo-
tions of a live sale.
At auction, in addition to de Chirico's masterpiece, there will be a rare
mixed technique by Picasso, royal furniture and porcelains, refined
jewellery by Van Cleef & Arpels and Buccellati, Rolex and Patek col-
lectibles, the best Italian and foreign Design as well as an important
silver inkwell by Giuseppe Valadier.
We will end with the Old Master Paintings department, where a se-
lection of works from the fifteenth and sixteenth century stands out. The
19th century Paintings department, on the other hand, will propose a
masterpiece by Sartorio, for the first time on sale.
In December, we are planning our second sale of Wine & Spirits,
which, with a catalogue of over 1000 bottles, is a real summa of the
great Italian and French wines as well as the most sought-after whiskies.
So, if we have to dialogue with mystery, as our fascinating Muses do,
I say that we have plenty of topics to talk about.
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Musei Capitolini Roma

L’aura leggendaria che avvolge la collezione scultorea greco-romana del Museo Torlonia,

compiutasi essenzialmente nel XIX secolo per la volontà di Alessandro Torlonia di creare un

grandioso museo di famiglia e rimasta privata, non si deve infatti soltanto alla sua straordinaria

ampiezza, all’alta qualità delle opere spesso provenienti da altre insigni collezioni (dalla

Giustiniani allo Studio Cavaceppi), e divenute celeberrime come l’Hestia, o da scavi, ma anche

al fatto che da decenni la raccolta non è più visibile al pubblico.  

Novantadue opere di eccezionale bellezza ci conducono verso un viaggio a ritroso nel tempo,

attraverso le vicende dei diversi nuclei collezionistici confluiti nella raccolta Torlonia, composta

da 620 pezzi tra cui sono stati selezionati statue, sarcofagi, busti, rilievi ed elementi decorativi.

La mostra I Marmi Torlonia. Collezionare Capolavori, aperta al pubblico fino al 29 giugno

2021 nello spazio espositivo dei Musei Capitolini a Villa Cafferelli - restituita al suo fasto dalla

Soprintendenza capitolina - è curata da Salvatore Settis e Carlo Gasparri, con l’allestimento di

David Chipperfield Architects Milano in collaborazione con la Fondazione Torlonia, che ha

restaurato i marmi selezionati con il contributo di Bulgari. L’esposizione è il risultato di un’intesa

del MiBACT con la Fondazione Torlonia; e nello specifico, per il Ministero, della Direzione

Generale Archeologia, Belle Arti e Paesaggio con la Soprintendenza Speciale di Roma.

Il Museo Torlonia si racconta come una collezione di collezioni o come un gioco di scatole

cinesi, in cui una raccolta racchiudeva in sé pezzi provenienti da collezioni ancor più antiche. 

Un’occasione irripetibile per vedere una selezione della più importante collezione privata di

sculture di età classica, ma anche un’ossessione collezionistica per l’antico che ha unito diverse

generazioni convinte che l’emozione della classicità sia eterna.

MUSEO TORLONIA. THE ETERNAL EMOTION OF SHAPE
The Greek-Roman sculptural collection of the Torlonia Museum is enveloped by a legendary aura.
It was essentially completed in the 19th century when Alessandro Torlonia decided to create a
grandiose family museum that remained private. Not only does the collection have an
extraordinary breadth and high quality of the works, often from other illustrious collections (from
Giustiniani to Studio Cavaceppi) and which have become as famous as Hestia, or from
excavations, but also it has not been visible to the public for decades.  
Ninety-two works of exceptional beauty take us on a journey back in time through the vicissitudes
of the various collection nuclei that have joined the Torlonia collection, composed of 620 pieces
from which statues, sarcophagi, busts, reliefs and decorative elements have been selected.
The exhibition I Marmi Torlonia. Collezionare capolavori, will be open to the public until June
29th 2021 in the exhibition space of the Musei Capitolini at Villa Cafferelli - restored to its
splendour by the Capitoline Superintendence. It is curated by Salvatore Settis and Carlo Gasparri,
with the installation by David Chipperfield Architects Milano, in collaboration with the Torlonia
Foundation, which restored the selected marbles with the contribution of Bulgari. The exhibition
is the result of an agreement between the MiBACT and the Torlonia Foundation; and specifically,
for the Ministry, the Directorate General for Archaeology, Fine Arts and Landscape with the
Soprintendenza Speciale di Roma.
The Torlonia Museum is a collection of collections or a game of Chinese boxes, in which a
collection contained pieces from even older collections. 
An unrepeatable opportunity to see a selection of the most important private collection of
sculptures of the classical age, but also a collecting obsession for the antique that has united
several generations convinced that the emotion of classicism is an eternal one.
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Museo di Capodimonte Napoli

Luca Giordano è senz'altro il più grande pittore napoletano del ‘6oo, oltre che
il più prolifico con migliaia di disegni, dipinti e affreschi al punto da
guadagnarsi l'appellativo di “Luca fa presto”. È l’ultimo dei maestri napoletani
da esportazione: da giovane soggiorna a Roma, dove osserva e disegna tutto,
da Raffaello a Caravaggio, ma il suo sogno è eguagliare i maestri del
rinascimento veneto, Tiziano e Tintoretto passando per Veronese, che ha
imparato ad amare attraverso Ribera e Mattia Preti. Il suo approccio alla pittura
dei maestri ha però una ‘sprezzatura’ aggressiva e scatenata tipicamente
barocca, dove l’arte come la vita è un palcoscenico stupefacente e
spettacolare, dove bisogna recitare da protagonisti, ruolo che Giordano
interpreta superbamente fin quando, appena ventenne, tra il 1654 e 1655,
realizza due dipinti per la chiesa di San Pietro ad Aram e la pala del transetto
della chiesa di Santa Brigida a Napoli. Una carriera intensa e carica di gloria
sia in Italia che in Spagna, a partire da Firenze con la decorazione
illusionistica e continua della cappella Corsini della chiesa del Carmine, e
soprattutto, negli affreschi di Palazzo Medici Riccardi, per finire al 1694
quando la consegna delle chiavi dello Studio del Palazzo da parte di Carlo
II di Spagna, lo consacra capo dei pittori della corte, dopo aver decorato
pareti su pareti tra Madrid e il Monastero dell’Escorial, tanto da renderlo il
“maggiore pittore spagnolo tra Velazquez e Picasso”, come affermano Stefano
Causa e Patrizia Piscitello - curatori della mostra Luca Giordano. Dalla Natura
alla Pittura allestita al Museo di Capodimonte di Napoli fino al 23 febbraio
2021. 
Divisa in dieci sezioni che ripercorrono la sua straordinaria vicenda creativa,
l’esposizione nasce da un'idea di Sylvain Bellenger, direttore del Museo e Real
Bosco di Capodimonte, e di Christophe Leribault, direttore del Petit Palais di
Parigi, dove si è svolto nell’autunno 2019 il primo appuntamento dedicato al
grande maestro del Barocco napoletano.

Luca Giordano is undoubtedly the greatest Neapolitan painter of the
seventeenth century, as well as the most prolific with thousands of drawings,
paintings and frescoes. He even earned himslef the nickname “Luca fa presto”.
He is the last of the Neapolitan masters to have left his city: as a young man,
he stayed in Rome, where he observed and drew everything from Raphael to
Caravaggio. His dream, however, was to equal the masters of the Venetian
Renaissance, Titian and Tintoretto, passing through Veronese, whom he learned
to love through Ribera and Mattia Preti. His approach to the painting of the
masters, however, has an aggressive and typically baroque sprezzatura. Art,
like life, is an astonishing and spectacular stage, where you have to act as
protagonists, a role that Giordano played superbly. Then, when he was just
twenty years old, between 1654 and 1655, he made two paintings for the
church of San Pietro ad Aram and the altarpiece in the transept of the church
of Santa Brigida in Naples. An intense career full of glory both in Italy and in
Spain, starting from Florence with the illusionistic and continuous decoration of
the Corsini chapel in Chiesa del Carmine, and above all, in the frescoes in
Palazzo Medici Riccardi. In 1694, the Sovereign Charles II of Spain handed
him over the keys to the Studio of the Palace, thus consecrating him head of
the painters of the court. By then, he had decorated endless walls between
Madrid and the Monastery of the Escorial, so much so as to make him the
"greatest Spanish painter with Velazquez and Picasso", as claimed by Stefano
Causa and Patrizia Piscitello - curators of the exhibition Luca Giordano. Dalla
Natura alla Pittura at the Capodimonte Museum in Naples until 23 February
2021. 
Divided into ten sections that retrace his extraordinary creative career, the
exhibition was the brainchild of Sylvain Bellenger, director of the Museo e Real
Bosco di Capodimonte, and Christophe Leribault, director of the Petit Palais in
Paris, where the first event dedicated to the great master of Neapolitan Baroque
took place in autumn 2019.
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Musei Reali Torino

“Truth is the best image, the best propaganda". With these famous words
Robert Capa (Budapest 1913 - Tay Ninh 1954), affirms the importance
of the photographic medium as a weapon of testimony and denunciation.
Universally known as an emblematic figure of the war photojournalist,

Capa documented in black and white the main conflicts of the twentieth century,
from the Spanish Civil War to World War II, from the Arab-Israeli conflict to the
first Indochina war. 
He experimented with the use of colour while he was on the front line of the
second Sino-Japanese war, with an aesthetic that had become reality. He was
a man always ready to measure himself against misery, chaos and history, until
his death in 1954 in Vietnam. 
His colour imagery was an indissoluble part of the reconstruction and vitality of
the post-war period, and expressed a pleasure in capturing life whith his
surprisingly light creative path that had formed in the dramatic chiaroscuro of
human dramas.
After the Second World War, Capa's activity was oriented exclusively towards
the use of colour films, especially for photographs destined for magazines of the
time such as the American Holiday and Ladies' Home Journal, the English
Illustrated, and in Italia Epoca.
Among these early works are the photographs of Moscow's Red Square, taken
during a trip to the USSR in 1947 with writer John Steinbeck and the life of the
first settlers in Israel in 1949-50. In the same period, he portrayed the most
fashionable ski resorts in the Swiss, Austrian and French Alps, and the fascinating
French beaches of Biarritz and Deauville for the thriving tourist market presented
by Holiday magazine.
The Capa in colour exhibition presents, for the first time in Italy, 150 colour shots
of the great Ungarian naturalized American, a legendary figure of 20th century
photojournalism and founder in 1947 with Henri Cartier-Bresson, David Seymour,
Georges Rodger and William Vandivert of the Magnum Photos agency. 
Curated by the International Centre of Photography in New York it is produced
by Ares Society with the Royal Museums of Turin and set up in the Chiablese
Rooms until 31 January 2021

“La verità è l'immagine migliore, la miglior propaganda”. Con questa
frase celebre, Robert Capa (Budapest 1913 - Tay Ninh 1954), afferma
l’importanza del mezzo fotografico come arma di testimonianza e di
denuncia. Noto universalmente come figura emblematica del fotoreporter

di guerra, Capa documentò in bianco e nero i principali conflitti del Novecento,
dalla Guerra civile spagnola alla Seconda Guerra Mondiale, dal conflitto arabo-
israeliano alla prima guerra di Indocina. 
Sperimentò l’uso del colore mentre si trovava sul fronte della seconda guerra
sino-giapponese, con un’estetica calata nella realtà. Un uomo sempre pronto a
misurarsi con le miserie, il caos e la storia, fino alla morte avvenuta nel 1954 in
Vietnam. 
Il suo immaginario a colori era parte indissolubile della ricostruzione e della
vitalità del dopoguerra, ed esprimeva un piacere nel cogliere la vita con
sorprendente leggerezza rispetto al suo percorso creativo, che si era formato
nei drammatici chiaroscuri dei drammi umani.
Dopo il secondo conflitto mondiale, l’attività di Capa si orientò esclusivamente
verso l’uso di pellicole a colori, soprattutto per fotografie destinate alle riviste
dell’epoca come le americane Holiday e Ladies’ Home Journal, l’inglese
Illustrated, e in Italia Epoca.
Tra questi primi lavori si trovano le fotografie della Piazza Rossa di Mosca,
realizzate durante un viaggio in URSS nel 1947 con lo scrittore John Steinbeck,
e la vita dei primi coloni in Israele nel 1949-50, e in quello stesso periodo
ritrasse le stazioni sciistiche più alla moda delle Alpi svizzere, austriache e
francesi, e le affascinanti spiagge francesi di Biarritz e Deauville per il fiorente
mercato turistico presentato dalla rivista Holiday.
La mostra Capa in color presenta, per la  prima volta in Italia, 150 scatti a colori
del fotografo ungherese naturalizzato americano, una figura leggendaria del
fotogiornalismo del XX secolo, e fondatore nel 1947 con Henri Cartier-Bresson,
David Seymour, Georges Rodger e William Vandivert dell’agenzia Magnum Photos. 
Curata dal Centro Internazionale di Fotografia di New York è prodotta dalla
Società Ares con i Musei Reali di Torino e allestita nelle Sale Chiablese di fino
al 31 gennaio 2021. R
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Q
uanto vale il mercato delle vendite online? La pandemia ha
velocizzato la spinta degli acquisti sul digitale - come ap-
pare evidente dai risultati internazionali delle aste - e con-
vinto migliaia di appassionati e investitori a scegliere i
capolavori con un semplice click. 

“Comprare opere d’arte dev’essere un’esperienza felice, anche quando
è online. I collezionisti desiderano essere sorpresi dalla qualità degli og-
getti”. Charlotte van Leerdam, managing director di Tefaf, ha concluso la
prima edizione su web - che ha temporaneamente sostituito dall’1 al 4
novembre l’appuntamento autunnale al Park Avenue Armory a New York
- con oltre 30.000 visitatori registrati sulla nuova piattaforma digitale lan-
ciata per l’occasione. In attesa dell’edizione dal vivo a fine maggio a
Maastricht. 
Come è andata? “Meglio del previsto, i collezionisti VIP e non solo, sono
rimasti soddisfatti, le risposte sono state positive. Abbiamo avuto molti nuovi
clienti oltre a quelli già noti”.
I primi commenti sono di grande entusiasmo e stimolo a implementare il
mezzo e quello che è stato un numero zero potrebbe diventare un format.
“Stiamo analizzando se valga la pena presentare un’edizione speciale a
marzo prossimo, nei giorni in cui avremmo dovuto avere Maastricht che
invece si terrà a giugno del 2021”. 
I risultati sono stati premianti, con vendite anche a sei zeri come nel caso
del dipinto “Interior with a Woman Standing” del 1913 di Vilhelm Ham-
mershøi,  venduto a 5 milioni di dollari. 
Il digitale potrebbe davvero rappresentare la svolta che scardina il mercato
dell’arte in un momento di incertezza globale causata dalla pandemia.
Le opere a sei zeri non sono mancate nella proposta dei galleristi, in par-
ticolare di Lucio Fontana un “Concetto Spaziale” su fondo bianco a quattro
tagli del 1960. Tra i pezzi rari e da wunderkammer un orologio del XVIII
secolo a forma di obelisco realizzato in pietre preziose e oro con quattro
sfingi firmato da Johann Heinrich Kohler.
La prima edizione pilota di Tefaf online ha riunito quasi 300 espositori da
tutto il mondo autorizzati a esporre un solo oggetto ciascuno corredato da
immagini, video e didascalie dettagliate che è stato poi sottoposto al filtro
del vetting. 
“Tefaf è l’unica fiera online a verificare attraverso un comitato qualificato
l’autenticità e la qualità dei pezzi in vendita”. Sottolineano dall’organiz-
zazione. 
Come di consueto i capolavori hanno coperto un arco temporale di 7.000
anni di storia dell’arte con rappresentate tutte le categorie. 
La versione digitale ha permesso di tracciare la provenienza del pubblico
con estrema precisione. “La grande novità è che online individui i visitatori,
garantendo la privacy, si seguono i  loro spostamenti e il tempo che si sof-
fermano su un quadro”. 
È stata registrata una grande affluenza di collezionisti, curatori, direttori di
musei, americani, cinesi, sudamericani e il tradizionale flusso europeo.
Grandi assenti i rappresentanti del mercato africano. Buona partecipa-
zione anche dalla Russia, Hong Kong e Singapore. 
Gli  espositori per quattro giorni sono stati dietro al PC, hanno risposto
agli interessati, raccolto bid e intrapreso trattative a distanza. Ma i margini
di crescita ci sono. Oggi le fiere digitali costano ancora poco, tra i 500
e i 5.000 euro circa. Investendo in tecnologia e marketing ci sono ampi
margini di crescita e fidelizzazione del mezzo. Quello su internet è un
modo nuovo di fare business”. Osserva la manager e aggiunge: “Ab-
biamo capito che dobbiamo rendere ancora più facile le modalità per ca-
ricare i video e gli elementi “social”. È chiaro che non si può replicare
sulla realtà virtuale quello che succede nelle fiere dal vivo”. 
È molto difficile ricreare online l’emozione che si prova nello stand di un
gallerista quando è facile chiudere l’acquisto perché si conoscono i servizi
di assicurazione e trasporto e magari l’opera è stata visionata insieme al
proprio art advisor.
Gli esperti di fiere virtuali hanno calcolato che il tempo investito sulle piat-
taforme online è di circa due ore. Oltre d’altronde, è difficile mantenere
la concentrazione senza una pausa come succede di solito nei corridoi
del Mecc di Maastricht tra una tartina di pesce e una flûte di Champagne. 
“Vogliamo migliorare ancora la piattaforma per ridurre le distanze, rendere
più facile la partecipazione ed essere vicini alle esigenze di chi vende e
di chi acquista” spiega Van  Leerdam 
Anche la discussa scelta di esporre una sola opera - mentre a Frieze era
possibile allestire virtualmente tutto lo stand ricreando una viewing room -
pare aver funzionato: “Puntare su un solo capolavoro ci ha spinto a fare
una cernita che rappresentasse al meglio l’offerta di ogni galleria e mettere
in risalto ogni artista in maniera piena”. Hanno dichiarato gli espositori.
Van Leerdam evidenzia un altro aspetto da non sottovalutare quando si
tratta di acquisti online: la sicurezza. “E’ troppo presto per stabilire dei cri-
teri, ma noi abbiamo studiato il mercato dell’e-commerce e la Comunità
Europea si è mostrata molto sicura per garantire e proteggere il compratore
in caso di annullamento delle vendite. Penso che chi si avvicina a questo
mondo nuovo debba tenerne conto”.

CAPOLAVORI
CON UN SEMPLICE CLICK

H
ow much is the online sales market worth? The pandemic has
speeded up the drive to buy digitally - as can be seen from the in-
ternational auction results - and convinced thousands of enthusiasts
and investors to choose masterpieces with one click. "Buying works
of art must be a pleasant experience, even when it's online. Col-

lectors want to be surprised by the quality of the objects". Charlotte van Leer-
dam, managing director of Tefaf, concluded the first edition on the web - which
temporarily replaced the autumn appointment at the Park Avenue Armory in
New York from November 1st to 4th - with over 30,000 visitors registered on
the new digital platform launched for the occasion, waiting for the live edition
at the end of May in Maastricht. 
How did it go? "Better than expected, VIP collectors and others were satisfied,
the responses were positive. We gained many new customers in addition to
our faithful ones ".The first comments are of great enthusiasm. They encourage
us to implement this new medium. The first experiment could actually become
a format. "We are analysing whether it is worth presenting a special edition
next March, in the days when we should have had Maastricht in June 2021". 
The results were rewarding, with sales of even six zeros as in the case of Vilhelm
Hammershøi's 1913 painting "Interior with a Woman Standing", sold for $5
million. Digital could indeed represent the turning point in the art market at a
time of global uncertainty caused by the pandemic. The six-figure works were
not lacking in the gallery owners' proposal, in particular Lucio Fontana's 1960
Concetto Spaziale su fondo bianco e Quattro tagli (Spatial Concept on a
White Background and four cuts). Among the rare and wunderkammer pieces
is an 18th century clock in the shape of an obelisk made of precious stones
and gold with four sphinxes, signed by Johann Heinrich Kohler.
The first pilot edition of Tefaf online brought together almost 300 exhibitors from
all over the world who displayed a single object each with images, videos
and detailed captions, which was then subjected to the vetting filter. 
"Tefaf is the only online fair to verify the authenticity and quality of the items on
sale through a qualified committee". The organization undelines. 
As usual, the masterpieces have covered a time span of 7,000 years of art his-
tory with all categories represented. 
The digital version made it possible to trace the origin of the public with extreme
precision. "The great novelty is that online visitors are identified, guaranteeing
privacy, and their movements and the time they linger on a painting are
tracked". There has been a large influx of collectors, curators, museum directors,
Americans, Chinese, South Americans and the traditional European flow. Rep-
resentatives of the African market were absent. Good participation also from
Russia, Hong Kong and Singapore. 
Exhibitors were behind the PC for four days, replied to interested parties, col-
lected bid and undertook remote negotiations. But the margins for growth are
there. Today's digital trade fairs still cost little, between 500 and 5,000 euros.
By investing in technology and marketing there is plenty of room for growth and
loyalty. The internet is a new way of doing business. The manager notes: "We
understand that we need to make it even easier to upload videos and social
elements. It's clear that you can't replicate on virtual reality what happens at
live trade fairs". 
It is very difficult to recreate online the emotion you feel at a gallery owner's
stand, when it is easy to close the purchase because you know the insurance
and transport services and maybe the work has been viewed together with
your art advisor. Virtual trade fair experts have calculated that the time invested
on online platforms is about two hours. On top of that, it is difficult to maintain
concentration without a break as is usually the case in the corridors of the Mecc
in Maastricht between a fish tart and a champagne flûte. 
"We want to further improve the platform in order to reduce distances, make it
easier to participate and be close to the needs of sellers and buyers," explains
Van Leerdam. Even the controversial decision to exhibit only one work - while
at Frieze it was possible to set up virtually the entire stand by recreating a view-
ing room - seems to have worked: "Betting on just one masterpiece led us to
make a selection that best represented the offer of each gallery and highlight
each artist in full. The exhibitors said.
Van Leerdam highlights another aspect not to be underestimated when it comes
to online shopping: safety. "It's too early to establish criteria, but we have studied
the e-commerce market and the European Community has shown itself to be
very safe in order to guarantee and protect the buyer in case of cancellation of
sales. I think that those who approach this new world must take this into ac-
count".
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D
e Chirico ricorre all’inganno, dapprima con i dipinti dell’infan-
zia familiare e poi nelle sue tele metafisiche. È anche un de
Chirico che ci parla comunque sempre di sé e che, nei primis-
simi anni dieci, viene riconosciuto dalle antenne di Picasso
quando è appena ventenne e, in qualche modo, fin dal 1913,
tenuto sotto osservazione da quel genio altrettanto saturnino e

sagace di Guillaume Apollinaire. Nasce quindi subito il mito di de Chirico,
nelle sue contraddizioni e nei suoi misteri.
Di grande interesse è il mondo unico creato dall’artista, ovvero quel meta-
mondo abitato dai pensieri dei filosofi, dalla condizione dei poeti moderni;
quella Stimmung di cui parla e scrive sovente e che lo porta a creare ciò
che lui stesso enuncia fin da subito: l’enigma. È il mistero che in alcuni mo-
menti si avverte, è uno sguardo moderno fatto solo di ombre, qualcosa di
arcano che sta per accadere ma non è ancora accaduto in quell’intelligente
sospensione che de Chirico mette in scena con prospettive, ma anche vere
inquadrature hitchcockiane. Con la consueta sensibile lucidità, Jean Cocteau
coglie benissimo quest’inquietante duplicità dell’immagine: “Alcune opere
di de Chirico ci sorridono col cielo, con le orifiamme, i copricapi militari, i
galleggianti per la pesca. Se gli girassimo dietro, scopriremmo un revolver
puntato contro la tela e si sentirebbe in tono minaccioso: “Sorridete o sparo”.
Ecco perché queste opere sorridenti ci rivolgono uno sguardo ansioso.
Come se un novello Orfeo si girasse indietro lungo il cammino impervio, di
ritorno, mentre avanza: de Chirico guarda al passato mentre in modo salvi-
fico procede; ama le sue radici quanto l’attualità e il progresso, rappresentati
dalla stazione e dalle fabbriche. È capace di passare dal recupero di fonti
cinematografiche, anche popolari, a Thomas de Quincey, creando una re-

altà che è così primigenia e sta tra la metafisica e il mondo completamente
inventato nei romanzi di Jules Verne, amata lettura dell’infanzia.
De Chirico è un antesignano e un anticipatore; quando nel dopoguerra la
linea tracciata da “Valori Plastici” invita a rifarsi ai primitivi, egli è già oltre:
ha già ampiamente citato Giotto negli anni ferraresi, ha gettato le basi per
il futuro surrealismo e ora è pronto per la vera pittura, quella palpitante degli
anni venti, popolata di archeologi, manichini, cavalli al galoppo su spiagge
di gesso e interni colmi d’oggetti. Il mondo di de Chirico è abitato da gla-
diatori, impegnati in combattimenti farsa, dai corpi deformati come gomma
fusa, colli ipertrofici, giochi tra animali preistorici e abitanti di Marte che si
aggomitolano e s’imbrogliano l’un l’altro: essi sono l’antitesi di quella sorta
di stigmatizzazione che qualcuno ha voluto vedere in un de Chirico italico
e fascista.
Nell’autunno del 1915 de Chirico sta maturando un’altra partenza che lo
porterà a Ferrara: “una delle città più belle d’Italia […] m’ispirò nel lato me-
tafisico nel quale lavoravo allora”. In ottobre i due Argonauti si ricongiun-
gono nella città emiliana, là dove ancora una volta la centauressa li aveva
prontamente raggiunti e “aveva affittato un piccolo appartamento ammobi-
liato; si poteva […] nelle ore libere, pensare un po’ a quelle cose dell’Arte
e del pensiero che erano sempre state la meta suprema della nostra vita. Io
ripresi a dipingere”. L’esperienza di nuova realtà estetica, artistica e sociale,
quella di una Ferrara negli anni della prima guerra, porta de Chirico a un
accentuarsi della dimensione del sogno, della visione, in una parola della
metafisica delle immagini. Ferrara è per vocazione un luogo del metamondo,
per effetto anche di […] alcune fatali disposizioni topografiche: così quella
meravigliosa via Giovecca che a levante termina nel montagnone […] il

segue a pagina 17
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senso metafisico della via Giovecca va a morire nella nostalgia della sta-
zione ferroviaria, tra il groviglio dei binari e il frastuono dei convogli”.
Ribadisce dunque de Chirico la sua fascinazione per il mondo che ruota attorno
alla ferrovia, al viaggio, ai treni in corsa, al mestiere del padre. Qui, a Ferrara,
le peintre des gares sta maturando un’ennesima evoluzione espressiva, ispirata
da quella città in cui la pazzia sembra di casa e si rivela con chiarezza “la
psiche tenebrosa e corrosa della bile del frate dal profilo di montone [Girolamo
Savonarola]”; qui, dove Ludovico Ariosto pubblicò i suoi canti sulla follia di Or-
lando (1516). La pazzia dei ferraresi è persino giustificata scientificamente
dalla presenza di colture intensive di canapa: “[...] questo stato anormale dei
ferraresi è dovuto alle esalazioni della canapa […]. Pare che le esalazioni di
canapa abbiano una particolare influenza sull’organismo umano”, tesi suffra-
gata dai Piccoli poemi in prosa di Baudelaire.
Ma principalmente, Ferrara ha uno straordinario potenziale metafisico: “[...]
una città quanto mai metafisica […] solitaria e di geometrica bellezza”. Fer-
rara è il risultato della visione del suo signore, Ercole I d’Este che crea a ta-
volino una città di marmo, secondo assi ortogonali, sopra “[...] fossi e maceri
prosciugati”: l’Addizione Erculea progettata da Biagio Rossetti è il primo in-
tervento urbanistico dell’Europa moderna. Nel 1919 de Chirico darà alle
stampe una consapevolezza geografica fondamentale, ovvero che “[…] una
prima manifestazione cosciente di grande pittura metafisica nascesse in Ita-
lia. In Francia ciò non poteva accadere”. Quella stessa Ferrara che il fratello
vive in una compressione, visiva e psicologica, che si traduce nelle stanze
dechirichiane: specchio sempre di quella città che già aveva conosciuto lo
studiolo estense, un luogo chiuso in cui a ogni oggetto è assegnato un posto
proprio, “studiato a tavolino”, talvolta anche con un gioco di specchi e di
ribaltamenti.
A Ferrara egli matura un luogo metafisico che ha perso ogni connotazione
urbana e diventa visione dell’enigma che de Chirico fin dal 1911 va cer-
cando – per Francesco Arcangeli lo cercava già a Monaco di Baviera –
per costruire una città mentale, là dove Ercole d’Este aveva reso tridimensio-
nale il suo sogno di pietra. La Ferrara umanista è una nave di pietra in mezzo
al nulla: a tratti a Ferrara avverte “un senso di marittimo”, persino come [...]
una costruzione semicircolare, simile alla poppa di una nave, strapiomba
sul pelago della campagna romagnola e conferisce a quel punto della città
un che di marittimo e di portuale”.
E le Muse dechirichiane del 1918 sono inquietanti perché sono sorprese
nella piazza: “Con Le muse inquietanti e con il Trovatore questi personaggi,
di rigorosa struttura formale, diventano gl’interpreti silenziosi della surrealità
dei sogni dechirichiani”. Sospesi in una vertigine prospettica e definiti con
una tavolozza cromatica nuova, muse e trovatore condividono quel processo
di disumanizzazione del soggetto traslato in un tempo altro: le muse in una
mitologia sempre più lontana e il trovatore in un passato di corte.
La neometafisica è un’invenzione splendida ma ambivalente. In fondo da
sempre, già dagli anni venti, de Chirico rifà de Chirico e replica i suoi quadri

più fortunati – valga a esempio in questa mostra la piccola sequenza di
Muse inquietanti – così come alcune Piazze d’Italia datate in modo creativo,
talvolta irriverente, talvolta impossibile, che hanno gettato letteralmente scom-
piglio non solo tra i filologi della storia dell’arte ma, peggio ancora, nel mer-
cato stesso. De Chirico si libera totalmente del peso della stretta datazione
e si reimpossessa lucidamente e in modo straordinario non del suo passato,
ma della sua visionarietà. La neometafisica è un mondo nuovo che presenta
una delle facce del cristallo sfaccettato delle invenzioni dechirichiane ma in
una chiave completamente libera, con una pittura chiara, altrettanto scarna,
forte di un disegno nero, quasi de Chirico ritornasse sognante alle grandi
invenzioni metafisiche e ai suoi giochi più illuminati. Da qui inizia una pro-
duzione serrata non solo dei suoi temi più popolari, che reinterpreta libera-
mente in una sorta di d’après, e che ne escono ancora più lucidi, più brillanti
e cristallini, appunto come un sogno fatto a occhi aperti. In fondo, come
ama dire: “la mia idea è una mia idea, e l’anno in cui la rieseguo non im-
porta”. Ma oggi finalmente, dopo anni in cui questa pittura è stata malvista,
ne ritroviamo invece le nuove grandi re-invenzioni, bastino fra tutti i grandi
soli sul cavalletto, le lune, i cavalieri che ritrovano il proprio castello, le volute
barocche che si distribuiscono come germi marmorei in paesaggi impossibili.
Figure che si staccano ed escono rinnovate dall’immaginario che era già in
nuce nei Calligrammes e che rivivono in una produzione interessante, opera
di un maestro mai stanco, che esegue quasi sans-gêns sculture celate, folle
di uomini in redingote, cavalli che non appartengo più a nessun manuale di
zoologia e visioni dalle cromie al limite dello psichedelico.
Ha torto chi ha visto nelle repliche dechirichiane una pigra operazione di
mercato, quasi levantina; interpreta correttamente Maurizio Fagiolo dell’Arco
quando la legge ancora come un’operazione nietzschiana. È però certa-
mente l’operazione che ne fa il “teorico della copia per eccellenza” antece-
dente di Andy Warhol che resta stregato sfogliando il catalogo della mostra
del MoMA del 1982 dove, su una doppia pagina, erano pubblicate le di-
verse versioni delle Muse inquietanti. 
De Chirico è un artista che – come giustamente nota Giuseppe Marchiori
nel 1976 – non è possibile ripetere con i mezzi canonici della pittura: e la
grande intuizione di Warhol sta proprio nel ricorrere ad altro, alle sue seri-
grafie. De Chirico e Warhol, come in una fotografia di Ugo Mulas, si fron-
teggiano in un gioco di specchi, sono i due padri di una fusione curiosa e
improbabile quanto contemporanea, ovvero la metafisica del pop.
I dipinti di questo ultimo periodo mostrano un’infaticabile volontà di de Chi-
rico di giocare con le proprie invenzioni, di aggiornarle con le nuovi fonti
di cui si nutre: essi riuniscono, in un canto altissimo, tutta l’invenzione e il mi-
stero di uno dei più grandi pittori del XX secolo.

Il testo è tratto dal catalogo della mostra, de Chirico, a cura di Luca Massimo
Barbero, Milano, Palazzo Reale 25 settembre 2019 – 19 gennaio 2020,
Venezia, Marsilio Editore 2019 – Milano, Electa 2019

“la mia idea è una
mia idea, e l’anno in
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DE CHIRICO, INDEFINI-
TELY METAPHISICAL

D
e Chirico resorts to deception, first with paintings from his family
childhood and then in his metaphysical canvases, where he al-
ways talks about himself. In the very first years of the decade,
Picasso notices him when he is barely twenty. In some way,
since 1913, he is kept under observation by Guillaume Apol-
linaire, an equally saturnine and shrewd genius. Thus, the myth

of de Chirico was immediately born, with his contradictions and mysteries.
Of great interest is the unique world created by the artist, that metamondo
inhabited by the thoughts of philosophers, by the condition of modern poets;
that Stimmung of which he often speaks and writes and which leads him to
create what he himself enunciates right from the start: the enigma. It is the
mystery that is felt in some moments, it is a modern gaze made only of shad-
ows, something arcane that is about to happen but has not yet happened in
that intelligent suspension that de Chirico puts on stage with perspectives,
but also true Hitchcockian shots. With his usual sensitive lucidity, Jean
Cocteau captures this disturbing duplicity of the image very well: “Some of
de Chirico’s works smile at us with their sky, the military headdresses, the
fishing floats. If we turned, we would discover a revolver pointed at the can-
vas and he would tell us in a threatening tone: “Smile or I will shoot”. That
is why these smiling works give us an anxious look.
As if a new Orpheus were to turn back along the impervious path, on his
way back, as he advances: de Chirico looks to the past as he proceeds in
a salvific way. He loves his roots as much as the present and progress, rep-
resented by stations factories. He is able to shift from the recovery of cine-
matographic sources, even popular ones, to Thomas de Quincey, creating
a reality that is so primal and lies between metaphysics and the invented
world of Jules Verne’s novels, which he loved to read as a child.
De Chirico is a forerunner. When, in the post-war period, the line drawn by
Valori Plastici invites to go back to the primitives, he is already beyond: he
has already widely quoted Giotto in the Ferrara years. He has laid the foun-
dations for the future surrealism and now he is ready for the real painting,
the palpitating one of the twenties, populated by archaeologists, man-
nequins, horses galloping on chalk beaches and interiors full of objects. The
world of de Chirico is inhabited by gladiators, engaged in fake fights, with
bodies deformed like molten rubber, hypertrophic necks, games between
prehistoric animals and Martians who huddle and cheat one another: they
are the antithesis of that sort of stigmatisation that someone wanted to see in
an Italic and fascist de Chirico.
In the autumn of 1915, de Chirico left for Ferrara: “one of the most beautiful
cities in Italy [...] inspired me in the metaphysical world I was working in at
that time”. In October, the two Argonauts reunited in the Emilian city, where
once again the centauress had promptly joined them and “had rented a small
furnished flat; one could [...] during free hours, think a little about those things
of Art and thought that had always been the supreme goal of our life. I started
painting again”. The experience of a new aesthetic, artistic and social reality,
that of Ferrara in the years of the first war, leads de Chirico to accentue the
dimension of dream, of vision, in a word the metaphysics of images. Ferrara
is by vocation a place of the metamondo, also due to [...] some fatal topo-
graphical dispositions: so, that marvellous Via Giovecca that ends in the
mountains to the east [...] the metaphysical sense of Via Giovecca dies in
the nostalgia of the railway station, between the tangle of the tracks and the
noise of the trains”.
Thus, de Chirico reiterates his fascination for the world that revolves around
the railway, travel, running trains and his father’s work. Here, in Ferrara, le
peintre des gares is maturing an umpteenth expressive evolution, inspired by
that city where madness seems to be at home and clearly reveals “the dark
and corroded psyche of the monk’s ram-profile bile [Girolamo Savonarola]”;
here, where Ludovico Ariosto published his songs on the madness of Orlando
(1516). The madness of the people of Ferrara is even scientifically justified
by the presence of intensive cultivation of hemp: “[...] this abnormal state of
the people of Ferrara is due to the exhalations of hemp [...]. It seems that
hemp exhalations have a particular influence on the human organism”, a the-
sis supported by Baudelaire’s Little poems in prose.
But mainly, Ferrara has an extraordinary metaphysical potential: [...] a city
that is as metaphysical as ever [...] solitary and geometrically beautiful”. Fer-
rara is the result of the vision of his lord, Ercole I d’Este, who created a marble
city, according to orthogonal axes, over “[...] drained ditches and rubble”:
the Addizione Erculea designed by Biagio Rossetti is the first urban interven-

tion in modern Europe. In 1919, de Chirico gave the prints a fundamental
geographical awareness that “[...] a first conscious manifestation of great
metaphysical painting was born in Italy. In France this could not happen”.
That same Ferrara that his brother lived in a visual and psychological com-
pression, which is translated into the dechirican rooms: always a mirror of
that city that had already known the studiolo estense, a closed place where
each object is assigned its own place, “studied at the table”, sometimes with
a play of mirrors and overturning.
In Ferrara, he developed a metaphysical place that lost all urban connotation
and became a vision of the enigma that de Chirico had been searching for
since 1911 - for Francesco Arcangeli he was already searching for it in Mu-
nich - to build a mental city, where Ercole d’Este had made his dream of
stone three-dimensional. The humanist Ferrara is a stone ship in the middle
of nowhere: at times in Ferrara it feels “a sense of a maritime place”, even
like [...] a semicircular construction, similar to the stern of a ship, overhanging
the pelagus of the Romagna countryside and giving the city a sense of mar-
itime and port”.
And the Dechirican Muses of 1918 are disturbing because they are surprised
in the square: “With Le muse inquietanti and with the Trovatore, these char-
acters, formally rigorous, become the silent interpreters of the surreality of
Dechirican dreams”. Suspended in a perspective vertigo and defined with a
new colour palette, muses and the troubadour share that process of dehu-
manisation of the subject translated into another time: the muses in an in-
creasingly distant mythology and the troubadour in a courtly past.
Neometaphysics is a splendid yet ambivalent invention. After all, since the
1920s, de Chirico has been redoing de Chirico and replicating his most
successful paintings - the small sequence of Le muse inquietanti is an example
in this exhibition - as well as some creatively dated Italian Piazzas, sometimes
irreverent, sometimes impossible, which have literally wreaked havoc not
only among the philologists of art history but, worse still, in the market itself.
De Chirico totally frees himself of the weight of the strict dating and reposes
himself lucidly and extraordinarily not of his past, but of his visionariness.
Neo-metaphysics is a new world that presents one of the faces of the faceted
crystal of dechirican inventions but in a completely free key, with a clear
painting, just as bare, strong as a black drawing, almost as if de Chirico
were dreamily returning to the great metaphysical inventions and his most
enlightened games. From here, he began a tight production not only of his
most popular themes, which he freely reinterpreted in a sort of d’après, and
which came out even more lucid, more brilliant and crystalline, just like a
daydream. After all, as he likes to say: “my idea is my idea, and the year I
succeed it doesn’t matter”. But today at last, after years of misinterpretations
of this painting, we find instead his new great re-inventions, just the great
suns on the stand, the moons, the knights who find their castle again, the
baroque volutes that are distributed like marble germs in impossible land-
scapes. Figures that detach themselves and come out renewed from the imag-
inary that was already in nuce in the Calligrammes and that come back to
life in an interesting production, the work of a master who is never tired, who
performs almost sans-gêns hidden sculptures, crowds of men in redingote,
horses that no longer belong to any manual of zoology and visions from the
colours to the limit of psychedelic.
Those who have seen in the dechirican reruns a lazy market operation are
wrong. They correctly interpret Maurizio Fagiolo dell’Arco when he still reads
it as a Nietzschean operation. However, it is certainly the operation that
makes him the “copy theorist par excellence” before Andy Warhol who is
bewitched by leafing through the catalogue of the 1982 MoMA exhibition
where, on a double page, the different versions of the Muse Inquietanti were
published. 
De Chirico is an artist who - as Giuseppe Marchiori rightly noted in 1976 -
cannot be repeated with the canonical means of painting: and Warhol’s
great intuition lies precisely in resorting to something else, his serigraphs. De
Chirico and Warhol, as in a photograph by Ugo Mulas, face each other in
a game of mirrors, they are the two fathers of a curious fusion and
improbable as much as contemporary, that is, the metaphysics of pop.
The paintings of this last period show de Chirico’s tireless desire to play with
his inventions, to update them with the new sources on which he feeds: they
bring together, in a very high chant, all the invention and mystery of one of
the greatest painters of the 20th century.
The text is taken from the exhibition catalogue, de Chirico, curated by Luca
Massimo Barbero, Milan, Palazzo Reale 25 September 2019 - 19 January
2020, Venice, Marsilio Editore 2019 - Milan, Electa 2019.
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e uno avesse dovuto prevedere l’andamento delle borse mondiali
basandosi sui danni economici provocati dalla pandemia,
avrebbe con molta ragionevolezza immaginato un crollo dei listini
quasi ovunque. Nel secondo trimestre, sia gli Stati Uniti, sia l’Eu-
ropa hanno registrato Pil in discesa intorno al 10%, un livello che

in tempo di pace si è visto solamente nel ’29 e negli anni seguenti. Negli
Usa, sempre alla fine del secondo trimestre, i nuovi disoccupati erano
13 milioni, quasi il 4% dell’intera popolazione, mentre in Europa è stata
registrata una perdita di 10 milioni di posti di lavoro.  Le conseguenze
di questo disastro sul Pil e soprattutto sui consumi sono facilmente imma-
ginabili. È vero che molte aziende dalla pandemia sono state avvantag-
giate (l’e-commerce, le consegne a domicilio, l’entertainment, la cura
della salute e altri), ma alcuni settori come i viaggi, le compagnie aeree,
il petrolio rischiano semplicemente l’annientamento.
In questo disastro solo la Cina, che ha registrato +3,2% di Pil, largamente
superiore al dato previsto dal consensus (+2,5%), può dire di stare meglio,
anche se la discesa rispetto al +5,5 - 6% abituale prima del Covid-19 non
è certo da poco. Inoltre nei primi sette mesi del 2020 vi sono stati altret-
tanti cali delle vendite al dettaglio su base annua e solo ad agosto si è
avuto finalmente un modesto incremento (+0,5%) con il totale per i primi
otto mesi di quest’anno in diminuzione a -8,6%, rispetto allo stesso pe-
riodo del 2019.
In questo disastro le principali borse mondiali hanno fatto i loro record
assoluti: l’S&P500, il maggiore listino mondiale, è, al momento in cui
viene scritto questo articolo (13 ottobre), a quota 3.534, dopo avere
fatto registrare ai primi di settembre il massimo assoluto a 3.549 e avere
subito recuperato una discesa abbastanza forte nelle settimane successive
di settembre. Non molto diversa la situazione del Nasdaq Composite, il
listino dei titoli tecnologici, anch’esso intorno ai massimi storici. In pratica
uno scollamento totale dalla realtà, come mai era avvenuto prima.
A determinare questa situazione sono stati diversi fenomeni. Innanzitutto
una massa di liquidità incredibile: le banche centrali stanno immettendo
denaro nel sistema come mai successo in precedenza. Inoltre gli stati
stanno creando in continuazione pacchetti di aiuti alle imprese e al si-
stema economico in generale, anche in questo caso con dimensioni inim-
maginabili: lo scopo è tenere in piedi a tutti i costi l’economia e i mercati.
Non è secondario il fatto che il reddito fisso ormai ha rendimenti spesso
negativi o minimi: di conseguenza se si vuole ricavare un ritorno dagli in-
vestimenti bisogna rivolgersi all’azionario. L’unico settore obbligazionario
che dà ancora ritorni interessanti è l’high-yeld, i cosiddetti titoli spazzatura
emessi da aziende con rating modesto, ma a quel punto, se si deve ri-
schiare, tanto vale andare sull’equity.
Un altro fenomeno che ha inciso è la polarizzazione: in un mercato che
è stato per la maggior parte abbastanza fermo (in fondo in questa situa-
zione era già un miracolo), a trainare i rialzi sono state le cosiddette
azioni Faaanm (Facebook, Apple, Alphabet, Amazon, Netflix, e Micro-
soft), in pratica l’élite della tecnologia. Apple ha superato 2 trilioni di ca-
pitalizzazione: mai successo prima. Non molto diversamente è andata
in Cina.
A questo punto, si può parlare di bolla? Sicuramente no: un P/E forward,
basato cioè sulle aspettative di utili nel prossimo anno, tra 22 e 24 indica
sicuramente un mercato sopravvalutato, diciamo pure molto caro, ma non
a livelli di bolla. Ciò che è inquietante è il totale scollegamento con la re-
altà economica.
Su questo piano che cosa aspettarsi? E soprattutto quali rischi corre chi
investe in arte? Le ipotesi sono due. La prima è che la situazione attuale,
pur con tutti gli enormi pericoli che nessuno può negare, riflette comunque
un forte cambiamento nelle economie di tutto il mondo. Alcuni settori ver-
ranno penalizzati o addirittura scompariranno, ma altri riceveranno una
spinta enorme. Se gli investitori si troveranno dalla parte giusta, potranno
portare a casa utili enormi. L’altra teoria è che il mercato sta crescendo
solo grazie a stimoli esterni (banche centrali, governi, elezioni americane),
che non potranno andare avanti all’infinito. Il giorno in cui gli aiuti venis-
sero meno i problemi non sarebbero da poco e un crollo di ampie di-
mensioni non sarebbe evitabile.
E l’arte? Si sta muovendo esattamente come i listini: grande crescita con-
centrata su pochi nomi e immettere denaro in questo sistema oggi è una
scommessa pura. E le scommesse si possono vincere (certamente suc-
cede), ma si possono anche perdere. Certo chi si muove sul lungo termine
può molto ragionevolmente pensare, che, come prima o poi si vedranno
altri record in borsa (tra un mese? Tra un anno? Tra 10 anni? Chissà), al-
trettanti se ne vedranno sul mercato dell’arte.

I
f we had had to predict the performance of world stock markets ba-
sed on the economic damage caused by the pandemic, we would
have imagined a slump in prices almost everywhere and rightly so.
In the second quarter, both the United States and Europe recorded a
drop in GDP of around 10%, a level that in peacetime was only

seen in '29 and the following years. In the USA, again at the end of the
second quarter, there were 13 million new unemployed, almost 4% of
the entire population, while in Europe 10 million jobs were lost.  The
consequences of this disaster on GDP and especially on consumption
are easy to imagine. It is true that many companies have benefited from
the pandemic (e-commerce, home delivery, entertainment, health care
and others), but some sectors such as travel, airlines, oil simply risk an-
nihilation.
In this disaster, only China, which recorded+3.2% of its GDP, much hi-
gher than the consensus figure (+2.5%), is better off, even though the
drop compared to the usual +5.5 - 6% before Covid-19 is no small
thing. Moreover, in the first seven months of 2020, there were as many
falls in retail sales on an annual basis. Only in August was there a modest
increase finally recorded (+0.5%) with the total for the first eight months of
this year down to -8.6%, compared to the same period in 2019.
In this disaster, the world's major stock exchanges set absolute records:
the S&P500, the world's largest stock exchange, is currently (13 october)
at 3,534, after peaking at 3,549 at the beginning of September and
having immediately recovered a fairly strong decline in the following
weeks of September. The Nasdaq Composite, the list of technological
titles, behaved similarly also reaching its historical highs. Basically, a
total and unprecedented disconnection from reality.
This situation was determined by various phenomena. First of all, an in-
credible mass of liquidity: central banks are putting money into the system
as never before. Moreover, the states are constantly providing aids to
companies and the economic system in general, again with unimagi-
nable dimensions: the aim is to keep the economy and markets on their
feet at all costs. The fact that fixed income now has often negative or mi-
nimal returns is not of little importance, so if you want to get a return on
investment you have to turn to the stock market. The only bond sector
that still gives interesting returns is the high-yeld, the so-called junk bonds
issued by companies with modest ratings, but at that point, if you have
to take a risk, you might as well go for equity.
Another phenomenon that has had an impact is polarisation: in a market
that has been mostly still (after all, in this situation it was already a mira-
cle), the so-called Faaanm actions (Facebook, Apple, Alphabet, Ama-
zon, Netflix, and Microsoft), in other words the technology elite, have
been the driving force behind the rises. Apple's capitalisation exceeded
2 trillion: never happened before. In China, things have not been much
different.
Can we talk about a bubble then? Certainly not: a P/E forward, that is
based on profit expectations in the coming year, between 22 and 24
certainly indicates an overvalued market, let's say very expensive, but
not at bubble levels. What is disturbing is the total disconnection with
the economic reality.
What to expect then? And above all, what are the risks for art investors?
There are two hypotheses. The first is that the current situation, despite
all the enormous dangers that no one can deny, still reflects a strong
change in economies around the world. Some sectors will be penalised
or even disappear, but others will receive a huge boost. If investors are
on the right side, they will bring home huge profits. The other theory is
that the market is only growing thanks to external stimuli (central banks,
governments, US elections), which cannot go on indefinitely. If they ran
out, the problems would emerge and a large collapse would not be
avoidable.
And what about art? It is moving exactly like the price lists: great growth
concentrated on a few names. Putting money into this system today is a
pure bet. And bets can be won (it certainly happens), but you can also
lose. Of course, in the long term, sooner or later, we will see other re-
cords on the stock market (in a month? In a year? In 10 years? Who
knows), and as many will be seen on the art market.
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L
a pandemia di Covid-19 ha avuto un impatto significativo e inatteso sul mercato dell’arte, portando ad
una necessaria accelerazione del processo di digitalizzazione a cui esso stava già andando incontro.
Il lockdown ha costretto gli operatori del settore, i collezionisti e gli appassionati a ripensare il mondo

delle arti sotto un’altra logica, quella della tecnologia, che consente di poter fruire delle opere seppur a distanza. 
Nel corso del 2020 si sono verificate situazioni inimmaginabili fino a pochi mesi fa: le case d’asta hanno so-
speso le aste live, le gallerie d’arte hanno interrotto l’attività di apertura al pubblico e le fiere di settore hanno
annullato tutti prossimi appuntamenti, almeno fino alla fine dell’anno. 
In questo particolare contesto si sono inserite le aste e le trattative private esclusivamente online, le quali hanno raggiunto
risultati fra loro contrastanti. Se da un lato infatti, le vendite all’asta stanno conseguendo risultati inattesi, dall’altro le
gallerie e le fiere riscontrano maggiori difficoltà a adeguarsi a questo cambiamento epocale. 
Da una parte infatti, le vendite online hanno raggiunto in tempi rapidissimi obiettivi che il mercato si prefissava
da anni, ossia:
- l’apertura ad un mercato globale costituito da acquirenti e spettatori provenienti da tutto il mondo;
- la possibilità di svolgere più vendite in contemporanea;
- l’amplificazione della pubblicità attraverso i social media;
- l’obbligo di divulgare informazioni sui lotti ancora più accurate.
Tuttavia, sussistono anche dei pareri contrari alla digitalizzazione del mondo delle aste, poiché essa impliche-
rebbe: 
- l’eliminazione definitiva della consulenza pre-asta;
- l’impossibilità di visionare e analizzare i lotti dal vivo;
- il rischio di non poter condurre un’adeguata due diligence sui singoli lotti;
- un allontanamento dal mercato degli acquirenti over 65 che potrebbero riscontrare nella tecnologia un ostacolo. 
La nuova frontiera digitale alla quale il mercato è stato costretto ad confrontarsi a causa del Coronavirus, non sta riscon-
trando però risultati altrettanto positivi negli altri settori del mondo dell’arte. Le vendite private nel corso di quest’anno
stanno vivendo un grave calo che ha implicato non solo la riduzione del personale, ma anche, nei casi più gravi, la
chiusura definitiva di centinaia di gallerie.
Ad un occhio profano potrebbe apparire inaspettata questa discrepanza fra il mondo delle vendite all’asta
online only e quello delle trattative private delle gallerie d’arte. La contrapposta reazione a questa improvvisa
svolta digitale è dovuta alla differente natura dei due tipi di trattativa. 
La vendita in galleria o in una fiera di settore infatti, è un’operazione economica che si sostanzia, in primis,
sulla relazione diretta fra mercante ed acquirente, totalmente eliminata nel processo di vendita online. In conse-
guenza ciò quindi, il mondo delle gallerie d’arte è caratterizzato da un importante deficit tecnologico, tant’è
vero che soltanto di recente i mercanti e le fiere hanno cominciato ad estendere la loro attività alle piattaforme
digitali e a pubblicizzarla sui social media. 
Secondo l’Art Market Report 2020 pubblicato da Art Basel in collaborazione con UBS, nel primo semestre di
quest’anno le vendite delle gallerie sono diminuite quasi del 40% rispetto al 2019 e le prospettive per la fine
dell’anno non sono di certo delle più rosee, poiché l’annullamento “a data da destinarsi” delle maggiori fiere e
manifestazioni del settore, dai cui introiti le gallerie sono solite ricavare i maggiori proventi, potrebbe, secondo
questa analisi di mercato, costituire il canto del cigno di molti operatori del settore. 
Tuttavia, il risparmio degli ingenti costi di partecipazione “fisica” alle fiere ha permesso agli operatori più avveduti
di investire nella propria promozione digitale. Stanno infatti nascendo in questi mesi numerosi marketplaces sui
siti web delle gallerie d’arte e le stesse fiere, a partire dalla London Art Week di luglio 2020, sono state in
grado di ricreare l’esperienza di visita e di acquisto delle opere attraverso delle Online Viewing Rooms che
hanno sostituito gli stands fisici. 
Un altro dato veramente incredibile è costituito dal fatto che, durante il periodo di lockdown, è anche radicalmente cre-
sciuto l’interesse verso il mondo del mercato dell’arte da parte dei giovani collezionisti: Instagram si è trasformato in
una vera e propria piattaforma di vendita attirando un pubblico nuovo, quello dei Millennials, che fino a pochi mesi
fa erano assenti dal mondo delle aste e delle trattative private in galleria e, soprattutto, nelle fiere di settore. 
Attraverso questa breve ma significativa panoramica risulta chiaro che il mercato dell’arte debba porsi importanti
obiettivi per il futuro fra cui:
- rendere l’offerta digitale interessante per i potenziali acquirenti;
- porre sullo stesso piano di rilevanza le aste e le trattative in presenza con quelle esclusivamente online;
- comunicare attraverso molteplici registri, accessibili sia ad un pubblico di esperti che di semplici appassionati;
- conferire certezza al momento della vendita online attraverso una due diligence più accurata e approfondita;
- eseguire controlli mirati in materia di antiriciclaggio attraverso un'analisi dei potenziali rischi di riciclaggio e di
finanziamento del terrorismo connessi alla vendita di opere d’arte, nonché un’adeguata verifica della clientela.
Sono molte quindi le lezioni che il mercato dell'arte ha appreso in questi mesi senza precedenti. Come affermato
dal Prof. D. Thompson, esperto del settore, molti operatori del mercato hanno saputo “cavalcare la tempesta”,
una tempesta che ci riserva nuove sfide: servirà ancora molto tempo per adeguarsi al cambiamento? Il mondo
digitale agevolerà la presenza sul mercato di nuovi artisti che, diversamente, avrebbero faticato ad emergere?
La tecnologia garantirà una maggiore certezza nella vendita delle opere d’arte? I presupposti per una buona
riuscita ci sono tutti, ma questo Rinascimento dell’arte è solo all’inizio. *
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L’ARTE AI TEMPI DEL COVID-19:
UN NUOVO RINASCIMENTO?

ART IN THE COVID-19
ERA: A NEW RENAISSANCE?

T
he Covid-19 pandemic had a significant and unexpected impact on the art market. It led
to a necessary acceleration of the digitisation process it was already facing. The lockdown
has forced operators in the sector, collectors and enthusiasts to rethink the world of the arts

under a different logic, that of technology, which makes it possible to enjoy works from a distance. 
The year 2020 witnessed some unprecedented scenarios until a few months ago: auction houses
suspended live auctions. Art galleries stopped opening to the public and sector fairs cancelled all
upcoming appointments, at least until the end of the year. 
In this particular context, auctions and private negotiations exclusively online have been included,
with conflicting results. While on the one hand, auction sales are achieving unexpected results, on
the other hand, galleries and fairs are finding it more difficult to adapt to this epoch-making change. 
In fact, on the one hand, online sales have achieved very quickly the goals that the market has
been setting for years:
- the opening to a global market made up of buyers and spectators from all over the world;
- the possibility of having more sales at the same time;
- the amplification of advertising through social media;
- the obligation to disseminate even more accurate information on lots.
However, there are also some opinions against the digitisation of the auction world, as it would imply: 
- the definitive elimination of pre-auction advice;
- the impossibility of viewing and analysing live lots;
- the risk of not being able to conduct adequate due diligence on individual lots;
- the removal from the market of buyers over 65 who might find the technology an obstacle. 
The new digital frontier that the market has been forced to face because of the Coronavirus is not
performing as well in other areas of the art world. Private sales are falling sharply this year, with
not only a reduction in staff but also, in the worst cases, the definitive closure of hundreds of galleries.
At first glance, this discrepancy between the world of online only auctions and private gallery ne-
gotiations may seem unexpected. The opposite reaction to this sudden digital shift is due to the dif-
ferent nature of the two types of negotiations. 
In fact, the sale in a gallery or in a trade fair is an economic operation that is based, in primis, on
the direct relationship between merchant and buyer, totally eliminated in the process of online sales.
As a result, the world of art galleries is characterised by an important technological deficit, so much
so that it is only recently that merchants and fairs have begun to extend their activity to digital plat-
forms and advertise it on social media. 
According to the Art Market Report 2020 published by Art Basel in collaboration with UBS, in the
first half of this year gallery sales fell by almost 40% compared to 2019, and the outlook for the
end of the year is certainly not the rosiest, since the cancellation "on a date to be set" of the major
trade fairs and events in the sector, from whose revenues the galleries usually derive the most income,
could, according to this market analysis, constitute the swan song of many operators in the sector. 
However, the saving of the huge costs of "physical" participation in fairs has allowed the most pru-
dent operators to invest in their digital promotion. In fact, many marketplaces are being created in
recent months on the websites of art galleries and the fairs themselves, starting from London Art
Week in July 2020, have been able to recreate the experience of visiting and buying works through
Online Viewing Rooms that have replaced the physical stands. 
Another incredible fact is that, during the lockdown period, interest in the art market world by young
collectors has also radically increased: Instagram has become a real sales platform, attracting a
new public, that of the Millennials, who until a few months ago were absent from the world of auc-
tions and private negotiations in galleries and, above all, at trade fairs. 
Through this brief but significant overview, it is clear that the art market must set itself important ob-
jectives for the future, among which:
- making the digital offer attractive to potential buyers;
- putting auctions and negotiations on an equal footing with those exclusively online;
- communicate through multiple registers, accessible to both experts and amateurs;
- provide certainty when selling online through more accurate and in-depth due diligence;
- carrying out targeted anti-money laundering controls through an analysis of the potential risks of
money laundering and terrorist financing associated with the sale of works of art, as well as ade-
quate customer verification.
There are therefore many lessons that the art market has learned in these unprecedented months.
As industry expert Prof. D. Thompson said, many market players have been able to "ride out the
storm", a storm that presents us with new challenges: will it take much longer to adapt to change?
Will the digital world make it easier for new artists, who would otherwise have struggled to emerge,
to enter the market? Will technology provide greater certainty in the sale of works of art? The pre-
requisites for success are all there, but this Renaissance of art is only just beginning.
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Una collezione non è un

semplice assembramento

di opere; essa propone

esperienze da vivere e

condividere. Collezio-

nare per me non signi-

fica solo possedere, è

un modo d’essere, un’at-

titudine filosofica che

riguarda la mia ricerca

di pienezza che deside-

rerei condividere.
Giuseppe Panza di Biumo
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donare la Villa con la sua  collezione al FAI, affinché restasse pa-
trimonio per l’intera collettività. Il 2020 è stato un anno significa-
tivo: si è celebrato il decennale dalla scomparsa del collezionista
(1923 - 2010), e il ventennale dall’apertura al pubblico della
Villa. Giuseppe Panza di Biumo ha dato vita ad una collezione
di oltre 2500 opere d’arte, distribuite lungo un arco temporale as-
sai ampio, dagli anni Cinquanta del ‘900 fino ai primi anni del
2000. Un’impressionante raccolta di opere che hanno attraver-
sato le correnti dell’Informale europeo, dell’Espressionismo Astratto
e della Pop Art, quindi dell’arte Minimale, Concettuale e Ambien-
tale, fino a comprendere diverse espressioni di arte Organica e
Monocromatica. È evidente, in tutto il suo percorso focalizzato
sull’arte americana e condiviso con la moglie Giovanna, che la
stretta relazione tra il suo “occhio esplorativo” e il suo pensiero
abbia fatto di lui uno tra i più importanti collezionisti del ‘900.
Alla curiosità enciclopedica, alla visione amplissima e alla gene-
rosità appassionata, Panza ha unito un’altra dote speciale, la ca-
pacità di intraprendere: una caratteristica tipica dell’imprenditore
lombardo, probabile frutto dell’ereditarietà “genetica” della fami-
glia di provenienza. Quando da giovane appena laureato in Giu-
risprudenza arriva in America, capisce che lì sta nascendo il futuro
dell’arte. Sono stati tutti questi fattori che gli hanno permesso di
portare avanti da pioniere la sua opera di collezionista, esplora-
tore, mecenate e fondatore, anche quando la sua scelta, il suo
scopo, a partire dagli anni Cinquanta, di penetrare nella storia
dell’arte contemporanea americana, era visto con incredulità,
quasi una follia. Insieme alla moglie, compagna solidale di questa
avventura, ogni anno trascorreva alcuni mesi negli Stati Uniti, a
contatto con i collezionisti, i galleristi, i direttori dei musei, ma so-
prattutto con le personalità allora emergenti sulla scena artistica
americana. Gli incontrava nei loro studi, allora semplici garage
che davano sulla strada: pensiamo a Mark Rothko, Robert Rau-
schenberg, Sol LeWitt, Donald Judd, Dan Flavin, James Turrell. Da-
gli stessi, senza passare attraverso le gallerie che li
rappresentavano, acquisiva con grande intuito le opere che man
mano andavano arricchendo la sua collezione, opere allora
troppo visionarie per essere comprese in Italia. Anche i suoi inte-
ressi, come emerge in modo chiaro dalla morfologia della colle-
zione, hanno spaziato dalle arti figurative alla letteratura, dalla
filosofia alle scienze, con un approccio metodologico che con-
trassegnò in maniera totalizzante la sua vita e i suoi studi, rom-
pendo i legami con la tradizione conservatrice, con una forte
tensione anticonvenzionale e libertaria. Villa Panza è stata il suo
cuore pulsante ed insieme una sorta di laboratorio, di fucina per
sperimentare nuovi criteri estetici e museografici, e il luogo dove
ha concepito il complesso allestimento della propria collezione
d’arte, che per intuizione e originalità risulta ad oggi un unicum
nel panorama internazionale. Qui Panza ha realizzato, con la
sua visione, un connubio perfetto quanto ad equilibrio ed armonia,
tra architettura e natura, tra gli ambienti interni ed esterni, tra gli
arredi storici e le opere d’arte contemporanea, anche con la com-
plicità degli artisti che hanno progettato dei memorabili interventi
site specific a partire dalla seconda metà degli anni Settanta, pen-
sati appositamente per gli ambienti della casa, rendendola così
celebre nel mondo. L’esigenza che avvertita di stabilire un rap-
porto di osmotica reciprocità tra l’opera e lo spazio, che emerge
con forza nelle sue relazioni, tra gli altri con Robert Irwin, James
Turrell, Maria Nordman e Dan Flavin, è stato un elemento centrale
nel paradigma espositivo, portato avanti in maniera sistematica
nel suo percorso e nella perfetta definizione di ogni elemento che
compone il display della Villa, in funzione principalmente del-
l’aspetto spirituale e filosofico. Il museo oggi presenta 200 opere
d’arte contemporanea, in un dialogo stretto e assoluto con gli
spazi, gli arredi storici e la collezione d’arte primitiva africana e
precolombiana. Il colore e la luce, la relazione dell’opera d’arte
con gli ambienti interni ed esterni della Villa, e la relazione tra l’ar-
chitettura e la natura, sono i cardini sui quali è stato costruito il
progetto di allestimento in epoche e linguaggi differenti. In questi
venti anni il FAI, accogliendo la donazione, si è impegnato in

un’attività sistematica di conservazione della Villa, delle opere
d’arte e dei giardini. Ed è proprio partendo dall’identità della Villa
e dai suoi caratteri fondanti, che dal 2011 ho pensato ad un per-
corso coerente di attività espositive, che raccogliendo l’eredità del
mecenate milanese, ha proseguito nella direzione da lui tracciata
e che ha permesso, grazie alle mostre realizzate, e ai nuovi lavori
creati in queste occasioni per gli ambienti della Villa e del giar-
dino, l’acquisizione di dieci importanti installazioni che oggi ar-
ricchiscono la collezione originaria. Panza di Biumo muore a poco
meno di un mese dall’apertura della personale dedicata a Chri-
stiane Löhr, artista tedesca che egli aveva accolto nella sua colle-
zione nel 2003, e che da allora aveva sempre sostenuto. La
mostra Dividere il Vuoto, ideata appositamente per le Scuderie
del museo e giocata su una calibrata successione di sculture, di-
segni e installazioni, è quindi l’ultimo progetto seguito con Giu-
seppe Panza di Biumo in prima persona. La Löhr ha sperimentato
da subito un rapporto diretto e simbiotico con la natura. Le sue in-
stallazioni si compongono in prevalenza di materiali organici,
sono microcosmi fragili, che tuttavia trasmettono una solidità ras-
sicurante. Forme primarie, costruzioni immaginarie e strutturate,
che possono richiamare elementi dell’architettura orientale. Penso
si comprenda con chiarezza anche la scelta, nel 2013, di dedi-
care un’esposizione a Robert Irwin e James Turrell, due tra i più
celebri interpreti dell’arte ambientale californiana, frequentatori as-
sidui di Villa Panza fin dai primi anni Settanta. Luce, percezione
e spazio sono stati i materiali della loro sperimentazione: Irwin ha
indagato soprattutto la natura della percezione visiva; Turrell ha
condotto un lavoro ossessivo sulla luce pura. Tra il 1973 e il
1976, Panza aveva commissionato loro i primi interventi plastici
nella Villa, che hanno segnato un solco nella relazione tra la di-
mensione architettonica e ambientale e la creazione di nuove
esperienze visive. La mostra Aisthesis - All’origine delle sensazioni,
in collaborazione con il Guggenheim di New York, il Lacma e il
Getty Research di Los Angeles, è stata l’occasione per scanda-
gliare il rapporto di amicizia e collaborazione dei due artisti con
il collezionista e, allo stesso tempo, per ricondurre i due maestri
nel luogo speciale dove entrambi avevano avviato le proprie ri-
cerche. L’opera Varese Scrim 2013 pensata da Robert Irwin dopo
40 anni per Villa Panza, dialoga col precedente progetto in
chiave più minimalista. Nel 2015, il museo ha ospitato una retro-
spettiva su Meg Webster, nata nel 1944 a San Francisco, pre-
sente nella collezione originaria fin dal 1988. Interessata ai
linguaggi della Land Art (è stata assistente di Michael Heizer) e
all’eredità minimalista, da sempre fortemente sensibile alle temati-
che ecologiste, realizza principalmente sculture e installazioni, in
sottile equilibrio tra rigore geometrico e imprevedibilità della na-
tura, tra ambiente naturale e artificiale, come Cone of Water,
opera site specific per il cortile d’onore della Villa. Sean Scully,
nato nel 1945, uno dei maggiori rappresentanti della scena arti-
stica contemporanea, maestro della luce e del colore, è stato il
protagonista della mostra temporanea organizzata nel 2019.
L’opera Looking Outward, che l’artista ha donato al FAI, come è
stato per altri artisti ospitati in Villa, ha trasformato la Serra del
giardino in un caleidoscopio di cromie. Il complesso e stratificato
processo di valorizzazione del museo in questi anni, ha voluto
coinvolgere grandi maestri internazionali, dando vita ad articolati
progetti di ricerca e narrazione. Grazie alla voce e alla poesia
di questi artisti, sono stati così sperimentati dialoghi profondi, a
volte inaspettati, non senza suggestivi cortocircuiti con la colle-
zione permanente e gli ambienti della Villa. Oggi si può tornare
a vedere da dove è partita l’avventura di Villa Panza. Dopo anni
di fughe all’esterno, in cui si è sfidato il disegno originario tracciato
dal collezionista, sono state attivate domande e interrogativi in li-
nea con quello che è anche la funzione dell’arte contemporanea,
e con quanto per primo Giuseppe Panza di Biumo ha voluto indi-
carci attraverso la sua appassionante e indimenticabile avventura.
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Una collezione non è un semplice assembramento di opere; essa propone esperienze da vivere e con-
dividere. Collezionare per me non significa solo possedere, è un modo d’essere, un’attitudine filosofica
che riguarda la mia ricerca di pienezza che desidererei condividere

Giuseppe Panza di Biumo

V
illa Panza, la cui origine risale al Seicento, è uno scrigno che raccoglie una fra le più impor-
tanti collezioni di arte contemporanea americana in Europa. Qui è rappresentata la trascri-
zione più completa del pensiero di Giuseppe Panza di Biumo, una sorta di autobiografia per
immagini, una collezione straordinaria di opere d’arte che era suo desiderio rimanesse inte-
gra: per questo, nel 1996, insieme alla moglie Giovanna e ai loro cinque figli, decide di

VILLA PANZA.
Da vivere e condividere.
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“A collection is not a sim-
ple assemblage of works.
It suggests experiences to
be lived and shared. For
me, collecting does not
only mean possessing. It is
a way of being, a philoso-
phical attitude that con-
cerns my search for
fullness, which I would
like to share.”

Giuseppe Panza di Biumo

Villa Panza, whose origins date back to the seventeenth century, is a treasure
chest that houses one of the most important collections of American contem-
porary art in Europe. Here is the most complete transcription of Giuseppe
Panza di Biumo's thoughts. A sort of autobiography in images, an extraordi-
nary collection of works of art that it was his wish to keep intact. For this reason,
in 1996, together with his wife Giovanna and their five children, he decided
to donate the Villa with his collection to FAI, so that it would remain a heritage
for the whole community. 2020 was a significant year: it was the tenth anni-
versary of the death of the collector (1923 - 2010), and the twentieth anni-
versary of the Villa's opening to the public. Giuseppe Panza di Biumo created
a collection of over 2500 works of art, distributed over a very long period,
from the 1950s to the early 2000s. An impressive collection of works that
have crossed the currents of European Informal, Abstract Expressionism and
Pop Art, then Minimal, Conceptual and Environmental art, to include various
expressions of Organic and Monochrome art. Throughout his career focused
on American art and shared with his wife Giovanna, the close relationship
between his "exploratory eye" and his thought has made him one of the most
important collectors of the 20th century. In addition to encyclopedic curiosity,
a very broad vision and passionate generosity, Panza combined another spe-
cial talent, the ability to commit: a typical characteristic of Lombard entrepre-
neurs, probably the result of the "genetic" inheritance of his family. When, as
a young man who had just graduated in Law, he arrived in America, he un-
derstood that the future of art was being born there. All these factors allowed
him to carry on as a pioneer his work as a collector, explorer, patron and foun-
der, even when his choice, his aim since the 1950s to penetrate the history of
American contemporary art, was seen with disbelief, almost madness. Toge-
ther with his wife, a supportive companion in this adventure, he spent a few
months every year in the United States, in contact with collectors, gallery ow-
ners, museum directors, but above all with the emerging personalities on the
American art scene of the time. He would meet them in their studios, at the
time simple garages that they used to put on the street: think of Mark Rothko,
Robert Rauschenberg, Sol LeWitt, Donald Judd, Dan Flavin, James Turrell. From
them, without passing through the galleries they were represented by, he ac-
quired with great intuition the works that were gradually enriching his collec-
tion, works that at the time were too visionary to be understood in Italy. His
interests too, as is clear from the morphology of the collection, ranged from
the figurative arts to literature, from philosophy to science, with a methodolo-
gical approach that marked his life and studies in a totalising way, breaking
the ties with the conservative tradition, with a strong unconventional and liber-
tarian tension. Villa Panza was his beating heart and at the same time a sort
of laboratory, a forge for experimenting with new aesthetic and museographic
criteria, and the place where he conceived the complex layout of his art col-

lection, which is unique on the international scene thanks to its intuition and
originality. Here, Panza has achieved, with his vision, a perfect combination
of balance and harmony, between architecture and nature, between indoor
and outdoor environments, between historical furnishings and contemporary
artworks, also with the complicity of the artists who have designed memorable
site-specific interventions since the second half of the seventies, designed spe-
cifically for his villa, making it famous all over the world. The need to establish
an osmotic reciprocal relationship between the work and the space, which
emerges strongly in its relations with Robert Irwin, James Turrell, Maria Nor-
dman and Dan Flavin, among others, was a central element in the exhibition
paradigm. It was carried out systematically along its path and in the perfect
definition of each element that makes up the display of the Villa, mainly in fun-
ction of the spiritual and philosophical aspect. Today, the museum presents
200 works of contemporary art, in a close and absolute dialogue with the
spaces, the historical furnishings and the collection of primitive African and
pre-Columbian art. Colour and light, the relationship of artworks with the inte-
rior and exterior of the Villa, and the relationship between architecture and na-
ture, are the cornerstones on which the exhibition design was built in different
periods and languages. In these twenty years, FAI, by accepting the donation,
has committed itself to a systematic activity of conservation of the Villa, the
works of art and the gardens. It is precisely starting from the identity of the Villa
and its founding characteristics, that since 2011 I have thought of a coherent
path of exhibition activities. Taking up the legacy of the Milanese patron, it
has continued in the direction he traced and which has allowed, thanks to the
exhibitions held, and the new works created on these occasions for the rooms
of the Villa and the garden, the acquisition of ten important installations that
today enrich the original collection. Panza di Biumo died a little less than a
month after the opening of the solo show dedicated to Christiane Löhr, a Ger-
man artist whom he had welcomed into his collection in 2003, and whom
he had always supported ever since. The exhibition Dividere il Vuoto, designed
specifically for the museum's Stables and played on a calibrated succession
of sculptures, drawings and installations, is therefore the latest project followed
with Giuseppe Panza di Biumo in the first person. Löhr immediately experien-
ced a direct and symbiotic relationship with nature. Her installations are com-
posed mainly of organic materials. They are fragile microcosms that
nevertheless transmit a reassuring solidity. Primary forms, imaginary, structured
constructions that can recall elements of oriental architecture. I think we can
also clearly understand the decision to dedicate an exhibition in 2013 to Ro-
bert Irwin and James Turrell, two of the most famous interpreters of Californian
environmental art, who have been frequent visitors to Villa Panza since the
early 1970s. Light, perception and space were the materials of their experi-
mentation: Irwin investigated above all the nature of visual perception. Turrell
conducted an obsessive work on pure light. Between 1973 and 1976, Panza
had commissioned their first plastic interventions in the Villa, which marked a
furrow in the relationship between the architectural and environmental dimen-
sions and the creation of new visual experiences. The exhibition Aisthesis - Al-
l'origine delle sensazioni, in collaboration with the Guggenheim in New York,
Lacma and Getty Research in Los Angeles, was an opportunity to explore the
relationship of friendship and collaboration between the two artists and the
collector while, at the same time, bringing the two masters back to the special
place where they had both begun their research. The work Varese Scrim 2013
conceived by Robert Irwin after 40 years for Villa Panza, dialogues with the
previous project in a more minimalist key. In 2015, the museum hosted a re-
trospective exhibition on Meg Webster, born in 1944 in San Francisco, pre-
sent in the original collection since 1988. Interested in the languages of Land
Art (she was Michael Heizer's assistant) and in the minimalist heritage, she
has always been highly sensitive to ecological issues. She mainly creates scul-
ptures and installations, in a subtle balance between geometric rigor and un-
predictability of nature, between natural and artificial environment, such as
Cone of Water, a site-specific work for the Villa's courtyard of honour. Sean
Scully, born in 1945, one of the greatest representatives of the contemporary
art scene, master of light and colour, was the protagonist of the temporary
exhibition organised in 2019. The work Looking Outward, which the artist
donated to FAI, as it was for other artists hosted in the Villa, transformed the
garden greenhouse into a kaleidoscope of colours. The complex and stratified
process of valorisation of the museum in recent years has involved great inter-
national masters, giving rise to articulated research and narration projects.
Thanks to the voice and poetry of these artists, deep, sometimes unexpected
dialogues have been experimented, not without suggestive short circuits with
the permanent collection and the rooms of the Villa. Today you can go back
to where the adventure of Villa Panza started from. After years of escaping
outside, where the original drawing drawn by the collector was challenged,
questions and questions have arisen in line with what is one of the functions
of contemporary art, and with what Giuseppe Panza di Biumo first wanted to
show us through his exciting and unforgettable adventure.

VILLA PANZA. TO BE LIVED AND SHARED

“A collection isnot a simple as-semblage ofworks. It sug-gests experien-ces to be livedand shared. Forme, collectingdoes not onlymean posses-sing. It is a wayof being, a phi-losophical atti-tude thatconcerns my se-arch for fullness,which I wouldlike to share.”
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osa rende un’esperienza unica e affascinante passeggiare fra sontuosi saloni di una dimora storica?  
Perché fra le tante meraviglie che offre la Città Eterna, è consigliabile concedersi anche una visita ad una casa-museo?
Senza dubbio la possibilità sorprendente di fare un viaggio attraverso i secoli, toccando la storia con mano, condividendo

la stessa emozione che hanno provato gli illustri ospiti che ci hanno preceduto nell’ammirare i capolavori che ne compongono le collezioni
artistiche, la ricchezza delle decorazioni parietali e di ogni singolo arredo, il tutto concepito espressamente per far parte di un insieme.
Ecco, Palazzo Colonna è proprio tutto questo.
L’interesse e la disponibilità dei Principi Colonna nella condivisione dell’imponente patrimonio artistico conservato nella loro residenza, si è
tradotto nella promozione di visite ed iniziative culturali, pubblicazioni scientifiche mirate, e di poter annoverare, tra i collaboratori più stretti,
una figura professionale di uno storico dell’arte Curatore e Conservatore della Raccolta. Ho ricevuto il testimone dal mio predecessore, il
compianto e amato Professor Eduard Safarik e cerco ogni giorno di essere all’altezza del prestigioso incarico conferitomi.
Prendersi cura di quasi 450 dipinti è un impegno notevole ma elettrizzante al contempo. Non dimentico la sensazione inebriante quando,
nel 1996, ho iniziato la mia avventura in questo luogo straordinario e trascorrevo le mie pause pranzo in totale solitudine fra i saloni del Pa-
lazzo, affascinata da questo dialogo diretto con le opere, senza nessuna distrazione. Ancora oggi, a distanza di oltre vent’anni, non mi
sono abituata all’impatto emotivo e ogni volta scorgo un dettaglio nuovo e accattivante. In ogni momento della giornata i saloni assumono
un aspetto diverso ma sempre di grande fascino: i raggi della luce mattutina entrano dalle finestre e si riflettono negli sfarzosi pavimenti di
marmi antichi, mentre la sera si sviluppa un’atmosfera speciale. Non posso non subire il fascino di immaginare i grandi artisti di tutti i tempi
che hanno frequentato il Palazzo a vario titolo: Pinturicchio, il Cavalier Tempesta, Gaspard Dughet, il Vanvitelli, il Cavalier Bernini.  
Le dinamiche di gestione di un piccolo museo sono le medesime di uno grande, con la sola differenza che è tutto proporzionato. Si viene a
creare una sorta di piccola corte, alla cui guida – oggi come ieri – è il Principe Colonna. A seconda delle esigenze, sono chiamati a prestare
la loro opera professionisti di ogni tipo, in primis l’apprezzatissima restauratrice Laura Ferretti, e a seguire: doratore, corniciaio, falegname,
elettricista, tappezziere e via discorrendo.
Un occhio vigile e attento consente di pianificare un’opportuna campagna di conservazione preventiva. 
Ciascun intervento di restauro consente di restituire all’opera il suo splendore originale, in alcuni casi con la semplice rimozione della vernice
ossidata. A volte, si rende necessario il conforto di indagini diagnostiche che consentano di visionare il disegno sottostante e lo stato dell’opera
per consentirci di rimuovere degli interventi censori, come nel caso della serie allegorica fiorentina di Michele di Ridolfo del Ghirlandaio e
del Bronzino (cfr. Catalogo dei dipinti della Galleria Colonna, nn. 158-160, 48), oppure nell’Adamo ed Eva di Francesco Salviati (cat. n.
218). In tempi recenti, è stata affascinante l’esperienza sul Ritratto familiare della Famiglia Peracchini eseguito dal bolognese Bartolomeo
Passerotti (cat. n. 182), le cui indagini riflettografiche hanno consentito di vedere che il quadro fu eseguito in due diversi momenti. Due dei
protagonisti apparivano molto più giovani e successivamente la tela era stata aggiuntata per consentire di ritrarre anche loro figlio. 
Inoltre, fra gli interventi conservativi più importanti, non posso non menzionare il restauro di due degli arazzi seicenteschi della Serie di Arte-
misia, il cui incarico è stato affidato alla “Manufacture Royale de Wit” di Mechelen, vicino Bruxelles. Eseguito magistralmente dalla validissima
équipe, sotto la sapiente guida del sig. Yvan Maes de Wit, il cui curriculum-vitae “succinto” riferito agli ultimi cinque anni prende 50 pagine.
Nel suo castello-laboratorio è possibile effettuare la pulizia degli arazzi con trama a filo d’oro (come nel nostro caso) con la tecnica dell’aerosol,
senza l’utilizzo dell’acqua, che arrecherebbe dei danni irreversibili alle opere.
È emblematico di quello che cerchiamo di fare ogni giorno: conservare al passo con i tempi questa affascinante dimora, senza mai perderne
di vista la storia plurisecolare.
Per quanto riguarda la gestione del Museo in questo difficile momento legato alla terrificante diffusione del Covid-19, noi, come altre istituzioni,
ci siamo trovati a dover reinventare la nostra funzione, vivendo un’epoca senza precedenti. Pertanto, nei tre mesi di confinamento (marzo-
maggio 2020), abbiamo sentito l’esigenza di mantenere vivo il contatto con i nostri visitatori virtuali, attraverso la pubblicazione quotidiana
di piccole “pillole di cultura” sulla nostra pagina instagram del museo (@galleriacolonna) nell’ambito dell’iniziativa intitolata “Racconta il Tuo
Museo”. Tutti i contributi che abbiamo accolto sono stati proposti in assoluta libertà dai nostri followers ed è stato davvero molto emozionante
ricevere commenti favorevoli e di incoraggiamento a proseguire. È evidente che parlare di arte è un balsamo per l’anima soprattutto nei mo-
menti di sconforto.
Da quando poi siamo rientrati in presenza e abbiamo riaperto il museo al pubblico, i nostri visitatori hanno premiato la nostra costante opera
di comunicazione e sono tornati numerosi a passeggiare fra i nostri saloni. Non finiremo mai di ringraziarli. Perché un Museo chiuso significa
privarlo della sua linfa vitale.
La Galleria Colonna e l’annesso appartamento quattrocentesco della Principessa Isabelle offrono al visitatore una raccolta di dipinti, sculture,
arazzi, affreschi e arredi di notevole pregio artistico. Il percorso espositivo si snoda attraverso 22 saloni per complessivi 3000 mq, oltre ai
giardini. Pinturicchio, Cosmè Tura, Bronzino, Pietro da Cortona, Tintoretto, Veronese, Carracci, Guercino, Guido Reni sono solo alcuni degli
artisti che si incontrano. 
Ma il fascino del Palazzo, che fa parte dell’Associazione Dimore Storiche Italiane, è rappresentato anche dall’accoglienza familiare che
viene riservata ai visitatori, dalla cura del dettaglio nella costante manutenzione ordinaria e straordinaria, attentamente programmata per am-
bienti e opere d’arte, dal carattere di casa vissuta in cui i nostri bravi e qualificati collaboratori, con cortesia e competenza, cercano di
mettere il visitatore a proprio agio. 
La continuità nell’indirizzo gestionale, il profondo rispetto per le tradizioni familiari e i vincoli di Legge sulla tutela dei beni storico-artistici, raf-
forzati dalle previsioni giuridiche del fidecommisso, garantiscono da due secoli l’indivisibilità delle collezioni Colonna e il loro legame indis-
solubile con il Palazzo che le custodisce.
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hat makes walking through the sumptuous halls of a historic residence a unique and fascinating experience?  
Why, among the many wonders offered by the Città Eterna, should you treat yourself to a visit to a house-museum?
First of all, the possibility of taking a journey through the centuries, touching history with your own hands, sharing the
same emotion experienced by the illustrious guests who have admired the masterpieces that make up the artistic col-

lections, the richness of the wall decorations and every single piece of furniture, all designed specifically to be part of a whole.
That's what Palazzo Colonna is all about.
The Colonna Princes’ desire to share the impressive artistic heritage preserved in their residence has resulted in the promotion of cultural visits and ini-
tiatives and targeted scientific publications. Besides, among their closest collaborators, a professional art historian, curator of the collection, has been
appointed. I received the baton from my predecessor, the late and beloved Professor Eduard Safarik, and every day I try to live up to the prestigious
task that I have been assigned
Taking care of almost 450 paintings is a remarkable yet exciting task. I still remember the thrill when, in 1996, I began my adventure in this extraor-
dinary place and spent my lunch breaks in total solitude in the halls of the Palazzo, fascinated by the direct dialogue with the works, with no
distraction. Even today, more than twenty years later, I am still not used to the emotional impact and each time I see a new and captivating detail.
During the day, the halls take on a different but fascinating shade: the rays of morning light enter through the windows and are reflected in the
sumptuous antique marble floors, while in the evening a special atmosphere develops. I cannot help but image the great artists of all times who have
frequented the Palazzo for various reasons: Pinturicchio, Cavalier Tempesta, Gaspard Dughet, Vanvitelli, Cavalier Bernini.  
The management dynamics of a small museum are the same as those of a large one, the only difference being that everything is proportionate. A
sort of small court is created, led - today as yesterday - by Prince Colonna. Depending on the needs, all kinds of professionals, first of all the highly
appreciated restorer Laura Ferretti, are called upon to lend their work: gilders, framers, carpenters, electricians, upholsterers and so on.
Thanks to a watchful and attentive eye it is possible to plan an appropriate preventive conservation campaign. 
Each restoration work brings back the work to its original splendour, in some cases by simply removing the oxidised paint. At times, diagnostic inve-
stigations are necessary to view the underlying drawing and the state of the work so as to remove censor interventions, as in the case of the Florentine
allegorical series by Michele di Ridolfo del Ghirlandaio and Bronzino (see Catalogo dei dipinti della Galleria Colonna, nn. 158-160, 48), or in
Adamo ed Eva by Francesco Salviati (cat. n. 218). In recent times, the work carried out on the Ritratto familiare della Famiglia Peracchini by Barto-
lomeo Passerotti (Bologna) (cat. n. 182) stood out. The reflectographic investigations in fact revealed that the painting was executed at two different
moments. Two of the protagonists appeared much younger and later the canvas was added to portray their son as well. 
Moreover, among the most important conservation interventions, the restoration of two of the seventeenth-century tapestries of the Serie di Artemisia
deserve to be mentioned. The task was entrusted to the "Manufacture Royale de Wit" in Mechelen, near Brussels and masterfully carried out by a
very valid team, led by Mr. Yvan Maes de Wit, whose "succinct" curriculum-vitae referring to the last five years takes 50 pages. In his castle-workshop,
the aerosol technique is used to clean the tapestries with gold thread weave (as in our case) without using water, which would cause irreversible da-
mage to the works.
It is emblematic of what we try to do every day: to keep up with the times without ever losing sight of the century-old history of this fascinating home.
As far as the management of the Museum is concerned, in this difficult moment due to the terrifying spread of Covid-19, just like other institutions, we
had to reinvent our function, living an unprecedented era. Therefore, in the three months of confinement (March-May 2020), we felt the need to keep
the contact with our virtual visitors alive, through the daily publication of small "culture pills" on the Instagram page of the museum (@galleriacolonna)
as part of the initiative entitled "Racconta il Tuo Museo” (Tell your museum). All the contributions we have received have been spontaneously suggested
by our followers and it was exciting to receive positive comments and encouragement to continue. Talking about art soothes our soul, especially in
moments of discouragement.
Since we returned to the museum and reopened it to the public, our visitors have rewarded our constant work of communication and have returned
in large numbers to stroll through our halls. We will be forever grateful to them. Because a closed museum means depriving it of its lifeblood.
The Galleria Colonna and the annexed 15th century flat of Princess Isabelle offer visitors a collection of paintings, sculptures, tapestries, frescoes and
furnishings of considerable artistic value. The exhibition itinerary winds through 22 halls for 3000 square metres, in addition to the gardens. Pinturic-
chio, Cosmè Tura, Bronzino, Pietro da Cortona, Tintoretto, Veronese, Carracci, Guercino, Guido Reni are just some of the artists displayed. 
But the charm of the Palace, which is part of the Associazione Dimore Storiche Italiane (Association of Italian Historical Houses), also lies in the warm
welcome reserved to visitors, the attention to detail in the constant ordinary and extraordinary maintenance, carefully planned for environments and
works of art, the cosy atmosphere, our qualified staff that put visitors at ease with courtesy and competence. 
For two centuries, the management approach based on continuity, the deep respect for family traditions and the constraints of the law on the protection
of historical-artistic assets, strengthened by the legal provisions of the fideicommissum, have ensured the indivisibility of the Colonna collections and
their inseparable link with the Palace that guards them.
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CONSUNTIVO 1° SEMESTRE 2020 CONSUNTIVO 1° SEMESTRE 2020

ARREDI CERAMICHE SCULTURE
E OGGETTI D’ARTE

27%

GIOIELLI E OROLOGI
17%

ARGENTI AVORI E ARTE RUSSA
13%

DESIGN
ARTE MODERNA E CONTEMPORANEA

20%

DIPINTI ANTICHI E DEL XIX SECOLO
23%

GERMANIA 4%

PRINCIPATO DI MONACO 1% FRANCIA 2%

SVIZZERA 3%
GRAN BRETAGNA 11%

IRLANDA 2%

U.S.A. 5%

RESTO DEL MONDO 23%

ITALIA 46%

HONG KONG 1%

RUSSIA 2%

2020  | 1° SEMESTRE

15 aste

10.825.799 euro di aggiudicazioni

261,2 % venduto per valore

72,9% venduto per lotto
di cui

46% ad acquirenti italiani

54% ad acquirenti internazionali 

55 nazioni diverse hanno partecipato alle aste

FATTURATO PER DIPARTIMENTI

TOP LOT primo semestre

Christoph Daniel Schenck (Costanza, 1633 – 1691), Pietà,
placca in avorio

Aggiudicato a 350.100 euro

MIGLIORE ASTA PRIMO SEMESTRE
Dalle Collezioni di una Gentildonna del Principato
di Monaco
Genova, 3 – 4 marzo 2020

2.203.782 euro
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APPUNTI DIAGNOSTICI/Michela Fasce

Una mostra su Michelangelo con la più alta presenza di sue opere ori-
ginali ha quasi dell’incredibile. Il periodo storico e la tipicità delle opere
del “divino artista” rendono l’allestimento e la scelta degli oggetti da

esporre molto difficile, tuttavia è “una mostra grande”, accessibile (Michelan-
gelo divino artista, Genova, Palazzo Ducale, Appartamento del Doge - fino
al 14 febbraio 2021 -  a cura di Cristina Acidini, con Alessandro Cecchi ed
Elena Capretti),  comprensibile e direi anche accogliente, vista l’intimità che
creano gli spazi dell’allestimento. Michelangelo è un artista complesso che
“occupa” tutti i campi dell’arte, è figlio del suo tempo, il Rinascimento e si
forma in quella Firenze de’ Medici in cui gli stimoli intellettuali alla creatività
sono stati ai più alti livelli della storia dell’umanità, non ci sorprende pertanto
che sia scultore, pittore, architetto e poeta ed è grazie alla presenza in mostra
di alcune sue opere che se ne può osservare la raffinata e particolare tecnica
esecutiva. 
L’opera esposta che maggiormente mi ha colpito per la sua semplicità esecu-
tiva, ma nello stesso tempo per la sua raffinatezza e la sua forza espressiva,
è una piccola statua di legno di tiglio raffigurante un Cristo in Croce, mutilo
delle braccia, eseguita negli ultimi anni della sua vita – nel percorso espositivo
si trova nell’ultima sala. Sull’opera si osservano i segni delle piccole sgorbie
che sono state utilizzate per scavare il sottile tronco (il peso si aggira sui due
etti), che Michelangelo ha, probabilmente, scelto di lasciare a vista per quel
suo modo di operare “non finito”, e presenta sulle gambe e sul torso le tracce
parallele del piccolo attrezzo usato che diventano leggermente più larghe sui
capelli e sulla base, mentre non si osservano segni di levigatura. 
Il modo di lavorare “non finito” è spesso osservabile nelle opere scultoree
della maturità di Michelangelo, ma alcuni esempi si hanno già in giovane
età come nei Tondi Pitti e Taddei.
L’abbozzare il soggetto e lasciare in parte l’aspetto grezzo, non levigato, in
cui si esprime meglio la tensione emotiva della raffigurazione che risulterebbe
più attenuata se l’opera fosse rifinita e lisciata, è un concetto filosofico dell’ar-
tista che esprime nelle sue Rime “Non ha l’ottimo artista alcun concetto/ c’un
marmo solo in sé non circoscriva/ col suo superchio, e solo a quello arriva/
la man che ubbidisce all’intelletto”. In questi versi l’artista racconta il suo lavoro
di liberare il soggetto, già presente nel blocco di marmo, tramite il “levare il
soverchio”, che è la metafora della liberazione dell’anima immortale dal
corpo terreno e questo lo esprime lasciando l’opera grezza, senza arrivare
alla levigatura finale, perché non utile alla rappresentazione; ma mentre al-
cune opere sono appositamente non finite e la scelta di lasciarle grezze
esprime un’idea dell’artista, in altri casi si tratta di manufatti mai terminati a
causa dell’annullamento da parte della committenza o la sostituzione con un
altro soggetto, come per esempio i famosi Prigioni per il mausoleo di Giulio
II, mai collocati sul monumento funebre; al contrario una delle opere meglio
rifinite e levigate è la famosa Pietà conservata a San Pietro in Vaticano.
Un’opera non finita, a causa di una venatura nera all’altezza del volto, ma
portata a termine da un ignoto scultore, presente in mostra è il Cristo Giusti-
niani. Sul polpaccio sinistro è interessante notare nel sottosquadra la fila dei
fori del trapano a mano che delimitano tutta la sagoma e che potrebbero es-
sere stati eseguiti proprio dal maestro, visto che è noto che iniziava a scolpire
proprio dal basso per poi salire verso le parti alte. 
Gli affreschi presenti alla Cappella Sistina meriterebbero un capitolo a parte
nella descrizione dell’operare di Michelangelo, cito solo il fatto che pur es-
sendosi formato alla bottega del Ghirlandaio il “divino” non aveva particolare
dimestichezza con la tecnica ad affresco e per eseguire la volta della Cap-
pella fece diversi tentativi prima di raggiungere la perfezione. Tra i pochi di-
pinti del maestro quello attribuito e conservato alla National Gallery di Londra,
la Madonna Manchester, è anche in questo caso un non finito e mostra i di-
versi momenti dello sviluppo pittorico; si può infatti vedere lo strato iniziale
della preparazione (il gesso bianco applicato sulla tavola), il disegno proget-
tuale, il verdaccio (il fondo verde applicato sotto l’incarnato) e infine il colore. 
Un’ultima curiosità, prima di concludere, nella prima sala appena si entra
sulla destra, è presente la “lista della spesa” più famosa della storia dell’arte.
Quest’opera, in realtà il retro di un foglio in cui era scritta una lettera, rappre-
senta un menù scritto di pugno da Michelangelo e a fianco sono disegnate
le vivande da acquistare elencate nello scritto; probabilmente la lista era de-
stinata a qualche collaboratore che non sapeva leggere e che doveva andare
ad acquistare le vivande, ecco perché i disegni sono eseguiti con minuzia di
particolari e molta precisione. 

An exhibition on Michelangelo with the highest number of his original
works is almost incredible. The historical period and the typicality of
the works of the "divine artist" make the setting-up and the choice of the

objects to be exhibited very difficult. However, it is "a big exhibition", acces-
sible (Michelangelo divino artista, Genova, Palazzo Ducale, Appartamento
del Doge - until 14 February 2021 - curated by Cristina Acidini, with Ales-
sandro Cecchi and Elena Capretti), understandable and also welcoming, gi-
ven the intimacy created by the spaces of the exhibition. Michelangelo is a
complex artist who "occupies" all fields of art. He is a child of his time, the Re-
naissance, and was trained in that Firenze de' Medici where intellectual stimuli
for creativity were at the highest levels of human history. It should not come as
a surprise, then, that he is a sculptor, painter, architect and poet. Through some
of his works displayed in this exhibition, visitors can enjoy his refined and par-
ticular execution technique. 
The work on display that most impressed me for its simplicity of execution, and
at the same time for its refinement and expressive power, is a small lime wood
statue depicting a Christ on the Cross, mutilated of the arms, executed in the
last years of his life. The work is displayed in the last room of the exhibition.
The work shows the signs of the small gouges that were used to dig out the
thin trunk (the weight is about 200 grams), which Michelangelo probably
chose to leave visible because of his "unfinished" working technique. The legs
and torso show the parallel traces of the small tool used, which become slightly
wider on the hair and on the base, while there are no signs of smoothing. 
The "unfinished" technique is visible in the sculptural works of Michelangelo's
maturity, but some examples can already be seen at a young age as in the
Tondi Pitti and Taddei.
He used to sketch the subject and partially leave the raw, unpolished touch,
where the emotional tension of the representation is better conveyed and,
which would be more attenuated if the work were finished and smoothed.
This is a philosophical trait of the artist who expresses in his Rime "Non ha
l’ottimo artista alcun concetto/ c’un marmo solo in sé non circoscriva/ col
suo superchio, e solo a quello arriva/ la man che ubbidisce all’intelletto. In
these verses the artist recounts his work of freeing the subject, already present
in the block of marble, through "lifting the lid", which is the metaphor of the li-
beration of the immortal soul from the earthly body. This is expressed by lea-
ving the work raw, without reaching the final polishing, as it is not useful for
the representation. But while some works are purposely not finished and the
choice to leave them raw mirrors the artist’s intent, in other cases they are
never finished because of the cancellation by the client or the substitution with
another subject, as for example the famous Prisons for the mausoleum of Julius
II, never placed on the funeral monument. On the contrary, one of the best fi-
nished and polished works is the famous Piety, preserved in St. Peter's in the
Vatican. An unfinished work, due to a black vein at the level of the face, in-
cluded in the exhibition is the Cristo Giustiniani. The work was completed by
an unknown sculptor. The left calf shows the row of holes made by the hand
drill that delimit the whole outline and that might have been made by the ma-
ster himself. It is known, in fact, that he started sculpting right from the bottom
and then went up towards the top. 
The frescoes in the Sistine Chapel deserve a separate chapter in the descrip-
tion of Michelangelo's work. I would like to just mention the fact that, although
he trained in Ghirlandaio's workshop, the "divine" was not particularly familiar
with the fresco technique and made several attempts to execute the vault of
the Chapel before reaching perfection. Among the few paintings by the ma-
ster, the one attributed and conserved at the National Gallery in London, the
Madonna Manchester, is an unfinished one and shows the different moments
of the pictorial development. The initial layer of the preparation (the white pla-
ster applied on the panel), the design drawing, the green background (the
green background applied under the complexion) and finally the colour are
in fact well visible. 
A last curiosity, before concluding. In the first room as soon as you enter on
the right, there is the most famous "shopping list" in the history of art. This work,
actually the back of a sheet of paper on which a letter was written, represents
a menu written by Michelangelo and next to it are drawn the food to buy
listed in the writing. The list was probably intended for some collaborator who
did not know how to read and who had to go and buy the food. That is why
the drawings are executed with meticulous detail and great precision. 

Michelangelo
e l’umana forma del dubbio
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EVENTI/Totem & Tabù 

I
n occasione di Milano Design City - manifestazione
voluta dal Comune di Milano per il rilancio della
città come punto di riferimento internazionale per la
cultura del progetto che coinvolge le massime istitu-
zioni e distretti attivi nell’ambito del design e della
creatività -  HoperAperta e 5Vie Art + Design, all’in-

terno di due delle nostre sale espositive di Palazzo Re-
calcati, hanno presentato dal 5 all’11 ottobre 2020 la
mostra Totem e Tabù ovvero Il Mondo Capovolto, una
collezione di installazioni-oggetti concepiti come pezzi
unici che rileggono e reinterpretano la relazione tra le
figure totemiche e i tabù estetici nel mondo contempo-
raneo, tra la struttura degli oggetti d’uso e l’immaginario
poetico dell’opera d’arte. 
In mostra le opere di art design di Angela Ardisson,
Maurizio Barberis, Alfonso Femia / af* design, Dario
Ghibaudo, Duccio Grassi, Steve Piccolo, Davide Va-
loppi / Studio Noarc, Alberto Vannetti.
Una mostra aperta, plurale, che si è confrontata con i
babelici linguaggi della forma del XXI secolo, un segno
tangibile del desiderio di Wannenes di partecipare il
più attivamente possibile alla vita culturale milanese.
HoperAperta è una piattaforma culturale, un progetto
condiviso da più attori, architetti, designer, artisti e cu-
ratori, invitati a collaborare a un percorso comune per
mettere in relazione competenze diverse, arte, progetto
e alto artigianato. Per l’edizione 2020 gli otto autori
coinvolti, si confrontano sul tema Totem & Tabù, propo-
nendo ognuno una storia diversa e la propria visione
del mondo. 
5VIE Art+Design è un’associazione culturale no-profit
nata nel 2014 che ha come obiettivo il rilancio del cen-
tro storico di Milano.
Numerose sono le realtà con le quali l’associazione, in-
terfacciandosi con il Comune di Milano e vantando un
partner d’eccezione come Fondazione Cariplo, colla-
bora per questo progetto: attività commerciali, diocesi,
fondazioni private, scuole ed enti pubblici.

TOTEMS & TABOOS.  THE FLUID FORM
OF CONTEMPORANEITY 
On the occasion of Milano Design City - an event com-
missioned by the City of Milan to re-launch it as an in-
ternational reference point for the culture of design,
involving the highest institutions and districts in the field
of design and creativity - HoperAperta and 5Vie Art +
Design presented the exhibition Totem e Tabù ovvero Il
Mondo Capovolto.  The exhibition was held inside two
of our exhibition halls in Palazzo Recalcati, from 5 to
11 October 2020. It is a collection of installations-ob-
jects conceived as unique pieces that reinterpret the re-
lationship between totemic figures and aesthetic taboos
in the contemporary world, between the structure of eve-
ryday objects and the poetic imagination of the work
of art. 
On show are the works of art design by Angela Ardis-
son, Maurizio Barberis, Alfonso Femia / AF* Design,
Dario Ghibaudo, Duccio Grassi, Steve Piccolo, Davide
Valoppi /Studio Noarc, Alberto Vannetti.
An open, plural exhibition that confronted the Babelic
languages of 21st century form, a tangible sign of Wan-
nenes' desire to participate as actively as possible in
Milanese cultural life.
HoperAperta is a cultural platform, a project shared by
several actors, architects, designers, artists and curators,
invited to collaborate on a common path to connect dif-
ferent skills, art, project and high craftsmanship. For the
2020 edition, the eight authors involved will discuss the
Totems & Taboos theme, each proposing a different
story and their own vision of the world. 
5VIE Art+Design is a non-profit cultural association foun-
ded in 2014 with the aim of relaunching the historic
centre of Milan.
For this project, the association liaises with the City of
Milan and with an exceptional partner such as Fonda-
zione Cariplo besides commercial activities, dioceses,
private foundations, schools and public bodies.

TOTEM & TABÙ.
LA FORMA FLUIDA
DELLA
CONTEMPORANEITÀ
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PREVIEW/ Arte Moderna e Contemporanea 24 novembre 2020

Picasso ha divorato la pittura, la scultura, la ceramica, qualsiasi
manifestazione d’arte che il XX secolo poteva offrire, prosciugato
alla fonte tutti i segni, le forme e i colori, che i secoli precedenti

avevano pazientemente raccolto fondando la cultura figurativa occi-
dentale. Picasso il cannibale, che sperimenta dal primo all’ultimo
giorno della sua frenetica e stupefacente vita, tutte le galassie della
creatività umana con una passione e freschezza commovente, perché
la forza vigorosa della giovinezza - come la nascita di una sorgente
d’acqua - nelle infinite maturità si alimenta ossessivamente, per divenire
nell’ultimo tratto della sua produzione, una travolgente cascata di idee
primigenie.  
L’uso della tecnica mista è la prova che il maestro di Malaga usa tutto
ciò che gli serve a rendere immediatamente tangibile il suo incessante
entusiasmo creativo. 
Nella prossima asta milanese di Arte Moderna e Contemporanea del
24 novembre verrà esitata una tecnica mista del 1972, che ha come
peculiarità di essere stata voracemente lavorata in entrambi i lati, es-
sendo di fatto due opere distinte, dove Picasso si arrovella per cogliere
il segno che lo renderà per sempre l’immortale gigante della modernità. 

Picasso devoured painting, sculpture, ceramics, any manifestation
of art that the twentieth century could offer. He drained at the
source all the signs, shapes and colours, which previous centuries

had patiently collected, founding Western figurative culture. Picasso
the cannibal, who experiences from the first to the last day of his frenetic
and astonishing life, all the galaxies of human creativity with a moving
passion and freshness, because the vigorous force of youth - like the
birth of a spring of water - in its infinite maturity is fed obsessively, to
become in the last stretch of his production, an overwhelming cascade
of primeval ideas. 
The use of the mixed media technique is proof that the Malaga master
uses everything he needs to make his incessant creative enthusiasm im-
mediately tangible. 
At the next Modern and Contemporary Art auction in Milan on the 24th
of November, a mixed media work from 1972 will be hesitated. Its
peculiarity is that it has been voraciously worked on both sides, being
in fact two distinct works, in which Picasso is raving to grasp the sign
that will make him forever the immortal giant of modernity. P
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ROYAL DECOR
Eclecticism is the watchword for the next auction of Furniture, Sculptures and Art
Objects on 26 - 27 November 2020. A catalogue where every single lot tells
a passion, a collecting impulse. Like a wunderkammer, wonder and amazement
are the common thread that unites the objects presented, whether large or small,
anonymous or famous. And what more prestigious patronage than that of the
King and Queen of Italy, in our case Umberto I and Margherita of Savoy. To
furnish the Villa Reale in Monza, they had an imposing "French style" desk made
by a Milanese craftsman, perhaps Giuseppe Speluzzi, who also made another
desk with bronzes identical to ours and now kept in the prestigious collections
of the Quirinale. As it can be read in the exhaustive file by Enrico Colle - one
of the greatest scholars in the history of Italian furniture - our elegant piece of fur-
niture is mentioned in the inventory drawn up between 1881 and 1910 as
"Proprietà Privata di S.M." until 1908 in the "Sala dell'Appartamento di S. M.".
the Queen" and marked with the letter "N" (a document now kept in the Historical
Archive of the Presidency of the Republic in the Royal House among the Registers
of the Royal Residences in Italy), transferred on 12 August of that year to the
Castle of Racconigi (as noted in the inventory entry). An eye-catching and ori-
ginal desk which, together with a corpus of works of neo-seventeenth-century
and historicist taste, shows the versatility of manufacture, which evolved accor-
ding to the tastes of the time. It was commissioned from some companies then
specialised in the production of stylish furniture. The workshops of Andreoni bro-
thers, Ferdinando Pogliani, Luigi Brambilla, the widow Arrigoni and Luigi Cas-
sani, as well as the aforementioned Speluzzi, were all very fashionable.
The Collar of the Supreme Order of the Most Holy Annunciation in gold, created
around 1860, is of great charm and precious workmanship. It was the highest
honour of the House of Savoy, which, in the sixteenth century, was one of the
Four illustrious Orders of knighthood together with that of the Garter, the Golden
Fleece and Saint Micheal.
Instituted by Amadeus VI of Savoy in 1364, on the occasion of a joust in me-
mory of the victory of Ferdinand II of Saluzzo, he had a collar made for himself
and 14 other knights, described by the chronicles of the time as similar to that
of greyhounds. The purpose of this precious ornament was to "induce union and
fraternity among the powerful, so that private wars could be avoided". It was
reserved for the most illustrious and faithful nobles who respected the statutory
rule that all the members were considered equals and called each other "bro-
thers".
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E
clettismo è la parola d’ordine della prossima asta di Arredi, Sculture
e Oggetti d’arte del 26 - 27 novembre 2020. Un catalogo dove
ogni singolo lotto racconta una passione, uno slancio collezioni-
stico e come una wunderkammer: la meraviglia e lo stupore sono
il fil rouge che unisce gli oggetti presentati, grandi o piccoli, ano-
nimi o famosi. E quale committenza più prestigiosa che quella del

Re e della Regina d’Italia, nel nostro caso Umberto I e Margherita di Savoia,
che per arredare la Villa Reale di Monza fecero realizzare un’imponente scri-
vania “alla francese” da un artigiano milanese, forse quel Giuseppe Speluzzi
che fornì, sempre per la Real Casa, un altro scrittoio con bronzi identici ai nostri
e oggi conservato nelle prestigiose collezioni del Quirinale. Come si legge
nell’esaustiva scheda di Enrico Colle - uno dei massimi studiosi della storia del
mobile italiano - il nostro elegante arredo è citato nell’inventario redatto tra il
1881 e il 1910 come arredi di “Proprietà Privata di S. M.” fino al 1908 nella
“Sala dell’Appartamento di S. M. la Regina” e contraddistinto dalla lettera “N”
(documento oggi conservato nell’Archivio Storico della Presidenza della Repub-
blica nel fondo della Real Casa tra i Registri del patrimonio mobiliare delle Re-
sidenze Reali in Italia), traferita il 12 agosto di quell’anno nel Castello di
Racconigi (come annotato nell’iscrizione inventariale). Un’accattivante quanto
originale scrivania che insieme ad un corpus di opere di gusto neo-settecentesco
e storicista, dimostra la versatilità di una manifattura che si evolveva seguendo
le mode dell’epoca e commissionate ad alcune ditte allora specializzate nella
produzione di mobilia in stile; tra i tanti e di gran moda, i laboratori dei fratelli
Andreoni, di Ferdinando Pogliani, di Luigi Brambilla, della vedova Arrigoni e
Luigi Cassani, oltre al già citato Speluzzi.
Rimanendo nel campo della committenza sovrana, ecco, di grande fascino e
pregiata fattura, il Collare dell’Ordine Supremo della Santissima Annunziata in
oro del 1860 circa, massima onorificenza di Casa Savoia, che nel XVI secolo
era uno dei Quattro Ordini illustri “di collana” insieme a quello della Giarret-
tiera, del Toson d’Oro e di San Michele.
Istituito da Amedeo VI di Savoia nel 1364 in occasione di una giostra a ricordo
della vittoria di Ferdinando II di Saluzzo, ne fece realizzare uno per sé e per
altri 14 cavalieri un collare descritto dalle cronache del tempo come simile a
quello dei levrieri; lo scopo di tale prezioso ornamento era quello di “indurre
unione e fraternità tra i potenti sicché si evitassero le guerre private”, ed era ri-
servato ai nobili più illustri e fedeli che rispettavano la regola statutaria che pre-
vedeva che tutti gli insigniti fossero considerati pari e si chiamassero tra loro
“fratelli”.

ARREDO
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Il catalogo della vendita di ceramiche e vetri del prossimo 26 no-
vembre, che si terrà nelle nostre sale genovesi, presenta una

interessante selezione di ceramiche tra Sette e Novecento:
maioliche, porcellane e terraglie sia italiane che europee.

Tra le porcellane si segnalano tre piatti appartenenti ad
uno dei grandi (e celebri) servizi commissionati dalla

corte di Napoli alla Manifattura Reale Ferdinandea.
Decorato con le vedute dei più bei panorami na-
poletani (e di altre città del Regno) e detto “Farne-
siano” per il fregio con medaglioni a cammeo e
la scritta Museo Farnesiano, questo insieme si
impone per la grande attenzione posta nella
elaborazione delle forme e per la sostenuta
qualità delle vedute. Le fonti utilizzate sono
varie, dal “Voyage Pittoresque” dell’abate
di Saint Non, del 1781-1786, ai “Campi
Phlegraei” di sir William Hamilton
(1776), fino alle varie raccolte di inci-
sioni diffusasi a partire dal 1750 e che
illustravano una vasta scelta di vedute ar-
cheologiche o monumentali. Realizzato
a partire dal 1784, il servizio è stato
accuratamente studiato nel 1986, in oc-
casione della mostra dedicata alle por-
cellane dei Borbone di Napoli.
Ricordiamo, poi, la bella teiera in por-
cellana di Meissen decorata a figure
grottesche in battaglia e databile alla
metà del diciottesimo secolo ed la pic-
cola campionatura di vasellame tardo
settecentesco di Vinovo. Ma forse il nu-
cleo più interessante è costituito dalle pro-
duzioni eclettiche di pieno Ottocento,
soprattutto ceramiche realizzate nelle for-

naci del parigino Samson che, in pieno di-
ciannovesimo secolo, inondava i salotti della

buona società di tutta Europa con le sue sofi-
sticate copie di porcellane tra Occidente ed

Oriente. In realtà a lungo il frontespizio della cor-
rispondenza della maison di rue Beranger puntò

sulla attività di bronzista dei Samson (e spesso le
loro ceramiche hanno davvero belle montature): ma

sono certamente le ceramiche ad aver consegnato alla
storia delle arti decorative ottocentesche i nomi di Edme

(1810-1891) e del figlio Emile (1837-1913). La ditta
passò con disinvoltura dagli smalti (spesso di gran gusto) alle

terracotte ed alle maioliche fino a Sèvres (in biscuit o porcellana
policroma), Meissen e le produzioni rinascimentali. Copiando,

spesso in modo davvero felice, le produzioni orientali che i Samson
danno il loro meglio, con una produzione di gran qualità che continua

ancora oggi ad attirare collezionisti ed appassionati. Di queste porcellane
il catalogo di novembre offre una piccola ma emblematica selezione:
sono piatti, anche di belle dimensioni, con decori Famiglia Verde o Rosa,
figure (una specialità della premiata ditta, ma oggi non facili da trovare
sul mercato) e soprattutto potiche, forse la produzione Samson più ap-
prezzata per il suo notevole impatto decorativo.
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L’ecLettica

forma

deLLa ceramica

the ecLectic

shape

of ceramics

The catalogue of the sale of ceramics and glassware next No-
vember 26th, which will be held in our Genoese halls, pre-
sents an interesting selection of ceramics between the 18th
and 20th century: majolica, porcelain and pottery both
Italian and European. The porcelain offer includes three
plates belonging to one of the great (and famous) sets
commissioned by the court of Naples to the Mani-
fattura Reale Ferdinandea. Decorated with views
of the most beautiful Neapolitan landscapes (and
of other cities in the Kingdom) and called Farne-
siano for the frieze with cameo medallions and
the inscription Museo Farnesiano, this ensem-
ble stands out for the great attention paid to
the elaboration of the shapes and for the
quality of the views. The sources used are
various, from the Voyage Pittoresque by
the Abbot of Saint Non, 1781-1786, to
the Phlegraei Fields by Sir William Ha-
milton (1776), up to the various collec-
tions of engravings that have been
widespread since 1750 and that illu-
strated a vast choice of archaeological
or monumental views. Created from
1784 onwards, the set was carefully
studied in 1986, on the occasion of
the exhibition dedicated to the porce-
lain of the Bourbon family of Naples.
We remember the beautiful teapot in
Meissen porcelain decorated with gro-
tesque figures in battle and datable to
the mid-eighteenth century and the small
sample of late eighteenth-century Vinovo
pottery. But perhaps the most interesting
set includes the eclectic production in the
mid-nineteenth century, especially ceramics
made in the furnaces of the Parisian Samson
who, in the middle of the nineteenth century,
flooded the salons of good society throughout
Europe with his sophisticated copies of porce-
lain between West and East. Actually, for a long
time the frontispiece of the correspondence of the
maison on rue Beranger focused on the Samson's
bronze work (and often their ceramics have beautiful
frames): but it is certainly the ceramics that have given
the history of nineteenth-century decorative arts the names
of Edme (1810-1891) and his son Emile (1837-1913).
The company produced enamels (often of great taste), terra-
cotta and majolica up to Sèvres (in biscuit or polychrome por-
celain), Meissen and Renaissance productions. It was copying,
often very well, the oriental productions that the Samsons give their
best, with a production of great quality that continues to attract collec-
tors and enthusiasts. Of these porcelains, the November catalogue offers
a small but emblematic selection: they are flat, even of beautiful dimen-
sions, with Green or Pink Family decorations, figures (a speciality of the
award-winning company, but today not easy to find on the market) and
above all vases, perhaps the most appreciated Samson production for its
remarkable decorative impact.
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Chateau 

Mouton

Rothschild.
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Nessuno avrebbe pensato che un acquisto in asta potesse dar vita ad uno degli Chateau più famosi ed importanti di tutto il mondo, nemmeno il suo acquirente.
È esattamente il 1853 quando il Barone Nathaniel de Rothschild, si aggiudicò lo Château Brane Mouton, per vinificare e godere delle uve di quei vigneti assieme
ai suoi ospiti. Era nato lo Chateau Mouton Rothschild, dalla fusione dei due cognomi. 
Lo Chateau vive una rivoluzione mezzo secolo dopo, nel 1924, quando il nipote del Barone, Philippe de Rothschild, prese in mano le redini dell’azienda, e
decide di far imbottigliare tutto il vino prodotto. In quell’occasione decise di commissionare al più importante tra i cartellonisti pubblicitari, Jean Carlu, l’etichetta
per le sue bottiglie, che da quel momento diverranno uno degli elementi trainanti della bellezza e del fascino collezionistico di questo vino leggendario.  
La fine della Seconda Guerra Mondiale viene celebrata con un’etichetta disegnata dall’artista Philippe Jullian che riporta sulla fascia alta la V di vittoria
degli alleati. Dal 1945 inizia la tradizione delle etichette illustrate, delle vere e proprie opere d’arte, che hanno coinvolto artisti come Picasso, Chagall,
Mirò, Braque, Tàpies, Francis Bacon, Dalì, Balthus, Jeff Koons, e perfino il Principe Carlo d’Inghilterra che per l’occasione realizzò un acquarello. 
Il Mouton, anche se considerato un vino eccezionale, rimase fuori dalla famosa classificazione dei vini del Bordolese, per volere dell’imperatore Napoleone
III, fino al 1973, quando intervenne direttamente il Ministero dell’Agricoltura promuovendolo al rango superiore di Premier Grand Cru Classé. 
Finalmente era entrato ufficialmente di diritto nell’olimpo dei vini più importanti del mondo, un posto che le era sempre appartenuto. Un nettare degli dei,
l’eccellenza assoluta in un bicchiere seguendo la filosofia dello Chateau “Mouton ne change”, perché è impossibile cambiare ciò che è già un archetipo
impareggiabile.

CHATEAU MOUTON ROTHSCHILD. THE ARCHETYPE OF EXCELLENCE
No one would have thought that a purchase at auction could lead to one of the most famous and important Chateau in the world, not even its buyer. 
It was exactly 1853 when Baron Nathaniel de Rothschild won the Château Brane Mouton, to make wine and enjoy the grapes of those vineyards together with his
guests. The Chateau Mouton Rothschild was born from the fusion of the two surnames. 
The Chateau experienced a revolution half a century later, in 1924, when the Baron's nephew, Philippe de Rothschild, took over the reins of the company and decided
to have all the wine produced bottled. On that occasion, he decided to commission the most important poster designer and advertiser, Jean Carlu, to design the label
for his bottles. From that moment on, they will become one of the driving forces behind the beauty and collecting charm of this legendary wine.  
The end of the Second World War is celebrated with a label designed by the artist Philippe Jullian that shows the V of victory of the allies on the high end.
In 1945, the tradition of illustrated labels began. Real works of art involving artists such as Picasso, Chagall, Mirò, Braque, Tàpies, Francis Bacon, Dali,
Balthus, Jeff Koons, and even Prince Charles of England who created a watercolour for the occasion. 
Mouton, despite being considered an exceptional wine, remained outside the famous classification of Bordeaux wines, at the behest of Emperor Napoleon
III, until 1973, when the Ministry of Agriculture intervened directly promoting it to the higher rank of Premier Grand Cru Classé. 
It thus had finally officially entered the Olympus of the most important wines in the world, where it had always belonged. A nectar of the gods, absolute excellence in
a glass following the philosophy of the Chateau "Mouton ne change", because it is impossible to change what is already an incomparable archetype.
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When she was at the height of her fame in the 1930s, the volup-
tuous and uninhibited Hollywood star May West loved to say
maliciously that "I've always had the feeling that a piece of jew-

ellery given as a gift shines much brighter than one you bought yourself".
After almost a century, now as then, a jewel can be a sparkling promise
of love that is perpetuated in time. In the moment it is received, it eternalises
the happy amazement, the uncontrollable frenzy, the childish enthusiasm
to wear it. A feeling that is always perpetuated, as well as the feeling of
the donor. 
The next Monte Carlo Jewellery auction, on December the 8th, will offer
many opportunities to choose a jewel, either for our dear ones or for our-
selves, that will make a moment in life unforgettable and perfect. A pair of
pendant earrings with diamonds and Colombian emeralds, and a ring
with a 4.57 carat diamond, colour D, purity VVS2. Also, a gold ring with
diamonds and a 8.48 carat ruby, a pair of earrings in gold, diamonds
and emeralds, a delightful brooch pendant in gold, chalcedony and coral,
signed by Van Cleef & Arpels, a ring with sapphire and diamonds signed
by Mario Buccellati, and a light and elegant diamond necklace of about
1920. 

L a vaporosa e disinibita star di Hollywood Mae West
quando negli anni ’30 era all’apice della sua fama amava
dire maliziosamente che “Ho sempre avuto la sensazione

che un gioiello regalato brilla molto di più di uno che ti sei com-
prata tu”.
Passato quasi un secolo, adesso come allora, un gioiello può es-
sere una scintillante promessa d’amore che si perpetua nel tempo,
capace di eternizzare nell’attimo che viene donato il felice stu-
pore, l’incontrollabile frenesia, il fanciullesco entusiasmo d’indos-
sarlo. Una sensazione che si perpetua sempre, così come il
sentimento di colui che l’ha donato. 
Nella prossima asta di Gioielli di Monte Carlo dell’ 8 dicembre
vi saranno molte occasioni per scegliere per una persona cara o
per se stessi, un gioiello che renderà indimenticabile e perfetto un
attimo della vita, come un paio di orecchini pendenti con diamanti
e smeraldi colombiani, e un anello con un diamante di 4.57
carati, colore D, purezza VVS2. E ancora un anello in oro con dia-
manti e un rubino di 8.48 carati, un paio di orecchini in oro, dia-
manti e smeraldi, una deliziosa spilla pendente in oro, calcedonio
e corallo, firmata Van Cleef & Arpels,  un anello con zaffiro e dia-
manti firmato Mario Buccellati, e una leggera quanto elegante col-
lana in diamanti del 1920 circa. 

  g i o i e lli d a a m

a r
e

Paio di orecchini pendenti

con smeraldi colombiani e diamanti

stima € 120.000 - 150.000
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Tempo immortale
Rolex Perpetual.
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Nella
prestigiosa storia del marchio

Rolex il Perpetual Day Date presentato nel
1956 è una serie iconica e molto amata dal col-

lezionismo che lo riconosce come un classico dal fa-
scino intramontabile.  Il Day Date era il primo cronometro da

polso automatico, impermeabile, che indica la data e il giorno
della settimana in modo completo, collocandosi immediatamente

per prezzo ed eleganza al Datejust, il vertice della gamma, e la com-
plicazione della contemporanea presenza della data e del giorno gli
permetteva di confrontarsi con le maison più prestigiose, potendo vantare
l’impermeabilità di 50 metri garantita dalla celebre cassa Oyster. Nella
prossima asta di Orologi di Monte Carlo dell’8 dicembre 2020 saranno
presentati due modelli di grande appeal per i romantici amanti di questo
modello immortale, come il Rolex Oyster Perpetual Date del 1979 (Ref.
1503) con cassa in oro giallo, diametro 36 millimetri con quadrante
bianco e un rarissimo cinturino Oyster rivettato in oro giallo refe-

renza 7205 con finali 57, e del 1986 un Rolex Oyster Per-
petual Day Date (Ref. 18038), sempre con cassa in oro

giallo 18 carati e diametro di 36 millimetri con cin-
turino in pelle, e un raro quadrante nero

con grafica in oro. 

I n
the prestigious history of the

Rolex brand, the Perpetual Day Date pre-
sented in 1956 is an iconic and much loved se-

ries by collectors who see it as a classic with timeless
appeal.  The Day Date was the first automatic, water-resi-

stant wrist chronometer that indicated the date and day of the
week, thus immediately positioning itself for price and elegance

at the Datejust, the top of the range. The simultaneous presence of
the date and day allowed it to compete with the most prestigious mai-
sons, boasting the water resistance of 50 metres guaranteed by the
famous Oyster case. 
The next Monte Carlo watch auction on 8th December 2020 will pre-
sent two models of great appeal for the lovers of this immortal model,
such as the 1979 Rolex Oyster Perpetual Date (Ref. 1503) with a
yellow gold case, 36 millimetre diametre with a white dial and

a very rare Oyster riveted yellow gold strap, reference 7205,
with end links 57, and a 1986 Rolex Oyster Perpetual

Day Date (Ref. 18038), also with an 18 Ct yellow
gold case and 36 millimetre diameter with

leather strap, and a rare black dial
with gold graphics. 
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L’utilità che diviene bellezza è nel design un processo di
sintesi tra l’idea del designer e le realtà produttive che sono
capaci della sua realizzazione pratica. Nell’Italia autar-
chica degli anni ‘30 manifatture anonime ma di grande
maestria, furono capaci di realizzare oggetti di essenziale
eleganza con materiali umili che nulla toglievano all’intrin-
seca qualità formale del manufatto.  
Nella prossima asta di Design e Stile Italiano del 10 – 11
dicembre 2020 verrà presentato una scrivania del 1936
in legno di faggio, alluminio, faesite e linoleum, che dimo-
stra che quando il disegno industriale ha una armonia in
sé, che le conferisce equilibrio e proporzione, i materiali
divengono strumenti funzionali al risultato finale. 
Gio Ponti a questo riguardo, in tutto il suo percorso di ri-
cerca - che l’ha reso un maestro dell’architettura e del de-
sign italiano del XX secolo - è stato esempio di semplice
sobrietà che univa, con superba leggiadria, purezza ed
essenzialità, utilità e piacevolezza, tanto da renderlo inti-
mamente italiano e assolutamente universale. Un divano e
due poltrone, progettate nel 1950 per arredare la prima
classe del transatlantico Augustus, sono l’esempio di un ri-
gore concettuale dove stile e praticità si fondono in un og-
getto unico nella sua splendida riproducibilità.
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In design, utility that becomes beauty is  a process of synthesis
between the designer's idea and the production process. In the
autarkic Italy of the 1930s, anonymous but highly skilled man-
ufacturers were able to create elegant objects with humble ma-
terials that took nothing away from the intrinsic formal quality of
the product. 
The next Design and Italian Style auction on December 10th –
11th 2020, will feature a 1936 desk in beech wood, alu-
minium, faesite and linoleum, which demonstrates that when in-
dustrial design has a harmony in itself, which gives it balance
and proportion, materials become functional tools for the final
result. 
Gio Ponti in this regard, in all his research - which made him a
master of 20th century Italian architecture and design - was an
example of simple sobriety that combined, with superb grace-
fulness, purity and essentiality, usefulness and pleasantness, so
much so as to make him intimately Italian and absolutely uni-
versal. A sofa and two armchairs, designed in 1950 to furnish
the first class of the Augustus transatlantic liner, are an example
of conceptual rigour where style and practicality blend into a
unique object in its splendid reproducibility.
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G
iuseppe Valadier (Roma 1765 –
1839), architetto, orafo e argentiere
tra i più importanti tra l’arcadia neo-

classica  e il tardo romanticismo, era figlio di
Luigi, una delle figure più importanti dell’arte de-
corativa del XVIII secolo nella Città Eterna. Le
sue opere rispetto a quelle del padre  - dove
convivevano l’esuberanza rococò e rigore neo-
classico, e celeberrime nelle corti d’Europa per
preziosità e stravaganza, sia nei materiali che
nell’ideazione, tanto da evocare la classicità
maestosa e sensuale della Roma imperiale tanto
amata dai colti viaggiatori del Grand Tour - si
caratterizzano per un’olimpica misura neoclas-
sica, che cela però un estro audace che ricorda
la vivace fantasia paterna, come ad esempio
nel calamaio in argento parzialmente dorato
composto da tre elementi sovrapposti, e termi-
nanti con un obelisco di gusto egizio, libera-
mente ispirato da quello che attualmente
abbellisce la Piazza del Quirinale.  La base a
sezione cilindrica forma un piccolo recipiente
su cui si innesta un cilindro, arricchito da serti
di alloro, dando forma al calamaio su cui si
poggia il campanello a forma di obelisco a se-
zione quadrata terminante con presa a ghianda
e poggiante su quattro piedini sferici uniti alla
base decorata con foglie lanceolate. La super-
ficie dell’obelisco reca incisioni di volatili, foglie
ed iniziali alla maniera egiziana.
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G
iuseppe Valadier and the measure
of imagination Giuseppe Valadier
(Rome 1765 - 1839), one of the

most important architects, goldsmiths and silver-
smiths between the neoclassical arcadia and
late Romanticism, was the son of Louis, one of
the most important figures of 18th century de-
corative art in the Eternal City. His works com-
pared to those of his father - where rococo
exuberance and neoclassical rigour coexisted
- were famous in the courts of Europe for their
preciousness and extravagance, both in mate-
rials and design. They evoked the majestic and
sensual classicism of imperial Rome so loved by
the cultured travellers on the Grand Tour. They
are characterised by an Olympic neoclassical
measure. This, however, hides a daring inspi-
ration reminiscent of the lively paternal fantasy,
as for example in the partially gilded silver in-
kwell composed of three overlapping elements,
ending with an Egyptian-style obelisk, freely in-
spired by the one that currently embellishes the
Piazza del Quirinale. The cylindrical section
base forms a small container on which a cylin-
der is grafted. It is enriched with laurel wreaths
and gives shape to the inkwell on which the
obelisk-shaped bell rests. Its square section ends
with an acorn-shaped grip and rests on four
spherical feet joined to the base and decorated
with lance-shaped leaves. The surface of the
obelisk is engraved with birds, leaves and ini-
tials in the Egyptian style.
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La pittura italiana tra il Quattrocento e il
Cinquecento è ancora oggi per il mondo
collezionistico e per la ricerca storica arti-
stica una miniera inesauribile di artisti che
hanno operato in maniera parallela, e a
volte laterale, alle grandi innovazioni dei
maestri del Rinascimento, un movimento
che al di là della percezione contempora-
nea rappresentava l’élite di un rinnova-
mento culturale e artistico che solo nei
secoli successivi venne compreso come fon-
damentale per la costruzione di un ruolo
moderno dell’arte e degli artisti come testi-
moni essenziali della storia di un paese. 
Ma come un grande fiume nasce da mol-
teplici affluenti, ogni artista rappresentava
la cultura visiva del proprio territorio, che
nell’insieme costruiva la tradizione e l’inno-
vazione di quella galassia di infiniti stati,
feudi, poteri sacri e profani che era l’Italia
di allora.
Nella prossima asta di Dipinti Antichi del
21 dicembre verranno esitate quattro tele
che rappresentano il coacervo di linguaggi
visivi di una stagione dell’arte che ancora
emoziona per le sue innumerevoli peculiarità.
Partendo dall’artista dallo stile più arcaico,
spicca per la sua ieratica figura il San Pro-
sdocimo di Padova del Maestro del Trittico
di San Niccolò, attivo in Veneto tra la fine
del XV e l’inizio del XVI secolo, dipinta su
tavola fondo oro e forse commissionato nel
1503 dalla badessa Catarina Mariotti per
la chiesa di San Prosdocimo a Venezia. La
seconda tela che merita attenzione è una
Madonna con Bambino di gusto perugine-
sco di Antonio del Massaro da Viterbo
detto “Il Pastura”, attivo a Roma tra il 1478
e il 1516, che fu uno dei principali prota-
gonisti della pittura nella Città Eterna alla
fine del XV secolo, insieme a Melozzo da
Forlì e Antoniazzo Romano, con i quali
firma lo statuto della corporazione di San
Luca. La terza opera da segnalare è una
tela con il Matrimonio mistico di Santa Ca-
terina e San Girolamo, del manierista fer-
rarese Giuseppe Mazzuoli detto “Il
Bastarolo”, da ritenersi realizzata nel pe-
riodo giovanile per i chiari riferimenti a
Dosso Dossi e le influenze del Correggio e
del Parmigianino.
Infine, del veronese Giovan Francesco Ca-
roto una Madonna con il Bambino e San
Giovannino di chiara influenza leonarde-
sca desunta dal viaggio milanese a metà
degli anni dieci del ‘500 alla corte di An-
ton Maria Visconti, dove entrò in contatto
con il Bramantino, Bernardino Luini e Ce-
sare da Sesto.Il

 rin
asc

ime
nto

 par
alle

lo d
ella

 pit
tur

a it
alia

na

G
io

va
n
 F

ra
n
ce

sc
o
 C

a
ro

to
 M

ad
on

na
 c

on
 il

 B
am

bi
no

 e
 S

an
 G

io
va

nn
in

o,
 o

lio
 s

u 
te

la
, c

m
 1

23
 x

 9
9,

8 
St

im
a 

€
 8

.0
00

 –
 1

2.
00

0

M
a

es
tr

o
 d

el
 t

ri
tt

ic
o
 d

i S
a

n
 N

ic
o
lò

 S
an

 P
ro

sd
oc

im
o 

di
 P

ad
ov

a,
 o

lio
 s

u 
ta

vo
la

 s
u 

fo
nd

o 
or

o,
 c

m
 1

20
,8

 x
 3

6,
3 

St
im

a 
€

 8
.0

00
 –

 1
0.

00
0



PREVIEW/ Dipinti Antichi 21 dicembre 2020

63

For the collecting world as well as for artistic historical research, Italian painting between the fifteenth and sixteenth centuries is still today
an inexhaustible mine of artists who worked in parallel, and sometimes sideways, to the great innovations of the masters of the Renaissance.
A movement that beyond contemporary perception represented the elite of a cultural and artistic renewal, which only in the following
centuries was understood as fundamental for the construction of a modern role for art and artists as essential witnesses of the history of a
country. 
However, like a great river born from multiple tributaries, each artist represented the visual culture of his own territory, which together built
the tradition and innovation of that galaxy of infinite states, feuds, sacred and profane powers that was Italy at the time.
In the next auction of Antique Paintings on November 27th, four canvases will be exhibited, representing a patchwork of visual languages
of a season of art that still excites for its countless peculiarities.
Starting from the artist with the most archaic style, the St. Prosdocimo of Padua, by the Master of the Triptych of St. Nicholas, stands out.
The artist was active in Veneto between the end of the fifteenth and the beginning of the sixteenth century. The work was painted on a gold
background panel and perhaps commissioned in 1503 by the abbess Catarina Mariotti for the church of St. Prosdocimo in Venice. The
second canvas that deserves attention is a Madonna and Child in Perugia style by Antonio del Massaro from Viterbo known as "Il Pastura".
The artist was active in Rome between 1478 and 1516, and was one of the main protagonists of painting in the Eternal City at the end
of the fifteenth century, together with Melozzo da Forlì and Antoniazzo Romano, with whom he signed the statute of the guild of San Luca.
The third work to be noted is a canvas with the Mystical Marriage of St. Catherine and St. Jerome, by the Ferrara mannerist Giuseppe Maz-
zuoli known as "Il Bastarolo". The work is considered to have been painted in his youth because of the clear references to Dosso Dossi and
the influences of Correggio and Parmigianino.
Finally, by the Veronese Giovan Francesco Caroto, a Madonna with Child and St. Giovannino of clear Leonardesque influence deduced
from the Milanese trip in the mid-1500s to the court of Anton Maria Visconti, where he came into contact with Bramantino, Bernardino Luini
and Cesare da Sesto.
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La pittura di Giulio Aristide Sartorio è fatta di grazia e bellezza unita ad una cultura della storia del-
l’arte che pulsa con sensuale pienezza in ogni sua opera. Le opere della prima maniera oscillano
tra il genere neo-settecentesco, contaminato con le reminiscenze classicheggianti, e la progressiva
adesione al verismo corrente, nel tentativo di individuare una sua maniera originale, anche attraverso
il contributo di Domenico Morelli, di cui più volte visitò lo studio a Napoli e al quale sarebbe stato
legato da reciproca stima e amicizia. Dalla metà degli anni ottanta Sartorio aveva preso a frequen-
tare l’ambiente artistico di via Margutta, stringendo stretti rapporti con il pittore spagnolo José Villegas
Cordero, che lo introdusse ai grandi connoisseur della Città Eterna. L’incantevole Studio accademico
per giovinetto ignudo disteso che sarà esitato nell’asta di Dipinti del XIX del 21 dicembre 2020 è
da riferirsi a questo periodo e fu commissionato dal conte Pietro Giorgi (Roma 1850 - 1916),  amico,
mecenate e collezionista di Sartorio, di cui esiste un prezioso epistolario di una decina di lettere au-
tografe del Maestro inviate al Giorgi da Parigi a partire dal 1884, che rappresentano un fascinoso
affresco dell’ambiente artistico e letterario del tempo. In queste appassionate missive un giovanissimo
Sartorio è freneticamente impegnato a frequentare la colonia degli artisti italiani, tra cui De Nittis,
Palizzi, Corcos, Detti, Pittara, ma anche stranieri come l’eccellente ungherese Munkàcsy, Meissonier,
Bougoureau, Jeròme, Van Beers, Bastien-Lepage, a vedere Salon e galleristi influenti come Paul Du-
rand-Ruel che allora dettava i trend artistici della Ville Lumière.

Giulio Aristide Sartorio and the art of grace
Giulio Aristide Sartorio's painting is made of grace and beauty combined with culture of art history,
which sensually pulsates in each of his works. The works of the first manner oscillate between the
neo-eighteenth-century genre, contaminated with classical reminiscences, and the progressive adhe-
rence to the current of verism, in an attempt to identify an original manner, also through the contribution
of Domenico Morelli, whose studio he visited several times in Naples and to whom he was bound
by mutual esteem and friendship. From the mid-1980s, Sartorio had begun to frequent the artistic
environment of Via Margutta, establishing close relations with the Spanish painter José Villegas Cor-
dero, who introduced him to the great connoisseurs of the Eternal City. The enchanting Academic
Study for young man lying naked, which will be hesitated in the auction of Paintings of the nineteenth
century of 21th December 2020, is to be referred to this period. It was commissioned by Count
Pietro Giorgi (Rome 1850 - 1916) who was a friend, patron and collector of Sartorio. A precious
epistolary of about ten autograph letters sent by the Master to Giorgi from Paris starting from 1884,
portrays a fascinating fresco of the artistic and literary environment of the time. These passionate mis-
sives show a very young Sartorio frantically busy attending the group of Italian artists, including De
Nittis, Palizzi, Corcos, Detti, Pittara, but also foreigners such as the excellent Hungarian Munkàcsy,
Meissonier, Bougoureau, Jeròme, Van Beers, Bastien-Lepage, visiting Salon and influential gallery
owners such as Paul Durand-Ruel who, at the time, dictated the artistic trends of the Ville Lumière.
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Nei giorni del confinamento, che speriamo di non
dover presto rivivere, mi sono trovato a camminare
ogni giorno – con Anita, la mia amatissima cagno-

lina – nel quartiere in cui vivo: l’Oltrarno fiorentino. Per la
prima volta senza rischiare di essere investito da una mac-
china o travolto dai turisti, ho potuto leggere le lapidi che
ricordano come i nostri congiunti non siano solo i parenti
che potevamo andare a trovare, ma anche coloro che
hanno condiviso lo spazio in cui noi oggi viviamo. Qua,
intorno alla mia casa, quei congiunti si chiamano Filippo
Neri e Maria Maddalena dei Pazzi, Francesco Ferrucci e
Galileo, Elizabeth Barret Browning e Alphonse de La Mar-
tine, Giuseppe Bonaparte e Francesco Guicciardini e Do-
stoevsky, Ugo Foscolo e Tarkovskij: donne e uomini di tutti
i tempi che hanno vissuto
tra queste pietre. Uno di
questi abitanti dell’Ol-
trarno, Carlo Levi, ha
spiegato una volta che
forse «è proprio questo il
primo dei caratteri che di-
stinguono l'Italia: quello di
essere il paese dove si
realizza in modo più ti-
pico e diffuso permanente
che altrove la contempo-
raneità dei tempi. Tutto è
avvenuto e tutto è nel pre-
sente: ogni albero, ogni
roccia, ogni fontana con-
tiene dentro di sé dèi più
antichi […] sugli asfalti
delle automobili risuona
l'eco di passi innumere-
voli». Ciò che in qualche modo ci ha soccorso in quei
giorni, era il dialogo incessante con gli spiriti magni che
hanno gioito e sofferto gli angoli delle nostre strade: ciò
che la teologia cattolica chiama la comunione dei vivi e
dei morti, e la Costituzione della Repubblica chiama pa-
trimonio storico e artistico. 
Prendiamolo come programma di un turismo nuovo. Pren-
diamo il luogo più vicino a dove viviamo. 
Per me, Piazza del Carmine. Una grande piazza trecente-
sca, la piazza di un ordine mendicante che ha bisogno
di spazio all'aperto per predicare. Nella grande chiesa
che quei carmelitani costruiscono, Masaccio cambia il
corso della storia dell'arte, portando sull'altare lo spazio
della città, i corpi vivi e tremanti, il mondo reale: come
solo Caravaggio saprà fare dopo di lui. La città dei vivi è
diventata la scena prospettica abitabile, credibile, in cui
ambientare la storia sacra: se abbiamo ancora la Cap-
pella Brancacci, è invece purtroppo andato perso l’altro
capolavoro di Masaccio: il grande affresco con la Sacra
del Carmine, che mostrava proprio la piazza e la proces-
sione della consacrazione della chiesa, in un gioco di
specchi che alla fine rifletteva l'identità di una collettività.

Accanto a Masaccio in questa piazza vivono e si intrec-
ciano infinite storie: nell’edificio in cui vivo, parte del vec-
chio convento, il 29 aprile 1868 vengono inventati i
corazzieri, che devono scortare il re, con la loro strana ar-
matura napoleonica, negli anni di Firenze capitale. E sem-
pre in questa casa, pochi anni dopo, riprende il
sopravvento l'identità operaia che la piazza aveva nel Me-
dioevo: nel 1902 vi si svolge un’enorme assemblea ope-
raia, 15.000 persone che debordano nella piazza e
reagiscono a un licenziamento di massa nella fonderia del
Pignone proclamando il primo sciopero generale. Una Fi-
renze operaia che è così diversa dall’immagine del santino
del Rinascimento. Esattamente davanti alla porta della ca-
serma si trova un tabernacolo del Trecento: la piazza è

piena di tabernacoli, per
le ragioni assai prosaiche
di cui parla Giacomo
Leopardi nello Zibaldone:
«A Firenze non v’è canto
di edifizio e di strada sí
pubblica e frequentata,
dove non si veggano,
non dico croci, ma lun-
ghe file di croci dipinte
nel muro a basso, in
modo di siepi. Il che è
ben ragionevole in quella
sporchissima e fetidissima
città, per li cui amabili cit-
tadini ogni luogo, nasco-
sto o patente, è comodo
e opportuno per li loro bi-
sogni, e soprattutto ogni
cominciamento o entrata

di viottolo o di via (due cose poco diverse in Firenze):
onde nessun luogo è sicuro da tali profanazioni senza tali
ripari ed antemurali, e conviene moltiplicarli senza fine». 
Il palazzo su cui si trova quel tabernacolo ha una lunga
storia. Nel Cinquecento ospitava dei più bei giardini
dell’Oltrarno. Nel 1827 vi nasceva Georgina Craufurd,
«da genitori inglesi nasceva con anima italiana […] insi-
gne fra le donne italiane propugnatrice del Risorgimento
nazionale» (ricorda una lapide). Il muro di quel palazzo,
che Ottone Rosai dipingerà ossessivamente negli anni ‘20
del Novecento, nasconde una storia terribile che nessuno
ha voluto ricordare con una lapide. Nel novembre del
1943 il cardinale Elia Dalla Costa chiese alle suore, che
ancora abitano il palazzo, di nascondere un gruppo di
donne ebree con i loro figli. Un’irruzione notturna di soldati
nazisti e di fascisti fiorentini le condannò a morte quasi
tutte, deportandole nei campi di sterminio. Non posso mai
camminare davanti a quel muro senza sentire le urla di
quelle donne, che la madre superiora descrive al cardinale
in una lettera. Conoscere le nostre città, ascoltarne le pietre
significa tornare umani. Ci voleva una pandemia per ca-
pirlo: non dimentichiamolo più.

During the days of confinement, which I hope I won't
have to relive again soon, I found myself walking
every day - with Anita, my beloved little dog - in

the neighbourhood where I live in Florence, the so-called
Oltrarno. For the first time, without risking being run over
by a car or tourists, I was able to read the gravestones.
They remind us that our dear ones are not only the relatives
we should pay a visit to, but also those who shared the
space in which we live today. Here, around my house,
those dear ones are Filippo Neri and Maria Maddalena
dei Pazzi, Francesco Ferrucci and Galileo, Elizabeth Barret
Browning and Alphonse de La Martine, Giuseppe Bona-
parte and Francesco Guicciardini and Dostoevsky, Ugo
Foscolo and Tarkovskij: women and men of all times who
lived among these stones.
One of the inhabitants of
the Oltrarno, Carlo Levi,
once explained that per-
haps "this is precisely the
main peculiarity that
chracterises Italy: that of
being the country where
the contemporaneity of
times is more typical and
permanent than else-
where. Everything has
happened and everything
is in the present: every
tree, every rock, every
fountain contains the most
ancient gods [...] the as-
phalt echoes the echo of
countless footsteps". What
somehow helped us in
those days was the incessant dialogue with the magnificent
spirits who rejoiced and suffered on the corners of our
streets: what Catholic theology calls the communion of the
living and the dead, and the Constitution of the Republic
calls historical and artistic heritage. 
Let's take it as a new tourism approach. Let's take the place
closest to where we live. 
For me it is Piazza del Carmine. A large fourteenth-century
square, the square of a mendicant order that needs out-
door space to preach. In the great church that those
Carmelites built, Masaccio changed the course of art his-
tory, bringing the space of the city, the living and trembling
bodies, the real world, to the altar: as only Caravaggio
could do after him. The city of the living has become the
living, credible perspective scene in which to set the sacred
story: if on the one hand we still have the Brancacci
Chapel, the other Masaccio's masterpiece has unfortu-
nately been lost: the great fresco with the Sacra del
Carmine, which showed the square and the procession of
the consecration of the church, in a play of mirrors that in
the end reflected the identity of a community.
Next to Masaccio, endless stories live and are intertwined

in this square: in the building where I live, part of the old
convent, on April 29th 1868 the armourers were invented.
They had to escort the king, with their strange Napoleonic
armour, in the years when Florence was the capital of Italy.
And still in this house, a few years later, the workers' iden-
tity that the square had in the Middle Ages took over
again: in 1902, a huge workers' assembly was held here.
Fifteen thousand people overflowed into the square and
reacted to a mass dismissal in the Pignone foundry, thus
proclaiming the first general strike. A working-class Flo-
rence that is so different from the image of the Renaissance.
Right in front of the door of the barracks, there is a 14th
century tabernacle: the square is full of tabernacles, for the
very prosaic reasons mentioned by Giacomo Leopardi in

the Zibaldone: "In Flo-
rence there is no building
and street that is public
and frequented where
you can't see long rows
of crosses painted in the
low wall, like hedges.
This is very reasonable in
that very dirty and fetid
city. For its lovable citi-
zens every place, hidden
or licensed, is convenient
and appropriate for their
needs, and above all
every beginning or en-
trance of a lane or street
(two things not very differ-
ent in Florence): so that
no place is safe from such
profanation without such

shelters and antemural, and it is better to multiply them end-
lessly". 
The palace on which that tabernacle stands has a long his-
tory. In the sixteenth century, it housed some of the most
beautiful gardens of the Oltrarno. In 1827, Georgina
Craufurd was born here, "from English parents she was
born with an Italian soul [...] A distinguished Italian woman
among those who supported the national Risorgimento" (re-
calls a headstone). The wall of that palace, which Ottone
Rosai obsessively painted in the 1920s, hides a terrible
story that nobody wanted to remember with a plaque. In
November 1943, Cardinal Elia Dalla Costa asked the
nuns, who still live in the palace, to hide a group of Jewish
women and their children. A night raid by Nazi soldiers
and Florentine fascists condemned almost all of them to
death, deporting them to extermination camps. I cannot
walk in front of that wall without hearing the screams of
those women, which the Mother Superior describes to the
Cardinal in a letter.
To know our cities, to listen to the stones means to become
human again. It took a pandemic to understand this. Let us
never forget it again.
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CONOSCERE
LE NOSTRE
CITTÀ PER
T O R N A R E
UMANI

KNOWING
OUR CITIES
TO BECOME
H U M A N
AGAIN
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art magazine

LUCA MASSIMO BARBERO

DE CHIRICO.
MAI VISTO PRIMA!
di Alessandro Seccianii

CAPOLAVORI CON UN
SEMPLICE CLICK
di Roberta Olcese

L'ARTE AL TEMPO DEL COVID
di Giuseppe Calabi

PREVIEW 
Picasso. Gigante della modernità
Arredo Sovrano
L’eclettica forma della ceramica
Chateau Mouton Rothschild
Gioielli da amare
Rolex Perpetual. Tempo immortale
Design e la felice armonia tra forma e funzione 
Giuseppe Valadier e la misura della fantasia
Il rinascimento parallelo della pittura italiana
Giulio Aristide Sartorio e l’arte della grazia

VILLA PANZA. DA VIVERE
E CONDIVIDERE
di Anna Bernardini

PALAZZO COLONNA.
ETERNA EMOZIONE
di Patrizia Piergiovanni

CONOSCERE LE NOSTRE CITTÀ
PER TORNARE UMANI
di Tomaso Montanari
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