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IL CONTESTO STORICO

L’organizzazione delle informazioni at-
traverso la grafica nasce dall’esigenza 
di comunicare in modo chiaro ed effi-
cace. Questa esigenza, accompagna 
l’essere umano sin dalle origini e si è 
trasformata nel tempo insieme all’e-
voluzione sociale e commerciale. Fin 
dall’inizio, la comunicazione visiva ha 
assolto funzioni fondamentali: garanti-
re l’efficacia comunicativa, rendendo il 
messaggio più leggibile e memorabi-
le; favorire l’identificazione di prodotti, 
servizi e luoghi (soprattutto in epoche 
in cui la maggior parte della popola-
zione non sapeva leggere) e rafforzare 
il branding e l’impatto aziendale, con-
tribuendo alla costruzione dell’identità 
e alla distinzione tra concorrenti.

La storia della grafica può essere fatta 
risalire alle pitture e incisioni rupestri 
della preistoria, in cui i pittogrammi 
rappresentavano i primi esempi di im-
magini leggibili. 
Con i Sumeri, dal 4000 a.C., nacque 
la scrittura cuneiforme e con essa 
una prima forma di organizzazione 
visiva dei segni. In Egitto, testi e im-
magini vennero combinati nei papiri 
illustrati, che anticipavano già un’idea 
di layout.
Nel Medioevo, gli amanuensi svilup-
parono un repertorio visivo fatto di 
lettere ornate, rubriche e decorazioni 
che guidavano la lettura, ponendo le 
basi di un linguaggio grafico struttu-
rato.

L’epoca moderna segnò una svolta 
con l’invenzione della macchina da 
stampa di Johannes Gutenberg, che 
rese la diffusione dell’informazione 
capillare e diede vita a nuovi suppor-
ti come libri, gazzette e manifesti. Tra 
XVIII e XIX secolo, lo sviluppo della 
tipografia e dell’industria pubblicita-
ria, portò a caratteri sempre più vari e 
appariscenti, mentre artisti come Tou-
louse-Lautrec inaugurarono il manife-

sto moderno. Nel 1922 William Addi-
son Dwiggins coniò il termine graphic 
design, sancendo la nascita formale 
della disciplina.

Nel corso del XX secolo, diverse 
scuole e movimenti contribuirono a 
definirne i principi: l’Arts and Crafts, 
con William Morris, rivalutò il libro 
come oggetto d’arte; il Bauhaus unifi-
cò arte e industria, aprendo al design 
moderno con la tipografia sans serif 
e il layout funzionale; il Costruttivismo 
sovietico mise la grafica al servizio 
della società; la Neue Typographie di 
Jan Tschichold codificò i principi della 
tipografia moderna; l’International Sty-
le, infine, introdusse un approccio si-
stematico basato sulla griglia, sull’or-
dine razionale e sull’uso di caratteri 
senza grazie, influenzando profonda-
mente il linguaggio visivo contempo-
raneo.

Pagina 5
Decorato iniziale D, 1420-1430, 
inglese. Tempere, foglia oro, vernice 
dorata e inchiostro, 14 × 9 1/2 pollici. 
Getty Museum, Ms. 17 (85.MK.318), 
fol. 21

Pagina 6
Henri de Toulouse-Lautrec, Divan 
Japonais, 1893.

Pagina 7
Jan Tschichold, Neue Typographie, 
1928.

Pagina 8
Josef Müller-Brockmann, Grid 
Systems in Graphic Design, 1981.
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IL PROGETTO EDITORIALE

Costruzione 

Origine

Il progetto Weekend e Grand Tour 
nasce dalla necessità di andare in-
contro alle nuove esigenze del viag-
gio moderno senza perdere quello 
spirito di scoperta che contraddistin-
gueva il Grand Tour del XVIII secolo. 
Si propone dunque un’esperienza di 
viaggio alla scoperta di luoghi ricchi di 
bellezza e capaci di fare emozionare 
il viaggiatore. La tipologia di viaggio - 
proposta in ogni volume della collana 
- fonde esperienza e studio analitico 
dello spazio costruito, per garantire 
uno sguardo attento su ciò che ci 
circonda senza però porre freno alla 
propria immaginazione. Il viaggiatore 
è invitato a immedesimarsi nei luoghi 
per comprenderli a pieno e riviverli 
come chi li ha pensati e realizzati. 

Volumi

La collana è composta da un primo 
volume introduttivo, Grand Tour. So-
gno d’Italia, che narra le origini e la 
storia del Grand Tour, ovvero il noto 
viaggio di formazione degli aristo-
cratici europei. Si analizzano i viaggi 
svolti dai Grand Tourists sotto diversi 
punti di vista, fino ad arrivare al Grand 
Tour del 1900 e alla nascita del turi-
smo vero e proprio. Questo volume 
è dunque alla base dei successivi in 
quanto ha permesso di rielaborare il 
viaggio in chiave moderna. Il secon-
do volume, Umbria. itinerario tra me-
moria e contemporaneità, propone 
un connubio tra spiritualità e arte, dei 
temi fortemente intrecciati e presen-
ti nel territorio umbro. Il viaggiatore 
compie un percorso connotato dal 
fil rouge della spiritualità, intesa non 
solo come dimensione religiosa, ma 
come tensione verso ciò che è tra-
scendente e come ricerca di sen-

Pagine 13-14
Mockup dei volumi della collana 
Weekend & Grand Tour.

so attraverso l’arte, l’architettura e il 
paesaggio. Si parte dalla scoperta 
dell’Umbria classica caratterizzata da 
borghi medievali, architetture sacre, 
feste religiose e pittura rinascimenta-
le, per entrare nella contemporaneità 
e dei conseguenti musei e artisti mo-
derni ed arrivare infine a dei luoghi, 
considerati “ibridi” e spesso nascosti, 
intrisi di arte e spiritualità ma da deci-
frare per essere realmente compresi.  
Grazie a questo itinerario il viaggiato-
re si immerge totalmente nella cultura 
umbra, alla scoperta della spiritualità, 
dell’arte antica e moderna, dei sapo-
ri e delle tradizioni che la rendono un 
territorio sorprendente.

 
Finalità

In accordo con le finalità principali 
del Grand Tour, ovvero la scoperta di 
nuovi luoghi e di se stessi, il progetto 
formativo Weekend & Grand Tour si 
pone gli stessi, proponendo dunque 
l’aggiunta alla collana di nuovi volumi 
che consentano di scoprire nuovi po-
sti meritevoli di essere conosciuti per 
la loro storia, le loro qualità e la capa-
cità di farci emozionare. 

La collana
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tà adeguati a diversi tipi di viaggiatori. 
Allo stesso modo, la guida Weekend 
& Grand Tour vuole coniugare i diver-
si aspetti che hanno caratterizzato le 
guide nel tempo: l’accuratezza delle 
informazioni ed una lettura coinvol-
gente sia per i testi che per le imma-
gini, offrendo uno strumento di cono-
scenza oltre che di esplorazione.

Caratteristiche 

Target

La guida è rivolta a diversi tipi di pub-
blico, dai viaggiatori che vogliono co-
noscere nuovi luoghi o approfondirli 
se li conoscono già, a studiosi o ap-
passionati di storia, arte e architettura 
o fotografia. La guida, infatti, non pre-
senta una semplice raccolta di luoghi, 
bensì mostra come questi ultimi sia-
no connessi alla storia, alla cultura e 
alle tematiche che si vogliono trattare. 
L’impaginazione e la grafica dei volumi 
connotano l’interesse dell’editore nel 
curare sia la forma che il contenuto 
dei propri prodotti. La scelta di belle 
fotografie e il rapporto armonioso tra 
testi e immagini favorisce la leggibilità 
dei contenuti.

Scelta grafica

Le scelte grafiche adottate per i vo-
lumi di Weekend & Grand Tour sono 
strettamente legate al target. I volumi 
si differenziano dalle guide turistiche 
comuni - realizzate in formati piccoli 
o tascabili, fatte per essere lette rapi-
damente e con comodità - e al con-
trario consentono una consultazione 
e uno studio più approfondito. Il for-
mato scelto, l’A4, lascia ampio spa-
zio sia ai testi che alle immagini di alta 
qualità, che occupano molte pagine 
dei volumi e sono spesso di grandi 
dimensioni. La scelta è coerente con 
ulteriori testi sul Grand Tour, in cui si 
lascia molto spazio a dipinti, vedute e 
incisioni, proprio per essere ammirati 
e studiati. Il lettore può fare lo stesso 
con i volumi della collana e immede-
simarsi nei luoghi descritti grazie alle 
parole e alle immagini.

Pagine 11-15
Mockup dei volumi della collana 
Weekend & Grand Tour.

Lingua e stile narrativo

La prima edizione del volume è stata 
realizzata in lingua italiana per coinvol-
gere maggiormente gli italiani e invitarli 
a scoprire diversi luoghi del loro terri-
torio, oltre a valorizzare il patrimonio e 
creare legami profondi con esso. Si 
prevede una futura traduzione in al-
tre lingue così da potere aprirsi ad un 
pubblico e un panorama internazio-
nale. Inoltre, delle possibili collabora-
zioni con editori internazionali potreb-
bero aprire nuovi orizzonti e portare 
alla pubblicazione di ulteriori collane 
dedicate a paesi stranieri. 

Per quanto concerne lo stile narrativo, 
si è optato per un linguaggio espe-
rienziale che consente al lettore una 
maggiore immedesimazione nei luo-
ghi descritti.
Ciò veniva fatto spesso anche nei 
testi dei Grand Tourists, che interve-
nivano esprimendosi in modo sog-
gettivo tramite impressioni e giudizi. 
Anche per questo motivo i volumi 
Weekend & Grand Tour si differen-
ziano dalle comuni guide di viaggio: 
nel lettore scaturiscono dei pensieri e 
curiosità che lo invogliano ad appro-
fondire certi temi trattati.
Le prime guide di viaggio nacquero 
nel 1700 ed erano delle relazioni o 
diari di viaggio in cui venivano mesco-
late informazioni ed appunti culturali o 
aneddotici, dunque si trattava di gui-
de non metodiche. Il genere dei libri di 
viaggio si evolse grazie alla guida Ba-
edeker del 1839, che riportava indi-
cazioni e commenti su ristoranti e al-
berghi. Nonostante ciò, il viaggiatore 
aveva ancora bisogno di portare con 
sé più libri perché spesso uno era 
insufficiente per ottenere la comple-
tezza di informazioni desiderata. Suc-
cessivamente, in Italia, a partire dal 
1900, il Touring Club Italiano pubblicò 
delle guide con immagini e dei volumi 
dedicati a singoli territori, regioni o cit-
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Scelta e confronto editori

Per creare una collana editoriale è 
necessario scegliere un editore che 
possa occuparsi della pubblicazione 
e che abbia una visione e finalità co-
mune all’autore. L’analisi e il confronto 
di diversi editori che si occupano dei 
temi di interesse (viaggio, storia, cul-
tura, architettura, arte) ha consentito 
di arrivare ad una decisione finale. La 
scelta è ricaduta su Franco Maria 
Ricci, noto editore, bibliofilo e colle-
zionista d’arte parmense. La sua for-
mazione si rispecchia in tutte le sue 
pubblicazioni, che risultano sempre 
molto curate nei dettagli, dai testi alle 
immagini. Inoltre, Franco Maria Ricci 
ha già trattato il tema del Grand Tour 
in molte opere, dedicandogli un’inte-
ra collana che riguarda diverse città 
e monumenti d’Italia, da lui definita “il 
Paese-Museo più grande che esista”. 
Vista la carenza di testi sull’immenso 
patrimonio, ad accezione di quelli più 
volte pubblicati, e la conseguente 
scarsa documentazione su di esso, 
l’editore si è posto l’obiettivo di creare 
dei volumi fotografici di alta qualità e 
ricchi di testi d’autore ed esperti del 
settore.

In questa pagina
Logo di Franco Maria Ricci

Pagina 17
Volume dell’editore Franco Maria 
Ricci intitolato Grand Tour d’Europa.

Pagina 18
Copertina del volume Palermo 
dell’editore Franco Maria Ricci (2024) 
che reintra nella collezione “Luoghi e 
città d’arte”.

Pagina 19
Pagina introduttiva ad un capitolo del 
volume Palermo.

Pagine 20-23
Tabella di confronto degli editori 
analizzati

“Il turismo d’arte va preparato: è 
bene informarsi prima a casa su ciò 
che si potrà vedere poi. E una volta 
visitato un luogo è piacevole por-
tarsi via come ricordo un bel libro, 
così da formare, volume dopo volu-
me, una insostituibile biblioteca di 
esperienze storiche e artistiche pre-
ziosa per tutta la famiglia.”

Franco Maria Ricci

L’editore
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Irregolare

Narrazione che 
unisce immagine 

e testo, approccio 
esperenziale

Forte appeal 
estetico, prezzo 

accessibile, 
identità 

riconoscibile

Poco materiale 
storico a supporto

Design 
contemporaneo 
curato, pulito ed 
elegante, belle 

fotografie

Irregolare 
(solo ristampe o 
edizioni speciali)

Atlante visivo per 
regioni, fotografia 

e cartografia 
centrali

Valore 
documentario 
e iconografico, 

taglio descrittivo-
culturale

Dati non più 
attuali, pesantezza 

dei volumi

Impaginazione 
semplice, 

copertine storiche, 
focus su immagini

Irregolare

Ogni volume 
dedicato a una 

città, suddivisione 
tematica 

Layout elegante, 
immagini curate, 
si differenzia da 

guide mainstream

Copertura limitata 
a città selezionate, 

non adatta per 
approfondimenti

Layout 
minimalista, 

palette cromatiche 
ben definite, stile 
contemporaneo

Periodica  
(aggiornamenti e 
nuove edizioni)

Contributi di autori 
locali o ospiti, 

selezione curata di 
indirizzi

Prestigio del 
brand, contenuti 
di qualità, forte 
identità visiva

Prezzo elevato, 
edizioni non 

sempre regolari

Look sobrio ed 
elegante, un 

colore per ogni 
città

Irregolare

Riviste, cataloghi 
artistici, 

pubblicazioni 
monografiche

Alta qualità 
editoriale, prestigio 

nel settore 
dell’arte

Costi elevati, 
limitata diffusione 

al pubblico

Grafica curata e 
rigorosa, equilibrio 
tra immagini e testi

Irregolare

Saggio storico e 
iconografico, alta 
cura tipografica, 

plurilingue

Forte appeal 
estetico, prestigio 
culturale, oggetti 

da collezione

Scarsa regolarità, 
costi elevati, 

tirature limitate

Elegante, 
classico, 

grande cura 
dell’impaginazione

CARATT. 
DISTINTIVE

PUNTI DI 
FORZA

PUNTI DI 
DEBOLEZZA

STILE 
GRAFICO

FREQ. 
PUBBLICAZ.

CARATT. 
DISTINTIVE

PUNTI DI 
FORZA

PUNTI DI 
DEBOLEZZA

STILE 
GRAFICO

Viaggio, città, 
cultura, fotografia

Viaggiatori 
curiosi, 

appassionati 
di immagini e 

narrazione visiva

Attraverso l’Italia 
(collana storica)

Italia, paesaggi, 
città, architetture, 

tradizioni

Viaggiatori e 
studiosi interessati 

al patrimonio 
italiano

Volume illustrato

Wallpaper City 
Guides

Architettura, 
design, città, 

cultura, lifestyle

Architetti, 
designer, 

viaggiatori esigenti

Guida / Libro 
tascabile

City Guide
Turismo urbano, 
cultura, design, 

gastronomia

Viaggiatori di 
lusso, collezionisti

Guida / Libro 
tascabile

Architecture Arte, architettura, 
design

Studiosi, 
appassionati 

d’arte

Guida / 
Monografia

FRANCO 
MARIA RICCI

TOURING 
CLUB 

ITALIANO

IPPOCAMPO

PHAIDON

LOUIS 
VUITTON

SKIRA

Grand Tour |
Luoghi e città 

d’arte

Itinerari culturali, 
città d’arte, viaggi 

storici
Volume illustrato

Amanti dell’arte, 
viaggiatori colti, 

pubblico di 
nicchia

Volume illustratoPiccoli Atlanti 
Edonisti

SERIE AMBITOEDITORE TARGET FORMATO



Irregolare Piccoli volumi 
d’arte

Originalità dei 
contenuti, 

sperimentazioni

Distribuzione 
limitata, 

meno visibilità 
commerciale

Grafica 
contemporanea, 

estetica 
sperimentale

Irregolare
Ampia gamma di 

titoli fotografici e di 
viaggio

Forte presenza 
internazionale

A volte poca 
profondità locale

Layout impattante, 
immagini 

protagoniste

Irregolare
Antologie di 

viaggi, selezioni 
tematiche

Varietà di autori Scarsa regolarità
Grafica elegante, 
bilanciamento di 
fotografie e testo

Irregolare
Brevi saggi, 

intervisti, itinerari di 
un giorno

Focus di qualità e 
non quantità

Copertura limitata, 
poche città trattate

Layout molto 
minimalista ma 

curato

Irregolare

Quartieri, 
mappe e indirizzi 
selezionati, brevi 

saggi, tono 
editoriale internaz.

Forte identità 
del marchio, 

piccolo formato, 
informazioni 
selezionate

Taglio più 
lifestyle che 

“enciclopedico”

Layout minimal 
e pulito, molte 

fotografie e 
mappe

CARATT. 
DISTINTIVE

PUNTI DI 
FORZA

PUNTI DI 
DEBOLEZZA

STILE 
GRAFICO

FREQ. 
PUBBLICAZ.

CARATT. 
DISTINTIVE

PUNTI DI 
FORZA

PUNTI DI 
DEBOLEZZA

STILE 
GRAFICO

“Secret” guides | 
“Soul of” guides Arte, cultura, città Appassionati di 

arte e design
Catalogo / Guida 

d’arte

The Reinassance 
of Refined Travel - 

Grand Tour

Viaggi, fotografia, 
lifestyle

Viaggiatori 
appassionati Volume fotografico

Best of Travel Turismo, cultura, 
fotografia Viaggiatori e lettori Volume fotografico

Cereal City 
Guides

Architettura, 
interni, lifestyle

Architetti, 
designer, 

appassionati

Guida / Libro 
tascabile

The Monocle 
Travel Guide 

Series

Viaggi, 
architettura, 

design, 
gastronomia, 

cultura

Viaggiatori, 
architetti, designer

Guida / Libro 
tascabile

JONGLEZ

TENEUES

ACC 
EDITIONS

CEREAL

GESTALTEN

SERIE AMBITOEDITORE TARGET FORMATO



24 25

Testo Didascalie 
immaginiTesto

TITOLO CAPITOLO
Titolo sottocapitolo

Composizione

Se la storia ha mostrato l’evoluzione 
della grafica come disciplina, è con 
l’introduzione di strumenti sistematici 
di organizzazione che il progetto grafi-
co trova la sua forza.

Griglie

Una griglia è una struttura fatta di linee 
verticali e orizzontali che suddivide lo 
spazio della pagina. Il suo compito è 
dare ordine e stabilità, permettendo di 
disporre i contenuti in modo armonico 
e leggibile. 
Gli elementi fondamentali di una gri-
glia sono i margini (che delimitano lo 
spazio utile e definiscono la cornice 
della composizione), le colonne (che 
suddividono verticalmente la pagina), 
le linee di flusso (che organizzano lo 
spazio orizzontale) e i moduli (blocchi 
formati tra la suddivisione verticale e 
quella orizzontale).
Esistono diversi tipi di griglie: la griglia 
a colonne, adatta a contenuti testuali 
e visivi eterogenei; la griglia modu-
lare, che suddivide lo spazio in uni-
tà regolari e permette impaginazioni 
complesse, e la griglia a linee di base, 
basata su linee orizzontali equidistan-
ti, garantisce uniformità tipografica e 
ritmo alla lettura.
Storicamente, il concetto di griglia 
affonda le radici nel Rinascimento, 
quando impaginare era considerato 
“l’arte di incorniciare il testo”1. Nel XX 
secolo, soprattutto con l’International 
Style, la griglia assunse un ruolo cen-
trale come metodo razionale e siste-
matico per la gestione delle informa-
zioni visive, influenzando fortemente 
il design editoriale e, più tardi, quello 
digitale.

Campi e moduli

Accanto alle griglie, troviamo i campi

1 Roberto Maiolino Biografik. 
Impaginazione: layout, griglie 
e gabbie (ultima consultazione 
28/09/2025).

Pagine 25-35
Esempi di layout utilizzati nei volumi 
della collana

e i moduli. I campi definiscono aree 
funzionali della pagina, ad esempio 
dedicate al testo, alle immagini o ai 
titoli. I moduli costituiscono le unità 
minime di costruzione dello spazio. 
Insieme, questi strumenti permettono 
di gerarchizzare le informazioni, bilan-
ciare pieni e vuoti e rendere coerente 
la comunicazione visiva.

Nelle pagine seguenti si riportano le 
tipologie di composizioni utilizzate nei 
volumi Weekend & Grand Tour.

La grafica
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Testo

TITOLO CAPITOLO
Titolo sottocapitolo
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WEEKEND &
GRAND TOUR

W
EEKEND

GRAND TOUR

Logo

Partendo dal titolo della collana We-
ekend & Grand Tour, il pittogramma 
associa alla parola Weekend un cer-
chio, simbolo di un viaggio breve, 
concentrato e ciclico, mentre il Grand 
Tour è rappresentato da una linea 
retta, metafora di un percorso lungo, 
continuo e di attraversamento. Nel 
logo, cerchio e linea intersecano le 
iniziali WGT, richiamando la duplice 
natura del viaggio e suggerendo una 
possibile reinterpretazione contem-
poranea del Grand Tour: un’esperien-
za di breve durata, ma orientata alla 
scoperta dei luoghi, di se stessi e del-
le proprie emozioni.

Questo sistema concettuale si tradu-
ce formalmente nel finestrino, inteso 
come soglia tra interno ed esterno, 
tra osservatore e paesaggio. Per il 
volume introduttivo, Grand Tour. So-
gno d’Italia, il pittogramma assume 
la forma del finestrino della carrozza 
ottocentesca, prevalentemente oriz-
zontale, che evoca il viaggio storico 
e lento. Nei volumi dedicati ai viaggi 
contemporanei, come Umbria. Itine-
rario tra memoria e contemporaneità, 
il logo si evolve nella forma del finestri-
no moderno, verticale e ovale, ispira-
to a quello degli aerei.

La presenza del vetro opaco all’inter-
no del pittogramma rafforza l’idea di 
uno sguardo filtrato e interpretativo: il 
viaggio non è mai una semplice visio-
ne oggettiva del paesaggio ma un’e-
sperienza mediata dalla memoria, dal 
tempo e dalla sensibilità di chi guar-
da. Le varianti del logo non rappre-
sentano quindi una frammentazione 
dell’identità visiva, ma la sua evolu-
zione coerente, capace di adattarsi ai 
diversi volumi della collana mantenen-
do un linguaggio comune.

Pagina 37
Logo del volume Grand Tour. Sogno 
d’Italia.
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Logo del volume Umbria. Itinerario tra 
memoria e contemporaneità.
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Big Caslon CC
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Lorem ipsum dolor sit amet, consectetur 
adipiscing elit, sed do eiusmod tempor 
incididunt ut labore et dolore magna 
aliqua. Ut enim ad minim veniam, quis 
nostrud exercitation ullamco laboris nisi 
ut aliquip ex ea commodo consequat. 
Duis aute irure dolor in reprehenderit in 
voluptate velit esse cillum dolore eu fugiat 
nulla pariatur. Excepteur sint occaecat 
cupidatat non proident, sunt in culpa qui 
officia deserunt mollit anim id est laborum.
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Tipografia

Per i testi sono stati scelti due caratte-
ri diversi: Big Caslon CC ed Helvetica 
Neue

Big Caslon CC

Big Caslon è un carattere tipografico di-
segnato da Matthew Carter nel 1994 
come reinterpretazione digitale delle 
varianti a corpo grande2  della storica 
famiglia Caslon. Queste versioni “di-
splay” - incise originariamente dalla 
fonderia di William Caslon nel XVIII 
secolo - si distinguevano dalle più note 
varianti da testo per una maggiore au-
dacia formale, con contrasti marcati e 
tratti leggermente eccentrici. Tali ca-
ratteristiche le rendevano particolar-
mente adatte a titoli e composizioni di 
grande impatto visivo. Con Big Caslon, 
Carter recupera quello spirito, valoriz-
zando i dettagli più vigorosi e trasmet-
tendo in ambiente digitale la forza gra-
fica delle matrici originali. Il risultato è 
un carattere serif dall’aspetto solido e 
autorevole, che conserva la raffinatezza 
delle forme storiche pur adattandosi a 
contesti contemporanei di impagina-
zione. Non si tratta quindi di un sem-
plice revival testuale, ma di un proget-
to che colma un vuoto: offrire al design 
editoriale e grafico una versione fedele 
delle incisioni di grande corpo, reinter-
pretata con la sensibilità di un maestro 
del type design digitale. La collocazio-
ne del Big Caslon nella collezione del 
Museum of Modern Art di New York 
testimonia il suo valore come opera di 
design a pieno titolo. Allo stesso tem-
po, la sua diffusione nei contesti edi-
toriali e progettuali conferma come 
il legame tra tradizione e innovazione 
possa generare strumenti grafici capaci 
di parlare sia al passato che al presente.
Nella tesi viene utilizzata la variante 
“bold” per i titoli dei capitoli e dei sot-
tocapitoli.

Helvetica Neue

Helvetica nasce nel 1957, quando 
Max Miedinger ed Eduard Hoff-
mann realizzarono per la fonderia 
Haas di Basilea un carattere origi-
nalmente denominato Neue Haas 
Grotesk. L’obiettivo era produrre 
un sans serif neutro, privo di con-
notazioni troppo marcate, capace 
di funzionare in segnaletica, design 
editoriale e applicazioni generali. In 
breve tempo, il design fu acquisito 
da Linotype e ribattezzato “Helve-
tica”, con un richiamo alla forma 
latina di “Svizzera” («Helvetia»). 
La popolarità del carattere crebbe 
rapidamente, grazie al suo equi-
librio visivo: linee pulite, rapporti 
di spaziatura stretti, alta x-height3 

e una struttura compatta che gli 
conferiscono un aspetto solido 
e facilmente leggibile a distanza. 
Tuttavia, alcune di queste stesse 
qualità (come spaziature strette o 
aperture ridotte) possono risultare 
meno efficaci in contesti digitali o a 
dimensioni molto ridotte. Nel 1983 
venne sviluppata la versione Neue 
Helvetica, che uniformò al meglio 
altezze e larghezze dei glifi, dotò la 
famiglia di pesi e varianti più coe-
renti e migliorò alcuni dettagli tipo-
grafici, come la spaziatura di pun-
teggiatura e numeri.
Nella tesi viene usata la variante 
“thin” per il corpo del testo, “thin ita-
lic” per i titoli e “bold” per i titoli dei 
sottoparagrafi.

2 Nella storia della tipografia in 
piombo, i caratteri venivano incisi e 
fusi in diverse misure fisiche, dette 
“corpi tipografici” (pica, canon, 
grande primer, ecc.). A seconda 
della dimensione, lo stesso carattere 
non era una semplice scalatura, ma 
veniva ridisegnato per mantenere 
equilibrio e leggibilità. I corpi piccoli 
(8-12 punti circa) venivano usati per 
i testi, mentre i corpi grandi (dai 24 
punti in su) per i titoli e i frontespizi.

3 Significa “altezza della x” ed è la 
misura che stabilisce quanto “alte” 
appaiono le minuscole all’interno del 
corpo tipografico. Viene misurata 
dalla linea di base fino alla sommità 
della lettera x minuscola. In un font 
con alta x-height, le sue lettere 
minuscole sono proporzionalmente 
più grandi rispetto al corpo totale, 
garantendo una maggiore leggibilità.
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Lorem ipsum dolor sit amet, 
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do eiusmod tempor incididunt ut 
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sunt in culpa qui officia deserunt mollit 
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Nel dizionario Treccani il verbo 
viaggiare è declinato in tutti i suoi 
significati. Tra questi il primo è “Tra-
sferirsi da un luogo ad un altro, per 
lo più distanti l’uno dall’altro, con 
un mezzo di traporto”.  Tra gli altri 
si trova il suo significato in senso 
figurato: “Compiere con la mente 
spostamenti immaginari nello spa-
zio o nel tempo anche, allontanarsi 
dalla realtà fantasticando”.

Questa precisazione vuole essere 
una premessa per affermare che 
il viaggio non è soltanto semplice 
spostamento fisico da un luogo 
ad un altro ma è un atto che può 
scaturire da esigenze diverse. Il 
viaggio può trovare il suo motivo di 
essere nella necessità di scoprire 
sé stessi in relazione con il mondo 
e quindi di confrontarsi con il diver-
so, oppure di fuggire dalla realtà o 
ancora il viaggio può essere mos-
so dal sentimento della nostalgia 
del passato e quindi può assume-
re la dimensione del viaggio nel 
tempo. 

Il tema del viaggio è stato ampia-
mente trattato in letteratura.  Molti 
autori vedono in esso una me-
tafora della vita, con le sue sfide 
e la costante ricerca di sé e del 
mondo. Per altri autori, il viaggio è 
spinto dalla sete di conoscenza e 
dal confronto con culture e luoghi 
diversi.

Ne è un esempio il viaggio che 
Omero fa fare ad Ulisse nell’Odis-
sea. Ulisse ha tentato di compie-
re un viaggio al di là dei limiti posti 
all’uomo e lo ha intrapreso proprio 
per obbedire all’impulso naturale, 
insito nell’uomo verso la cono-

scenza.

Pirandello fa fuggire Mattia Pascal 
dalla propria identità: in questo 
caso il viaggio diventa una oppor-
tunità per trovare un nuovo spazio 
nel mondo.

La letteratura consente di viaggia-
re anche attraverso la meditazio-
ne o l’immaginazione. È un viag-
gio guidato dalla immaginazione, 
quello descritto nel Il Viaggio al 
centro della Terra di Jules Verne. 
Qui il viaggio non è soltanto un’e-
splorazione dei limiti umani e della 
natura ma diventa anche una me-
tafora del progresso oltre che della 
vita stessa.  

Altra natura ha il viaggio che il Pic-
colo Principe fa tra diversi pianeti. Il 
viaggio che Antoine De Saint- Exu-
pery fa fare al Piccolo Principe, è 
una metafora del percorso umano 
nella ricerca del significato della 
vita. Ogni incontro rappresenta 
una tappa di questa esplorazione, 
con tutte le sue domande e in-
certezze.  Fingendo di raccontare 
una storia per bambini, Antoine De 
Saint-Exupery, parla direttamente 
al cuore dei grandi. Il Piccolo Prin-
cipe, durante il suo viaggio, visita 
diversi pianeti e incontra perso-
naggi bizzarri che gli faranno co-
noscere gli inganni dei grandi, le 
loro interpretazioni “contaminate” 
della vita, del potere e dell’amore. 
Attraverso questo viaggio e questi 
incontri, il Piccolo Principe   ripren-
derà contatto con emozioni auten-
tiche e parti di sé dimenticate. 

Si tratta di un viaggio che induce 
a fare un percorso di analisi di sé 

Pagina 11
Henry Levin, Viaggio al centro 
della Terra,1959.
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stesso. Solo attraverso questo 
viaggio nella propria interiorità ci si 
può  liberare degli occhiali defor-
mati con cui guardiamo noi  stessi, 
gli altri e il mondo e si possono  in-
dossarne di nuovi, per riacquistare 
quella autenticità e quella libertà  
perduta.

- Viaggi per rivivere il tuo passato? 
– era a questo punto la domanda 
del Kan, che poteva anche essere 
formulata così: - Viaggi per ritrova-
re il tuo futuro?
- E la risposta di Marco: L’altro-
ve è uno specchio in negativo. Il 
viaggiatore riconosce il poco che 
è suo, scoprendo il molto che non 
ha avuto e non avrà.

Queste sono le parole che Italo 
Calvino nel romanzo Le città invisi-
bili fa pronunciare a Marco Polo, in 
risposta a una domanda di Kublai 
Kan sul valore del viaggio. Questa 
citazione racchiude una delle idee 
fondamentali di Calvino sul viag-
gio e sulla conoscenza: il viaggio 
come processo di scoperta di sé 
attraverso l’altro, l’altrove, l’ignoto. 
Ogni luogo visitato diventa, per 
contrasto, una definizione della 
propria identità, della propria storia 
e delle proprie mancanze. Il con-
cetto dello “specchio in negativo” 
suggerisce che il viaggio non è 
soltanto un’esperienza che arric-
chisce ma deve servire a prendere 
consapevolezza dei propri limiti. Il 
viaggiatore si accorge di ciò che 
possiede solo quando si trova 
immerso in un contesto diverso, 
dove le abitudini, i valori e le strut-
ture sociali non coincidono con le 
sue.  Nell’opera Le città invisibili, le 
città descritte da Marco Polo non 

sono mai luoghi concreti, ma ri-
flessi di possibilità, interpretazioni 
della realtà che mutano a seconda 
di chi le osserva. Il viaggio diventa 
allora un’occasione per prendere 
coscienza della molteplicità dell’e-
sperienza umana e della soggetti-
vità della percezione. La domanda 
di Kublai Kan, “Viaggi per rivivere 
il tuo passato o per ritrovare il tuo 
futuro?”, sottolinea un’altra dimen-
sione essenziale del viaggio: il 
rapporto con il tempo. Si può par-
tire per trovare qualcosa che si è 
perduto, un’eco del passato che 
si crede ancora recuperabile. Si 
può intraprendere un viaggio per 
costruire un futuro, per inseguire 
una promessa di cambiamento e 
trasformazione. Ma il viaggiatore 
di Calvino è consapevole che né il 
passato né il futuro sono realmen-
te raggiungibili: il primo è già svani-
to, il secondo è irraggiungibile.

“L’unico vero viaggio, l’unico ba-
gno di giovinezza, sarebbe non 
andare verso nuovi paesaggi, ma 
avere altri occhi, vedere l’universo 
con gli occhi di un altro, di cento 
altri, vedere i cento universi che 
ciascuno vede, che ciascuno è.” 
(Proust Marcel, La Prigioniera, “I 
Verdurin litigano con il signor di 
Charlus”, trad. di Paolo Serini).

Con queste parole lo scrittore 
Marcel Proust, ci regala un’illumi-
nante prospettiva sulla natura del 
viaggio e della scoperta. Egli sug-
gerisce che la vera scoperta non 
avviene attraverso viaggi geografici 
ma piuttosto attraverso una nuova 
visione del mondo che può deriva-
re dalla riflessione, dall’osservazio-
ne attenta e dalla consapevolezza. 

Pagina 13
Karina Puente, illustrazione 
di “Ipazia” ispirata a Le città 
invisibili di Italo Calvino, 2019.

Karina Puente, illustrazione di 
“Anastasia” ispirata a Le città 
invisibili di Italo Calvino, 2019.
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Poco importa se ci allontaniamo 
da casa di un chilometro o di mil-
le. Il viaggio è l’occasione per per-
dersi, trovare risposte, osservare 
il mondo fuori dal nostro orizzonte 
abituale. Il viaggio deve servire a 
donarci un nuovo sguardo, che è 
il primo passo verso il cambiamen-
to.
 
Viaggio inteso quindi come una 
predisposizione dell’animo e de-
siderio di conoscere senza pre-
giudizi, di accogliere la ricchezza 
del confronto con un altro modo di 
vivere, un altro codice comporta-
mentale ed emotivo e perché no, 
anche con un’altra lingua. “Avere 
nuovi occhi” va oltre la semplice 
osservazione, significa adottare 
una mentalità aperta e curiosa, 
che ci permetta di trovare bellez-
za, significato e scoperta ovunque 
si vada, sia che si tratti di un luogo 
fisico che di un’esperienza di vita.

In tutte le forme che il viaggio può 
assumere esso sarà sempre in un 
“luogo”, sia esso inteso nel suo 
significato di ambito spaziale ma-
terialmente determinato sia che 
si voglia fare riferimento in senso 
metaforico ad uno spazio concet-
tuale o emotivo o ad un luogo della 
memoria o dell’immaginazione. 

Eppure esistono anche i “non-
luoghi”. Nel 1992 nel suo libro 
Non-Lieux: Introduction à une an-
thropologie de la surmodernité, 
l’antropologo Marc Augé ha intro-
dotto il concetto di “nonluogo”. Il 
semiologo e scrittore Umberto 
Eco ha ripreso questo concetto, 
nella sua rubrica culturale e ironica 
pubblicata sull’Espresso dal nome 

La bustina di Minerva, intitolata 
“Una generazione di alieni”, dopo 
aver notato come i giovani trascor-
rano le vacanze in “nonluoghi” to-
talmente artificiali. Eco nota come 
i giovani di cui osserva i compor-
tamenti siano sempre più inclini a 
vivere esperienze in spazi anonimi 
e omologati, lontani da luoghi con 
una forte identità storica e cultura-
le. 

All’opposto dei “nonluoghi” nel si-
gnificato attribuito da Umberto Eco 
a questo termine, sono i luoghi 
esplorati dai giovani appartenenti 
a famiglie dell’aristocrazia europea 
che, accompagnati da tutor, tra il 
XVII e il XVIII secolo, si sono recati 
in Italia per completare la loro for-
mazione culturale ed educativa. 
Il viaggio poteva durare da uno a 
tre anni e serviva a toccare con 
mano le bellezze artistiche e sto-
riche del luogo visitato. Oltre all’a-
spetto educativo, il viaggio offriva 
loro l’opportunità di creare contatti 
sociali e politici e in taluni casi di 
procurarsi opere d’arte e reperti 
archeologici. Questi sono i viaggi 
passati alla storia con il nome di 
Grand Tour. Con il Grand Tour, da 
mero pellegrinaggio o da semplice 
viaggio elitario di studio, il viaggio 
diventa esperienza di crescita per-
sonale, piacere e scambio cultu-
rale. Quello intrapreso da questi 
giovani, ha assunto la forma del 
“viaggio di formazione” per eccel-
lenza. Questi giovani subivano la 
fascinazione di luoghi dall’immen-
sa bellezza e riuscivano a tradur-
re le emozioni provate dalla loro 
contemplazione in esperienze di 
formazione estetica.
 

IL GRAND TOUR
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Il viaggio in Italia ha radici storiche 
profonde, ben anteriori alla nascita 
del Grand Tour. Durante il Medio-
evo, l’itinerario era intrinsecamente 
legato a motivazioni fondamental-
mente di tipo spirituale e commer-
ciale. I viaggiatori di quel tempo 
coglievano dai loro viaggi spesso 
solo elementi parziali. Ne sono un 
esempio i “mirabilia”1 che però de-
scrivevano un luogo straordinario 
e storicamente significativo, senza 
una visione organica o una rifles-
sione approfondita sul contesto 
culturale e storico del luogo visita-
to.

Le strade della penisola erano per-
corse in particolare da pellegrini e 
mercanti ma anche da studiosi ed 
artisti, sebbene in minima parte. I 
primi costituivano la componente 
dominante. Roma era la meta fon-
damentale, il punto di riferimento 
spirituale per eccellenza, luogo 
deputato ad espiare le proprie pe-
nitenze. La città di Roma manterrà 
la sua centralità fino al XV secolo. 
I mercanti, si spostavano per se-
guire i loro affari, gli studiosi per 
perfezionare e diffondere il loro sa-
pere, gli artisti infine perché attratti 
dalla bellezza dei posti. Se Roma 
era fondamentalmente la meta dei 
pellegrini, le città di Milano, Vene-
zia, Firenze, Bologna erano princi-
palmente poli di commercio e cul-
tura specifica.

La natura di questi viaggi era spes-
so focalizzata sull’obiettivo imme-
diato. I viaggiatori erano sovente 
assorti nei propri doveri e quindi la 
loro attenzione verso il paesaggio 
circostante era limitata. Di conse-
guenza, nonostante l’alto numero 

di viaggiatori, questa epoca non 
produsse una significativa lette-
ratura odeporica2 ma solo docu-
menti riconducibili all’assolvimento 
dei doveri dei viaggiatori come libri 
devozionali o libri di conto, diari e 
resoconti.

Il Grand Tour emerge come un fe-
nomeno distinto tra la fine del XVI 
e il XVII secolo, consolidandosi 
come una vera e propria istituzio-
ne formativa e una moda di vasta 
portata. Esso rappresentò una 
svolta radicale nella mentalità col-
lettiva del tempo, assegnando al 
viaggio un valore intrinseco mai vi-
sto prima. Il Grand Tour era essen-
zialmente un viaggio di istruzione 
e formazione rivolto principalmente 
ai giovani rampolli dell’aristocrazia 
europea, ma anche ad artisti e uo-
mini di cultura. Il suo scopo era la 
completa formazione del giovane 
gentiluomo attraverso il confron-
to diretto con le radici della civiltà 
classica e rinascimentale.

La distinzione tra i viaggi prece-
denti e il Grand Tour è netta e si 
manifesta oltre che nello scopo 
del viaggio, anche per il profilo del 
viaggiatore, per la natura del viag-
gio, per le testimonianze e la do-
cumentazione ed infine per la de-
stinazione. Nei  viaggi precedenti 
(Medioevo - XVI sec.) lo scopo pri-
mario del viaggio era  pragmatico, 
religioso (pellegrinaggio) o profes-
sionale (commercio, studio speci-
fico); il  profilo del viaggiatore era 
eterogeneo (pellegrini, mercanti, 
artisti, studiosi); la natura del viag-
gio consisteva nello spostamen-
to finalizzato a un punto o scopo 
specifico; la testimonianza e  la 
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Il Grand Tour
Il viaggio prima del Grand Tour

documentazione  era scarsa, pra-
tica o parziale (libri di conto, mira-
bilia) e  la  destinazione  era Roma 
o singole città per scopi specifici. 
Contrariamente, nel Grand Tour 
(XVII - XVIII sec.) lo scopo prima-
rio del viaggio era la formazione, 
l’istruzione e il piacere (il viaggio 
era  il fine ultimo in sé); i viaggia-
tori  erano giovani, tra i 16 e i 22 
anni, generalmente aristocratici, 
accompagnati da tutor; la  natu-
ra del viaggio era  ampio e siste-
matico  (un circuito con partenza 
e ritorno nel medesimo luogo), la 
testimonianza e  la documentazio-
ne era  abbondante e variegata; la 
destinazione infine era l’Italia intera, 
vista come un complesso unitario 
di cultura e storia, meta irrinuncia-
bile del percorso.

In conclusione, mentre i viaggi pre-
cedenti erano un mezzo per rag-
giungere un fine esterno (salvez-
za, affari, conoscenza settoriale), 
il Grand Tour elevò il viaggio a un 
fine in sé, passando da un’esigen-
za specifica (il travel o journey) a 
un’istituzione culturale e sistema-
tica (il tour). Il Grand Tour trasfor-
mò il pellegrinaggio medievale in 
un pellegrinaggio laico e illuminato 
volto all’arricchimento interiore, alla 
conoscenza del mondo classico e 
alla formazione del gusto estetico 
e della curiosità audace.
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La definizione ufficiale e l’attribuzio-
ne del nome Grand Tour avvenne-
ro con l’opera del sacerdote cat-
tolico Richard Lassels che visitò 
l’Italia molte volte e coniò il termine 
“Grand Tour” nel suo libro pub-
blicato nel 1670 e intitolato The 
Voyage of Italy, or A compleat jour-
ney through Italy. La nascita del 
Grand Tour è legata a una profon-
da trasformazione nella mentalità 
europea tra la fine del XVI secolo 
e l’inizio del XVII secolo. In questo 
periodo il viaggio assumerà una 
nuova fisionomia e si farà porta-
tore di nuovi valori. Il viaggio avrà 
uno scopo proprio non più legato 
al commercio o alla devozione ma 
avrà l’obiettivo del puro divertimen-
to e del piacere dell’evasione. Di-
venta altresì una manifestazione di 
curiosità intellettuale, finalizzata al 
sapere e alla conoscenza.

L’idea di un viaggio di formazione 
trova terreno fertile soprattutto in 
Inghilterra, dove la cultura empiri-
ca favoriva l’esperienza diretta ri-
spetto alla mera teoria. È proprio 
in Inghilterra che Francis Bacon, 
con il suo saggio Of Travel (1625), 
fornisce una vera e propria “pre-
cettistica” del viaggio: consigliava 
durata, equipaggiamento, diario, 
tutor, cambi di residenza. Il termine 
“Grand Tour” non indica semplice-
mente un viaggio, ma un tour am-
pio, educativo e formativo, spesso 
lungo e continuo, con partenza e 
ritorno in luoghi di origine. Il tour 
sostituisce parole come travel o 
journey per sottolineare il carattere 
circolare e strutturato del viaggio e 
l’Italia sarà il punto culminante: non 
è più solo una tappa, ma il cuore 
del percorso educativo-europeo. 

Le origini del Grand Tour

I tipici partecipanti del Grand Tour 
erano giovani, tra i 16 e i 22 anni, 
generalmente aristocratici, accom-
pagnati da tutor. Anche intellettuali, 
artisti, diplomatici, mercanti, uomi-
ni di cultura prenderanno parte al 
fenomeno. Alcuni tutor erano artisti 
stessi o persone colte e povere, 
che trovavano una forma di sosten-
tamento insegnando o accompa-
gnando i giovani durante il viaggio. 
La corona inglese stessa, in certi 
casi, finanziava i giovani aristocra-
tici per intraprendere il Grand Tour 
come investimento educativo. Le 
spinte che muovevano i viaggiatori 
erano molteplici e spesso intrec-
ciate: accanto all’educazione c’era 
il desiderio di evasione, il gusto per 
l’arte, la scienza, la cultura classi-
ca. La curiosità era il motore princi-
pale: i viaggiatori volevano osser-
vare tutto e discutere di tutto, dalla 
politica, alla legge, alla geografia al 
paesaggio.
 
Anche il collezionismo era impor-
tante. Molti grand tourist portarono 
con sé o commissionarono ope-
re d’arte, incisioni, vedute, docu-
menti e memorie dei luoghi visitati. 
Inoltre, l’archeologia giocò un ruolo 
decisivo: il risveglio dell’interesse 
per siti come Pompei, Ercolano o 
i templi greci in Sicilia stimolò un 
grande flusso di viaggiatori.

Non tutti vedevano il Grand Tour 
con favore, alcuni critici temeva-
no che il viaggio potesse essere 
pericoloso, moralmente disordina-
to o influenzato da pregiudizi. Tra 
le obiezioni vi era l’idea che l’Italia 
fosse un luogo poco adatto ai gio-
vani e che comportasse rischi as-
sociati ai “costumi” in essa adotta-
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ti. C’erano anche preoccupazioni 
legate alle posizioni della Chiesa 
cattolica ed alle vicende connes-
se alla Controriforma. Altri invece 
criticavano i tutori, considerati non 
sempre affidabili. I più critici teme-
vano che i giovani avrebbero pre-
ferito dedicare maggiore tempo 
agli svaghi piuttosto che allo stu-
dio. La polemica, comunque, si 
attenuò con il tempo, soprattutto 
durante il secolo d’oro del Grand 
Tour (il Settecento), quando il fe-
nomeno divenne più consolidato.

I viaggiatori del Grand Tour usa-
vano una vasta letteratura: diari, 
lettere, guide, relazioni.  La produ-
zione figurativa era enorme: pittori, 
incisori, disegnatori accompagna-
vano i viaggiatori o venivano reclu-
tati per rappresentare paesaggi, 
rovine, scene locali. Anche le gui-
de scritte erano fondamentali. Non 
si trattava  solo di guide pratiche 
ma di testi che univano consigli 
di viaggio con osservazioni cul-
turali. Le prime guide “moderne” 
(più pratiche, con informazioni su 
costi, locande, lavanderie ecc.) 
emergeranno più tardi ma già nel 
Settecento vedranno la luce le pri-
me raccolte di istruzioni utili per i 
viaggiatori.
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Pratiche burocratiche

Tra i preparativi di viaggio vi era 
anche il disbrigo di pratiche buro-
cratiche. Occorreva essere muniti 
dei documenti necessari in caso 
di ispezione della polizia e di af-
fitto di servizi. A causa del frazio-
namento dell’Italia, le operazioni 
doganali erano molto frequenti. Le 
modalità di ingresso erano diverse 
a seconda della destinazione: Tori-
no, Milano, Firenze, Roma, Napoli. 
Erano infatti necessarie le firme di 
ambasciatori di Stati diversi. Molta 
burocrazia era prevista anche per 
il viaggio di ritorno.

In caso di arrivo via mare era ob-
bligatorio presentare al porto di 
attracco sia il passaporto sia un 
bollettino di sanità, per certificare 
l’assenza di epidemie dal luogo da 
dove si proveniva e per evitare la 
quarantena.  Problematico era an-
che procurarsi il denaro contante 
necessario a sostenere le spese, 
in quanto l’ammontare autorizzato 
era limitato. A questo si aggiunge-
va anche l’utilizzo di tante monete 
a causa del frazionamento dei vari 
Stati. A tal fine esistevano apposi-
te guide in cui venivano indicati i 
diversi cambi. Per l’approvvigiona-
mento del denaro necessario, co-
minciarono a fare il loro ingresso gli 
avvisi di pagamento con le banche 
corrispondenti nelle varie città ita-
liane. Solo alla fine del XVII secolo 
si passerà al “sistema delle lettere 
creditizie”3. Molto utili si rivelarono 
“le lettere di raccomandazione”4 
che garantivano al viaggiatore una 
accoglienza adeguata al suo ran-
go. Esse potevano essere rivolte a 
banchieri, mercanti, ambasciatori 

o in genere a cittadini di rango. In 
tal modo al viaggiatore veniva as-
sicurato un buon soggiorno e l’ac-
cesso ai salotti che esprimevano 
al meglio lo spirito del luogo.

Il bagaglio del viaggiatore

Ogni viaggiatore, per assicurar-
si agio e benessere, portava con 
sé un elevato numero di oggetti: 
teiere, bicchieri, caffettiere, busso-
la, termometro ecc. I vademecum 
consigliavano anche di non farsi 
mancare un paio di pistole ed un 
pugnale sul cui uso e manutenzio-
ne le guide davano utili consigli. 
Una varietà di materiali sempre più 
confortevoli veniva utilizzata per la 
realizzazione di valige e bauli, i cui 
spazi interni venivano organizzati 
in maniera tale da essere funzio-
nali alle esigenze dei viaggiatori. 
Le donne portavano con sé abiti 
di foggia maschile perché più co-
modi. Nei bauli trovavano posto 
anche sacchi a pelo di pelle di 
pecora, biancheria da letto e zan-
zariere. Vero e proprio oggetto di 
culto diventa il necèssaire, che ini-
zialmente era un astuccio ma poi 
diventò una piccola valigia in legno 
intarsiato contenente oggetti di 
pregio in oro, argento o porcella-
na. Altre tipologie di contenitori po-
tevano contenere farmaci, utensili 
da cucina o strumenti scientifici 
quali cannocchiali e altimetri e ba-
rometri.

Passatempi durante il viaggio

Tra i preparativi della partenza c’era 
anche l’organizzazione del tempo 
da trascorrere in viaggio. Durante 
le lunghe ore di viaggio, i viaggia-
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tori passavano la maggior parte 
del tempo leggendo libri d’arte. 
Un’altra occupazione al quanto 
diffusa era la pittura, per la quale 
utilizzavano speciali tecniche di 
disegno per riprodurre il paesag-
gio.  Un oggetto di viaggio mol-
to diffuso era lo scrittoio portatile 
in legno inclinabile, dotato di uno 
spazio per le penne e l’inchiostro e 
diversi scomparti per fogli di carta 
o oggetti. Tra gli oggetti da portare 
in viaggio vi erano anche giochi da 
tavolo come gli scacchi o giochi di 
società.

Carte geografiche e stradari

Uno strumento essenziale per il 
viaggiatore era costituito dalle car-
te geografiche e dagli stradari. Le 
prime inizialmente si trovavano se-
parate dalle guide, dal Settecento 
cominciano ad essere annesse 
a quest’ultime. A parlare a lungo 
di questo argomento fu nel 1688 
Misson, il quale consigliava di pro-
curarsi le carte prima della parten-
za, non sul posto, e suggeriva di 
annotare e comunicare eventuali 
errori all’editore per favorire il mi-
glioramento ed evoluzione del set-
tore. Quasi un secolo dopo (1765) 
Lalande consigliò ai viaggiatori 
con destinazione Italia di portare 
con loro la carta geografica della 
penisola in due fogli di D’Anville, 
l’atlante di Magini, Il Novum Italiae 
Theatrum di Blaeu (1743). A forni-
re le indicazioni delle distanze e dei 
tempi necessari per raggiungere i 
diversi luoghi, nonché le ubicazio-
ni delle stazioni di posta delle do-
gane ci pensavano gli stradari, di 
cui però non tutti i viaggiatori erano 
muniti.

Mezzi di trasporto

Il Grand Tour, oltre che una espe-
rienza dalla dimensione intellettua-
le, fu un’esperienza logistica com-
plessa. Dato che essa si colloca in 
un arco di tempo piuttosto ampio, 
inevitabilmente si osservano co-
stanti progressi nella praticità, nella 
efficienza e nella velocità dei mezzi 
di trasporto. La scelta del mezzo 
di trasporto, che era inevitabilmen-
te legato alle risorse finanziarie del 
viaggiatore, influenzava profon-
damente la qualità del viaggio, il 
ritmo delle tappe e persino le re-
lazioni sociali che si instauravano 
lungo il percorso. Le carrozze di 
proprietà, le diligenze postali e le 
vetture a noleggio rappresentava-
no tre opzioni distinte, ciascuna le-
gata a specifici contesti economici 
e sociali. In ogni caso il mezzo di 
trasporto rappresentò “una finestra 
sul mondo, sia esso quello ester-
no, paesaggistico, sia esso quello 
interno, umano, costituito dal mi-
crocosmo dei passeggeri”5.
• Le carrozze di proprietà: le car-
rozze private erano il simbolo del 
lusso e dell’autonomia. I viaggiatori 
più facoltosi si affidavano a veicoli 
costruiti con grande cura, spesso 
provenienti dall’Inghilterra, consi-
derata all’epoca la patria delle mi-
gliori carrozze. Non si trattava di 
semplici mezzi di trasporto, ma di 
vere e proprie case viaggianti dota-
te di cassetti, ripostigli e accessori 
sofisticati. Alcuni modelli, come la 
berlina o la dormeuse, permette-
vano di viaggiare in condizioni di 
comfort elevato, trasformando il 
percorso stesso in parte integran-
te dell’esperienza culturale.
• Le diligenze postali: le diligen-

Pagina 30
Giovanni Antonio Magini, 
Italia, 1642.

Pagina 31
Johannes Blaeu, “Amphiteatri 
vespasianorum” in Novum 
Italiae theatrum, 1724.

Johannes Blaeu, “Vueue de 
la piazza de la sacrosanta 
Basilica Lateranense. Madre 
e capo di tutte le chiese 
di Roma” in Novum Italiae 
theatrum, 1724.



30 31



32 33



34 35

ze postali costituivano la soluzione 
più economica e diffusa. Introdotte 
nel XVI secolo, sostituirono le car-
rette e si diffusero rapidamente in 
Europa. Erano suddivise in com-
partimenti (coupé, berlina, roton-
da) e potevano trasportare fino a 
trenta persone, stipate anche sul 
tetto. Il viaggio era spesso sco-
modo: caldo d’estate, gelido d’in-
verno, con tendine pesanti e con 
odori sgradevoli. Tuttavia, le poste 
offrivano un’esperienza sociale 
unica, un “mondo in miniatura”6 
dove si incontravano individui di 
diversa estrazione sociale. Alcuni 
viaggiatori le descrivevano come 
“prigioni in movimento”7, altri inve-
ce apprezzavano la varietà di com-
pagnie che vi si potevano trovare.
• Le vetture a noleggio: per chi 
non poteva permettersi una car-
rozza propria e non voleva affron-
tare i disagi delle poste, esisteva la 
possibilità di noleggiare un veicolo. 
Il sistema prevedeva due modalità 
principali: il viaggio per cambiatu-
ra, in cui si affittava la vettura da 
un carrozziere e i cavalli dai mastri 
di posta; oppure il viaggio con vet-
turino, più diffuso e conveniente, 
che includeva trasporto, vitto e al-
loggio. Questa soluzione, sebbe-
ne più accessibile, non era priva di 
problemi in quanto i vetturini spes-
so non rispettavano i patti, chiede-
vano compensi extra o subappal-
tavano il viaggio. Alcuni viaggiatori 
denunciavano ruberie e disservizi, 
altri invece lodavano la convenien-
za e la libertà di movimento che 
garantiva.

La scelta del mezzo di trasporto 
nel Grand Tour non era soltanto 

una questione pratica ma riflette-
va la posizione sociale ed econo-
mica del viaggiatore. Le carrozze 
di proprietà incarnavano il lusso e 
l’autonomia, le poste rappresen-
tavano la dimensione collettiva e 
popolare del viaggio, mentre il no-
leggio offriva un compromesso tra 
costo e indipendenza. In questo 
modo, la mobilità durante il Grand 
Tour diventa una lente privilegiata 
per osservare le dinamiche sociali 
e culturali dell’Europa moderna.
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Il Grand Tour non era un’impresa 
solitaria, bensì un’esperienza svol-
ta in compagnia di diversi perso-
naggi, non sempre ben visti. Le 
professionalità coinvolte si suddi-
videvano in servizi di trasporto e di 
accompagnamento. 

Tra gli attori fondamentali del tra-
sporto vi era il postiglione, che 
cavalcava un cavallo del traino e 
veniva descritto come un “perso-
naggio equivoco”8 perché inso-
lente e arrogante. Nonostante ciò, 
egli fu indispensabile fino all’Otto-
cento e fu poi sostituito dal coc-
chiere quando vennero introdotti i 
freni nelle ruote delle carrozze. Al 
suo fianco operava il vetturino, con 
cui si trattava per noleggiare la car-
rozza e il conducente. Sebbene 
non apprezzato per il suo atteggia-
mento eccessivo, si riconosceva il 
rischio del suo mestiere e la sua 
audacia. I proprietari della carrozza 
si affidavano al corriere che ne sal-
dava i conti - evitando loro cambi 
e trattative in lingue straniere - e si 
occupava del cambio dei caval-
li alle stazioni di posta. Il corriere, 
istruito sui monumenti e sulle novi-
tà inerenti a spostamenti ed orari, 
agiva come un vero e proprio “ba-
edeker privato in grado di intuire 
tutto quello che al cliente avrebbe 
fatto piacere vedere”9.

Per i viaggiatori più giovani, la strut-
tura prevedeva l’affiancamento di 
un tutore (bear-leader) che aveva 
un ruolo didattico e solitamente 
era uno scrittore, artista o scien-
ziato. Tuttavia, la scelta richiedeva 
cautela, poiché alcuni tutori erano 
accusati di approfittare della si-
tuazione in maniera subdola e a 

scapito dell’istruzione dei giovani 
a loro affidati. Infine, la massima 
espressione dell’organizzazio-
ne era rappresentata dai teatra-
li e appariscenti cortei di vetture, 
come quello leggendario di William 
Beckford (1783), che includeva 
oltre al precettore, un medico, un 
musicista, un maestro di pittura e 
dei servitori.
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Il primato italiano

Per tutti i viaggiatori il Grand Tour 
aveva una meta specifica che 
nell’Ottocento diverrà poi leggen-
daria: l’Italia, con la sua storia an-
tica e le sue tradizioni. L’Italia culla 
dell’arte e della cultura, dove Sten-
dhal verrà colto dalla sindrome 
che porterà poi il suo nome.
L’amore per l’Italia affonda le sue 
radici nel Medioevo, quando era 
attraversata principalmente da pel-
legrini e mercanti. A partire dal XV 
secolo, Roma diventa protagoni-
sta del viaggio “laico ed erudito”10. 
L’Italia si confermava meta d’eccel-
lenza anche grazie alle parole dello 
scrittore inglese Samuel Johnson 
(1709-1784), che affermava: “Un 
uomo che non sia stato in Italia 
sarà sempre cosciente della pro-
pria inferiorità, per non avere visto 
quello che un uomo dovrebbe ve-
dere”11.

L’Italia rappresentava il mito di un 
“museo all’aperto”12 grazie alle in-
numerevoli opere d’arte del mondo 
greco, romano, fino a quelle rina-
scimentali che rendevano il Paese 
il luogo ideale per il collezionismo, 
alle città con fitte trame urbane, 
ai paesaggi, al clima solare e alla 
“straordinaria vena musicale”13 che 
rendeva il teatro italiano il “teatro 
tout court”14. Il paese costituiva un 
osservatorio di forme politiche tra 
le più disparate, tanto che il politi-
co, scrittore e drammaturgo ingle-
se Joseph Addison (1672 – 1719) 
la considerava “il più eccentrico e 
variegato museo di forme politiche 
esistente al mondo”15.

Produzione culturale

Il Grand Tour generò una vasta pro-
duzione letteraria e figurativa grazie 
agli artisti che venivano assunti per 
i viaggi. Essi furono chiamati vedu-
tisti perché illustravano nei quadri 
i luoghi visitati. I principali vedutisti 
settecenteschi italiani erano Gio-
vanni Antonio Canal (detto Cana-
letto), Francesco Guardi, Bernardo 
Bellotto e Antonio De Pian. La pro-
duzione figurativa, fatta principal-
mente di vedute paesaggistiche 
e rovine, contribuì ad alimentare il 
fenomeno del collezionismo, “uno 
degli effetti collaterali più evidenti 
e lucrosi”16 del Grand Tour. I viag-
giatori, per suscitare ammirazione 
e invidia, raccoglievano reperti ar-
cheologici, copie di statue antiche 
e dipinti.

A Firenze, grazie ad artisti qua-
li Thomas Patch e Johan Zoffany 
si diffuse una tradizione ritrattistica 
sia seria sia caricaturale. Inoltre, 
grazie alla stampa dei travel book, 
l’editoria inglese riuscì a rendere 
la parodia e l’ironia un antidoto da 
utilizzare nelle possibili diatribe tra 
viaggiatori.
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L’Italia attraverso il Grand Tour
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“Avviso alle teste leggere che vanno in 
Italia. Quali sono i piaceri di un viaggio 

in Italia? 
1. Respirare un’ aria dolce e pura

2. Vedere paesaggi superbi
3. To have a bit of a lover

4. Vedere bei quadri
5. Sentir buona musica
6. Vedere belle chiese
7. Vedere belle statue” 

Marie-Henri Beyle, Roma, Napoli e Firenze, 1817.

Sebbene la lunghezza e la com-
posizione esatta del percorso 
potessero variare notevolmente 
in base agli interessi specifici del 
viaggiatore, al periodo storico ed 
alle condizioni delle strade e dai 
mezzi di trasporto - che rendeva-
no i tempi di percorrenza un fat-
tore notevole nella pianificazione 
complessiva dell’esperienza - l’I-
talia rappresentava la destinazione 
centrale del Grand Tour. Il viaggio 
in Italia costituiva una sorta di pel-
legrinaggio laico nei luoghi della 
cultura umanistica. Per i viaggia-
tori era esaltante il fatto di poter 
poggiare i piedi nei luoghi patria di 
quella cultura, immergersi in quegli 
spazi, in cui erano vissuti gli amati 
poeti latini, vederne i colori e sen-
tirne gli odori.

Generalmente l’itinerario comin-
ciava a Dover (Inghilterra) e attra-
versava la Manica fino a Osten-
da (Belgio) o a Calais o Le Havre 
(Francia). L’itinerario tipico preve-
deva una lunga sosta a Parigi: qui i 
giovani prendevano lezioni di fran-
cese, danza, scherma ed equita-
zione.  Parigi era la tappa cruciale 
per l’ingresso in società e l’aggior-
namento sulle tendenze culturali e 
di moda. Durante tale soggiorno, 
i giovani avevano modo di impa-
rare la lingua, le sofisticate manie-
re dell’alta società francese ed i 
comportamenti di corte. Tutto ciò 
era utile per rendere i giovani uo-
mini più raffinati e per prepararli a 
posizioni di comando assunte una 
volta rientrati a casa, spesso nel 
governo o nella diplomazia. “L’e-
lemento interessante sul piano 
educativo è quello dell’esperien-
za che “tempra” il carattere, con-

solida l’attitudine ad affrontare le 
difficoltà, stimola la ragion pratica 
perché possa escogitare soluzioni 
creative ai problemi, come faceva 
l’accorto Odisseo”17. Successiva-
mente, da Parigi si dirigevano a 
Lione verso Sud oppure si spo-
stavano in Svizzera, solitamente a 
Ginevra o Losanna.

Un momento fondamentale dell’in-
tero percorso era rappresentato 
dall’attraversamento delle Alpi, che 
avveniva spesso attraverso valichi 
noti come il Sempione, il Monceni-
sio o il San Gottardo per arrivare in 
Italia. In alternativa, si poteva viag-
giare via mare, sbarcando a Ge-
nova, per poi toccare città come 
Bologna, Firenze, Siena e Lucca 
fino a Roma. La visita della peniso-
la era considerata la vera ragione 
del viaggio.

Nel 1822, al viaggiatore ameri-
cano Matthias Bruen, l’itinerario 
italiano ricorda il “corso della vita 
umana”18 e gli suggerisce un’im-
portante metafora riportata da At-
tilio Brilli nel suo volume del 1987, 
intitolato Il viaggio in Italia: storia di 
una grande tradizione culturale dal 
XVI al XIX secolo: “la pianura pada-
na e la valle dell’Arno sono lisce, 
floride e belle come la giovinezza; 
giungiamo a Roma per acquisirvi 
l’occhio, l’esperienza e la riflessio-
ne che si addicono alla età adul-
ta. Dopo il trambusto si torna alle 
comodità congeniali all’età tarda, 
e cioè al sole all’aria e al rigoglio 
della natura di Napoli. Alla fine Pa-
estum ci appare come il tramon-
to che conclude il nostro stanco 
pellegrinaggio e pone termine alle 
nostre fatiche”19.
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Le tappe del viaggio
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Una volta giunti nella penisola ita-
liana, attraversando le Alpi, le pri-
me tappe potevano essere Torino 
o Milano. Poi si spostavano verso il 
centro e successivamente in dire-
zione sud. È cruciale notare che gli 
itinerari subirono significative varia-
zioni tra il Seicento e il Settecento. 
Le tappe fondamentali considera-
te imperdibili includevano Firenze, 
celebrata per le sue collezioni d’ar-
te e Roma, riconosciuta come il 
cuore dell’antichità classica e della 
vita religiosa, e Venezia, per assi-
stere al suo già famoso Carnevale. 
Nel Seicento le tappe privilegiate 
erano soprattutto Venezia, Firenze 
e Roma e l’interesse dei viaggiatori 
si concentrava maggiormente sulla 
visita alle corti e sull’apprendimen-
to delle lingue. Con l’avvento del 
Settecento l’orientamento mutò, 
ponendo maggiore enfasi sull’arte 
e sull’antichità, e anche Napoli e la 
Sicilia entrarono pienamente nelle 
mete dei viaggiatori. Il Sud offriva 
un’irresistibile combinazione di siti 
archeologici e fenomeni naturali 
e le nuove scoperte archeologi-
che di Ercolano (1738) e Pompei 
(1748) negli anni Quaranta del 
XVIII secolo furono un importante 
spartiacque che determinò nuove 
coordinate negli itinerari italiani. A 
metà Settecento si verificò infatti 
l’internazionalizzazione del Grand 
Tour, che unificò gli itinerari (da 
nord a sud) incentrandoli sulle due 
città campane. A Sud della peni-
sola le mete più richieste oltre che 
le città di Ercolano e Pompei furo-
no anche il Vesuvio (la cui eruzione 
fu nel 1674), la Solfatara dei Cam-
pi Flegrei, le isole di Capri, Ischia 
e Procida e la Costiera amalfitana. 
In Sicilia i luoghi più visitati furono 

l’Etna e i vulcani delle isole Eolie ed 
i templi ad Agrigento, Selinunte, 
Segesta e Siracusa. Goethe, che 
visitò la Sicilia nel 1786, ne restò 
affascinato, e le sue parole fece-
ro aumentare il numero viaggiatori 
nell’isola.

“Il tradizionale percorso del Grand 
Tour ha invertito i suoi punti caldi: 
non più Venezia e Firenze, ma l’as-
se Roma-Napoli è l’itinerario privi-
legiato del viaggio in Italia nella se-
conda metà del Settecento.” (De 
Seta Cesare, L’Italia nello specchio 
del Grand Tour, 1982).

Nel viaggio di ritorno, i viaggiato-
ri erano soliti attraversare nuova-
mente le Alpi, passando da città 
in cui si parlava la lingua tedesca, 
come Innsbruck, Vienna, Dresda, 
Berlino e Potsdam, ed eventual-
mente svolgevano un periodo di 
studio nelle università di Monaco 
o Heidelberg. Successivamente, i 
viaggiatori potevano visitare l’Olan-
da e le Fiandre, prima di ritornare in 
Inghilterra attraversando la Manica.

L’ascesa di Napoleone pose fine 
al Grand Tour poiché le guerre 
napoleoniche resero i viaggi via 
terra pericolosi ed instabili. Dopo 
il 1815, con la ripresa dei viaggi, 
nacquero nuovi percorsi che at-
traversavano anche le Marche, 
l’Umbria e l’Abruzzo. Riguardo alla 
logistica e ai tempi di percorren-
za, sebbene la durata ideale del 
viaggio fosse spesso fissata in tre 
anni (secondo i “precetti baco-
niani”20), a partire dalla seconda 
metà del Settecento si assistette 
a una progressiva e talvolta drasti-
ca riduzione del tempo dedicato al 
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Tour: un segnale di come l’investi-
mento economico e temporale in 
quest’esperienza stesse mutando. 
Intorno al 1815, la stereotipia del 
Grand Tour terminò. I viaggiatori 
non erano esclusivamente aristo-
cratici ma anche piccoli borghesi, 
insegnanti e intellettuali, non solo 
europei ma anche americani. Con 
la modernizzazione della società i 
viaggi non erano più organizzati in 
proprio, ma i viaggiatori venivano 
condotti dalla nuova figura dell’or-
ganizzatore di viaggi e alla prima 
agenzia turistica nata in Inghilterra, 
la Thomas Cook & son.
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La vasta produzione letteraria la-
sciata dai viaggiatori del Grand 
Tour si manifesta in diversi generi: 
guide, relazioni, diari ed epistolari. 
Essi avevano una duplice funzio-
ne: documentare l’esperienza indi-
viduale e offrire un modello di let-
tura dei luoghi visitati. Nonostante 
la varietà dei generi, esistono due 
dati comuni che unificano gran 
parte di questa letteratura.

Molti testi infatti, anche se non 
formalmente guide, privilegiando 
la descrizione sistematica ed indi-
rizzata, avevano l’impostazione da 
guida turistica. Questa tendenza 
portava alla ripetizione degli stessi 
itinerari, giudizi estetici, aneddoti 
ed al consolidamento di stereotipi. 
Questa uniformità anticipa la suc-
cessiva massificazione dei percor-
si che sarà canonizzata da guide 
come Baedeker. L’altro elemento 
comune è lo stretto legame con 
altri testi. Gli scrittori di viaggio co-
noscevano i resoconti precedenti 
per cui le loro aspettative e i loro 
itinerari erano spesso pre-orientati 
dalle letture fatte in preparazione 
del viaggio. Il continuo ricorrere 
degli stessi argomenti e la ripe-
tizione dei dettagli sui punti privi-
legiati contribuì nel tempo a una 
progressiva precisazione dei dati 
utili, finendo con l’arricchire il pa-
trimonio informativo a disposizione 
dei posteri.

Le testimonianze coprono però   
una linea temporale che compren-
de due secoli, per cui inevitabil-
mente si colgono delle differenze 
che riflettono l’evoluzione del gusto 
e della cultura europea. Si notano 
infatti due tipi di scrittura: prevalen-

temente obiettiva e documentaria 
nel Settecento, prevalentemente 
soggettiva ed emotiva nell’Otto-
cento. 

Nel Settecento in particolare, le 
relazioni si caratterizzavano per un 
tono descrittivo e didascalico, con 
l’intento di fornire informazioni utili 
e precise, spesso accompagnate 
da osservazioni di carattere eru-
dito.  Lo stile era formale e poco 
centrato sulle reazioni emotive 
personali. 

Nei diari, cronache, relazioni, gui-
de ed epistolari del Settecento 
è prevalente il desiderio di “og-
gettività del resoconto”21. Tra tutti 
questi generi la lettera è la prefe-
rita perché consente una scrittura 
istantanea, moderna alla stesura 
e pertanto più veritiera. Diari e let-
tere, rielaborati ed affinati dopo il 
viaggio, assolvono al compito di 
realizzare la funzione didattico-in-
formativa, ritenuta essenziale. Il 
grand tourist del Settecento com-
pie un viaggio con aspettative di 
conoscenza enciclopedica, perciò 
può essere paragonato ad un “fi-
losofo sperimentale di eccezionale 
voracità tesaurizzante”22. (Brilli, Il 
viaggio in Italia: storia di una gran-
de tradizione culturale dal XVI al 
XIX secolo, 1987).

Nell’Ottocento, con l’avvento 
dell’età romantica, la natura della 
testimonianza di viaggio subisce 
una profonda trasformazione, di-
ventando decisamente più sog-
gettiva. La relazione romantica 
non è più solo un registro di fatti, 
ma l’espressione di un’esperien-
za interiore e sentimentale. “Viene 
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Le guide

definendosi la figura del Wanderer 
(vagabondo) portato ad un’inquie-
tudine esistenziale, che lo spinge 
alla ricerca della propria identità, 
nel confronto con l’altro” (Ricorda 
Scholé Ricciarda, La letteratura di 
viaggio in Italia. Dal Settecento ad 
oggi, 1981). L’enfasi si sposta sul-
la reazione emotiva e psicologica 
del viaggiatore di fronte ai luoghi, 
al sublime e alle rovine.  La perso-
nalità e il genio dello scrittore ac-
quisiscono maggiore importanza 
rispetto alla descrizione oggettiva.  
L’interesse per l’arte classica e le 
istituzioni si affianca all’esaltazione 
della natura selvaggia e del pitto-
resco. Nell’Ottocento, le guide e i 
racconti cessano di essere sem-
plici strumenti pratici e diventano 
veri e propri veicoli di trasmissio-
ne culturale, attraverso cui  creare 
una memoria collettiva del viaggio.
Nonostante le differenze di stile e di 
epoca, emergevano alcune carat-
teristiche comuni, come la volontà 
di orientare il lettore, di educarlo al 
gusto e di offrirgli una chiave inter-
pretativa dei paesaggi e delle città 
visitate. In questo modo, le testi-
monianze dei viaggiatori contribui-
rono a trasformare il Grand Tour da 
esperienza individuale a fenomeno 
culturale europeo.
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“È nello specchio del Grand Tour che 
l’Italia assume coscienza di sé: e alla 

formazione di tale coscienza il contributo 
maggiore lo portano proprio i viaggiatori 

stranieri attraverso la loro diretta 
esperienza, così come si evince dalle 

fonti letterarie, dai diari di viaggio, dalle 
guide pratiche, fino alle ponderose opere 

erudite sulla storia del paese.”

Cesare De Seta, L’Italia nello specchio del Grand Tour
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L’ospitalità durante il Grand Tour 
presentava un ventaglio di solu-
zioni in base alle possibilità eco-
nomiche e alle conoscenze del 
viaggiatore. Una delle opzioni più 
diffuse erano le locande e le oste-
rie di posta, nate per offrire ricove-
ro e servizio di cambio cavalli. Per 
la loro particolare caratteristica, 
esse costituivano “il microcosmo 
per eccellenza dove si annulla-
no le distanze e si appianano le 
differenze di ceto”23. Tuttavia, la 
loro cattiva fama è ampiamente 
documentata. I viaggiatori ne la-
mentavano spesso l’indigenza e lo 
squallore. Si narra di locali fumosi 
e sporchi, di estrema povertà ne-
gli arredi, di stanze prive di cami-
netti, di finestre senza vetri, di letti 
sporchi e umidi a causa dell’ac-
qua spruzzata per simulare il bu-
cato fresco, di assenza di latrine e 
di condizioni igieniche precarie. In 
Viaggi in corso: aspettative, impre-
visti, avventure del viaggio in Italia 
(2004), Attilio Brilli riporta quanto 
scritto da Roland de la Platière nel 
1777 che, in una località del Sud 
d ‘Italia, “osserva che la locanda si 
riduce a una stalla enorme alla cui 
estremità si fa il fuoco e si cucina 
senza camino né fornelli, dove si 
mangia e ci si corica su tavolacci 
appoggiati a file di mattoni messi 
per ritto al centro della stalla, dietro 
ai cavalli, o nella mangiatoia quan-
do c’è posto”. Alcune locande 
come quelle di Radicofani, Pietra-
mala e Camicia vengono descritte 
come particolarmente famigerate. 
Per contrastare questi inconve-
nienti, i viaggiatori si munivano di 
accorgimenti, come portarsi dietro 
un letto smontabile, spruzzare la-
vanda o usare un arnese di ferro 

per chiudere la porta dall’interno. 
L’utilizzo di serratura da camera fu 
in particolare consigliata prima da 
John Evelyn nel 1644 e due secoli 
dopo da Mariana Starke. Grande 
disgusto veniva manifestato per 
quei posti dove si mangiava a 
tavola con i propri servi. Tratti al-
quanto inquietanti poi conteneva-
no le descrizioni del cibo che veni-
va consumato in queste locande.

Un’alternativa più dignitosa era 
offerta dagli alberghi urbani. Le 
grandi città italiane come Roma, 
Napoli, Firenze e Venezia dispo-
nevano di strutture decisamente 
ben equipaggiate e relativamen-
te a buon mercato, specialmente 
per le disponibilità economiche 
degli inglesi. Questi alberghi era-
no sovente intitolati in omaggio ai 
viaggiatori stranieri più numerosi, 
come “Gran Bretagna” o “Albergo 
di Londra”. Venne lodato lo Sch-
neiderff di Firenze per il silenzio, 
i letti puliti, la tavola elegante e la 
presenza di inservienti che parla-
vano la lingua degli ospiti. Anche 
in centri di modesta dimensione, 
benché rari, si trovavano buoni 
alberghi, come quelli apprezzati a 
Pisa da Duclos (1766) o i Tre Re 
di Siena. Viareggio venne citata 
come una rara eccezione per l’Ita-
lia al di fuori delle grandi città.

“Le camere locande erano consi-
derate meno costose degli alber-
ghi e più decorose delle osterie 
postali” (Brilli Attilio, Viaggi in cor-
so: aspettative, imprevisti, avven-
ture del viaggio in Italia, 2024). Chi 
le frequentava dava giudizi quasi 
sempre positivi in merito alla pu-
lizia, al silenzio e alla biancheria 
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Ospitalità
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fresca. L’ospitalità in una casa di 
Torrenieri fu ad esempio elogia-
ta da Duclos per il buon cibo e la 
gentilezza degli ospiti.

Per i soggiorni di lunga durata, 
l’opzione degli affitti godeva di 
fama grazie al cambio favorevole 
con la sterlina che rendeva questa 
alternativa alquanto apprezzabile. 
Si racconta che a Genova, Leigh 
Hunt (1822) pagò meno di trenta 
sterline annue per un “palazzo di 
quaranta stanze”24. A Roma, Trini-
tà dei Monti era un’area prediletta, 
poiché a buon prezzo offriva una 
posizione ideale per i pittori e la vi-
cinanza al noto Caffè degli Inglesi.

L’alternativa più ambita per evitare 
i disagi delle locande era l’ospi-
talità privata. Procurarsi lettere di 
presentazione era fondamentale 
poiché potevano aprire le porte di 
case ben fornite. Ancora nell’Ot-
tocento, le guide turistiche consi-
gliavano di “munirsi di lettere com-
mendatizie”25 per le famiglie nobili. 
Un esempio di questa accoglienza 
è il soggiorno del poeta Thomas 
Gray e Horace Walpole a Firenze 
presso il console inglese Horace 
Mann (1739-1741), in un apparta-
mento definito da Gray incantevo-
le.

In alcuni casi, le famiglie nobiliari 
decadute avevano intuito la possi-
bilità di fare degli affari, trasforman-
do le proprie abitazioni in fonte di 
reddito. Le famiglie si spostavano 
nei piani superiori delle loro abita-
zioni per affittare i piani nobili agli 
stranieri. In merito a ciò, un roman-
zo in cui vengono descritti alloggi 
di questo tipo è Camera con vista, 

scritto da E. M. Forster nel 1908. 
Forster narra la storia d’amore tra 
Lucy Honeychurch ed un ragazzo 
di Firenze e ha come sfondo sia 
le campagne inglesi che le tosca-
ne. L’autore si focalizza inoltre sulla 
descrizione del “viaggio come ele-
mento di istruzione”26 per le donne 
di alto ceto sociale.
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I GRAND TOURISTS
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Nato come viaggio di formazio-
ne di giovani uomini appartenenti 
alla classe aristocratica europea, il 
Grand Tour ha visto la partecipa-
zione anche di tante giovani don-
ne. Sebbene quello del Grand Tour 
sia stato infatti un rito prevalente-
mente maschile, ciò non significa 
che le donne furono completa-
mente escluse dall’esperienza. 
Già dall’inizio del Settecento, si 
registrarono molti casi di donne 
in viaggio. In numero nettamente 
inferiore agli uomini, esse diedero 
prova di possedere un grande spi-
rito di adattamento e si mostrarono 
curiose. Anche se molte di loro si 
accompagnavano ai mariti, riusci-
rono ad avere un grande spirito di 
indipendenza. 

Viaggiatori e viaggiatrici, anche se 
partecipi a questa grande avventu-
ra per motivi diversi, erano entram-
bi affascinati dall’Italia, considerata 
la “culla della civiltà umanistica”27 e 
un museo a cielo aperto.  Il viaggio 
in Italia, paese ricco di storia, bel-
lezze artistiche e architettoniche, 
rappresentava inoltre un modo di 
rivivere la storia e dunque di torna-
re indietro nel tempo. Ne sono un 
esempio le parole di Goethe nel 
suo Viaggio in Italia:
“In verità, questo è l’effetto più 
completo che ottengono le opere 
d’arte: di riportarci alle condizio-
ni dell’epoca e degli individui che 
le produssero. Circondati dalle 
statue antiche, ci sentiamo come 
immersi nel moto d’un’esistenza 
naturale, percepiamo la multifor-
mità della struttura umana e sia-
mo ricondotti in tutto e per tutto 
allo stato più puro dell’uomo, col 
risultato che lo stesso osservatore 

acquista vita e umanità autentica”.

Il Grand Tour aveva l’obiettivo di 
istruire i giovani uomini anche gra-
zie al contatto con diverse lingue 
e culture. Le avventure e le diffi-
coltà incontrate durante il viaggio 
servivano a forgiarli e a fortificare 
le loro capacità di affrontare pro-
blemi. Diversi furono i motivi che 
portarono le donne ad intrapren-
dere questi viaggi. Alcune erano a 
seguito di mariti, mentre per altre il 
viaggio rappresentò una fuga ver-
so la libertà politica o banalmente 
una liberazione dal ruolo di mogli 
e madri a cui erano usualmente e 
necessariamente destinate. Oltre-
passando il confine domestico nel 
quale erano invitate a rimanere, le 
donne riuscivano ad uscire dalla 
loro “condizione di staticità”28.

Due ulteriori motivi che spinge-
vano le donne ad intraprendere il 
viaggio erano il clima favorevole 
e temperato, da cui poteva trarre 
beneficio la “malattia di petto” e la 
possibilità di dedicarsi - prima del-
la partenza - alla lettura, non più 
di libri tradizionali a loro destinati, 
bensì di testi sul tema del viaggio, 
quali Robinson Crusoe, I Viaggi 
di Gulliver e Don Chisciotte della 
Mancia.

La sensibilità di cui erano dotate 
forniva loro un punto di vista di-
verso da quello maschile, con-
sentendo loro di arricchire il valore 
del Grand Tour. Infatti, mentre gli 
uomini erano prevalentemente in-
teressati all’antichità e all’archeolo-
gica, le donne erano più intrigate 
da aspetti antropologici inerenti 
agli usi e costumi delle popolazioni 
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con cui entravano in contatto.

Attente a cogliere ogni particolare, 
affidavano i loro ricordi alle parole, 
sentendosi legittimate ad appro-
piarsi dello strumento della scrit-
tura, ambito principalmente domi-
nato dal genere maschile. Con le 
parole scritte potevano “lasciare 
traccia di loro e delle loro virtù”29, 
oltre a mostrare la loro mentalità 
moderna quando esprimevano 
giudizi sui paesi visitati, tenendo 
conto delle loro tradizioni e dei loro 
costumi.
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Johann Wolfgang von Goethe

Tra le figure di viaggiatori maggior-
mente di spicco troviamo lo scrit-
tore e poeta tedesco Johann Wol-
fang Goethe. Giunto in Italia nel 
settembre del 1786 vi si trattenne 
poco meno di due anni ma il suo 
breve soggiorno ha fatto si che il 
Grand Tour diventasse il grande 
fenomeno che tutti noi conoscia-
mo. 

Quando arrivò in Italia, aveva già 
compiuto trentasette anni ed ave-
va pubblicato parte delle sue ope-
re, fra le quali I dolori del giovane 
Werther, che fu la prima a decre-
tare la sua fama in Europa. Fu af-
fascinato fin da piccolo dall’Italia, 
luogo che sognava. Nella casa di 
Francoforte vedeva le incisioni di 
Piranesi raffiguranti i monumen-
ti di Roma e ascoltava i racconti 
entusiasti del padre, che vi aveva 
soggiornato da giovane. Questo 
sogno si trasformò in un’ossessio-
ne: Goethe arrivò a definire la sua 
brama di Italia una “malattia mora-
le”, tanto intensa da impedirgli per-
sino la lettura dei classici latini, che 
gli ricordavano ciò che non pote-
va ancora vedere. Nel settembre 
1786, Goethe si rese conto che 
era maturo il tempo per partire. La 
sua partenza fu in realtà una fuga. 
Partì in segreto da Carlsbad, dove 
si trovava per cure termali. Solo 
il duca di Sassonia-Weimar, suo 
protettore, ne venne informato. 
Il duca gli garantì la discrezione 
richiestagli. Goethe attraversò il 
Brennero e visitò Verona, Vicenza, 
Padova, fino a giungere a Venezia, 
dove rimase circa 15 giorni. Dopo 
brevi soste a Ferrara e Bologna e 

appena tre ore a Firenze (segno 
della sua impazienza di arrivare a 
Roma), Goethe proseguì per Pe-
rugia e Foligno. Il 1° novembre 
1786 entrò finalmente a Roma, la 
città che aveva sognato per tut-
ta la vita. Vi rimase tutto l’inverno, 
immergendosi nello studio dell’ar-
te antica, dell’architettura e della 
vita culturale romana. Nel febbra-
io 1787 si spostò a Napoli, dove 
rimase un mese. Fu colpito dalla 
vitalità della città e dalla bellezza 
del paesaggio vesuviano. Nell’ 
aprile del 1787 raggiunse Palermo 
e visitò la Sicilia, impresa non facile 
all’epoca, data la difficoltà di viag-
giare nell’interno dell’isola. Lì am-
mirò i templi greci di Agrigento e 
Segesta, che gli offrirono un con-
tatto diretto con l’antichità classi-
ca. A metà maggio tornò a Napo-
li. Nel giugno 1787 fu di nuovo a 
Roma, dove rimase quasi un anno 
intero. Questo secondo soggiorno 
fu più lungo e meditato. Goethe si 
dedicò allo studio sistematico del-
le arti, alla frequentazione di artisti 
e intellettuali, e alla riflessione sulla 
propria opera. Lasciò Roma solo 
nell’aprile 1788, tornando in Ger-
mania. Questa volta, sazio del suo 
desiderio, si fermò più a lungo a 
Firenze.

Molti anni dopo raccolse le lettere 
scritte agli amici (soprattutto a Her-
der e a Charlotte von Stein) e pub-
blicò il resoconto del viaggio divi-
so in due parti: Italiänische Reise 
(Viaggio in Italia): dalla partenza da 
Carlsbad fino al ritorno dalla Sici-
lia e Zweiter Römischer Aufenthalt 
(Secondo soggiorno a Roma): fino 
alla partenza definitiva per la Ger-
mania. La seconda parte non è vi-

I viaggiatori
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vace ed appassionata come la pri-
ma. Nei viaggi successivi, Goethe 
non vide più gli ideali classici ma 
il disordine e il malfunzionamento 
delle cose pubbliche.

Il diario di viaggio venne pubblicato 
nel 1829. Esso “non è una sempli-
ce descrizione del Paese quanto 
piuttosto una narrazione delle im-
pressioni che ricavò dall’incontro 
con le persone e con i luoghi, con-
dite da riflessioni su arte, cultura, 
letteratura e stili di vita. “Era la sua 
Italia, un’Italia che nessun altro po-
teva vivere così”30.

Goethe verrà in Italia solo quando 
pensa di essere pronto a coglierne 
tutta la sua magnificenza. “In Ita-
lia, in Italia! Ma non quest’anno. È 
troppo presto; non ho le cognizioni 
necessarie. Mi manca ancora mol-
to. Parigi sarà la mia scuola, Roma 
la mia università. Giacché essa è 
una vera Universitas e quando la 
si è veduta, si è veduto tutto”. J.W. 
Goethe.

Sembra proprio che Goethe non 
desiderasse semplicemente di 
fare un viaggio in Italia, piuttosto 
cercava una vita autentica in Italia. 
Avvertiva l’implacabile ed ardente 
desiderio di cambiare pelle e di 
tuffarsi in quell’ambiente classico 
che era stato il suo sogno e che 
era fatto di Magna Grecia e di 
Roma antica “Sì, posso dire che 
solamente a Roma ho sentito cosa 
voglia dire essere un uomo. Non 
sono mai più ritornato ad uno sta-
to d’animo così elevato, né ad una 
tale felicità di sentire. Confrontan-
do il mio stato d’animo di quando 
ero in Roma, non sono stato, da 

allora, mai più felice”. J.W. Goethe
Ecco dove trovava il suo star bene 
ancor più che nella contemplazio-
ne della grande pittura rinascimen-
tale e barocca. Si narra che du-
rante il primo soggiorno a Firenze 
si fermò soltanto tre ore, mentre 
a Roma, nella Cappella Sistina, si 
annoiò al punto di addormentar-
si. E ancora: “C’è una sola Roma 
al mondo, ed io mi ci trovo bene 
come un pesce dentro l’acqua”. 
J.W. Goethe.

Die italienische Reise, sublime 
espressione dell’amore di Goethe 
per l’Italia, divenne ben presto un 
punto di rifermento per tutti i viag-
giatori che cercavano in Italia un 
ideale di bellezza. Ancora oggi, a 
distanza di tempo, conserva un 
grande valore estetico anche per 
il viaggiatore che abbia scelto l’I-
talia come sua meta. Il viaggio in 
Italia ha rappresentato per Goethe 
il ritrovamento delle parti mancanti 
della sua vastissima erudizione. A 
fare di lui un viaggiatore esemplare 
è stata la conoscenza della lingua 
italiana gli ha permesso di accede-
re senza mediazioni ai tesori cultu-
rali che vi si trovavano.

Il merito di aver fatto conoscere in 
versione italiana del Diario del viag-
gio di G.V. Göthe dal Tirolo fino al 
termine della sua dimora in Vene-
zia spetta a Edvige De Battisti di 
San Giorgio (Gorizia 1808 - Verona 
1867). Di padre italiano ma di ma-
dre tedesca, Edvige De Battisti è 
figlia dell’incontro culturale tra Italia 
e Germania. De Battisti aveva già 
tradotto Iphigenie di Goethe ma 
quando lesse in originale Die Italie-
nische Reise di Goethe e decise di 
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tradurlo, divenne la prima persona 
che si cimentò su quest’opera e 
forse non era consapevole di es-
sere la prima a volersi cimentare 
su di essa.  De Battisti ha il merito 
di aver fatto conoscere Goethe e 
di avere contribuito a fare nascere 
un mito.

Incontro tra Goethe e la cucina 
italiana

Goethe non si limitò ad ammirare 
tutto ciò che era riconducibile alla 
civiltà classica, ma fu un food blog-
ger ante litteram dato che più volte 
colse la bontà del cibo provato in 
Italia e lo scrisse nel suo diario. Di 
esso apprezzava la varietà, legata 
alla stagionalità ed anche la valen-
za estetica. 

Alcune ricette venivano nominate 
da Goethe stesso. Per esempio, a 
Torbole, sul lago di Garda, l’alber-
gatore di una locanda gli preparò 
per cena delle trote salmonate che 
gli piacquero molto. In una lettera 
scrisse che molti contadini si nutri-
vano di fagiolini verdi bolliti conditi 
con aglio e olio. A Verona fu attrat-
to dalle risaie, facendo intuire che 
aveva assaggiato un piatto simile 
al risotto. In Sicilia invece assaggiò 
il riso in bianco, usato come con-
torno. A Napoli descrisse la ricetta 
delle zeppole di San Giuseppe, 
fornendone la ricetta dopo averle 
assaggiate in una delle friggitorie 
della città. In alcuni casi Goethe 
citò solo un ingrediente di una pie-
tanza o fece osservazioni su pa-
esaggi agricoli e coltivazioni spe-
cifiche di alcuni prodotti come, ad 
esempio, i limoni del lago di Gar-
da, i carciofi, i cardi e le fave.

Il soggiorno napoletano avvenne 
nel periodo di Quaresima e ciò in-
fluenzò anche la preparazione di 
alcuni piatti. Ad esempio, Goethe 
descrisse una cena in cui gli fu of-
ferto del pesce presentato sotto-
forma di carne, alimento che non 
poteva essere mangiato nei giorni 
di magro.
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François-René de Chateau-
briand

Il visconte francese François René 
de Chateaubriand (Saint-Ma-
lo, 1768 - Parigi, 1848) arrivò a 
Roma come segretario d’Amba-
sciata francese in Italia e rimase 
profondamente colpito dalla città, 
pur sempre criticandone alcune 
caratteristiche. Prima di arrivare a 
Roma aveva già fatto altri viaggi, 
ma davanti alla maestosità della 
città e alla sua storia provò una 
commozione unica, sia religiosa 
sia estetica, che fece emergere la 
sua sensibilità romantica. Quest’e-
mozione lo accompagnò tutta vita, 
rendendo la descrizione delle rovi-
ne dell’antica Roma il simbolo del 
Romanticismo francese.

Chateaubriand compì il suo primo 
viaggio in Italia, nel 1803, quando 
Napoleone era al potere. A questo 
primo viaggio, che durò un anno, 
ne seguirono altri cinque. Per lo 
scrittore, politico e diplomatico 
francese, l’Italia costituiva il luogo 
ideale per immergersi negli am-
bienti e nei paesaggi connessi con 
i testi greci e latini.

Delle altre città italiane che lo scrit-
tore attraversò, venne data una vi-
sione molto parziale.  Di Milano e 
Torino osservò in particolare la re-
golarità urbanistica, definita eccel-
lente. Si soffermò a notare come 
a Milano, ad esempio, il traffico 
era agevolato da un accorgimento 
innovativo: “Nel mezzo di Milano, 
perché il movimento delle vetture 
sia più comodo, hanno sistemato 
due fine parallele di pietre piatte su 
cui scorrono agevolmente le ruote 

delle vetture evitando così le aspe-
rità del selciato”. (Chateaubriand 
François René, Voyage en Italie, 
1827). La Toscana e Firenze sono 
descritte fugacemente. A Napoli 
scalerà il Vesuvio. Pompei, Portici 
ed Ercolano sono narrate con un 
occhio critico e appassionato ma 
sarà il paesaggio delle rovine a es-
sere celebrato nel Voyage en Italie 
ed in particolare i paesaggi notturni 
dell’antica Roma. Tra le pagine più 
rappresentative troviamo la descri-
zione della passeggiata notturna al 
chiaro di luna, in cui “all’alto di Trini-
tà dei Monti, i campanili e gli edifici 
lontano sembrano bozzetti sbiaditi 
di un pittore o coste disuguali viste 
dal mare, da una barca ancorata”. 
(Chateaubriand François René, 
Voyage en Italie, 1827).

L’Italia sarà la principale fonte di 
ispirazione per la produzione let-
teraria di Chateaubriand. È proprio 
in Italia che già al tempo del suo 
primo soggiorno che egli concepi-
sce l’idea di scrivere uno dei suoi 
capolavori: la biografia Memorie 
d’oltretomba. 

Roma era all’epoca una delle mete 
preferite dai viaggiatori nordeuro-
pei che venivano in Italia per com-
piere il loro Grand Tour. Chateau-
briand ebbe modo di incontrarne 
e frequentarne alcuni e di condi-
videre con loro l’apprezzamento e 
l’ammirazione per i monumenti e le 
testimonianze dell’antichità clas-
sica. Saranno oggetto della sua 
contemplazione anche la campa-
gna romana e le sue bellezze na-
turali. 

Nel 1827 verrà pubblicato Voya-
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ge en Italie. Il libro raccoglie diari e 
lettere scritte durante questo pe-
riodo, soprattutto all’amante Ma-
dame Juliette Récamier. Nel libro, 
pagine che riportano appunti presi 
frettolosamente si alternano con 
altre dal grande impulso poetico, 
in cui l’autore si sofferma a descri-
vere la bellezza del paesaggio la-
ziale, le sue passeggiate sotto la 
luna o la vista del Colosseo avvol-
to da un manto di neve. Nel libro 
vengono descritti anche musei e 
siti archeologici, che lo inducono 
a fare delle riflessioni sulla fugacità 
delle cose e sul destino.

Ecco cosa scrive Chateaubriand 
su Roma: “Place Colonne: colon-
na Antonine semi-illuminata. Pan-
theon: la sua bellezza al chiaro di 
luna. Colosseo: la sua imponenza 
e il suo silenzio. San Pietro: effetto 
della luna sulla sua cupola, sul Va-
ticano, sull’obelisco, sulle due fon-
tane, sul colonnato circolare. Una 
giovane donna chiede l’elemosi-
na: la testa è avvolta nella sotto-
veste rialzata; la poverina sembra 
una madonna: ha scelto bene l’ora 
e il luogo. Se fossi Raffaello, farei 
un dipinto…”

L’Ambasciata francese a Roma

Dopo avere svolto altri incarichi in 
altre parti del mondo, nell’ottobre 
del 1828 Chateaubriand torna a 
Roma nel ruolo di Ambasciatore 
di Francia. Il lavoro all’Ambasciata 
lo portò ad incontrare papa Leone 
XII. Fu un incontro da cui rimase 
molto colpito per la sobrietà in cui 
si svolse.  “Sua Santità lo riceve 
con molta semplicità, non vuo-
le neppure che l’ambasciatore si 

inginocchi davanti a lui, lo prende 
per mano e lo accompagna alla 
sua sedia. Il Papa è vestito senza 
sfarzo e il locale è disadorno; il suo 
stile di vita è molto frugale”. (Cha-
teaubriand François René, Voyage 
en Italie, 1827).

L’assolvimento dei suoi compiti lo 
portarono ad incontrare diplomati-
ci di altre delegazioni e personaggi 
di prestigio della società romana 
ma ad attirarlo maggiormente furo-
no gli artisti italiani e stranieri che 
popolavano il vivace ambiente ar-
tistico di Roma: “Io vorrei essere 
un artista, - scrive - la solitudine, 
l’indipendenza, il sole tra le rovine 
e i capolavori mi converrebbero…”

A Madame Récamier dedicò pa-
role nostalgiche, raccontò le sue 
passeggiate e i cambiamenti della 
città rispetto al suo primo soggior-
no: “…io mi trovavo trasportato 
nella vostra piccola stanza, vede-
vo la vostra arpa, il vostro piano…
voi mi suonavate la mia aria pre-
ferita… ed io ero a Roma, lonta-
no da voi! Quattrocento leghe e le 
Alpi ci separano.”

Nel periodo che seguì la morte del 
Papa (novembre 1830), le pagine 
del diario furono dedicate a tutto 
ciò che stava accadendo in Vati-
cano, soprattutto agli intrighi veri 
o presunti che precedettero l’ele-
zione del nuovo Pontefice. Trova-
rono spazio nel diario anche pagi-
ne intere dedicate alla storia della 
massima Istituzione della Chiesa 
Cattolica, ai riti funebri ed allo svol-
gimento del Conclave per l’elezio-
ne del nuovo Pontefice.
Chateaubriand esultò dopo l’ele-
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zione del nuovo Pontefice Pio VIII: 
“Vittoria! Io ho uno dei Papi che 
avevo messo sulla lista: è Casti-
glioni, il Cardinale stesso che io ho 
portato in Vaticano nel 1823 quan-
do ero Ministro deli Esteri. Casti-
glioni è un moderato e devoto alla 
Francia: è un trionfo completo”.

Seguì una fitta corrispondenza 
con il Ministero degli Esteri da cui 
si evinse una palese amarezza per 
quanto gli venne contestato: non 
essere riuscito ad impedire la no-
mina del Cardinale Albani a Segre-
tario dello Stato Pontificio. Scon-
solato e desideroso di tornare in 
Francia per un periodo di pausa, 
Chateubriand spedì una lettera a 
Madame Récamier in cui scrisse: 
“Io sto per lasciare Roma, e io spe-
ro di tornarvi. Io l’amo di una nuova 
passione, questa Roma così triste 
e così bella...”. Tornato in Francia, 
diede le dimissioni in seguito alla 
caduta del governo liberale, nel 
1830 abbandonò definitivamente 
la politica e non tornò mai più a 
Roma.

George Gordon Lord Byron

Il Grand Tour a buon diritto è as-
sociato anche al nome del poeta 
inglese George Byron. Passato 
alla storia come un poeta anticon-
formista ed eccentrico, amante 
della vita avventurosa, Byron ap-
parteneva alla classe aristocrati-
ca inglese ed era membro della 
Camera dei Lord nel Parlamento 
inglese. Agli inizi del XIX secolo, 
possedeva un’indole vocata alla 
difesa degli emarginati e della li-
bertà dei popoli. Sebbene per la 
sua vita dissoluta abbia suscitato 
scandalo e disapprovazione nella 
classe conservatrice dell’Inghilter-
ra, proprio la sua condotta e so-
prattutto la sua morte avvenuta in 
Grecia in difesa del popolo greco, 
lo hanno consacrato ad “eroe ro-
mantico”31 per eccellenza nonché 
ad un “martire della libertà”32.

Dopo un’infanzia alquanto infelice, 
frequentò il Trinity College di Cam-
bridge. La sua prima pubblicazio-
ne di poesie, che risale al 1807, 
dal titolo Hours of Idleness (Ore 
d’ozio), gli procurò dure critiche a 
causa del loro spirito irriverente. A 
distanza di qualche anno, intrapre-
se due viaggi nell’ Europa conti-
nentale che lo fecero collocare a 
buon diritto tra i protagonisti più 
prestigiosi del Gran Tour. A causa 
di scandali legati alla sua vita pri-
vata, lasciò definitivamente l’Inghil-
terra e non vi fece più ritorno. Tra 
il 1809 e il 1811 con il suo amico 
Lord John Hobhouse, intraprese 
il suo primo Grand Tour per l’Eu-
ropa mediterranea, che lo portò 
da Gibilterra a Malta, dalla Grecia, 
alla Albania alla Turchia e dal Por-

togallo alla Spagna. Fece ritorno 
a Londra a causa del peggiorare 
delle condizioni di salute della ma-
dre. Fu quello il momento della ce-
lebrità. Nel 1812 Byron pubblicò i 
primi due canti del poema Childe 
Harold’s Pilgrimage (Le peregrina-
zioni del giovane Aroldo), che lo 
resero subito popolare. In questo 
poema il poeta descriveva la pro-
pria esperienza del Grand Tour, ri-
traendo “un giovane malinconico e 
ribelle che, deluso dal presente e 
attraversato da un sentimento no-
stalgico, è impegnato a riesumare 
un passato eroico”33. Si trattava 
di un senso di sconforto e smar-
rimento che secondo diversi critici 
era legato alla Rivoluzione france-
se.

Nel 1816, lasciò nuovamente Lon-
dra e si trasferì in Italia, spostando-
si da Milano a Venezia, a Ravenna, 
a Pisa e a Genova.  Durante il suo 
soggiorno in Italia, si dedicò alla 
scrittura pur continuando a con-
durre una vita dissoluta.  Nel 1823 
si trasferì in Grecia, dove l’anno 
successivo morirà, all’età di tren-
tasei anni, partecipando alla guer-
ra di indipendenza della Grecia dai 
turchi. La sua vita, alla costante 
ricerca dell’incarnazione del mito 
romantico, gli procurò tanti ammi-
ratori che alimentarono il culto del-
la sua leggenda.

Nel 1809, nel suo primo viaggio in 
Italia, Byron fece scalo in Sicilia. La 
visita notturna alla Valle dei Templi 
fu per lui un’esperienza indimen-
ticabile, tando da essere immor-
talata in alcuni suoi versi. C’è un 
particolare aspetto che lega Byron 
alla Sicilia. Si tratta della lettura 
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della sua opera fatta da Giusep-
pe Tomasi di Lampedusa, scrittore 
che nelle sue lezioni di letteratura 
inglese gli riservò molto spazio. Un 
poeta così apprezzato che portò 
Tomasi di Lampedusa a scrivere 
queste parole: “E adesso che la 
lirica ha voluto abbandonare una 
delle sue armi più potenti siamo 
costretti a dire che nel 1954 quel 
che occorrerebbe alla nostra so-
cietà… sarebbe un Byron, un po-
eta, cioè, che non fosse schiavo 
del pubblico o degli editori, un po-
eta con venti milioni di reddito, che 
osasse “appeler un chat un chat 
et Rolet un fripon”34.

Poeta tormentato, trasferì i suoi 
tormenti e le sue inquietudini nei 
suoi versi che venivano ispirati dai 
suoi viaggi.  La Sicilia ai suoi oc-
chi diventò incanto e meraviglia 
e si trasformò in un balsamo che 
lenii la sua anima. Dalle sue ope-
re traspariva l’ampia suggestione 
suscitata in lui dalla vista di luoghi 
selvaggi, che riuscì a trasformare 
in versi di raffinata bellezza. Dalle 
testimonianze di quella visita in Si-
cilia si scoprì che essa era stata 
in realtà uno scalo probabilmente 
non previsto o quanto meno non 
preventivato alla partenza, una 
tappa intermedia, tra la Spagna e 
Malta. Quella Sicilia che tanti altri 
viaggiatori avevano ardentemente 
voluto visitare era lì ad attenderlo 
da chissà quanto tempo e gli si 
offriva in tutta la sua struggente e 
selvaggia bellezza. 

“Il piede sulla terraferma. La richie-
sta di indicazioni ad un Capitano 
impettito ma cordiale. Un mezzo 
per spostarsi. Ed ecco, infine, lo 

scenario da sogno. Uno scorcio 
che sembrava poter esistere sol-
tanto nell’eccentricità di una rima o 
nella fervida immaginazione di un 
biografo. E che invece, monumen-
tale, puro, gli si parava dinanzi agli 
occhi: la Valle dei Templi fasciata 
dall’abbraccio della luce lunare”35.

È uno dei suoi compagni di viag-
gio, John Cam Hobhouse, a rac-
contarlo: “Avvistammo con un can-
nocchiale le rovine di un tempio, 
le colonne e, sotto la città, l’antica 
Agrigentum su una collina. Sbar-
cammo nel porto sul molo, verso 
le sette e trenta. A nessuno tranne 
per Byron e me, obstantibus om-
nibus, fu permesso di scendere 
dalla barca”36.

Inizialmente di quel viaggio non 
c’era traccia nella produzione po-
etica di Byron, ma negli anni suc-
cessivi al viaggio ed esattamente 
tra il 1812 e 1818, le suggestioni 
provate presero forma nel poema Il 
pellegrinaggio del giovane Aroldo, 
in cui Girgenti non veniva nominata 
ma è a quel viaggio che tutto era 
riconducibile.

Il suo secondo viaggio, quello da 
cui non avrebbe più fatto ritorno 
a Londra, è quello che lo vide a 
Venezia, Roma, Ferrara.  Fuggito 
da amori difficili e scandali aveva 
creato attorno a sé tanti nemici: la 
stampa dell’epoca, aristocratici, 
parlamentari suoi colleghi. Nono-
stante le vicende legate alla sre-
golatezza della sua vita e che lo 
portarono alla morte, egli rimase 
nell’immaginario di appassionati 
intellettuali siciliani e non solo. 

Pagina 78
Giacomo Trecourt, Lord Byron 
sulla riva del mare ellenico, 
Musei Civici del Castello 
Visconteo di Pavia, Pavia, c. 
1850.



78 79

La poetessa Giuseppina Turrisi 
Colonna, (Palermo, 2 aprile 1822 - 
Palermo, 17 febbraio 1848) coltivò 
sempre il mito di Byron e scrisse 
Ultimo canto di Lord Byron, in cui 
il poeta in fin di vita rievoca il suo 
“amore per la Grecia e l’Italia, il cui 
punto di congiunzione era proprio 
la Sicilia”37.

Henry Beyle (Stendhal)

Stendhal è lo pseudonimo utiliz-
zato dallo scrittore francese Henri 
Beyle, nato a Grenoble il 23 gen-
naio 1783 e morto a Parigi il 23 
marzo 1842. Stendhal appartene-
va ad una famiglia borghese e sin 
da piccolo cominciò a mostrare 
una predisposizione ad un sapere 
tendenzialmente enciclopedico.  

Per l’amore manifestato per l’Ita-
lia e per il tempo che ha scelto di 
trascorrervi, merita a buon diritto 
un posto di rilievo tra i viaggiatori 
che hanno fatto del Grand Tour il 
fenomeno che tutti noi conoscia-
mo. Il primo contatto con l’Italia fu 
un momento decisivo per la vita 
di Stendhal. Rimasto fortemente 
colpito dalla morte della madre e 
volendone scoprire le origini ita-
liane, approfittò della possibilità di 
arruolarsi nell’armata napoleonica 
italiana, per poterla visitare. Arriva-
to a Milano, la visione della città, lo 
emozionò a tal punto che egli rag-
giunse il “momento più alto della 
felicità stendhaliana”38. Nel mondo 
di Stendhal, l’origine della felicità 
si trovava nelle proprie sensazioni 
che, tramite la sensibilità, costitui-
vano la “chiave d’accesso alle gio-
ie fisiche e spirituali”39.

Da impiegato in un ufficio a Parigi, 
giunto a Milano, Stendhal si vide 
catapultato in un contesto dinami-
camente entusiasmante, tale da 
suscitare in lui una sensazione di 
piacevole ebbrezza. Il paesaggio 
italiano, la musica italiana, l’archi-
tettura italiana, la bellezza delle 
donne italiane, lo conquistarono 
per sempre. Stendhal aveva sete 

di musica ed il teatro alla Scala 
colmò questa sua sete. Durante 
il suo primo soggiorno a Milano, 
lesse e studiò tanto, frequentò i 
teatri di musica e di prosa e prese 
appunti nei suoi diari di tutto quello 
che vedeva e leggeva. Rientrato a 
Parigi, la sua brillante carriera da 
funzionario era in ascesa ma sentì 
crescere in lui anche la passione 
per il teatro, tanto da desiderare di 
diventare un autore drammatico. 
Tornato a Milano, dieci anni dopo 
nel 1811, sentì forte e vivo il desi-
derio di rivivere l’atmosfera elettriz-
zante che tanto lo aveva entusia-
smato. Durante il nuovo soggiorno 
in Italia, si recò a Firenze, a Roma 
e a Napoli. Ancora un congedo, 
ancora un dolce autunno in Italia 
tra Milano, Venezia e i laghi lom-
bardi.

Pensionato dai Borboni con una 
pensione molto modesta, si ritirò 
a Milano, dove visse sette anni 
(settembre 1814-giugno 1821) da 
lui definiti “la fleur de ma vie”40. In 
quegli anni visse una vita alquanto 
modesta, rispetto a quella vissuta 
negli anni precedenti ma riempì le 
sue giornate di “teatro, godimento 
e studio dell’arte italiana, esercizio 
della critica artistica e letteraria, 
conversazione politica dosata con 
prudenza, ma soprattutto segreta 
ebbrezza d’amore”41.

Fu in questo periodo che videro la 
luce diversi scritti, fra cui Histoire de 
la peinture en Italie (1817) e Rome, 
Naples et Florence. Quest’ultima 
opera, di carattere molto persona-
le, fu scritta da Stendhal utilizzan-
do molto l’immaginazione. Roma, 
Napoli, Firenze non è però solo 
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un racconto della bellezza capace 
di rapire, ma presenta anche una 
forte componente storico-politica 
molto interessante.
A Milano, nel 1829, Stendhal 
scrisse anche Promenades dans 
Rome. L’Italia si consolidò dunque 
come fonte suprema della sua 
massima ispirazione letteraria.

La morte lo colse a Parigi, città 
dove era tornato nel 1842 per un 
congedo. Fu sepolto nel cimitero 
di Montmartre e su sua richiesta - 
in memoria del suo amore per l’Ita-
lia - volle che nella lapide venisse 
apposta in italiano l’epigrafe che 
lui stesso aveva composto, che 
recita: 
Arrigo Beyle - milanese - scrisse - 
amò - visse42. 

Stendhal percorse l’Italia in lungo e 
largo ed ogni luogo visitato è de-
scritto nei suoi diari. Sebbene ai 
luoghi che maggiormente lo affa-
scinarono affidò i suoi pensieri più 
profondi, corredati delle sugge-
stioni che la loro vista suscitava in 
lui, non mancò di cogliere, anche 
durante le visite più frettolose, dei 
dettagli che reputò opportuno an-
notare nei suoi diari di viaggio. Ri-
mase colpito dall’“acustica super-
ba”43 del Teatro Farnese a Parma, 
a Bologna ammirò soddisfatto la 
“S. Cecilia” di Raffaello. A Firenze, 
nella Chiesa di Santa Croce, pro-
vò quell’esperienza di estasi mista 
a malore fisico, che passò alla sto-
ria con l’espressione “Sindrome di 
Stendhal”.

A Rubiera, in provincia di Reggio 
Emilia, fece visita ad un castello 
dei gesuiti, mentre a Correggio 

vide nei lineamenti delle donne del 
luogo, le Madonne del Correggio. 
Descrisse la magnificenza delle 
cerimonie a San Pietro. A Terra-
cina apprezzò l’accogliente alber-
go dove alloggiò. Commentò che 
l’albergo era stato fatto costruire 
da Papa Pio VI, da lui definito “un 
Papa che sapeva regnare”44. E poi 
la dolce campagna romana, con 
i suoi ponti ed acquedotti, rima-
sti a testimoniare la magnificenza 
e l’ordine delle costruzioni dell’età 
classica.

I viaggi lo portarono anche nel Sud 
d’Italia, ma le descrizioni fatte furo-
no frutto di impressioni di un viag-
giatore meno attento e più fretto-
loso.

Stendhal mostrò di nutrire un sin-
cero e reale affetto per l’Italia. Se 
la molla che aveva fatto scaturire il 
suo desiderio di conoscere l’Italia, 
era stato il bisogno di scoprire le 
origini italiane della madre, riuscì a 
pieno in questo intento. Contem-
poraneamente però egli scoprì la 
sua componente molto forte di 
italianità, che era sempre stata in 
lui e che gli fece affermare che “la 
vera patria è quella dove ci sono 
più persone che ti somigliano”45.
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Madame de Staël

Anne Louise Germaine Necker, 
nota come Madame de Staël, 
nacque a Parigi il 22 aprile 1766 
e crebbe in un ambiente che cre-
deva nel valore della cultura come 
motore del cambiamento e del 
progresso. Anne Louise Germai-
ne Necker non nacque nobile. Il 
cognome de Staël e il titolo di ba-
ronessa le arrivarono dal matrimo-
nio con il barone Erik Magnus de 
Staël-Holstein, ambasciatore sve-
dese alla corte del re di Francia.  
Il padre era il banchiere ginevrino 
J. Necker, ministro delle finanze di 
Luigi XVI ma Anne Luise, frequen-
tando i salotti della madre Suzanne 
Curchod, un’influente socialista, si 
formò sui principi di Rousseau e di 
Montesquieu. Seguì con interes-
se gli eventi rivoluzionari ma provò 
disgusto per i metodi sanguinari 
usati dai rivoluzionari. Altrettanto 
sgomenta la lasciarono gli eventi 
che portarono la Francia al regime 
autoritario instaurato da Napoleo-
ne.

Le sue posizioni apertamente cri-
tiche al regime napoleonico la 
portarono ad un lungo esilio in 
Svizzera dove conobbe le idee 
romantiche di cui si fece autore-
vole promulgatrice. Impossibilitata 
a tornare a Parigi per le ostilità ma-
nifestatele da Napoleone, decise 
di mettersi in viaggio. La sua prima 
destinazione fu la Germania, dove 
ebbe una intensa frequentazione 
con Goethe con cui discuteva di 
arte, di letteratura e di politica. Con 
Goethe, che vi era stato a lungo e 
per ben due volte, parlava in parti-
colare dell’Italia, delle sue bellezze 

naturali e artistiche, delle sue con-
traddizioni, del suo clima grade-
vole. Paese che diventò meta del 
suo secondo viaggio e le permise 
di scrivere il romanzo Corinna o l’I-
talia.

Tra il 1805 e il 1806, dopo la mor-
te del padre e del marito, Madame 
de Staël intraprese un viaggio alla 
scoperta dell’Italia con i tre figli e l’a-
mico filosofo August Wilhelm Sch-
legel, loro precettore. Visitò Torino, 
Milano, Parma, Bologna e Anco-
na. Poi fu la volta di Roma dove De 
Staël, in affinità con la “nuova sen-
sibilità romantica”46, subì il fascino 
delle rovine e dei reperti dei musei, 
più che della magnificenza dei mo-
numenti barocchi. Il viaggio conti-
nuò verso Sud, ma ciò che colpì la 
colta viaggiatrice in quelle terre fu 
soprattutto la bellezza della natura, 
fatta di colori e profumi. De Staël 
si soffermò molto ad osservare le 
persone che incontrava nel suo 
viaggio e che trovava molto vivaci 
ed accoglienti.  Tappe irrinunciabili 
furono Ercolano e Pompei, luoghi 
del mito classico per eccellenza.

È proprio grazie al romanzo Corin-
na o l’Italia che Madame de Staël 
è stata associata al Grand Tour. 
Nel romanzo, il viaggio attraverso 
l’Italia costituisce lo sfondo per la 
trama e per riflessioni della scrittri-
ce sull’arte, la cultura e la società 
italiana. In esso, infatti, vengono 
messi in luce anche i “lati oscu-
ri”47 delle città italiane, che vanno 
oltre gli stereotipi diffusi all’epoca 
e che descrivevano l’Italia come il 
“paese dove fioriscono i limoni”48.  
Il romanzo è un riassunto delle 
meraviglie italiane, da Dante a Mi-

Le viaggiatrici
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chelangelo, ma in esso affiora in 
chiave critica la famosa citazione 
di Goethe, quando Corinne ad un 
certo punto dice: “Conosci la terra 
dove fioriscono gli aranci?”49. 

Al di là di ogni aspettativa, questa 
visione critica, dell’Italia, invece di 
indurre i viaggiatori dal desistere 
dal venire in Italia, ebbe l’effetto 
contrario di attrarli maggiormente. 
In quegli anni però i viaggi furono 
resi difficili dalle guerre napoleoni-
che. 

La trama di Corinna o l’Italia, segui-
va il classico itinerario del Grand 
Tour. Le vicende narrate si svolgo-
no infatti nelle città di Roma, Napoli 
e Firenze.  Il romanzo fu pubblica-
to nel 1807, in un periodo in cui 
le guerre napoleoniche avevano 
reso l’Italia inaccessibile per mol-
ti viaggiatori stranieri ed il roman-
zo consentiva ai lettori di fare un 
“viaggio immaginario”50 in Italia.
Si può dire che attraverso le pagi-
ne del romanzo Madame de Staël 
offriva un’esperienza di viaggio 
virtuale, consentendo al lettore di 
esplorare l’Italia, attraverso gli oc-
chi della protagonista. Questo fu 
il giudizio di de Staël su Venezia, 
manifestato nella descrizione del-
la città fatta da Corinne: “L’aspetto 
di Venezia è più strabiliante che 
gradevole […] Entrando in città, 
un senso di tristezza si impadroni-
sce dell’immaginazione. […] Nella 
città dove le strade sono canali, 
regna un profondo silenzio, inter-
rotto solo dal rumore dei remi. […] 
Qui tutto è mistero: il governo, gli 
usi, gli amori. […] Poiché il siste-
ma di governo impediva ai sudditi 
di interessarsi agli affari politici, e 

la situazione geografica della città 
rendeva impossibile l’agricoltura, il 
passeggio e la caccia, ai Veneziani 
non restava altra occupazione che 
il divertimento, così Venezia diven-
ne una città di piaceri”51.

Nella finzione narrativa, la giovane 
Corinna, alter ego di Anne Louise, 
è un’artista e intellettuale italiana 
la cui infelice storia d’amore per 
l’affascinante Lord inglese Oswald 
Nelvil ha come sfondo i luoghi 
classici del Grand Tour.  Sebbene 
la relazione sia frutto di un amo-
re travolgente, Oswald tornerà in 
Scozia, dove sposerà una donna 
scelta per lui dal padre. Dunque, 
quell’Italia che inizialmente sem-
brava la “terra della felicità”52, di-
venta allora per Corinne un “luogo 
di dolore, della solitudine, dell’iner-
te girovagare della morte”53.
  
Oswald, incantato da Corinna, 
la seguirà alla scoperta dell’Italia. 
Con le sue considerazioni, che poi 
sono quelle di de Staël sull’Italia, 
Corinne indurrà Oswald a vedere 
negli italiani solo qualche sfumata 
traccia della loro antica grandezza. 
Nelle parole della sua Corinna, de 
Staël inserisce anche le sue con-
siderazioni sull’arte, sulla letteratu-
ra italiana e sulla situazione politica 
e sociale del paese. Corinna farà 
scoprire Roma ad Oswald. Lo por-
terà al Pantheon, a Castel Sant’An-
gelo, a San Pietro, al Campidoglio 
e al Colosseo e insieme saliranno 
sui vari colli. Il tutto viene narrato 
come in una guida di viaggio. Co-
rinna e Oswald proseguono il loro 
Grand Tour visitando Napoli, il Ve-
suvio, Venezia e Firenze. Già nel 
1800, il viaggio in Italia era un ge-
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nere molto diffuso ma nonostante 
ciò Corinna o l’Italia ebbe molto 
successo e fu riconosciuto come 
un simbolo del Risorgimento italia-
no. Esso può essere definito come 
il primo romanzo che parla dell’Ita-
lia in una dimensione europea. 
A Madame de Staël va il merito sia 
di avere trovato un modo incon-
sueto di descrivere un viaggio in 
Italia sia di avere proposto, tramite 
le scelte e il carattere della pro-
tagonista, un “modello femminile 
innovativo e molto avanzato per 
l’epoca”54. 

Mary Shelley

Tra le viaggiatrici che presero parte 
al Grand Tour, un posto di spicco 
è occupato da Mary Shelley. Don-
na coltissima, appassionata e dal-
la vita avventurosa, fece dell’Italia 
la sua patria di elezione. Con la 
sua testimonianza, oltre a esaltare 
in chiave letteraria la bellezza dell’I-
talia, ha raccontato l’atmosfera di 
quel periodo, riuscendo a cogliere 
la voglia di libertà e di indipenden-
za del popolo italiano, tracciando 
un parallelismo con il suo senso di 
libertà personale.

Mary Godwin nacque a Londra il 
30 agosto 1797.  Suo padre era il 
filosofo illuminista William Godwin 
e sua madre era Mary Wollstone-
craft, filosofa anche essa ed an-
tesignana del movimento inglese 
per l’emancipazione delle donne. 
La madre morì pochi giorni dopo 
la nascita della figlia. Il padre si ri-
sposò quando Mary aveva solo 
tre anni. Con il nuovo matrimo-
nio, Mary acquisì una matrigna e 
due sorellastre, ad una delle quali, 
Claire Clermont, fu legata da pro-
fondo affetto e con la quale con-
divise parte delle sue esperienze 
di viaggio, essendo quest’ultima 
legata sentimentalmente a Lord 
Byron, sincero amico di Shelley.

Mary crebbe in un ambiente ani-
mato da principi di libertà e dai 
forti stimoli culturali. Frequentò 
sin da piccola i più famosi intellet-
tuali dell’epoca e tra loro incontrò 
il poeta Percy Bysshe Shelley, di 
cui si innamorò. Il padre di lei però 
disapprovava questa unione, in 
quanto il poeta era già sposato. I 

due innamorati si incontrarono se-
gretamente sulla tomba della ma-
dre di Mary e decisero di fuggire. 
A partire dall’estate del 1814 eb-
bero inizio viaggi e peregrinazioni, 
anche a causa dei tanti debiti di 
Percy Shelley.

In un primo momento la coppia 
si recò in Svizzera, ospite nella 
residenza svizzera di Lord Byron. 
Durante questo soggiorno Mary 
portòa termine uno dei suoi capo-
lavori: Frankenstein o il moderno 
Prometeo. Dopo il suicidio della 
moglie di Percy Bysshe Shelley e 
la morte prematura della figlia che 
i due fuggiaschi avevano avuto in-
tanto; in uno dei loro rientri a Lon-
dra, Percy e Mary contraggono 
matrimonio, regolarizzando così 
la loro scandalosa relazione. Non 
passò molto tempo che i due pro-
gettarono un nuovo viaggio con 
destinazione l’Italia.

Nel 1818 gli Shelley iniziarono il 
loro viaggio in Italia entrando dal 
nord. Soggiornarono in diverse cit-
tà e incontrarono molti intellettuali 
e artisti, provenienti da tutta Eu-
ropa. Durante questo soggiorno, 
Mary, insieme al marito, scrisse i 
suoi diari di viaggio, che avrebbero 
costituito la base per le sue opere 
successive. 

La gioia di essere scaldati dal sole 
del Belpaese però si offuscò quan-
do un’altra figlia della coppia morì 
lungo il tragitto che la conduceva a 
Venezia, dove speravano di curar-
la ma dove invece fu sepolta. Mary 
cercò rifugio ad Este, sui Colli Eu-
ganei, per provare a risollevarsi ma 
non ci riuscì. Successe lo stesso 
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a Percy che, in una poesia, de-
scrisse i colli come “isole in fior nel 
mare della vasta angoscia”55. I due 
vennero nuovamente ospitati da 
Byron, in un convento da lui affit-
tato nella stessa località, oggi noto 
come Villa Kunkler o Villa Byron.

Sebbene affranti dal dolore, i due 
proseguirono il loro viaggio verso 
Napoli dove restarono da dicem-
bre 1818 al febbraio dell’anno 
seguente. Li rinfrancava la bellez-
za del paesaggio. Percy trovava 
ispirazione negli scorci pittoreschi, 
Mary si distraeva osservando le 
persone con cui entrava in con-
tatto. Affittarono una casa sul golfo 
a Chiaia e ogni giorno facevano 
delle passeggiate nei giardini reali. 
Immancabile fu la visita a Paestum, 
Pompei ed Ercolano. Inoltre, sali-
rono sul Vesuvio e arrivarono fino 
al lago d’Averno e a Capo Miseno. 
Si recarono anche Procida, Ischia, 
Sorrento, Salerno e Posillipo.

In seguito al soggiorno in Campania  
la coppia si diresse  verso  Roma, 
città che li colmò di immensa gio-
ia. Così Mary Shelley descrisse il 
Pantheon: “Non posso dimentica-
re la sera in cui visitai il Pantheon 
al chiaro di luna: i tenui raggi del 
pianeta si irradiavano dall’apertura 
su in alto e le colonne scintillavano 
tutto attorno: era come se lo spirito 
della bellezza fosse disceso nella 
mia anima mentre me ne stavo se-
duta in muta estasi”56. 
A Roma la coppia fu nuovamente 
colpita da una disgrazia. Nell’esta-
te del 1919, morì William, un altro 
figlio della coppia. Solo a ottobre, 
con il trasferimento a Firenze e la 
nascita del quarto figlio Percy Flo-

rence, Mary ritrovò la serenità.

Nel 1820 i due si trasferirono a 
Pisa, dove vissero in inverno, e nel 
1822 affittarono una casa al mare 
a San Terenzo, in Liguria. La casa, 
nota come Casa Magni, venne 
condivisa con i Williams, una cop-
pia di amici americani. Lì Mary 
ebbe dei brutti presentimenti ma 
il marito trovava quella residenza 
ideale per lenire la malinconia che 
affliggeva la moglie. Fu proprio du-
rante il soggiorno a San Terenzo 
che Percy perse la vita in un nau-
fragio nel golfo di La Spezia, dopo 
essere salpato da Livorno sulla 
sua barca in direzione san Teren-
zo, con a bordo l’amico Edward E. 
Williams e il marinaio Charles Vi-
vian. Il suo corpo fu ritrovato pochi 
giorni dopo vicino Viareggio. Mary 
ricadde nuovamente nello scon-
forto.

Nel 1823, con l’unico figlio soprav-
vissuto rientrò a Londra. Non ritor-
nò più in Italia fino al 1840, quando 
accompagnò il figlio Percy Floren-
ce e dei suoi amici universitari, in 
due viaggi che toccavano Belgio, 
Germania, Svizzera e Italia. Questi 
viaggi furono descritti nel suo dia-
rio di viaggio pubblicato nel 1844 
e costituito da due volumi, Ram-
bles in Germany and Italy, in 1840, 
1842, and 1843.

In questa occasione, Mary Shelley 
fece un tour completo del paese, 
che incluse il lago di Como, dove 
rimase per otto settimane, e altre 
città e regioni come la Lombardia, 
il Piemonte, la Liguria e la Toscana.
Rambles in Germany and Italy, è il 
“documento della sua idea di Ita-
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lia”57, un luogo meraviglioso dove 
si può vivere di bellezza e dove 
anche la sofferenza ha un altro 
colore.  Shelley arriva addirittura a 
scrivere che la sofferenza sotto il 
cielo italiano è diversa rispetto ad 
altri luoghi.

Una sofferenza che patì anche nel 
suo viaggio in Italia, ad esempio a 
Roma, dove cercò le tombe del 
marito e del figlio e a Sorrento, il 
cui mare in tempesta le ricordava 
quello del naufragio che le portò 
via l’amato Percy. 

Nei diari del suo secondo viag-
gio in Italia, Shelley non si limita a 
raccontare solo le bellezze artisti-
che e naturalistiche del Paese ma 
parla anche degli italiani, della loro 
cultura e delle lotte che caratteriz-
zavano il periodo del Risorgimen-
to. Da tempo Shelley aveva infatti 
preso a cuore la situazione politica 
dell’Italia e di questa aveva discus-
so appassionatamente anche con 
Giuseppe Mazzini, che aveva in-
contrato a Londra. Non mancano 
infatti nei diari spunti di riflessione 
sulla Carboneria, sui moti insurre-
zionali e sull’identità nazionale. 

Tra i primi diari ed i secondi si nota 
inoltre un’altra rilevante differenza. 
Se nei diari scritti con il marito du-
rante il suo primo viaggio in Italia, 
Shelley tiene fuori le emozioni per-
sonali, nei diari del suo secondo 
viaggio, si lascia andare alla no-
stalgia e ricorda con malinconia i 
luoghi che l’avevano resa felice.
Anche durante anni trascorsi in 
Inghilterra, ripensa sempre all’Ita-
lia con un senso di nostalgia, “un 
fuoco che le ardeva dentro e a cui 

tendere costantemente le mani”  
58 che la portò a scrivere: “Perché 
non sono in Italia? Il sole italiano, 
l’aria, i fiori, la terra, la speranza 
sono contigui all’amore, alla gioia, 
alla libertà, mentre in Inghilterra tut-
to assume il volto della più arcigna 
realtà”59.

Per le pagine colme d’amore per 
l’Italia, presenti nei suoi scritti, 
Mary Shelley ha dato un significa-
tivo contributo al Grand Tour, ma il 
suo racconto di quest’ultimo è sta-
to frutto di una visione più ampia, 
inconsueta e profonda del paese 
che lei ha tanto amato. A diffe-
renza dei viaggiatori tradizionali, il 
Grand Tour di Mary Shelley, non 
si è limitato a narrare le bellezze 
di un paese unico per il suo va-
lore artistico ed architettonico ma 
si è focalizzato anche su aspetti 
culturali e politici meno convenzio-
nali - come la Carboneria e i moti 
insurrezionali - oltre che sulle vite 
quotidiane, le usanze e lo stile di 
vita italiano. La prospettiva di Shel-
ley è stata sicuramente la più uma-
na e senza dubbio la più moderna. 
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“Il nome dell’Italia contiene una magia 
in ogni sillaba, ogni luogo nominato 

soddisfa qualche desiderio e risveglia cari 
ricordi.”

Mary Shelley
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Mariana Starke

Mariana Starke, figlia maggiore di 
Richard Starke (ex vicegoverna-
tore di Fort St. George a Madras, 
India) e di Mary Hughes, nacque e 
crebbe a Epsom, in Inghilterra, nel 
1762. Lì trascorse i primi trent’an-
ni della sua vita scrivendo opere 
teatrali (The Sword of Peace or a 
Voyage of Love, 1788; The Briti-
sh Orphan, 1790), un poema (The 
Poor Soldier. An American Tale, 
1789) e tragedie (The Widow of 
Malabar, 1791).

Ammalatasi di tubercolosi, nel 
1792 si trasferì con la famiglia pri-
ma in Francia e poi in Italia, per cu-
rarsi. La tubercolosi aveva colpito 
tutta la famiglia e durante il sog-
giorno in Italia morirono sia il padre 
che la sorella. La madre morì nel 
1798 durante il viaggio di ritorno in 
Inghilterra.

Nonostante queste tristi vicende, 
Mariana decise di narrare le sue 
esperienze di viaggio e di vita in Ita-
lia e nel 1800 completò i due volu-
mi contenenti appunti di viaggio e 
intitolati: Letters from Italy, between 
the years 1792 and 1798 contai-
ning a view of the revolutions in 
that country […] likewise pointing 
out The matchless Works of Art 
which still embellish Pisa, Floren-
ce, Siena, Rome, Naples, Bolo-
gna, Venice, &c. With instructions 
for the Use of Invalids and Families 
who may not choose to incur the 
Expence attendant upon travelling 
with a Courier. 

Alla prima pubblicazione, che vo-
leva essere sia una testimonianza 

diretta degli eventi legati alla Ri-
voluzione francese sia una guida 
pratica per coloro che volevano 
recarsi in Italia (specialmente per 
motivi di salute), ne seguì una se-
conda del 1802 con un nuovo tito-
lo: Travels in Italy. L’opera contiene 
la narrazione storica dell’occupa-
zione francese in Italia e ripercorre 
il viaggio dell’autrice in Italia. Starke 
visitò Roma, Livorno, Pisa, Firenze, 
Napoli, Sorrento e Venezia. In Tra-
vels in Italy,  Mariana Starke, oltre a 
descrivere il viaggio compiuto ed i 
luoghi visitati, fornisce anche con-
sigli pratici. Questa idea semplice 
ma geniale per la novità che con-
tiene, fece della Starke una pionie-
ra che rivoluzionò la letteratura di 
viaggio. Travels in Italy si presenta 
dunque al lettore nella sua duplice 
veste di “libro di memorie di viag-
gio”60 e contemporaneamente di 
“guida di viaggio”61.  

Dopo Letters from Italy e Travels in 
Italy, Mariana Starke si dedicò per 
alcuni anni alla poesia. Solo più di 
dieci anni dopo tornò alle guide di 
viaggio. Nel 1814, prevedendo la 
ripresa del turismo con la fine del 
conflitto tra Francia e Inghilterra, 
Starke propose all’editore inglese 
John Murray un’opera completa 
per i viaggiatori. Murray inizialmen-
te rifiutò la proposta ma succes-
sivamente collaborò con Starke, 
dopo avere intuito il guadagno che 
la realizzazione della guida avreb-
be comportato. 

Con Travels on the Continent 
(1820), frutto di due anni di viaggio 
in Europa tra 1817 e 1819, Star-
ke introdusse un nuovo modello di 
guida basato sull’esperienza diret-
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ta. L’opera ottiene grande succes-
so e molte edizioni, superando le 
vendite di ogni altra guida inglese 
dell’epoca. 

Negli anni seguenti, Starke con-
tinuò ad aggiornare i suoi volumi, 
lottando contro edizioni pirata e ri-
tardi editoriali. In Travels in Europe 
(1828) dedicò ampio spazio agli 
aspetti pratici del viaggio: docu-
menti, preparativi, abbigliamento, 
medicine, spostamenti e dogane.

La ricerca di informazioni accura-
te, la portarono a continui viaggi, 
durante uno dei quali morì a Mila-
no nel 1838, mentre rientrava in 
Inghilterra.

Mariana Starke non è stata la pri-
ma viaggiatrice, altre l’hanno pre-
ceduta ma lei non si è limitata a 
scrivere quello che ha visto e ha 
avuto il merito di avere intuito cosa 
sarebbe successo nei decenni 
successivi. Starke si era resa con-
to che il Grand Tour stava cam-
biando volto. Da lì a pochi anni il 
Gran Tour non sarebbe stato più 
solo un viaggio per intellettuali e 
giovani aristocratici ma sarebbe 
diventato il viaggio per molte fami-
glie e cittadini britannici, che prima 
di partire, avrebbero avuto la ne-
cessità di sapere quanto sarebbe 
costato loro il viaggio. Starke intuì 
dunque che i viaggiatori, oltre a 
informazioni storiche, artistiche e 
architettoniche su opere e monu-
menti avrebbero avuto bisogno di 
consigli pratici su come ottenere 
passaporti e lasciapassare oppu-
re su dove si potevano prendere 
a noleggio carrozze e cavalli o an-
cora su come si potevano traspor-

tare i bagagli o su quanto tempo 
si sarebbe impiegato per spostarsi 
da un luogo all’altro e quali poteva-
no essere i pericoli. Per “ogni viag-
giatore che voglia avventurarsi in 
un’Europa che cambia di continuo 
confini”62 queste sono informazioni 
fondamentali. Rischi e imprevisti, 
in ogni caso, erano sempre in ag-
guato durante un viaggio, per cui 
nessun viaggiatore avrebbe fatto 
a meno delle guide della Starke.  
Nel romanzo, La Certosa di Par-
ma, Stendhal descrive un viaggia-
tore inglese che “non pagava mai 
uno spicciolo senza aver dato uno 
sguardo al libro di viaggio di una 
certa Mrs Starke, un libro che indi-
ca all’accorto inglese il costo di un 
tacchino, di una mela, di un bic-
chiere di latte, ecc.”63

A Starke va inoltre il merito di ave-
re inventato un originale sistema di 
valutazione “basato su una scala 
da uno a cinque punti esclamati-
vi con cui giudica la qualità di al-
berghi e ristoranti”64. Mai nessuno 
prima di lei aveva immaginato una 
formula così innovativa, tale da 
dare con dei simboli, delle infor-
mazioni così utili. Potremmo dire 
che sia stata una inventrice delle 
Stelle Michelin e dei Bicchieri del 
Gambero Rosso ante litteram.

Il pieno successo di Starke trovò 
la sua consacrazione ufficiale solo 
nel 1815 quando il Congresso di 
Vienna, inaugurando un lungo pe-
riodo di pace, definì dei nuovi con-
fini agli stati europei, ridisegnando 
così una nuova geografia dell’Eu-
ropa. Starke, con il suo intuito capì 
che viaggiare sarebbe diventato 
più semplice e soprattutto che 
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sarebbero aumentati i viaggiatori, 
così provvide subito ad aggiorna-
re la sua guida, dal Portogallo alla 
Russia. A partire da quel momento 
l’editore Murray, che già pubbli-
cava le opere di Jane Austen e di 
Lord Byron, iniziò una proficua col-
laborazione con lei, mettendo sul 
mercato la prima collana mondiale 
di guide di viaggio. 

Mariana Starke, a differenza di al-
tre viaggiatrici che hanno affron-
tato l’avventura del Grand Tour in 
compagnia di uomini, viaggiò da 
sola. Fu “reporter per caso di av-
venimenti importanti”65, come ad 
esempio l’occupazione dei france-
si in Italia. Fu pioniera nella realizza-
zione di moderne guide turistiche 
corredate di numerosi dettagli, de-
scrizioni di opere d’arte e bellez-
ze naturali, mappe e informazioni 
sulle vie di comunicazione e so-
prattutto di consigli, anticipando di 
più di cento anni le guide Miche-
lin. Purtroppo fu l’editore inglese 
Murray a passare alla storia come 
l’inventore delle moderne guide 
di viaggio. Lo stesso dichiarò un 
giorno che Starke gli era stata mol-
to utile. “Quella di Mariana Starke 
è l’ennesima storia di una donna 
geniale e del suo lavoro innovati-
vo, caduta nel silenzio e nell’oblio 
più assoluto”66.
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L’esperienza del Grand Tour, ben-
ché fosse focalizzata sui viaggi 
compiuti da giovani uomini della 
nobiltà europea, diede un impulso 
fondamentale al processo dell’e-
mancipazione femminile. Sfidan-
do le rigide convenzioni sociali, 
le donne non solo scelsero vo-
lontariamente di parteciparvi, ma 
sfruttarono il Grand Tour come 
opportunità per sviluppare la pro-
pria indipendenza culturale e intel-
lettuale. Gli scritti da loro prodotti 
testimoniano che esse non si limi-
tarono a descrivere templi e rovine 
ma presentarono un’analisi critica 
della società, anche sotto l’aspet-
to politico. Il tutto senza trascurare 
l’attenta osservazione dei dettagli 
della vita quotidiana. Inoltre, utiliz-
zarono il viaggio per riflettere sul 
senso della caducità della vita. “Le 
rovine sono per le viaggiatrici l’em-
blema della caducità delle imprese 
e delle creazioni umane ed è da 
questo sentimento che nasce il 
loro pathos.” (Brilli Attilio e Neri Si-
monetta, Le viaggiatrici del Grand 
Tour. Storie, amori, avventure, p. 
20, 2020).

Grazie a questo sguardo femmi-
nile, il Grand Tour si è ampliato, 
cambiando anima e veste, evol-
vendo da semplice pellegrinag-
gio culturale a una più profonda e 
variegata esplorazione delle realtà 
umana e sociale. Ecco perché ac-
canto a Madame de Stael, Mery 
Shelley e Mariana Starke vanno ri-
cordate tante altre donne viaggia-
trici che con le loro storie, tutte di-
verse l’una dall’altra, con la propria 
cifra stilistica e il loro modo perso-
nale di occupare lo spazio in cui si 
sono mosse, hanno ridefinito l’es-

senza del Grand Tour, dimostran-
do come l’esperienza del viaggio 
fosse per loro un atto di conquista 
intellettuale e un modo per dise-
gnare confini culturali più vasti.

“Quello che ci propongono è, per 
molti aspetti, l’altro volto dell’Italia, 
più umano, più mutevole, meno 
limitato dai luoghi comuni, il volto 
ignorato o trascurato dai viaggia-
tori maschi”. (Brilli Attilio e Neri Si-
monetta, Le viaggiatrici del Grand 
Tour. Storie, amori, avventure, p. 
15, 2020).

Un Grand Tour declinato al fem-
minile non può ignorare i ritratti di 
queste altre dieci viaggiatrici:

Élisabeth Vigée Le Brun

La pittrice francese Élisabeth Loui-
se Vigée Le Brun (1755–1842) fu 
costretta a fuggire dalla Francia a 
causa della Rivoluzione, lascian-
do Parigi nel 1789. Il suo forzato 
Grand Tour italiano (parte di un esi-
lio di dodici anni che toccò anche 
Vienna, Londra e San Pietroburgo) 
iniziò con la fuga in carrozza con la 
figlia e la governante. A Roma fu 
ospitata dal direttore dell’Accade-
mia di Francia, Francois Guillaume 
Menageot. Dopo aver attraversato 
la frontiera a Lione, le sue tappe 
italiane inclusero Firenze, Roma 
e Napoli. La sua sosta a Roma si 
protrasse per diversi mesi. Da lì vi-
sitò i territori limitrofi come Frascati, 
Ariccia, Nemi, Albano, Genzano e 
Tivoli. Il suo Grand Tour proseguì 
verso Napoli e poi al Nord, toc-
cando Venezia, Verona, Milano, 
Torino. Le sue memorie sono rac-
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colte nei Souvenirs, pubblicati nel 
1835. L’esilio italiano si trasformò 
in un vero e proprio Grand Tour di 
formazione e ispirazione, poiché 
desiderava acquisire conoscenza 
diretta dell’arte antica. Scrisse che 
il “fascino dei bei luoghi”67 di Roma 
addolciva i momenti più amari del-
la vita e che il piacere di vivere a 
Roma la consolava in parte dal 
dolore di aver lasciato il suo pa-
ese. A Tivoli, raccontò di essersi 
addormentata sul basamento del-
le colonne del Tempio della Sibilla. 
Ammirò nei Musei Vaticani i capo-
lavori di Raffaello. Sempre originali 
e acuti i suoi giudizi, come quando 
definì “scandalosa” la celeberrima 
Santa Teresa in estasi del Bernini.

Sydney Owenson Morgan 
(Lady Morgan)

Sydney Owenson Morgan (1781-
1859), scrittrice e attivista irlande-
se, compì un Grand Tour in Italia 
fra il 1819 e il 1820, viaggiando 
con il marito, Thomas Charles 
Morgan. Seguì il classico itinerario 
del Grand Tour, partendo dal Colle 
del Moncenisio. I suoi scritti fanno 
riferimento a grandi monumenti 
come il Colosseo e la Domus Au-
rea a Roma. Il frutto del suo viaggio 
fu il libro Italy (1821). L’opera è un 
reportage letterario con un forte in-
tento ideologico. Il testo fu contro-
verso e antimonarchico, e venne 
messo all’indice in vari stati italiani. 
Lady Morgan utilizzò le tappe del 
viaggio come occasione di denun-
cia politica. Descrisse l’Italia come 
“una grande prigione controllata 
dall’esercito austriaco”68 e criticò 
duramente la Chiesa cattolica per 

la sua complicità nel processo di 
Restaurazione. I suoi giudizi politi-
ci fanno di lei una viaggiatrice fuori 
dal comune. A Roma vide i monu-
menti come emblema di una ine-
sorabile caducità. Affrontò anche 
il tema della condizione femminile 
in Italia, denunciando le restrizioni 
imposte dalla politica oscurantista 
della Chiesa. 

Anne Marie La Page – Fiquet 
du Boccage (Madame du 
Boccage)

Anne Marie Du Boccage (1710-
1802), scrittrice francese e consi-
derata la prima donna a inaugurare 
il Grand Tour al femminile, realizzò 
il suo sogno di visitare l’Italia nel 
1757, viaggiando con il mari-
to Joseph Fiquet Du Boccage. Il 
loro viaggio si prolungò per molti 
mesi, estendendosi fino alla pri-
mavera successiva, a causa delle 
condizioni climatiche avverse per 
attraversare le Alpi in autunno. Le 
prime tappe furono Torino, Milano, 
Brescia, Verona, Vicenza e Vene-
zia (dove si fermarono tre settima-
ne). A Bologna fu insignita del titolo 
di Accademica. Raggiunse Roma, 
dove sostò per ben dieci mesi, 
spingendosi anche sino a Napoli. 
A Roma visitò luoghi antichi, ville 
storiche e partecipò al carnevale 
e alle celebrazioni della Settima-
na santa. Descrisse il viaggio nelle 
sue Letters, pubblicate nel 1764. 
La sua opera divenne un modello 
del perfetto diario di viaggio. Nei 
suoi racconti privilegiava l’illustra-
zione dei costumi e la descrizione 
delle opere d’arte. A Venezia fu 
attratta dall’atmosfera carnevale-
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sca di Piazza San Marco. A Roma, 
ottenne l’autorizzazione di Papa 
Benedetto XIV a dedicargli la sua 
opera La Colombiade. Criticò l’a-
bitudine della città di costruire il 
nuovo con le rovine dell’antico e 
notò l’importante ricaduta econo-
mica che il viaggio in Italia aveva 
per la città di Roma, specialmente 
grazie agli inglesi che arrivavano in 
nutrito numero.

Catherine Wilmot

Catherine Wilmot (1773-1824), 
colta donna irlandese, nubile e ti-
tolare di una piccola rendita per-
sonale, intraprese il viaggio tra il 
novembre 1801 e il luglio 1803, 
accompagnando il Conte Stephen 
e la Contessa Margaret Mount Ca-
shell attraverso la Francia e l’Italia. 
Il resoconto del suo viaggio ne ri-
percorre tutte le tappe fino al luglio 
1803. A Roma, passeggiando per 
le strade, le sembrava di passare 
continuamente dal paganesimo al 
cristianesimo; a Villa Borghese si 
perse tra le opere d’arte. A Napo-
li rimase incantata dal caos, dalle 
chiese, dai miracoli, dalle città se-
polte, dal Vesuvio e dall’opulenza 
della nobiltà. Durante quel perio-
do, strinse amicizia con la pittrice 
Angelica Kauffman e fu ricevuta 
in udienza da Papa Pio VII.  Il suo 
diario di viaggio, intitolato An Iri-
sh Peer on the Continent ha una 
vena ironica e caricaturale. Molto 
divertente è un’attenta analisi che 
fa della figura del cicisbeo (cavalier 
servente tipico del 700 che con il 
tacito accordo del marito accom-
pagnavano una nobildonna spo-
sata nelle occasioni mondane). 

Le sue lettere saranno pubblicate 
solo un secolo dopo.

Elisa Charlitte Constanzia von 
Medem (Elisa von der Recke)

Elisa von der Recke (1754-1833) 
scrittrice tedesca, nei suoi scritti 
manifesta la sua naturale propen-
sione verso il mondo mistico e re-
ligioso. È nota per aver denunciato 
pubblicamente il mago spiritista 
Alessandro Cagliostro, che aveva 
approfittato della sua appassiona-
ta propensione al misticismo. Eli-
sa von der Recke compì un lungo 
viaggio attraverso la Germania e 
l’Italia dal 1804 al 1806. Viaggiò 
in compagnia del poeta Christoph 
August Tiedge. A Roma rimase 
affascinata dalle sue antiche rovi-
ne. Fu sorpresa da un uragano nei 
pressi di Ariccia. I suoi diari di viag-
gio furono pubblicati a Berlino nel 
1815-1817 con il titolo Tagebuch 
einer Reise durch einen Theil Deu-
tschlands und durch Italien. Il suo 
lavoro è un “breviario sentimenta-
le”69 con una prospettiva di lettura 
sociale, politica e antropologica. 
Elisa si discostava dagli altri viag-
giatori (soprattutto i britannici) per 
il suo atteggiamento non sprez-
zante verso la gente del luogo. A 
Roma, descrisse l’influenza miste-
riosa delle antiche rovine sull’ani-
mo e vide nel Colosseo (coperto 
di piante parassitarie) l’onnipoten-
za della natura che divora le cre-
azioni umane. Criticò le consuetu-
dini cattoliche, in particolare l’atto 
di prendere il velo in giovane età, 
definendolo “crudele e contro na-
tura”70.
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Elizabeth Vassal (Lady Web-
ster/Lady Holland)

Elizabeth Vassall (1771-1845), no-
bildonna inglese, intraprese il suo 
lungo Grand Tour in Italia dal 1791 
al 1796. Iniziò il viaggio con il suo 
primo marito, Sir Godfrey Webster. 
Successivamente, contrasse un 
secondo matrimonio con Henry 
Richard Fox (Lord Holland) con cui 
continuò la sua esperienza di viag-
gi. A partire dal 1794, Elizabeth e 
Lord Holland viaggiarono insieme 
a Napoli, Roma, Bagni di Lucca 
e Genova. Scrisse i suoi diari di 
viaggio soffermandosi su aspetti 
antropologici e mostrando partico-
lare attenzione all’aspetto sociale 
della sua esperienza di viaggio. A 
Torino, dove aveva frequentato un 
corso di chimica nel 1792, docu-
mentò di aver osservato un espe-
rimento di stimolazione elettrica su 
una rana (lo stesso che ispirò Mary 
Shelley per Frankenstein). Nei diari 
testimoniò anche la sua scelta di 
far vaccinare i figli contro il vaiolo 
nel 1794, segnando un approccio 
medico moderno.

Hester Lynch Piozzi (Mrs. 
Thrale)

Hester Lynch Piozzi (1741-1821), 
scrittrice inglese, intraprese il suo 
Grand Tour in Italia nel 1784, all’età 
di 43 anni. Il viaggio - inteso come 
luna di miele ed esilio volontario 
per sfuggire all’ostracismo socia-
le, dovuto al suo legame con una 
persona di rango inferiore al suo 
- fu compiuto con il suo secondo 
marito, il musicista italiano Gabrie-
le Piozzi. Dopo aver attraversato 

Francia, Paesi Bassi, Germania 
e Austria, fece soste prolungate 
in Italia. Descrisse Roma come 
un susseguirsi ininterrotto di luci 
e ombre. Raccolse le sue osser-
vazioni in un giornale privato, poi 
pubblicato con il titolo Thraliana in 
cui rifiuta lo stile classico epistola-
re in quel periodo considerato più 
adatto ad una mano femminile. 
Grazie al matrimonio con un italia-
no, poté stabilire un contatto più 
diretto con la gente del posto. A 
Roma, descrisse usi e costumi, 
notando ad esempio che gli an-
droni dei palazzi erano usati per 
bisogni fisiologici e che le dame 
romane mal sopportavano la cipria 
profumata che lei usava sui capel-
li. La narrazione del suo viaggio ci 
dà di lei un’immagine di una donna 
“cittadina del mondo”71, curiosa e 
dal forte spirito cosmopolita.

Mary Berry 

La scrittrice inglese Mary Berry 
(1763-1852), intraprese il suo pri-
mo e più significativo Grand Tour 
italiano dall’ottobre 1783 al giugno 
1784, seguendo percorso clas-
sico, tradizionalmente riservato ai 
giovani aristocratici maschi per il 
perfezionamento della loro educa-
zione. Successivamente, la scrit-
trice compì altri tre viaggi in Italia, 
l’ultimo dei quali si svolse dal 1820 
al 1823, a distanza di 36 anni dal 
precedente. Mary Berry venne in 
Italia con la sorella Agnes e con il 
padre, Robert Berry. Per Mary, che 
non si sposò mai, il viaggio rappre-
sentò lo “scopo principale”72 della 
sua vita. Consapevole dell’aspetto 
formativo che il viaggio poteva of-
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frire, lo utilizzò per confrontarsi con 
altri modi di pensare e vivere e per 
mettersi alla prova e crescere inte-
riormente. Berry partecipò al Grand 
Tour con una consapevolezza che 
elevò il viaggio da semplice moda 
a esperienza formativa profon-
da. A Roma, strinse una duratura 
amicizia con lo scultore Antonio 
Canova, il quale le fece da cicero-
ne alla sorella, accompagnandola 
al Campidoglio, al Colosseo e al 
Pantheon. Berry scrisse un diario 
e moltissime lettere. Questi scritti 
furono raccolti nel volume intitola-
to Journals and Correspondence. 
Nei suoi taccuini, Berry osservava 
con grande curiosità le relazioni 
con le persone. Il resoconto del 
suo primo viaggio ci consegna 
l’immagine di un’Italia frammentata 
e piena di contraddizioni, ma ca-
pace di affascinare con la sua ere-
dità storica, i suoi paesaggi e i suoi 
scorci pittoreschi. Berry descrisse 
sia le difficoltà incontrate, come 
l’attraversamento di un fiume con 
barche sudicie e barcaioli inetti, sia 
la bellezza dei luoghi. Dedicò molte 
pagine del suo diario all’atmosfe-
ra e al rito della Messa celebrata 
dal Papa, a cui riuscì ad assistere. 
Durante il suo ultimo soggiorno a 
Roma, nel febbraio 1821, Berry 
annotò lo “stridente contrasto”73 
tra le “condizioni penose”74 delle 
donne che seguivano l’esercito 
austriaco e gli spettatori esagitati e 
rumorosi in maschera di carneva-
le, giunti a Ponte Milvio per assi-
stere ai bivacchi militari.

Lady Blessington

Lady Marguerite Blessington 

(1789-1848) nobildonna e scrittri-
ce irlandese, nel 1822 con il suo 
secondo marito il duca Blessin-
gton, intraprese un viaggio in Italia. 
I resoconti dei viaggi di Lady Bles-
sington vennero trascritti in opere 
di grande successo dal titolo The 
Idler in Italy e The Idler in France. Si 
trattava di taccuini con descrizioni 
di usanze, tradizioni, cultura oltre 
che di descrizione di opere d’arte.  
Blessington inaugurerà la moda 
del viaggio sulle tracce dell’altro, 
inseguendo lungo la penisola le 
tracce di Lord Byron.    

Jessie Westropp

Jessie Westropp (1815-1858) 
viaggiatrice inglese ha sperimen-
tato e proposto mete ed itinerari 
assolutamente inediti. Considera-
ta oggi antesignana di una moder-
na “travel blogger”75, Westropp è 
la viaggiatrice che fa conoscere il 
fascino delle città collinari dell’Italia 
centrale, veri e propri scrigni d’ar-
te e di storia, da Perugia a Siena, 
e proponendo itinerari di cultura 
come quello etrusco fra Chiusi e 
Cortona. La sua raccolta di lettere 
si intitola Vacanze in Italia. Roma. 
Perugia. Siena. Westropp ha in-
ventato quello che noi adesso 
chiamiamo “turismo di prossimi-
tà”76. La scrittrice, infatti, è riuscita 
a rinnovare il ruolo delle viaggiatrici 
proponendo degli itinerari diversi 
dai classici del Grand Tour, “privi-
legiando singole località e incurio-
sendo i viaggiatori ad andare oltre 
le grandi città”77.    
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Alle donne viaggiatrici va dunque il 
merito di aver elevato il viaggio da 
mera formazione accademica o 
da esibizione di uno status sociale 
ad una occasione di effettiva cre-
scita personale, a  motivo di rifles-
sione socio-antropologica (come 
per Catherine Wilmot e Elisa von 
der Recke) o a manifestazione di 
attivismo politico e sociale (come 
nel caso di Sydney Owenson 
Morgan). Se il Grand Tour era ini-
zialmente visto come un percorso 
educativo per completare il genti-
luomo, per queste donne divenne, 
in molti casi, una fondamentale via 
di affrancazione e auto-legittima-
zione.

RISCOPERTA DEL CLASSICO E 
RIPRODUZIONE DELL’ANTICO
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Riscoperta del classico e riproduzione dell’antico
Il Grand Tour e l’estetica neoclassica

Il Grand Tour diede un forte slancio 
allo sviluppo del movimento cultu-
rale ed artistico passato alla storia 
con il nome di Neoclassicismo. Il 
movimento, ispirato all’arte e alla 
cultura greco-romana per reagi-
re agli eccessi del Barocco e del 
Rococò, alimenterà quel pellegri-
naggio laico che fu il Grand Tour, 
portando i viaggiatori a contatto 
diretto con le antichità romane e 
greche, ispirando così l’estetica 
neoclassica.

L’Italia diventa pertanto la desti-
nazione eletta per il Grand Tour in 
quanto era l’unico luogo per sco-
prire le antichità, essendo la Gre-
cia sotto il dominio Ottomano. La 
nascita e lo sviluppo della passio-
ne per l’arte antica fece sì che l’Ita-
lia diventasse il mercato principale 
per l’arte antica e contemporanea 
ispirata al classico. Sicuramente il 
più originale protagonista di que-
sta tendenza fu il geniale Piranesi 
che, con le sue incisioni visionarie 
ed i suoi arredi estrosi, propone-
va a una raffinata clientela interna-
zionale la sua personale visione 
dell’immaginario classico. Piranesi 
influenzò anche la produzione ar-
tistica specializzata nella manifat-
tura di bronzi e di oggetti in oro e 
di preziosi. I ricchi assemblages 
metallici e le pietre preziose di Va-
ladier hanno incantato tutto il mon-
do, mentre le immagini di popolari 
sculture antiche sono state diffuse 
nelle abitazioni aristocratiche euro-
pee grazie ai bronzetti di Boschi, 
Zoffoli, Righetti, Hopfgarten o dalle 
statuine in biscuit di Volpato.

Le richieste dei collezionisti stra-
nieri diedero un nuovo slancio an-

che alla pittura, in particolare ai ge-
neri della veduta e del paesaggio. 
Anche in questo campo, grazie a 
grandi artisti italiani quali Canalet-
to, Panini, Joli, Lusieri e stranie-
ri - come Hubert Robert, More, 
Wilson, Jones, Wright of Derby, 
Hackert, Volaire, Ducros, Granet, 
Valenciennes e Catel - tra Sette e 
Ottocento si giunse ad un altissi-
mo livello, caratterizzato dal supe-
ramento della “razionalità scientifi-
ca dei vedutisti”78 dell’Illuminismo, 
a favore di una visione romantica 
che faceva del paesaggio lo spec-
chio delle emozioni umane.

Il genere più richiesto e amato dai 
collezionisti stranieri, oltre alle ve-
dute dei luoghi visitati, è sempre 
stato il ritratto. Al centro del ritratto 
non c’è più solo il rango, ma il ca-
rattere e la cultura. Ne è la prova la 
scelta dei personaggi di farsi ritrar-
re accanto alle antiche sculture e 
monumenti italiani. In questo cam-
po, Pompeo Batoni fu un maestro 
assoluto, riconosciuto come uno 
dei più grandi ritrattisti di sempre. 
I suoi lavori divennero subito uno 
status symbol, proprio come quelli 
del suo rivale Mengs, delle cele-
bri pittrici Vigée Lebrun e Angelica 
Kauffmann, e di colleghi come Von 
Maron, Tischbein, Sablet, Zoffany, 
Fabre, Gérard e Ingres.

Ma forse il nome più importante nel 
campo della pittura è quello di Ja-
cques-Louis David, il pittore fran-
cese più importante e famoso del 
suo tempo. Nel 1774 vinse il Prix 
de Rome, un concorso annuale 
stabilito nel 1663 in Francia, che 
permetteva agli studenti più meri-
tevoli nelle arti di soggiornare pres-

Pagina 113
Pompeo Batoni, Francis 
Basset Barone di Dustanville, 
Museo del Prado, Madrid, 
1778.

Pagina 114
Jacques-Louis David, 
Bélisaire demandant 
l’aumône, Louvre, Paris, 
1784.



114

“Corri, voli giovine Pittore, Poeta, 
Musico, Scultore, Architetto, uom di 
genio in ogni genere, percorri l’Italia, 
questo è il paese che svilupperà i tuoi 

talenti.”

Vincenzo Ruffo, Saggio sull’abbellimento di cui è capace la città di 
Napoli, 1789.



116 117

so l’Accademia di Francia a Roma, 
uno dei centri culturali europei più 
importanti, fondato nel 1666 da 
Jean-Baptiste Colbert. La fonda-
zione dell’Accademia consacrò l’I-
talia come centro di aggregazione 
per gli artisti europei, il cui obiettivo 
era quello di sviluppare il proprio 
linguaggio studiando i maestri an-
tichi.

Anche la scultura ritorna al suo 
antico splendore. Si intensifica il 
commercio di marmi antichi, anti-
che statue vengono restaurate e 
per mano di Cavaceppi, si assiste 
alla riproduzione di copie di famo-
se statue dell’età classica. Alla fine 
del Settecento, grazie all’opera di 
Canova e dei suoi seguaci, alla 
produzione scultorea esistente 
si affianca una proposta origina-
le che, pur ispirandosi ai canoni 
antichi, ha saputo reinterpretare 
la “sensibilità moderna”79. Que-
sto slancio assicura alla scultura 
italiana una straordinaria fortuna 
mondiale per tutto il corso del XIX 
secolo, rendendola un vanto na-
zionale.

A dare un impulso determinante al 
culto dell’arte classica è stato il te-
desco Johann Joachim Winckel-
mann (1717-1768) che durante il 
suo viaggio in Italia si era concen-
trato sullo studio dell’arte antica, in 
particolare greco-romana. La sua 
opera Storia dell’arte nell’antichità, 
definì i principi estetici del Neo-
classicismo, promuovendo l’idea 
di un’arte basata sull’imitazione del 
passato. Il suo lavoro teorico ha 
contribuito a diffondere il Neoclas-
sicismo in tutta l’Europa. La nuova 
corrente estetica aveva profonda-

mente influenzato il modo in cui i 
viaggiatori del Grand Tour percepi-
vano l’arte.

L’attrazione per l’antichità fece sì 
che una delle attrazioni principali 
per i viaggiatori nordeuropei fos-
se rappresentata dalla visita alle 
rovine dell’antiche città romane. 
Questa consuetudine diede origi-
ne alla corrente artistica che prese 
il nome di Rovinismo. Sviluppatasi 
tra Settecento e Ottocento, so-
prattutto in Germania, Francia ed 
Inghilterra, il rovinismo si manife-
stava attraverso la rappresenta-
zione delle rovine come oggetto 
di meditazione. A manifestare un 
particolare interesse per le rovine 
sarà l’architetto tedesco Karl Fri-
edrich Schinkel (1781-1841) che 
influenzato soprattutto da Goethe, 
farà un viaggio in Italia, il cui itine-
rario innovativo combinerà le clas-
siche mete con la visita a località 
meno battute.
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Il canone Winckelmanniano e l’ideologia dell’architettura classica

Il Grand Tour, in quanto viaggio di 
formazione e di riconnessione con 
le radici della civiltà occidentale, 
raggiunse la sua piena maturità 
intellettuale nel Settecento, gra-
zie soprattutto all’opera teoretica 
di Johann Joachim Winckelmann 
(1717-1768). Egli fu il principale 
artefice della cornice estetica e 
concettuale che definì cosa i viag-
giatori dovessero cercare, ammi-
rare e imitare nel mondo antico. Lo 
studioso tedesco, teorico del Ne-
oclassicismo, stabilì che l’unica via 
per la grandezza in arte fosse “l’i-
mitazione degli antichi”80, un prin-
cipio destinato a “elevare le menti 
con la grandezza delle idee”81. 

Winckelmann oppose allo stile ro-
caille del tempo, ritenuto “eccessi-
vamente ornato e vuoto di pensie-
ro”82, un nuovo progetto artistico 
sintetizzato nella celebre definizio-
ne di “nobile semplicità e quieta 
grandezza”83, qualità che identifi-
cavano il bello ideale e trovavano 
espressione concreta nella scultu-
ra greca. Questa idea di bellezza 
aveva un carattere universale, fon-
dato sull’intelletto, e poteva essere 
raggiunta attraverso l’osservazione 
di più soggetti naturali, concen-
trando in un’opera ciò che è razio-
nale e universale, seguendo la via 
già battuta dagli artisti greci.

Il contributo di Winckelmann andò 
oltre la mera estetica, poiché egli 
riconobbe all’arte un ruolo centrale 
nella storia delle civiltà e considerò 
il primato estetico dei Greci come 
diretta espressione della loro su-
periore etica e del loro sistema 
politico basato sulla libertà. La 
sua opera fondamentale, la Storia 

dell’arte nell’antichità (pubblicata 
per la prima volta in tedesco nel 
1764), rappresentò uno “snodo 
determinante”84 nella costruzione 
del sapere storico-artistico. Nell’o-
pera, la tradizionale storia dell’arte 
basata sulle biografie degli artisti 
viene sostituita da una sequenza 
di opere. Lo studioso introduce un 
approccio innovativo basato sull’a-
nalisi storica oggettiva delle opere 
d’arte. Egli supera i criteri del gusto 
personale e della moda a favore di 
un’indagine sull’“evoluzione degli 
stili”85, individuando l’apice nell’arte 
della Grecia classica. La bellezza 
ideale e la proporzione dell’arte 
greca sono viste da Winckelmann 
come incarnazione della libertà. 
Questo principio cardine ha forni-
to all’Illuminismo le basi ideali per 
l’emergere della nuova classe bor-
ghese. L’integrazione profonda tra 
l’etica e l’estetica del mondo clas-
sico ha fatto sì che le teorie di Win-
ckelmann venissero accolte con 
entusiasmo e applicate durante 
la Rivoluzione francese. È proprio 
il suo concetto di ordine capace 
di trasmettere senso di equilibrio e 
compostezza e dominio delle pas-
sioni che farà annoverare la sua 
opera tra i “grandi progetti d’ordi-
ne”86 elaborati dalla cultura euro-
pea durante l’Illuminismo. 

Distaccandosi dalla visione anti-
quaria meramente letteraria, Win-
ckelmann elaborò per la prima 
volta una storia organica basata 
sull’evoluzione dello stile e del-
le forme. Egli costruì la sua storia 
dell’arte seguendo un “modello 
biologico”87, immaginando la vita 
dell’arte greca come quella di un 
uomo, con un’infanzia, un mo-
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mento di maturità e una decaden-
za. Benché i suoi studi fossero 
fondati sulle statue di Roma e non 
sulla diretta conoscenza della ter-
ra di Fidia e Prassitele, egli seppe 
cogliere con “prodigioso intuito”88 
lo spirito dell’arte ateniese. I crite-
ri distintivi dell’arte greca, quali la 
grazia, l’equilibrio, la misura e la 
naturalezza della rappresentazio-
ne, divennero il modello assoluto 
di perfezione per l’arte neoclassi-
ca, influenzando artisti come Ca-
nova e Thorvaldsen.

Il centro nevralgico di questa nuo-
va ideologia estetica e tappa im-
prescindibile del Grand Tour, fu 
Roma. Winckelmann vi si trasferì 
1755 e la scelse come sua “patria 
elettiva”89. Roma era il crocevia di 
tutti quelli che volevano in qualche 
modo “riassaporare l’antico”90, in 
bilico tra il collezionismo erudito e 
le velleità scientifiche. 

A Roma animò, insieme al pittore 
Anton Raphael Mengs, il cenacolo 
di Villa Albani. Villa Albani, conce-
pita come cornice per le collezioni 
di antichità del Cardinale Albani, 
divenne un vero e proprio “mu-
seo privato”91 dove le opere anti-
che erano disposte in connessio-
ne con le decorazioni più recenti. 
Questo museo privato fu utilizzato 
per collocare i reperti che giun-
gevano dagli scavi fatti a Roma 
in quel periodo. Nella volta della 
galleria di Villa Albani, Mengs affre-
scò Il Parnaso (1760-1761), un’o-
pera considerata un “autentico 
manifesto”92 del pensiero di Win-
ckelmann, chiarendo che “l’imita-
zione degli antichi era funzionale 
alla creazione di un’arte nuova”93. 

Winckelmann ricoprì ruoli chiave 
in questo ambiente: nel 1759 di-
venne bibliotecario del Cardinale 
Albani e a partire dal 1763 fu no-
minato dal pontefice prefetto delle 
antichità di Roma, assumendo la 
tutela dei Beni Culturali dell’Urbe.

In qualità di conoscitore e tutore 
dei beni, Winckelmann divenne 
una figura essenziale per i viag-
giatori colti. Egli fornì loro la chia-
ve intellettuale per decifrare l’anti-
co, trasformando l’osservazione 
estetica in un’esperienza di valore 
etico e politico. Tuttavia, in quello 
stesso ambiente operava anche 
il suo maggiore rivale culturale: 
l’incisore veneto Giovan Battista 
Piranesi, visionario ma con una vi-
sione diversa dell’arte. Se la mente 
di Winckelmann era “apollinea”94 
e razionale, quella di Piranesi era 
“dionisiaca”95 e inquieta, con un 
gusto talora rovinistico, che pre-
annunciava il Preromanticismo. 
Questa duplice visione - il cano-
ne idealizzante e greco-centrico 
di Winckelmann contrapposto alla 
visione più enfatica e romano-cen-
trica di Piranesi - delineava lo sce-
nario culturale complesso che at-
tendeva i viaggiatori europei alla 
ricerca della classicità a Roma.
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L’estetica della rovina, o rovinismo, 
non fu soltanto un elemento ac-
cessorio ma piuttosto uno degli 
stimoli culturali fondamentali e più 
pervasivi, che nel Settecento die-
dero impulso ai viaggi del Grand 
Tour verso l’Europa meridionale. 
In quel periodo storico, la pas-
sione per le vestigia del passato 
si insinuava nelle opere d’arte su 
vasta scala e le rovine stesse ne 
diventavano il soggetto principale.  
I viaggiatori, provenienti dall’Inghil-
terra, dalla Germania, dalla Fran-
cia e dalle Fiandre, affrontavano 
il viaggio attraverso le Alpi, spinti 
dall’ansia di raggiungere l’“Urbe 
eterna”96 e le meraviglie decadute 
del Sud.

Le destinazioni privilegiate erano 
Roma, Paestum, Agrigento, e i 
templi di Selinunte e Segesta, i cui 
resti poderosi comunicavano un 
senso di “silenziosa malinconia”97. 
Queste strutture in abbandono, 
siano esse antichi monumenti o 
palazzi coperti di muffa e invasi 
da una vegetazione selvaggia che 
penetra tra le crepe, esercitavano 
un “fascino ambiguo e dolente”98. 
Tale attrazione, percepita come 
irresistibile, stimolava un senti-
mento che i romantici avrebbe-
ro in seguito definito sublime. La 
contemplazione dei ruderi induce-
va una profonda riflessione sulla 
fragilità umana e sul destino fatale 
della morte, tanto che l’uomo si 
percepiva insignificante di fronte 
alla storia e alla grandezza perduta 
del passato. Il filosofo Denis Dide-
rot sintetizzava questa meditazio-
ne nel 1767, affermando che “Tut-
to passa, tutto perisce. Soltanto il 
mondo resiste. Soltanto il tempo 

continua a durare”99.

L’immaginario dei viaggiatori del 
Settecento fu plasmato in modo 
determinante dalle opere grafiche 
di Giambattista Piranesi, la cui se-
rie Vedute di Roma (1747) contri-
buì a rendere virale l’attrazione per 
il declino. La Roma di Piranesi era 
grandiosa e terribile, magnifica nel 
suo degrado. Egli mescolava la 
nostalgia per la grandezza antica 
con una modernità inarrestabile, 
mostrando una città brulicante di 
umanità tra i resti dei templi. Seb-
bene Piranesi offrisse una lettura 
a volte infedele e fantastica delle 
rovine, ingigantite dal senso del 
sublime, questa rappresentazio-
ne condizionò profondamente l’a-
spettativa dei partecipanti al Grand 
Tour.

Le rovine, cariche di messaggi se-
mantici, divennero il luogo ideale 
per la meditazione. Un disegno 
di Johann Heinrich Füssli, in cui 
un artista si dispera davanti alla 
grandezza del passato, esprime la 
commozione, l’impotenza, la fru-
strazione e l’angoscia provate di 
fronte a un “mondo grandioso ma 
irrimediabilmente perduto”100.

Nelle rappresentazioni visionarie di 
Piranesi, l’intreccio simbolico tra la 
rovina e la vegetazione che vi si in-
sinua, rende visibile il contrasto tra 
l’opera dell’uomo, destinata all’o-
blio e l’opera della natura, eterna 
nel suo ciclo di rinnovamento.  Le 
rovine della Roma antica (e dell’I-
talia antica, in generale) popolano 
i dipinti dei grandi del Settecento. 
La seduzione delle rovine si ma-
nifesta in vari generi. Le rovine si 
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trovano nei Capricci di Canaletto, 
nelle vedute ideali di Giovanni Pa-
olo Panini e in quelle pittoresche 
di Hubert Robert. Il mescolarsi di 
scorci reali e di rovine è visibile an-
che nei cupi paesaggi napoletani 
di Joseph Wright of Derby e poi 
nelle rappresentazioni di tanti altri 
autori: Bernardo Bellotto, Antonio 
Joli, Abraham-Louis-Rodolphe 
Ducros, John Robert Cozens, Fer-
dinand Georg Waldmüller. Senza 
dimenticare tutti quei pittori cui ve-
niva chiesto di fissare su una tela il 
ricordo di un viaggio e quel ricordo 
quasi sempre si sostanziava nella 
veduta d’un tempio in rovine. Il pit-
tore toscano Pompeo Batoni era 
solito dipingere ritratti-souvenir dei 
nobili in posa davanti ai resti anti-
chi, per fissare il ricordo del viag-
gio. Il fascino per la rovina, vera o 
falsa, si estese anche all’architet-
tura paesaggistica, divenendo un 
elemento indispensabile nei giar-
dini all’inglese, dove essa guidava 
il “viaggio sentimentale”101 del visi-
tatore. Ogni ritratto doveva comu-
nicare sempre la medesima strug-
gente malinconia. Il Settecento 
fu il secolo in cui tale passione si 
associò anche all’inizio degli scavi 
archeologici regolari e sistematici, 
aggiungendo un approccio scien-
tifico alla passione estetica.
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Rovinismo a Roma

Nei primi due decenni del Sette-
cento, i viaggiatori del Grand Tour 
mostrarono una particolare atten-
zione alle rovine, considerate non 
più come semplici elementi del pa-
esaggio urbano bensì come sog-
getti autonomi ad alto potenziale 
evocativo e decorativo. Questo 
interesse, manifestato soprattutto 
dai viaggiatori inglesi, diede vita al 
fenomeno del cosiddetto Rovini-
smo. Nessuno sarebbe tornato in 
patria senza una veduta di un ce-
lebre monumento antico in rovina.
 
Inizialmente, questo genere fu 
dominato da figure come Gio-
vanni Paolo Pannini che, operan-
do come vedutista e professo-
re di prospettiva all’Accademia 
di Francia a Roma, seppe unire 
l’abilità prospettica a uno spirito 
compositivo incline al capriccio 
e alla fantasia architettonica. Pa-
nini era maestro nel dare vita ad 
arrangiamenti pittoreschi, acco-
stando liberamente in prospettive 
scenografiche monumenti antichi 
disparati - come il Colosseo, l’ar-
co di Costantino e la piramide di 
Caio Cestio - con ruderi anonimi 
e costruzioni di fantasia. In queste 
opere, la poetica rovina si stempe-
rava nella dolce quiete di scenari 
immaginari, spesso popolati da 
“macchiette svagate e oziose”102, 
creando un effetto museale.
 
Un approccio radicalmente dif-
ferente e più influente fu quello 
introdotto dal veneziano Giam-
battista Piranesi, che dal 1748 si 
stabilì a Roma. Partendo dalla sua 
abilità di incisore e dalla “rapino-

sa fantasia”103 già dimostrata nei 
Capricci e nelle Carceri, Piranesi 
sviluppò, a partire dal 1750, un 
interesse per la Roma antica che 
si trasformò in uno studio rigoroso 
e appassionato, culminato nella 
pubblicazione delle Antichità ro-
mane (1756). Lavorando a stretto 
contatto con allievi dell’Accademia 
come Charles-Louis Clérisseau, 
Piranesi inaugurò una nuova meto-
dologia d’indagine che combinava 
lo studio dei luoghi e l’indagine sul 
campo, avventurandosi tra i resti 
di siti come le terme di Diocleziano 
e Villa Adriana, con una capacità 
di trasfigurazione lirica e fantasti-
ca. Il suo obiettivo era restituire lo 
splendore e la passata grandezza 
dell’architettura antica. 

Nelle sue celebri incisioni, Pirane-
si conseguiva l’effetto del sublime 
inquadrando i monumenti dal bas-
so e da un punto di vista ravvici-
nato, su un orizzonte molto basso, 
per accentuarne l’isolamento e la 
sproporzione. Questa tecnica ridi-
segnava le rovine in scala gigan-
tesca, sovrastando e rendendo 
insignificante la presenza umana, 
ridotta a minuscole figure umane 
che servivano unicamente a dare 
la scala. L’uso magistrale dell’ac-
quaforte gli permetteva inoltre di 
intensificare i neri e potenziare il 
contrasto drammatico di luci e 
ombre. Piranesi, con la sua cifra 
stilistica, riusciva magistralmente 
a trasformare le rovine in testimoni 
titanici, nello stesso tempo, della 
grandezza e dell’effimero. Le sue 
produzioni si diffusero in tutta Eu-
ropa, consolidando l’immagine di 
una Roma solenne, vista come 
una “proiezione figurativa del Su-
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blime dove il piacere estetico è 
reso più intenso da una bellezza 
insidiata da presagi di morte”104. 
(Anna Ottani Cavina) 

Parallelamente, la città continuava 
a offrire spunti per invenzioni più 
orientate al pittoresco. Artisti come 
il francese Hubert Robert ripresero 
la maniera brillante di Panini, ec-
cellendo nel tocco e focalizzando-
si sulla “poesia del quotidiano”105 
e sulla natura che rigenerandosi 
assediava i ruderi. Robert, spes-
so in compagnia di Jean-Honoré 
Fragonard, si concentrò sull’esu-
beranza del paesaggio romano, 
dove il profilo dei ruderi si sfocava 
nel vibrare della luce. Anche Char-
les-Louis Clérisseau combinò il 
metodo di Piranesi con la cura del 
dettaglio e le descrizioni vivide che 
caratterizzano il capriccio. Le sue 
creazioni furono particolarmente 
apprezzate dai collezionisti inglesi, 
suoi principali clienti. 

Le rovine di Roma saranno cele-
brate anche da Johann Joachim 
Winckelmann (1717-1768), che 
vide nelle rovine romane un pon-
te essenziale verso la perfezione 
dell’arte greca, sebbene consi-
derasse solo quest’ultima la vetta 
inarrivabile della bellezza. Per lui, 
i resti di Roma non erano “pietre 
mute, ma monumenti viventi”106 
che trasmettevano la gloria passa-
ta e con la loro maestosa deca-
denza, risvegliavano un senso di 
elevazione spirituale. Trascorrendo 
tempo tra il Foro e il Colosseo, egli 
ricercava quella “nobile semplicità 
e quieta grandezza”107 che defini-
va l’essenza della bellezza classi-
ca. Le sue riflessioni culmineranno 

nella Storia dell’arte nell’antichità 
(1764), l’opera di Winckelmann 
che influenzò profondamente gli 
intellettuali e gli artisti in visita a 
Roma, consolidando il ruolo delle 
antichità romane come modello 
per la riscoperta degli ideali di vir-
tù e bellezza. L’eredità di Winckel-
mann segnò un punto di svolta, 
trasformando la percezione dei 
frammenti antichi e orientando il 
gusto europeo verso un’arte più 
austera e classica.
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L’impatto della scoperta di Ercolano e Pompei sul Grand Tour

Fino alla metà del Settecento, 
Roma rappresentava l’ultima tappa 
dell’itinerario del Grand Tour. No-
nostante la sensazionale scoperta 
di Ercolano e Pompei, la diffiden-
za della corte borbonica rendeva 
inaccessibili i siti di scavo, scorag-
giando i viaggiatori dal proseguire 
verso Napoli. Questo isolamento 
fu interrotto decisivamente dalla 
riscoperta dei templi di Paestum, 
che, benché fossero sempre stati 
visibili in una zona paludosa, erano 
stati dimenticati per secoli. La loro 
grandiosità sedusse immediata-
mente il pubblico europeo, prima 
grazie alle vedute di Antonio Joli 
(1759) e poi, in modo più capillare, 
attraverso le tavole degli architetti 
Soufflot e Dumont (1764). L’apice 
di questa rivelazione fu raggiunto 
con le Vedute di Paestum (1778) 
di Piranesi, il quale, esaltando l’or-
dine dorico e la possente semplici-
tà arcaica dei templi, attraverso un’ 
“impaginazione scenografica”108, 
inaugurò una nuova stagione per 
l’architettura continentale.

Grazie a questi varchi aperti dall’ar-
cheologia, alla fine del Settecento 
Napoli divenne una tappa obbliga-
ta. La città fungeva da avamposto 
per spedizioni avventurose verso 
le antiche città della Magna Gre-
cia e la Sicilia. I resoconti di viaggio 
dell’epoca integravano alle testi-
monianze del passato “l’attrattiva 
del paesaggio mediterraneo, la 
curiosità per i fenomeni naturali”109 
(grotte e vulcani) e un crescen-
te interesse per gli usi e costumi 
locali. Tutti questi aspetti furono 
ampiamente documentati nel mo-
numentale Viaggio pittoresco o 
descrizione dei Reami di Napoli e 

di Sicilia (1781-1786) dell’abate di 
Saint-Non, corredato da un ricco 
apparato iconografico.

Le scoperte di Ercolano (1738) 
e Pompei (1748) alimentarono la 
“febbre per l’Antico”110 che attra-
versò il tardo Settecento. Ercolano 
in realtà era stata scoperta fortuita-
mente nel 1711 con il ritrovamento 
di statue di Vestali nella residen-
za del principe d’Elbeuf a Portici, 
anche se gli scavi sistematici da 
parte dei Borbone, iniziarono nel 
1738. A differenza di Pompei, 
sepolta sotto lapilli e cenere, Er-
colano giaceva sotto una “melma 
pietrificata”111. Gli scavi di Pompei, 
voluti sempre dai Borbone e iniziati 
nel 1748, dieci anni dopo quelli di 
Ercolano, fornirono una testimo-
nianza unica, descritta come una 
“fotografia del 79 d.c.”112 in cui il 
tempo si era fermato. Queste sco-
perte non solo portarono alla luce 
monumenti e opere d’arte, ma ri-
velarono anche dettagli sugli usi, i 
costumi e la vita quotidiana dei ro-
mani, stimolando artisti e letterati.

Per una svolta epocale del Grand 
Tour si dovette però aspettare il 
1755. Fu quello l’anno in cui l’ar-
cheologo tedesco Johann Joa-
chim Winckelmann giunse a Roma 
e nel giro di pochi anni, dalla capi-
tale papale, irradiò in tutta Europa 
la sua dottrina dell’arte e della sto-
ria. Johann Joachim Winckelmann 
partì per il Sud Italia dopo aver visto 
le prime statue di Ercolano espo-
ste a Dresda. Anche Goethe visitò 
Pompei durante il suo Viaggio in 
Italia in compagnia di pittori come 
Jakob Philipp Hackert. Gli artisti at-
tivi nella raffigurazione delle rovine 
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ricercavano prevalentemente una 
raffigurazione realistica, con parti-
colare attenzione ai valori paesag-
gistici e atmosferici. Hackert, ad 
esempio, realizzò vedute neoclas-
siche delle rovine, come la Porta 
di Ercolano sulla via dei sepolcri a 
Pompei (1793-1794), adottando 
una prospettiva tipica del visitato-
re. Ercolano e Pompei si aggiun-
sero dunque stabilmente alle tap-
pe fondamentali del Grand Tour, 
offrendo un paesaggio culturale e 
storico talmente ricco da rendere 
le destinazioni meridionali irresisti-
bili per gli intellettuali europei.

Dopo la scoperta di Pompei, fiorì 
lo stile neopompeiano, che si ca-
ratterizzava per la sua “proiezione 
fantastica”113 della rappresentazio-
ne della vita quotidiana dei roma-
ni, unendo la ricerca storica alla 
fantasia. Il principale divulgatore di 
questo filone in Europa fu l’olande-
se Lourens Alma Tadema, profon-
damente attratto da Pompei, che 
visitò più volte e ne fece il soggetto 
di opere di gusto edonistico. 
Con il suo trasferimento a Londra 
nel 1870, Alma Tadema alimentò 
il gusto per il revival classico nella 
borghesia vittoriana, che si rispec-
chiava nel lusso e nella ricchezza 
dei proprietari delle ville pompe-
iane. Il suo stile si caratterizzava 
per il virtuosismo nella descrizione 
di marmi, stoffe e fiori, stimolando 
tutti i sensi dello spettatore. 
Tra i primi italiani ad adottare lo sti-
le Neopompeiano vi furono Dome-
nico Morelli (Bagno pompeiano, 
1861) e Luigi Bazzani, noto per i 
suoi acquerelli che impiegavano 
il famoso rosso pompeiano. Tale 
pittura trovò spazio nelle mostre 

ufficiali italiane, come l’Esposizione 
Internazionale di Roma del 1883, 
che ospitò opere di Alma Tadema, 
Camillo Miola e Alessandro Pigna. 

Il fascino di Pompei, intesa come 
memoria vivente della civiltà roma-
na, si protrasse fino ai primi decen-
ni del Novecento, ispirando artisti 
come il romano Augusto Bompia-
ni. Tale suggestione continuò nel 
dopoguerra, quando Hollywood si 
ispirò a questi dipinti neopompe-
iani per creare le sue scene cine-
matografiche spettacolari. Queste 
scene, rappresentative degli “sfar-
zi dell’Impero romano”114, erano 
ormai rinomate anche in America 
e furono in grado di affascinare in-
tere generazioni.
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Paestum: culla naturale del dorico

La riscoperta di Paestum a metà 
del Settecento impresse un cam-
biamento significativo nella struttu-
ra e nella sensibilità del Grand Tour. 
L’emergere del sito archeologico, 
unito alle recenti scoperte delle 
città romane di Ercolano (1738) e 
Pompei (1748), contribuì a spo-
stare la “frontiera” del Grand Tour 
formativo e cosmopolita verso il 
sud d’Italia. Paestum o l’antica Po-
seidonia, non era semplicemente 
un altro sito romano ma offriva tre 
grandi templi dorici, un’eredità im-
pareggiabile della civiltà greca risa-
lente al V-IV secolo a.C. 

Lo storico dell’arte Philippe Da-
verio descrisse il sito di Paestum 
rievocando artisti, architetti e stu-
diosi italiani e stranieri, attratti dal-
le antiche rovine che ai loro occhi 
apparivano maestose nella com-
postezza che l’ordine dorico con-
feriva loro. La rilettura neoclassica 
del canone antico, con Paestum 
offriva qualcosa di più rispetto alle 
riscoperte di Ercolano e Pompei di 
origine romana. Le rovine dell’an-
tica Paestum conservavano intat-
to tutto il fascino del “mito clas-
sico”115, da cui ricevevano luce. 
Esse erano espressione di una 
Grecia più immaginata che cono-
sciuta, dalla quale artisti e studiosi 
ripresero la geometria della com-
posizione architettonica neoclassi-
ca, la bellezza solida ed essenziale 
e le atmosfere naturali e sublimi dei 
suoi paesaggi, che anticiparono il 
nascere del romanticismo.

“Solo un’architettura a imitazione 
della natura garantirà all’edificio 
l’inserimento armonioso nell’am-
biente naturale”116 affermava Mar-

co Vitruvio, architetto e scrittore 
romano nella seconda metà del 
primo secolo a.C, oggi considera-
to il più famoso teorico dell’archi-
tettura di tutti i tempi.

L’architetto Soufflot affermava che 
Poseidonia incarnava i canoni del-
lo stile dorico primitivo, capace di 
rafforzare il principio vitruviano ba-
sato sul rapporto tra natura e ar-
chitettura. 

Contestualmente, Paestum rap-
presentava l’archetipo dell’armonia 
classica greca. Il sito fornì dunque 
la “naturale culla”117 per un revi-
val del dorico, stile architettonico 
che Winckelmann - considerato 
il padre della moderna archeolo-
gia - riconobbe come il più antico 
e significativo. Arrivato a Roma da 
Dresda nel 1755, per studiare le 
antichità romane, nel 1758 Win-
ckelmann vide per la prima volta il 
sito di Paestum. Nel 1759, pub-
blicò le sue prime osservazioni 
sull’architettura, intitolate Osser-
vazioni sull’architettura degli an-
tichi, e sottolineò l’importanza 
storico-archeologica dell’ordine 
dorico, la cui “nobile semplicità”118 
aveva plasmato la classica imma-
gine della Grecia periclea. Win-
ckelmann affermò che la funzione 
dell’ordine era quella di definire, 
grazie all’uso di regole geometri-
che e matematiche, una struttura 
di forma e proporzione armonica. 
Motivo per il quale egli forniva det-
tagli tecnici e formali inerenti all’or-
dine dorico. 

Lo storico e critico dell’arte Fran-
cesco Milizia, (1725-1798) stretto 
collaboratore e grande ammirato-
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re di Winckelmann, nei suoi testi 
sull’architettura neoclassica, definì 
“le volute dell’ordine ionico “gentili”, 
le foglie di acanto del corinzio “agili 
ed eleganti”, mentre la geometria 
dell’ordine dorico, derivante dal 
cerchio e dal quadrato (i due ele-
menti del capitello, rispettivamente 
echino ed abaco), rappresentava 
“maestà” e “robusta semplicità”119. 
Questi valori erano accentuati 
anche dalle caratteristiche della 
colonna dorica: fusto scanalato 
e rastremato, privo di base, “che 
poggia direttamente sulla piattafor-
ma a gradini del tempio”120. 

Anche Mary Shelley visitò Pae-
stum: “Erano templi dedicati a un 
dio che sembrava consacrarli an-
cora con la sua presenza; ancora 
li adornava di bellezza. Quella che 
poteva esser vista come la loro ro-
vina, nella sua pittoresca desola-
zione e armonia sublime, era più 
adatta alla natura divina di quanto 
non fossero stati i templi stessi, 
quando, intatti e dorati, si erge-
vano nella loro forza originaria”. 
(Shelley Mary, Lettera all’amica 
Maria Gisborne, 1819).

Ad assicurare l’ingresso di Pae-
stum nell’immaginario europeo ne-
oclassico, furono principalmente 
gli architetti francesi, che cerca-
vano nel passato le “ragioni etiche 
e formali”121 di una nuova idea di 
libertà che sarebbe stata il fonda-
mento della Rivoluzione francese. 
Si ritrovano le forme doriche dei 
monumenti recuperati a Paestum 
in monumenti e pitture che fece-
ro la storia dell’architettura e del-
la pittura. I valori simbolici attribuiti 
all’ordine dorico ne decretarono la 

fortuna, influenzando un “monu-
mento cardine”122 dell’architettura 
romana: il Pantheon. Questa in-
fluenza si estese nei secoli: Raffa-
ello lo disegnò, Palladio lo analizzò 
minuziosamente nei suoi Quat-
tro libri sull’architettura (1570), e 
numerosi pittori neoclassici lo ri-
trassero. Il teorico dell’architettura 
Francesco Milizia lo indicò come 
modello di bellezza sublime. Il mo-
numento ispirò anche architetti e 
scultori quali Soufflot e Canova. 
Soufflot realizzò il Pantheon di Pa-
rigi (1756), con un pronao colon-
nato e l’ordine dorico nella cripta. 
Canova invece edificò il suo Pan-
theon nel suo paese natale, Pos-
sagno (1819-1830), dove fu poi 
sepolto. Anche la sua versione 
presenta un pronao su otto colon-
ne doriche che “precede l’edificio 
cilindrico coperto da cupola”123.

Se la gloria dell’antica Paestum 
poté risplendere, ciò fu dovuto al 
mecenatismo di Carolina Bonapar-
te Murat, sorella minore di Napole-
one, che prima di diventare Regina 
di Napoli nel 1808, era diventata 
famosa per il suo mecenatismo in 
campo artistico. Fu proprio Caro-
lina Bonaparte a promuoverne gli 
scavi. Il merito della scoperta va 
al conte Felice Gazzola, generale 
d’artiglieria dell’esercito di Carlo III 
e amante dell’arte. Quest’ultimo, 
intorno al 1746, promosse una 
campagna di rilevamenti a Pae-
stum, affidando l’incarico all’archi-
tetto Mario Gioffredo e al pittore 
Giovanni Battista Natali.

Oltre al rinnovato interesse archi-
tettonico e storico-archeologico, 
Paestum trasformò il Grand Tour 
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dal punto di vista estetico, offrendo 
un rapporto unico e complesso tra 
le maestose rovine e l’imponente 
natura circostante. L’isolamento 
del sito nella pianura malarica, la 
sua fusione con la natura selvag-
gia e il fascino delle sue atmosfere 
sublimi anticiparono la sensibilità 
romantica. Il viaggio non era più 
solo un “pellegrinaggio laico”124 a 
Roma, ma si era trasformato in un 
itinerario verso Sud, dove rovine 
e natura si confondevano. Figu-
re come Goethe, nel suo Viaggio 
in Italia, assecondarono questo 
passaggio, superando l’interesse 
antiquario per abbracciare il con-
cetto di paesaggio (landschaft), 
inteso come la “natura che si rivela 
esteticamente”125 all’osservatore, 
e permettendo all’antico di rivivere 
nel soggetto che lo osservava.
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Karl Friedrich Schinkel: architetto-pittore tra paesaggio e antichità

Tra i viaggiatori del Grand Tour ci 
fu anche l’architetto e pittore tede-
sco Karl Friedrich Schinkel (Bran-
demburgo, 1781-Berlino, 1841), 
che nel 1803 si recò in Italia per 
completare la sua formazione. La 
formazione del grande architet-
to tedesco, si può infatti ritenere 
completa anche grazie all’espe-
rienza di viaggio compiuta in Italia. 
Il viaggio in Italia costituì infatti un 
momento formativo cruciale per 
Schinkel, sebbene egli si distac-
cò dalle consuete traiettorie del 
Grand Tour tradizionale. 

Una volta tornato in patria, forte 
della sua esperienza visiva matu-
rata in Italia, Schinkel intraprese 
una brillante carriera che lo portò 
a diventare il regio architetto capo 
dell’impero prussiano. In questa 
veste influenzò profondamente lo 
stile architettonico ufficiale della 
Prussia, progettando prestigiosi 
monumenti che avrebbero fatto di 
Berlino la “Atene sulla Sprea”126.

Sebbene Schinkel non ignorasse 
modello del viaggio goethiano, la 
sua esperienza si configurò non 
solo come un completamento del 
suo periodo di formazione ma gli 
fu utile per maturare una nuova 
sensibilità che preannunciava il 
romanticismo. I disegni realizzati 
durante il viaggio in Italia, combi-
nano infatti “la percezione dell’an-
tichità classica”127 con “l’entusia-
smo romantico per il paesaggio 
sublime”128 (Cometa Michele e Ri-
emann Gottfried, Viaggio in Sicilia, 
1990).

Schinkel si rivelò anche un caso 
unico di architetto-pittore, con un 

approccio originale rispetto al pa-
esaggio, visto sia come ambiente 
in cui era possibile “osservare e 
contestualizzare l’architettura”129 
sia come “strumento espressivo 
autonomo”130. Per Schinkel, la vi-
sione delle opere antiche nel loro 
ambiente naturale appariva sor-
prendente sia per il “pittoresco 
insieme”131 che per la loro impo-
nente dimensione. L’attenzione 
per gli elementi morfologici del 
paesaggio e il rapporto inscindibile 
tra architettura e natura, ovvero tra 
ciò che viene realizzato dall’uomo 
ed il contesto naturale, divenne il 
dato centrale della sua produzio-
ne. A differenza dei suoi colleghi 
tedeschi, spesso impegnati nella 
misurazione rigorosa dei monu-
menti classici, Schinkel si dedicò 
alla rappresentazione di paesaggi 
e vedute urbane, corredandole 
di interpretazioni soggettive. Pur 
consapevole che in Italia “tutto è 
classico”132, i suoi interessi lo con-
dussero ad analizzare non solo 
l’antichità, ma anche l’edilizia ru-
rale, come le case di campagna 
siciliane, oltre ai monumenti in sti-
le gotico, romanico e bizantino. 
Schinkel progettò e compose pa-
esaggi ed architetture, arrivando 
a inventare ciò che egli riteneva 
mancasse. “Dimentica ciò che non 
vuole vedere ed inventa ciò che 
manca”. Così scrisse l’architetto e 
storico dell’architettura di Merano, 
Oswald Zoeggeler, autore del sag-
gio “Il viaggio in Italia”, contenuto 
nel volume 1781-1841 Schinkel 
l’architetto del principe (1982).

Tra il XVIII ed il XIX secolo il neo-
classicismo in Germania fu ca-
ratterizzato dal ritorno alla “nobile 
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semplicità e quieta grandezza”, 
canone estetico formulato da 
Winckelmann e che in architettu-
ra ebbe vasto eco. Lo spirito ne-
oclassico trovò espressione oltre 
che in Schinkel, anche in altri due 
grandi architetti che furono impe-
gnati a curare l’arredo urbano della 
Berlino prussiana. Si tratta di Carl 
Gothard Langhans e di Leo von 
Klenze. I tre architetti erano acco-
munati dai loro concetti sul monu-
mentalismo, basato sulla “ripropo-
sizione dei modelli greci (i Propilei 
di Atene) rivisti dalla romanità più 
che dall’Ellenismo”133. Langhans 
porteò il Neoclassicismo in Ger-
mania verso la fine del Settecento 
con la Porta di Brandeburgo, rea-
lizzata a Berlino in stile dorico-ro-
mano. Von Klenze fu l’autore del 
Walhalla di Ratisbona, monumen-
to celebrativo della cultura germa-
nica, ispirato al Partenone. 

Le opere di Schinkel ispirate all’an-
tichità classica e ai principi di ra-
zionalità sono numerose e rap-
presentano alcuni degli esempi 
più significativi del neoclassicismo 
prussiano. Tra queste si annove-
rano l’Altes Museum, la Neue Wa-
che, la Schauspielhaus (oggi Kon-
zerthaus) e lo Schlossbrücke, tutte 
realizzate a Berlino. Questi edifici 
incarnano un neoclassicismo mo-
numentale e funzionale, caratteriz-
zato da un linguaggio formale rigo-
roso e da un attento rapporto con 
lo spazio urbano. L’Altes Museum, 
progettato come un tempio gre-
co con peristilio, esprime l’ideale 
classico del museo come luogo 
di conservazione e trasmissione 
della cultura ed è parte integrante 
dell’Isola dei Musei. La Neue Wa-

che (Nuova Guardia), originaria-
mente concepita come caserma, 
assunse in seguito il valore di me-
moriale, distinguendosi per la se-
verità della sua facciata ispirata ai 
templi antichi. La Schauspielhaus, 
situata sulla Gendarmenmarkt, si 
presenta come un edificio di forte 
impatto monumentale, nel quale 
colonne, simmetria e articolazione 
plastica contribuiscono a espri-
mere l’eleganza e la solennità del 
classicismo; l’opera si colloca nel 
solco della tradizione architettoni-
ca berlinese avviata da Friedrich 
Gilly. Lo Schlossbrücke (Ponte del 
Castello), infine, ornato da statue 
allegoriche, rappresenta un esem-
pio significativo dell’integrazione 
tra architettura e scultura, contri-
buendo alla monumentalizzazione 
dell’asse urbano centrale di Berli-
no.

Schinkel, come molti architetti ne-
oclassici, recepì e reinterpretò le 
riflessioni teoriche di Winckelmann 
sull’arte antica, ponendosi come 
uno dei principali eredi della sua vi-
sione estetica. A differenza di Win-
ckelmann, che si limitò a costruire 
le fondamenta dei nuovi canoni 
estetici, definendo cosa fossero il 
bello e la grandezza nell’arte anti-
ca, Schinkel tradusse questi ideali 
in forme concrete sia nell’archi-
tettura che nella pittura, creando 
opere che incarnavano la raziona-
lità e l’eleganza formale tipiche del 
movimento neoclassico. La rela-
zione tra Winckelmann e Schinkel 
non può essere intesa in termini di 
rapporto diretto tra maestro e allie-
vo, ma piuttosto come una con-
tinuità ideale e teorica. Entrambi, 
affascinati dall’antichità classica 
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ed accomunati dal desiderio di va-
lorizzarla, costituiscono due figure 
chiave dell’espressione artistica 
neoclassica. Sebbene Schinkel 
assimilò gli ideali artistici di Win-
ckelmann in molte sue opere, non 
rimase sempre fedele alle scelte 
stilistiche neoclassiche, poiché fu 
influenzato anche dalle istanze del 
Romanticismo e dal rinnovato in-
teresse per il gotico, studiato nel 
corso dei suoi viaggi in Inghilterra.  
L’architettura italiana ebbe però un 
ruolo determinante nella formazio-
ne del gusto di Schinkel. Egli si 
appassionò ai capolavori dell’ar-
chitettura classica romana, da cui 
rimase affascinato, ma provò am-
mirazione e interesse anche per 
le costruzioni medievali e rinasci-
mentali. Questa fascinazione, che 
è particolarmente visibile nello stile 
della sua maturità, lo renderà im-
mediatamente riconoscibile.

Pur ispirandosi al passato, Schin-
kel non solo seppe combinare la 
bellezza classica con l’espressio-
ne di valori di ordine e stabilità, 
ma fu anche tra i primi architetti a 
integrare consapevolmente tecni-
che costruttive innovative, come 
l’impiego del ferro, in edifici quali 
l’Altes Museum, la Bauakademie e 
la Neue Wache.
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Collezionismo, souvenir e salotti culturali
Il Grand Tour e la nascita della moda del souvenir

I viaggiatori del Grand Tour che 
giungevano in Italia venivano as-
sistiti da ciceroni, i quali, oltre a 
facilitarne il soggiorno, li aiutavano 
a reperire frammenti di un passato 
dal “sapore antico”134, da riporta-
re in patria. Questa incessante ri-
chiesta di ricordi di viaggio portò 
alla nascita di una fiorente attività, 
basata sia sulla produzione ori-
ginale ispirata all’arte antica, sia 
sulla riproduzione di antichità che 
sulla vendita di antichi reperti. Per 
rispondere alla domanda ingente, 
Roma divenne la sede di un “eser-
cito di produttori”135, composti da 
talentuosi artisti e artigiani. Essi riu-
scivano a diversificare le loro offer-
te ricorrendo a tecniche artistiche 
sperimentali, nuove e collauda-
te, dando forma a mode irresisti-
bili.  Una volta tornati a casa, gli 
oggetti di viaggio venivano esibiti 
e fungevano non solo da testimo-
nianza dell’esperienza, ma anche 
da oggetto di studio, discussione 
e simboli di un elevato status so-
ciale.  Gli artisti non erano solo ita-
liani; molti erano stranieri giunti in 
Italia, alcuni di loro in autonomia, 
altri a seguito dei ricchi viaggiato-
ri. La presenza di così tanti artisti 
portò alla apertura di nuovi musei, 
all’ampliarsi del mercato delle anti-
chità, al moltiplicarsi dei restauri ed 
alla rinascita delle accademie. 

Il contesto artistico e l’antico-
mania

Roma, definita un “cantiere a cielo 
aperto”136 per la riscoperta dei te-
sori dell’antichità, pullulava di arti-
sti, collezionisti, mercanti d’arte ed 
eruditi, tutti desiderosi di riportare 
alla luce reperti. Questo fermento 

artistico vide una nuova nobilita-
zione dell’arte classica a discapito 
di quella barocca, anche se gli in-
teressi dei viaggiatori includevano 
oltre all’antichità greco-romana, 
anche il Rinascimento italiano, i 
palazzi gotici e le tradizioni locali.  
L’imitazione degli antichi, diventa-
ta il principio guida del Neoclas-
sicismo, era stata espressa da 
Winckelmann con queste parole 
“L’unica via per diventare grandi, 
e, se possibile, inimitabili, è l’imita-
zione degli antichi”. (Winckelmann 
Johann Joachim, Pensieri sull’imi-
tazione dell’arte greca nella pittura 
e nella scultura, 1755).

Antonio Canova (1755-1822) fu 
un grande protagonista di questo 
rinnovamento dell’arte classica, 
realizzando opere caratterizzate 
dalla perfezione anatomica, dalla 
purezza delle forme che divennero 
icone di bellezza come l’Apollo, la 
Paolina Borghese e l’Ermafrodito 
dormiente. Egli garantì alla scultura 
moderna un nuovo e vasto “reper-
torio di sculture esemplari, para-
gonabili a quelle antiche per aura 
e fama”137 che rappresentavano 
il “canone moderno della scultura 
ideale”138.  

Artisti e mecenatismo del 
Grand Tour

Roma costituiva la tappa centrale 
e più ambita di questo percorso, 
a cui più tardi si aggiungeranno 
anche Ercolano e Pompei, che di-
venteranno tappe molto frequen-
tate per l’acquisto di souvenir da 
collezione. Tutti i viaggiatori, anche 
quelli meno facoltosi, si ingegna-
vano per acquistare opere origina-
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li o copie di antichità, oltre a una 
vasta gamma di souvenir del loro 
soggiorno italiano.

L’arrivo dei viaggiatori diede un 
notevole impulso alla passione 
antiquaria, spesso supportata dal-
le committenze dei sovrani. Ca-
terina II di Russia commissionò 
per l’Ermitage una riproduzione a 
grandezza naturale delle Logge 
Vaticane di Raffaello, mobilitando 
un vero esercito di copisti. Il re di 
Svezia acquistò tutta la raccolta di 
antichità di Piranesi. (Pinelli Anto-
nio, Souvenir. L’industria dell’antico 
e il Grand Tour a Roma, 2010).

Da questa pratica nacque una 
vera e propria industria dell’antico 
e del bello, un fenomeno che ri-
spondeva alla crescente domanda 
di ricordi della Città Eterna. Attorno 
ad essa si sviluppò un articolato 
sistema di professioni: dagli scavi 
archeologici al restauro, dalla pe-
rizia alla compravendita di opere 
e reperti. L’arte e l’ingegno furono 
messi al servizio dell’industria del 
ricordo. A Roma, ferveva la con-
correnza tra gli artisti per accapar-
rarsi i migliori compratori.

Giovan Battista Piranesi famoso 
per i suoi pastiches, dipinse una 
grande quantità di ritratti di aristo-
cratici europei. Pompeo Batoni 
(Lucca, 1708-Roma, 1787), era 
noto all’estero come il ritrattista ita-
liano del XVIII secolo per eccellen-
za. Una richiesta molto frequente 
era il ritratto del viaggiatore conte-
stualizzato in ambienti classici. Un 
esempio ne è il ritratto parlamenta-
re irlandese John Staples (1773), 
che venne ritratto proprio da Ba-

toni mentre posa in abiti sportivi 
e alla moda, appoggiato all’Ares 
della collezione Ludovisi (una sta-
tua del II secolo d.C., copia di un 
originale greco). Di Giovanni Paolo 
Pannini (Piacenza, 1691-Roma, 
1765), erano molto apprezzate le 
pitture che celebravano i paesag-
gi della Roma antica e moderna, 
incluse rovine, fontane, chiese e 
statue greco-romane. Altri artisti 
molto in voga erano Volpato, che 
realizzava sculture e Cavaceppi, 
che si era specializzato nel restau-
ro di sculture antiche. Di Canaletto 
erano molto richieste le vedute di 
Venezia. Molto apprezzate erano 
anche le rappresentazioni di feste 
e tradizioni come i fuochi d’artificio 
di Castel Sant’Angelo, dipinti da 
Francesco Piranesi, figlio del fa-
moso Giovanni Battista Piranesi, 
e dal pittore ed architetto francese 
Louis Jean Desprez (1743-1804).

Il Golfo di Napoli divenne uno dei 
luoghi topici del paesaggismo 
sei-settecentesco. Il pittore olan-
dese Gaspar Van Wittel, meglio 
conosciuto in Italia con il nome di 
Gaspare Vanvitelli, fu tra i primi a 
fare di Napoli e dei suoi dintorni 
una capitale del vedutismo. Ga-
spar van Wittel operò anche a Ve-
nezia, da sempre meta cruciale, 
descritta come un luogo irreale, un 
sogno tra cielo e acqua. Anche lo 
scrittore e pittore inglese John Ru-
skin (1819-1900) ritrasse la città di 
Venezia, descrivendone il fascino 
decadente. 

Le vedute delle città italiane diven-
nero oggetto di un ampio com-
mercio. Sebbene molti pittori pro-
ducessero “più souvenir che arte”  
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139 (come la classica veduta pano-
ramica con il Vesuvio fumante), al-
cuni seppero rielaborare i soggetti 
con originalità: il pittore tedesco 
Jacob Philipp Hackert (1737- 
1807) li adattò allo spirito neoclas-
sico, il pittore e incisore francese 
Joseph Vernet (1714-1789) enfa-
tizzò i fenomeni atmosferici, il pit-
tore svizzero Louis Ducros (1748- 
1810) con i tratti dei suoi acquarelli 
preannunciava il romanticismo.

Altri luoghi diventati tappe frequenti 
per l’acquisto di souvenir da col-
lezione furono i laghi lombardi, in 
particolare il lago di Como dove i 
viaggiatori decidevano di sostare 
affascinati dalle sue ville, giardini 
e le barche “Lucie”, iconiche im-
barcazioni tradizionali del lago di 
Como.

Molti viaggiatori spesso si ferma-
vano a Napoli, non osando rag-
giungere la Sicilia, considerata 
primitiva e pericolosa, finché le pa-
role di Goethe non ne fecero sco-
prire l’importanza: “Senza veder la 
Sicilia, non ci si può fare un’idea 
dell’Italia. La Sicilia è la chiave di 
tutto”. (Goethe Johann Wolfgang 
von, Viaggio in Italia, 1817).

La tipologia di souvenir

I souvenir portati dai viaggiatori fun-
gevano da testimonianza della loro 
esperienza. Il “kit/ricordo standar-
d”140 del Grand Tour poteva con-
sistere in opere grafiche e pittori-
che (disegni, schizzi di statue ed 
edifici classici, dipinti, paesaggi e 
vedute, inclusi i dintorni di Napoli, 
Roma, Venezia, Pompei ed Erco-
lano. I disegni e le incisioni furono 

i primi souvenir, seguiti da oggetti 
d’arte e antiquariato (porcellane, 
bronzi, sculture, ceramiche e bi-
scuit riportanti i soggetti di pelle-
grinaggio culturale). Erano richiesti 
anche arredi per la casa, statue di 
imperatori o figure mitologiche in 
bronzo, alabastro o marmo, micro-
mosaici, gioielli e orologi da tasca) 
o in reperti (souvenir acquistati per 
arredare le case, come vasi etru-
schi, colonne classiche, bronzi e 
statuine).

“Questo genere di attività era 
del tutto normale fra i diplomatici 
dell’epoca; ciò che invece era inu-
suale era la frenesia con cui Ha-
milton acquistava vasi antichi (…) 
L’incredibile velocità con cui egli 
procedeva nelle sue acquisizioni 
è provata dal fatto che a un anno 
dal suo arrivo a Napoli, Hamilton 
possedeva un numero sufficiente 
di vasi - in effetti diverse centina-
ia - da giustificare la pubblicazione 
di una vasta opera illustrata su di 
essi”141. (Haskell Francis, Patrons 
and Painters: A Study in the Re-
lations Between Italian Art and So-
ciety in the Age of the Baroque, 
1963).

Questi oggetti, inizialmente elitari 
e costosi, gettarono le basi per il 
moderno fenomeno del souvenir, 
trasformandoli però nel tempo in 
prodotti più omologati e legati al 
consumismo di massa. 
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“Trovandomi io seco un giorno a 
vedere alcune ruine di Roma con un 

forastiere curiosissimo di portare alla 
patria qualche rarità antica, dissegli 

Nicolò: Io vi voglio donare la più bella 
antichità che sappiate desiderare ed 

inclinando la mano raccolse fra l’era un 
poco di terra e calcigni, con minuzzoli 
di porfidi e marmi quasi in polvere, poi 

disse: “Eccovi signore, portate nel vostro 
museo, e dite questa è Roma antica.” 

Nicolas Poussin, in Vite de’ pittori, scultori et architetti moderni di 
Giovanni Pietro Bellori, 1672.
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Giovanni Battista Piranesi (1720-
1778), incisore, architetto e arche-
ologo italiano del XVIII secolo, rap-
presenta una figura di straordinaria 
grandezza e originalità che ha la-
sciato un’impronta indelebile nel 
panorama artistico e culturale eu-
ropeo, tanto da esercitare ancora 
oggi il suo fascino. La sua arte si 
caratterizza per una visione inno-
vativa che unisce la più rigorosa 
precisione scientifica all’invenzione 
e al “capriccio della ragione”142. 

Il suo stile distintivo è noto per la 
capacità di cogliere la maestosità 
dell’antica Roma creando con-
temporaneamente “mondi archi-
tettonici fantastici e suggestivi”143. 
Formatosi al rigore prospettico 
del vedutismo veneziano, Pirane-
si portò a Roma lo sguardo di un 
architetto, scenografo e conosci-
tore della storia. Le sue incisioni si 
distinguono per l’attenzione meti-
colosa al dettaglio architettonico, 
che conferisce alle sue opere un 
“senso di autenticità e verità sto-
rica”144 e per l’uso magistrale della 
prospettiva e del chiaroscuro, che 
aggiunge drammaticità e che crea 
un’“atmosfera suggestiva e miste-
riosa”145 nelle sue opere. Piranesi 
non si limitò a documentare la real-
tà, ma sviluppò una fervida imma-
ginazione per la ricostruzione uto-
pica di monumenti e la creazione 
di scenari architettonici, fondendo 
con grande abilità “realtà e fanta-
sia”146. Da alcuni viene definito un 
genio dalla “personalità vulcani-
ca”147, che ha segnato profonda-
mente l’immaginario artistico del 
XX secolo.

Piranesi e il Grand Tour

Dalla fine degli anni Quaranta la 
sua fama si consolidò rapidamen-
te grazie al fenomeno del Grand 
Tour. Le incisioni di Piranesi, in par-
ticolare le sue vedute, divennero 
estremamente popolari tra gli arti-
sti e i collezionisti di tutta Europa. 
L’artista si inserì infatti come “figura 
di riferimento nella numerosa co-
munità internazionale”148 che gra-
vitava nella città di Roma.

Profondamente affascinato 
dall’ambiente dei viaggiatori stra-
nieri, Piranesi si fece “portavoce 
eloquente della romanità”149 e del-
la sua rinascita. Le sue incisioni 
contribuirono a diffondere l’inte-
resse per l’archeologia romana 
in tutta Europa, in sintonia con il 
linguaggio dell’estetica neoclas-
sica. Piranesi fu inoltre mercante, 
essendosi dedicato anche alla 
commercializzazione di oggetti e 
arredi vari, come vasi e camini, 
che spesso riassemblava utiliz-
zando frammenti antichi autentici.  
In questa sua operosità si manife-
stava la sua inesauribile creatività 
eclettica. 

Opere

Le opere di Piranesi nel tempo evi-
denziano la sua maturazione stili-
stica e concettuale.  
Prima Parte di Architetture e Pro-
spettive (1743) è una raccolta di 
dodici tavole che segnano l’inizio 
della sua carriera. Già in quest’o-
pera, che proponeva una “città 
ideale”150 dove la giustizia era ne-
cessaria, si trova la prima idea di 
carcere, la “Carcere oscura”, ca-
ratterizzata da una “struttura solida 
con forti contrasti di luce e om-
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bra”151. 
Vedute di Roma, iniziata a metà 
degli anni Quaranta e continuata 
fino alla morte, è stata la serie più 
celebre e remunerativa dell’artista. 
Le 135 tavole che la costituivano 
documentavano sia la Roma an-
tica che quella moderna, spesso 
includendo monumenti esterni alla 
città come la Via Appia o Tivoli. 
Le incisioni di grandi dimensioni 
della serie, si imposero per il loro 
originalissimo taglio prospettico.  
Invenzioni/capric di carceri all’ac-
qua forte (1749-1750) è una serie 
di quattordici stampe parte di Ope-
re varie (1750). Il titolo univa l’idea 
di capriccio e carcere. Realizzata 
con toni chiari e segni leggeri, l’o-
pera fu ispirata a motivi veneziani e 
romani e alle scenografie teatrali. 
Le Antichità Romane (1756) è una 
monumentale opera in quattro vo-
lumi costituiti da 252 tavole che 
documenta e illustra gli elementi 
architettonici e decorativi delle an-
tiche strutture romane. Il Piranesi 
delle Antichità Romane mostra di 
conoscere profondamente l’archi-
tettura classica. Le incisioni realiz-
zate non si limitano semplicemen-
te a rappresentare le rovine ma 
ne enfatizzano la magnificenza.  
Nel 1761 Piranesi propose una 
seconda edizione delle Carceri 
d’Invenzione. Si trattava di una ri-
elaborazione e di un ampliamento 
della prima serie. In quest’opera 
il termine capriccio viene elimina-
to ma viene data maggiore enfasi 
all’invenzione intesa come pro-
cesso creativo. Le matrici furono 
fortemente rilavorate per creare 
un effetto più cupo, minaccioso 
e drammatico. Le immagini sono 
labirinti architettonici complessi 

e fantastici, onirici e surreali, che 
sfidano le leggi della fisica e del-
la logica, evocando una “prigione 
psicologica”152 più che fisica. 
Le tavole Della Magnificenza ed Ar-
chitettura de’ Romani (1761) sono 
l’esaltazione delle opere pubbliche 
dell’antichità e mettono in luce le 
“capacità tecniche e l’esuberanza 
creativa dell’architettura romana”  
153 in contrapposizione alla sempli-
cità greca. 
Utilizzando un linguaggio grafico 
e scientifico, Piranesi, nell’opera 
Il Campo Marzio dell’antica Roma 
(1762) ci consegna una “visione 
grandiosa, onirica e fantasiosa”154 
del nucleo monumentale dell’Ur-
be. Si tratta di un progetto ambi-
zioso che aveva lo scopo di docu-
mentare la topografia e le antichità 
del Campo Marzio. 
Un Piranesi insolito è quello che 
troviamo nel volume del 1769, dal 
titolo Delle diverse maniere d’ador-
nare i cammini. Si tratta di un’o-
pera composta da sessantasette 
tavole e un testo polemico, il Ra-
gionamento apologetico. Nel volu-
me vengono proposte decorazio-
ni ispirate all’architettura oltre che 
romana anche a quella egizia ed 
etrusca, poiché l’artista riconosce-
va il ruolo formativo che le civiltà 
etrusche ed egizie avevano avuto 
per l’architettura romana. Queste 
composizioni, che esaltavano la 
possibilità di combinare elementi 
eterogenei, rappresentano il pun-
to più alto della “libera inventiva 
dell’artista”155 e influenzarono pro-
fondamente il gusto neoclassico 
europeo.

Tutta la produzione artistica di Pi-
ranesi è frutto del suo essere un 
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“genio creativo senza tempo”156. 
La combinazione unica di realismo 
documentaristico e immaginazio-
ne illimitata, continua ancora oggi 
ad essere fonte di ispirazione per 
studiosi e amanti dell’arte. Pirane-
si non si è limitato a riprodurre la 
Roma antica ma l’ha reinventata, 
trasformando le rovine abbando-
nate in potenti “parlanti ruine”157 
che testimoniano l’antica magnifi-
cenza della città assicurandone il 
ricordo perenne.
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Durante il Grand Tour in Italia, tra 
il XVIII e il XIX secolo, i salotti cul-
turali costituirono luoghi d’incontro 
molto ambiti per viaggiatori, artisti 
e intellettuali. Tra questi molto ce-
lebre fu a Firenze, il  salotto del-
la scrittrice inglese Violet Paget 
(1856-1935), conosciuta con lo 
pseudonimo di Vernon Lee. An-
che Venezia, Roma e Napoli eb-
bero i loro salotti  culturali che fun-
zionavano come reti di scambio 
cosmopolita. In essi, discutendo 
di arte, si intensificò il fenomeno 
del collezionismo. I salotti italiani 
durante il Grand Tour non furono 
infatti solo luoghi di svago ma an-
che motori di economia culturale, 
avendo contribuito a plasmare un 
certo gusto estetico e a rendere il 
collezionismo un’attività diffusa tra 
l’élite europea. 

I salotti furono cruciali soprattutto 
per la circolazione di nuove idee 
e contribuirono alla formazione di 
un’opinione pubblica colta e criti-
ca, capace di esercitare pressio-
ne sulle decisioni politiche. Fun-
gevano da luoghi di mecenatismo 
informale, in cui artisti e pensatori 
potevano trovare sostegno e pro-
tezione da parte di aristocratici o 
di figure influenti. I salotti letterari, 
già dal Settecento, rappresentaro-
no dei veri e propri centri di “so-
ciabilità elitaria”158. La loro funzione 
primaria era quella di agire come 
un potente elemento ugualitario. 
All’interno di questi spazi, il valo-
re della persona non dipendeva 
solo dal lignaggio ma anche dalle 
“capacità intellettuali”159. Spesso 
gestiti ed animati da donne colte 
(le salonnières), i salotti offrivano al 
genere femminile un raro spazio 

di visibilità e influenza intellettuale 
e sociale, altrimenti negato nelle 
istituzioni ufficiali. In questi salotti, 
dove fervevano dibattiti scientifi-
ci, artistici e letterari, le donne si 
mostravano particolarmente abili 
a mettere in risalto le personalità 
degli ospiti e a farli sentire prota-
gonisti.

I salotti fungevano da veri e propri 
“areopaghi”160, dove si dettavano 
leggi sul gusto e si giudicavano le 
opere del tempo. È proprio in que-
sto contesto che nacquero i ce-
lebri Ritratti di Isabella Teotochi Al-
brizzi, “quadretti di parole in forma 
di biografie”161 interiorizzate che 
riflettevano la fitta rete di relazioni 
mondane e intellettuali del circolo. 

Attraverso il salotto passavano 
notizie e tendenze internazionali. 
Albrizzi, nel suo salotto a Venezia, 
utilizzava la lingua francese nella 
sua corrispondenza, per dispen-
sarsi dal cerimoniale italiano, ren-
dendo lo scambio più agile e adat-
to alle amicizie intellettuali. 

Se da un lato il salotto era il “ful-
cro della mondanità nobiliare”162, 
dall’altro poteva assumere perico-
lose valenze politiche. Le autorità 
di polizia e gli Inquisitori di Stato 
vigilavano sugli incontri che in essi 
si tenevano. Lo scrittore francese 
Vivant Denon (1747-1825) fre-
quentatore assiduo del salotto Al-
brizzi, fu sospettato di spionaggio 
e di aver costituito un “club giaco-
bino”163, subendo l’espulsione da 
Venezia. Il salotto poteva assume-
re diverse sfaccettature, da incon-
tri mondani a dibattiti intensi ma la 
sua valenza politica e culturale era 
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innegabile. Le decisioni politiche 
non venivano prese formalmente 
nei salotti ma le conversazioni e 
le reti di contatti che si creavano, 
influenzavano le scelte dei gover-
nanti che vi partecipavano. In al-
cuni contesti, i salotti divennero 
luoghi semiclandestini di opposi-
zione, in cui si criticava il governo 
e si ordivano congiure.

Il salotto letterario funzionava 
dunque come un luogo di libe-
ra espressione, dove le passioni 
passavano attraverso il filtro della 
cultura e della conversazione gen-
tile, trasformando la mondanità in 
un servizio finalizzato al progresso 
delle arti e delle lettere.
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Il salotto veneziano

Isabella Teotochi Albrizzi, nata Eli-
sabetta a Corfù nel 1760, fu una 
donna dalla personalità magnetica 
e complessa, celebrata dai con-
temporanei come la “saggia Isa-
bella”164 o con il nome arcadico di 
Temira. Dotata di una bellezza gre-
ca e di un intelletto vivace, Isabella 
univa alla sua bellezza uno spirito 
acuto e una naturale affabilità che 
le permettevano di conquistare le 
simpatie di molti. Le fonti la descri-
vono come una donna dal caratte-
re “passionale e maschio”165, con-
vinta che le grandi passioni fossero 
il motore indispensabile per rende-
re gli uomini realmente grandi. No-
nostante la sua apparente dolcez-
za, era una figura dotata di ferma 
volontà e di un’insaziabile voglia di 
fare. Nella sua veste di salonnière, 
era maestra nell’arte della conver-
sazione, capace di parlare per fini 
allusioni e di far sentire ogni ospite 
protagonista, orchestrando i dibat-
titi con grande garbo.

Durante il suo Grand Tour in Italia, 
intrapreso nel 1796, Albrizzi ricoprì 
un ruolo di rilievo come mediatrice 
culturale e raffinata osservatrice. 
Accompagnata dal padre e dal 
precettore Sebastiano Salimbe-
ni, visitò Bologna, Pisa, Firenze e 
Roma, immergendosi nello studio 
della storia e delle arti. A Firenze 
incontrò Vittorio Alfieri, mentre a 
Roma, dove frequentò lo studio di 
Antonio Canova, visse quello che 
definì il “più bel sogno della sua vi-
ta”166. Il suo ruolo durante il Grand 
Tour non fu solo quello di una turi-
sta d’élite ma piuttosto di una stu-
diosa che raccoglieva impressioni 

e conoscenze, elementi indispen-
sabili per alimentare i suoi futuri la-
vori di critica d’arte e i suoi famosi 
Ritratti. A Venezia, Isabella Teo-
tochi Albrizzi aprì nel 1782 il suo 
famoso salotto culturale, che rap-
presentò la più longeva e illustre di 
queste istituzioni, rimanendo attivo 
fino alla Restaurazione. Inizialmen-
te situato in calle delle Balotte, il 
suo “scelto crocchio”167 divenne 
un vero Areopago che ospitava 
l’élite intellettuale europea.

I salotti culturali, ispirati al modello 
del salon francese come l’Hôtel de 
Rambouillet, dei primi del Seicen-
to, erano istituzioni mondane dove 
le capacità intellettuali fungevano 
da potente “elemento ugualita-
rio”168. In questi spazi, alla donna 
colta veniva riconosciuto un ruolo 
intellettuale paritario, permettendo-
le di presiedere assemblee dove 
fervevano animati dibattiti scientifi-
ci e letterari. 

Tra i frequentatori più assidui del 
salotto di Albrizzi figuravano Ip-
polito Pindemonte, suo amico e 
guida, Ugo Foscolo e lo scultore 
Antonio Canova. Il circolo acco-
glieva anche illustri stranieri come 
Lord Byron, che la definì la “De 
Staël veneziana”169, lo scrittore 
Walter Scott, Goethe e Madame 
de Staël. Oltre alle riunioni a Vene-
zia, Albrizzi svolgeva la sua attività 
culturale anche nella Villa Albrizzi 
sul Terraglio, dove fece costruire 
un teatro per recitare le tragedie di 
Voltaire. Il suo salotto non era solo 
un luogo di svago ma un centro di 
elaborazione culturale dove nac-
quero opere letterarie e si discus-
sero i grandi cambiamenti politici 
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dell’epoca.

La critica dell’arte neoclassi-
ca

Il principale lavoro di Albrizzi come 
critica di arte è Opere di scultura 
e di plastica di Antonio Canova 
(1809), che rappresenta un pila-
stro della letteratura artistica dell’e-
poca. Nato inizialmente come un 
testo più breve, l’opera fu arric-
chita nel tempo fino a culminare 
nell’edizione definitiva in quattro 
volumi pubblicata a Pisa tra il 1821 
e il 1824.

La critica di Albrizzi è caratterizzata 
da quello che gli studiosi definisco-
no un “descrittivismo poetizzan-
te”170. Piuttosto che concentrarsi 
su capacità tecniche eccezionali, 
Albrizzi si distinse come un’“one-
sta descrittrice”171, mantenendosi 
fedele alla poetica neoclassica. Il 
suo approccio mirava a trasforma-
re in parole la bellezza plastica del-
le statue, riuscendovi con un’effi-
cacia tale che l’incisore francese 
Vivant Denon (1747- 1825) ebbe 
a dirle: “Tu fai così bene la descri-
zione delle opere di scultura che 
rimpiango di non essere scultore 
invece che incisore”172.

Il suo talento critico si affinò durante 
il Grand Tour del 1796, periodo in 
cui visitò gallerie e musei a Roma, 
Bologna e Firenze. A Roma, sotto 
la guida di esperti come l’archeo-
logo Ennio Quirino Visconti, Albriz-
zi approfondì lo studio dell’antico, 
arrivando ad esplorare le rovine 
della Domus Aurea. Questa solida 
preparazione le permise di scri-
vere saggi e diari di viaggio in cui 

rifletteva sull’importanza dello stu-
dio degli antichi come fondamento 
per il gusto moderno.

La sua abilità nel descrivere le per-
sone nel suo salotto si rifletteva an-
che nella critica d’arte. Albrizzi non 
si limitava a descrivere la forma ma 
cercava di cogliere l’anima che 
Canova infondeva alle sue statue. 
Albrizzi non fu una critica d’arte nel 
senso tecnico e accademico mo-
derno ma agì come una raffinata 
mediatrice estetica, capace di tra-
durre l’ideale neoclassico di bel-
lezza in una prosa elegante e ac-
cessibile e contribuendo in modo 
decisivo alla fama universale di 
Antonio Canova.

L’ EVOLUZIONE DEL GRANDTOUR NEL 
‘900
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Già a partire dal Seicento, Tivo-
li era meta di artisti e intellettuali 
che ne contemplavano la bellez-
za archeologica, rinascimentale e 
paesaggistica. Villa Adriana, Villa 
d’Este e Villa Gregoriana costi-
tuivano delle tappe obbligate del 
Grand Tour. Della Villa Gregoriana 
era molto apprezzato il parco ro-
mantico con i boschi, le cascate e 
le grotte (grotta di Nettuno e grotta 
delle sirene). Villa d’Este era ai loro 
occhi un capolavoro del Rinasci-
mento per i suoi spettacolari giar-
dini all’italiana e le fontane sceno-
grafiche. Il vastissimo complesso 
archeologico di Villa Adriana affa-
scinava i visitatori per essere stato 
l’imponente residenza costruita fra 
il 118 e 138 d.C. dall’imperatore 
Adriano. Nel Seicento, i pittori fran-
cesi Lorrain (1600-1682) e Pous-
sin (1594-1665) trassero per i loro 
dipinti ispirazione dalla campagna 
tiburtina. Anche artisti olandesi 
della corrente dei Bamboccianti, 
come i pittori Hubert Robert, Arri-
go Blomaert e Nicolaus Wolf, fre-
quentarono Tivoli perché attratti 
dallo studio diretto della natura. Il 
pittore tedesco Philip Peter Ross 
(1655-1706), noto come Rosa 
da Tivoli, riprodusse nella maggior 
parte delle sue opere animali do-
mestici con i loro mandriani nella 
campagna romana. Ross trasfor-
mava il paesaggio e la natura in 
composizioni insolite e ricche di 
movimento. Villa Adriana costituiva 
il luogo simbolo per eccellenza per 
tutti i viaggiatori del Grand Tour. I 
visitatori che però vi giunsero tra il 
Settecento e l’Ottocento ebbero 
spesso una visione frammentaria 
della villa, dato che la proprietà 
era stata suddivisa tra circa qua-

rantacinque proprietari. Tra gli ar-
tisti presenti a Villa Adriana spicca 
la presenza di Giovanni Battista 
Piranesi che, per circa dieci anni, 
lavorò alla realizzazione della pian-
ta di Villa Adriana. La sua pianta 
delle fabbriche esistenti nella villa 
Adriana, pubblicata postuma dal 
figlio Francesco nel 1781, fu rea-
lizzata in scala 1:1000 su sei fogli 
pieghevoli e montati, superando 
i tre metri di lunghezza. La pianta 
non solo documentava la Villa con 
dettagli ineguagliabili, ma utilizzava 
magistralmente l’ombreggiatura 
per evidenziare la topografia di valli 
e crinali, dando risalto al terreno. 
La sua visione incarnava la ric-
chezza e la varietà dell’architettura 
imperiale romana, contrapponen-
dosi alla “nobile semplicità” dell’ar-
te greca promossa dal dogma ne-
oclassico di Winckelmann. Anche 
figure letterarie furono attratte dal 
sito, come Goethe, che ammirò 
le cascate e le rovine afferman-
do che “ci fanno più ricchi inte-
riormente”173. A essere richiamati 
dalla bellezza del luogo ci furono 
anche Lord Byron, Chateubriand e 
Madame de Staël.

Villa Adriana nel XX secolo

Il XX secolo segnò una trasforma-
zione profonda nel modo in cui Villa 
Adriana fu esplorata e interpretata, 
passando da un interesse preva-
lentemente antiquario e pittore-
sco, tipico del Grand Tour, a un’a-
nalisi architettonica e archeologica 
più sistematica e moderna. Già sul 
finire dell’Ottocento, l’approccio 
alla Villa si era fatto più scientifi-
co, culminando con la monografia 
dell’archeologo tedesco Hermann 
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Winnefeld (1862-1918), La Villa di 
Adriano presso Tivoli (1895). All’i-
nizio del Novecento, seguì l’impo-
nente pubblicazione dell’incisore e 
storico d’arte francese Pierre Gu-
sman (1862-1941) del 1904, che 
arricchiva la documentazione esi-
stente con fotografie, disegni e fo-
tocalcografie. L’introduzione della 
fotografia offrì agli studiosi di tutto 
il mondo strumenti più utili rispetto 
alle sole vedute artistiche per ana-
lizzare le rovine.

Contemporaneamente, i vincitori 
del Prix de Rome, architetti laure-
ati all’École des Beaux-Arts, con-
tinuarono a includere lo studio 
dei siti archeologici fuori Roma, 
contribuendo a mantenere vivo 
l’interesse per la Villa. Tra questi 
figura Charles-Louis Boussois, un 
pensionnaire che realizzò una se-
rie di disegni ad acquerello docu-
mentando lo stato attuale di Villa 
Adriana nel 1913. Il suo lavoro non 
si limitava al perimetro della Villa, 
ma includeva un plan de situation 
che valorizzava l’idrografia (in parti-
colare il fiume Aniene) e i punti di 
riferimento circostanti come la Via 
Prenestina e la Via Tiburtina, e le 
ville suburbane come Villa d’Este. 
Le sue cartografie si distinguono 
per l’elevato valore artistico e la 
padronanza della tecnica dell’ac-
querello.

L’impatto dei maestri dell’ar-
chitettura moderna

Il vero rinnovamento dell’entusia-
smo per la Villa emerse con Le 
Corbusier che visitò Villa Adriana 
tra il 20 e il 26 ottobre del 1911, 
al ritorno del suo Voyage d’Orient. 

Quarant’anni dopo, nel 1951, an-
che l’architetto statunitense Louis 
Kahn (1901-1974) visitò e studiò 
la Villa durante i tre mesi trascor-
si all’Accademia Americana di 
Roma, trovando nella Villa uno stile 
architettonico che ammirava fervi-
damente.

Nel Novecento, la percezione del-
la Villa è cambiata radicalmente: 
mentre gli architetti rinascimentali 
le imposero simmetria, i progetti-
sti moderni come Le Corbusier e 
Kahn la interpretarono attraverso 
una percezione della struttura for-
male decisamente moderna, ve-
dendola come una fonte di idee 
frammentarie da cui attingere.

La riscoperta archeologica e 
la musealizzazione

Dopo l’acquisizione della Villa da 
parte dello Stato italiano, gli scavi 
iniziali furono rari, limitati a puliture. 
Tuttavia, nel secondo dopoguerra, 
furono condotti scavi più impor-
tanti nel Canopo. Questo rinnova-
to interesse archeologico, unito a 
una riscoperta culturale, rese il sito 
un set cinematografico d’eccel-
lenza, contribuendo a diffonderne 
l’immagine a un pubblico più va-
sto a partire dagli anni Sessanta. 
Dal 2003, pur se in un contesto di 
studi specifici, Villa Adriana è stata 
il fulcro di attività di alta formazio-
ne, come il Piranesi Prix de Rome, 
seminario internazionale di museo-
grafia, che ha portato molti giovani 
da tutto il mondo, principalmente 
studenti di architettura, a vivere 
e studiare il monumento per due 
settimane, stabilendo una forte af-
finità elettiva con il sito adrianeo.
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La visita di Le Corbusier a Villa 
Adriana fu un momento crucia-
le per la sua formazione e per lo 
sviluppo della sua architettura 
moderna. Le Corbusier fu il primo 
esponente di rilievo dell’architet-
tura moderna a studiare attenta-
mente il sito. I suoi studi furono 
raccolti in 37 schizzi a matita, oggi 
conservati presso la Foundation 
Le Corbusier a Parigi, nei quali l’ar-
chitetto estrapolava “l’essenzialità 
delle forme”174, riducendo gli ele-
menti complessi a cilindri e prismi 
e ignorando i dettagli decorativi. Le 
Corbusier non mirava alla ricostru-
zione filologica ma a modernizzare 
la storia, estraendone i significati 
essenziali e utilizzando il disegno 
come strumento di memoria.

Due furono gli aspetti principali 
che lo influenzarono: l’integrazione 
paesaggistica e l’ordine e il gioco 
chiaroscurale. L’architetto fu col-
pito infatti dalla razionalità dell’ar-
chitettura romana, che si adattava 
alle condizioni materiali e paesag-
gistiche. Notò che a Villa Adriana 
“i livelli vengono stabiliti in armonia 
con la campagna; i monti sosten-
gono la composizione, che del 
resto, come è evidente, si fonda 
proprio su di essi”175. Le Corbusier 
lamentò che il “moderno potere 
organizzativo”176 (che riconosceva 
essere di radici romane) non ave-
va ancora realizzato nulla di così 
grandioso. Il tema dominante nei 
suoi schizzi fu l’uso drammatico di 
luci e ombre o meglio l’effetto chia-
roscurale generato dalle rovine. 
Le Corbusier studiò in particolare 
il Castro Pretorio e il Serapeo. Lo 
studio del fascio di luce verticale 
che illuminava l’abside terminale 

nel Triclinio Scenografico, creando 
un forte contrasto con il corridoio 
in ombra, divenne un riferimento 
diretto per le fessure della Cappel-
la di Notre Dame du Haut a Ron-
champ. A Ronchamp, infatti, que-
ste fenditure verticali raccolgono i 
raggi solari per inondare di luce gli 
interni poco luminosi.

Villa Adriana per Le Corbusier di-
venne un’esemplificazione della 
sua famosa massima secondo 
la quale l’architettura è “il sapien-
te rigoroso e magnifico gioco dei 
volumi composti nella luce”177. Vil-
la Adriana non fu solo un sito ar-
cheologico, ma una fonte viva di 
principi compositivi e spaziali che 
contribuirono a formare le basi del 
modernismo di Le Corbusier, in-
fluenzandone il suo modo di con-
cepire lo spazio urbano e l’abita-
zione moderna. 
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Le Corbusier, Studio della 
luce nel Serapeo, con 
particolare attenzione alle 
forme geometriche dei primi 
schizzi che si ritrovano anche 
nella cappella di Ronchamp, 
1911.

Sulle tracce di Le Corbusier a Villa Adriana
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Marguerite Yourcenar

La Villa Adriana di Tivoli, con le sue 
rovine monumentali, ha rappre-
sentato per secoli una fonte ine-
sauribile di ispirazione per letterati 
e artisti, trasformandosi da sito ar-
cheologico a vero e proprio palco-
scenico narrativo.

L’opera letteraria più celebre lega-
ta a questo luogo è indubbiamen-
te Memorie di Adriano (Mémoires 
d’Hadrien), il romanzo storico del-
la scrittrice francese Marguerite 
Yourcenar (1903-1987) pubbli-
cato per la prima volta nel 1951. 
Memorie di Adriano non è solo un 
romanzo storico, ma una profonda 
riflessione esistenziale che ha tra-
sformato il sito archeologico in un 
simbolo universale della memoria. 
La genesi del libro è stata lunga e 
tormentata e si è estesa per oltre 
venticinque anni. Yourcenar visitò 
Villa Adriana per la prima volta nel 
1924, all’età di 21 anni, rimanendo 
profondamente colpita dal mito di 
Antinoo, il giovane amato dall’im-
peratore. Sebbene le prime bozze 
risalgano al periodo 1924-1929, 
il lavoro fu abbandonato e ripreso 
più volte negli anni Trenta.

La svolta definitiva avvenne nel 
1948, quando la scrittrice ricevet-
te dagli Stati Uniti una valigia carica 
di effetti personali, lasciata in Sviz-
zera prima della guerra. Tra quelle 
carte, trovò un foglio che iniziava 
con la dedica “Mio caro Marco”. 
Quell’incipit, rivolto al futuro im-
peratore Marco Aurelio, spingerà 
l’autrice a terminare l’opera, che 
sarà poi pubblicata poi a Parigi nel 
1951. Nel romanzo, l’imperatore 

Villa Adriana nella narrativa contemporanea

Adriano, ormai malato e prossimo 
alla fine, scrive al giovane Marco 
Aurelio riflettendo sul senso della 
vita e della morte. La Villa non è 
solo uno sfondo, ma il luogo fisi-
co della memoria: Yourcenar im-
magina Adriano che medita e si 
ritira nel Teatro Marittimo, un’“isola 
artificiale”178 che fungeva da rifugio 
privato.

Il romanzo assume la forma di una 
lunga epistola scritta da un Adriano 
ormai sessantenne e gravemen-
te malato, che attende la morte 
presso la sua residenza tiburtina. 
L’imperatore ripercorre la sua vita, 
dalla giovinezza in Spagna ai trionfi 
militari, fino alla passione per la filo-
sofia, la musica e l’amore per An-
tinoo. L’opera si apre con i celebri 
versi della poesia Animula, vagula, 
blandula, un congedo spirituale in 
cui Adriano saluta la propria anima 
definendola “ospite e compagna 
del corpo”. Il testo riflette un’epo-
ca di apparente stabilità (il “secolo 
d’oro”), ma carica delle avvisaglie 
delle future invasioni barbariche 
che avrebbero spazzato via l’im-
pero.

Yourcenar descrive la Villa non 
come una semplice reggia, ma 
come l’ultimo rifugio di un sovra-
no che è stato un eterno viaggia-
tore: “l’ultimo accampamento del 
nomade, l’equivalente, in marmo, 
delle tende da campo”179. Nel mo-
nologo immaginato dall’autrice, 
Adriano percorre i corridoi durante 
le sue ore di insonnia, cercando 
una perfezione architettonica che 
faccia da contraltare alle delusioni 
della “vita politica”180.

Pagina 194
Marguerite Yourcenar, Mém-
oires d’Hadrien, Parigi: Plon, 
1951.
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Altri autori

L’impatto del romanzo sulla per-
cezione della Villa è stato tale da 
ispirare, nel 1989, una celebre 
trasposizione teatrale diretta da 
Maurizio Scaparro con Giorgio Al-
bertazzi, che debuttò proprio tra 
le rovine delle Grandi Terme e del 
Canopo, utilizzando le “pietre vere”  
181 del sito come scenografia.

Oltre al capolavoro della Yource-
nar, la Villa è stata lo scenario di 
altri lavori letterari che spaziano dal 
realismo al giallo storico. Franco 
Lucentini ambienta uno degli epi-
sodi principali del suo romanzo 
Notizie dagli scavi (1964) proprio 
tra le rovine adrianee, che diventa-
no cornice di una narrazione cari-
ca di suggestioni. 

Rosso Velabro di Luigi de Pasca-
lis è un giallo storico è ambientato 
durante l’impero di Giuliano l’Apo-
stata. In una Villa Adriana ancora 
funzionante, ma ormai dimentica-
ta dai vertici del potere imperiale, 
l’autore vi ambienta un inquietante 
episodio di magia nera. 

Il ladro d’acqua di Ben Pastor ha 
per protagonista Elio Sparziano, 
incaricato da Diocleziano di in-
dagare sulla tomba di Antinoo. 
La narrazione descrive una visita 
alla villa in epoca tardoantica, di-
pingendola come un luogo impo-
nente ma svuotato e malinconico, 
dove le piscine si riempiono d’ac-
qua piovana e i passi riecheggiano 
in stanze deserte. 

L’enigma di Boussois (I misteri di 
Villa Adriana) (2022) di Pier Fede-

rico Caliari è un noir d’ispirazione 
storica ambientato tra le due guer-
re mondiali. Il protagonista, Char-
les Louis Boussois è un ex ufficiale 
francese esperto del sito archeo-
logico che, tra diverse avventure 
amorose, si trova coinvolto in un 
conflitto che metterà in pericolo 
la sua vita, proprio tra le vestigia 
della Villa dell’Imperatore. Nel ro-
manzo, Charles Louis Boussois 
è un uomo di 31 anni e prima di 
lavorare a Villa Adriana era già sta-
to pensionnaire a Villa Medici dal 
1909 al 1913. “Architetto dalla 
mano straordinaria”182, vincitore di 
una edizione del prestigioso Gran 
Prix de Rome, sceglie di lavorare a 
Villa Adriana sia perché spinto dal-
la passione per un luogo che per 
la sua originalità considerava unico 
sia perché la Villa era stata e con-
tinuava ad essere un “importante 
giacimento di reperti da immettere 
sul mercato antiquariale”183. Arte e 
mercato antiquario sono dunque 
gli interessi principali della sua vita 
ed il secondo, in particolare, è la 
sua fonte principale di reddito. Nel 
corso della sua permanenza a Vil-
la Adriana, Boussois avrà modo di 
incontrare Mussolini che gli mani-
festa la sua volontà di conoscere 
la natura di particolari riti che si 
diceva si tenessero proprio a Villa 
Adriana. Un incontro determinan-
te nella storia è quello di Boussois 
con Marguerite Yourcenar, che nel 
romanzo l’autore chiama Margue-
rite de Crayencour e che si trova a 
Villa Adriana per entrare nello stato 
di animo adatto a scrivere dell’im-
peratore.
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Canopo, Villa Adriana. Foto di 
Chiara Amodeo.
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Villa Adriana nella narrazione cinematografica

Villa Adriana ha ottenuto il ricono-
scimento di Patrimonio Mondiale 
dell’Umanità UNESCO nel 1999, 
un onore conferitole per l’eccezio-
nale valore culturale della residen-
za imperiale dell’antica Roma.  

Per celebrare il ventennale di que-
sto inserimento e i sessanta anni 
dalla prima ripresa cinematogra-
fica nel sito, l’Istituto Villa Adriana 
e Villa d’Este ha allestito la mostra 
60/20: Villa Adriana tra Cinema e 
UNESCO, tenutasi dal 10 luglio al 
30 settembre 2020.

Il sito ha assunto un ruolo cen-
trale come set cinematografico 
d’eccellenza a partire dagli anni 
Sessanta, un periodo segnato dal 
boom economico e da una rinno-
vata rinascita culturale. In quegli 
anni, la Villa fu oggetto di impor-
tanti scavi archeologici, restauri e 
grandi progetti museografici, ne-
cessari anche per riparare i danni 
del Secondo Conflitto Mondiale. 
Questa “rinascita” ha incluso il ri-
trovamento di manufatti, decora-
zioni e pregiate statue nel com-
plesso del Canopo. Tali interventi, 
uniti all’apertura a un turismo più 
vasto, hanno reso il sito estrema-
mente attraente per le produzioni 
internazionali e nazionali. Gli ampi 
spazi e le architetture imponenti si 
prestano infatti a molteplici generi 
cinematografici, da quelli storici a 
quelli moderni. 

Tra le numerose produzioni girate 
a Villa Adriana si annoverano film 
italiani, internazionali e serie televi-
sive. Tra i film italiani troviamo Totò, 
Fabrizi e i giovani d’oggi (1960), 
Tototruffa ’62 (1961), Tutto è mu-

sica (1963), Allonsanfàn (1974), 
Nerone (1977), La balia (1999), 
Denti (2000), e Smetto quando 
voglio – Masterclass (2017). Tra 
i film internazionali Il sangue e la 
rosa / Et mourir de plaisir (1960), Il 
Colonnello Von Ryan / Von Ryan’s 
Express (1965, con Frank Sinatra), 
Il ventre dell’architetto / The belly of 
an architect (1987, di Peter Gre-
enaway), Titus (1999), Tutti i soldi 
del mondo / All the money in the 
world (2017, di Ridley Scott). Infi-
ne, tra le serie televisive Angels in 
America (2003, con Marylin Stre-
ep), Elisa di Rivombrosa 2 (2006), 
e I Medici: Masters of Florence 
(2016).
Va inoltre citato un sopralluogo per 
il film Tosca, effettuato tra gennaio 
e aprile 1940, che vide la parte-
cipazione dei registi Jean Renoir, 
Carl Koch, e Luchino Visconti. 
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Annette Stroyberg durante le 
riprese del film Et mourir de 
plaisir (Il sangue e la rosa), 
Villa Adriana, TIvoli, 1960.
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LA NASCITA DEL TURISMO BORGHESE
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Il turismo è un fenomeno del tut-
to moderno, nato in connessione 
con i processi di modernizzazione 
politica, economica e sociale del-
la società europea, in particolare 
con lo sviluppo della rivoluzione 
industriale e dei trasporti. Mentre 
le prime forme di turismo moder-
no, sorte tra la fine del XVIII e l’i-
nizio del XIX secolo, erano ancora 
un’esperienza tendenzialmente 
aristocratica o borghese, la sua 
trasformazione in turismo di mas-
sa o turismo collettivo si verifica a 
partire dal secondo dopoguerra. 
Questa fase di massificazione va 
dal Secondo Dopoguerra ai primi 
anni dell’epoca neoindustriale. Se 
negli Stati Uniti il turismo di mas-
sa nacque già all’inizio degli anni 
Cinquanta grazie alla crescita del 
trasporto aereo intercontinentale, 
in Europa si diffuse circa dieci anni 
dopo, rendendo i prezzi dei viaggi 
più accessibili a tutti.

Il turismo di massa rappresenta 
una fase di maturità del fenome-
no, assumendo grandi dimensioni 
e iniziando a essere considerato 
come un’industria. Si diffonde a 
tutti i ceti sociali, non essendo più 
limitato alle élite. I fattori principali 
che ne permisero l’esplosione ne-
gli anni Sessanta furono l’aumento 
dei redditi e la disponibilità di tem-
po libero, la generalizzazione delle 
ferie retribuite, e la moltiplicazione 
dei mezzi di trasporto.

Una caratteristica distintiva del tu-
rismo di massa è la “standardizza-
zione della domanda e dell’offer-
ta”184. Grandi masse di viaggiatori 
si recano negli stessi posti, nello 
stesso periodo, per fare le stesse 

cose. Questa logica porta inevi-
tabilmente alla standardizzazione 
e alla ripetizione, tipica dei viaggi 
organizzati. Già all’inizio degli anni 
Duemila, il turismo è descritto 
come un “bisogno collettivo”185, in-
dotto dalle mode e dall’ambiente, 
che si manifesta attraverso scelte 
individuali ma massificate, come 
la costruzione di prodotti personali 
tramite il “dynamic packaging”186.

Questo fenomeno non è esente 
da critiche: i detrattori sostengo-
no che il turismo di massa, come 
esemplificato dall’antropologo Da-
niel Boorstin, rappresenti l’inauten-
ticità e il consumismo del mondo 
moderno, offrendo solo “pseu-
do-eventi”187. L’organizzazione ac-
curata e imponente richiesta dal 
turismo di massa tende “a definire 
ogni aspetto del viaggio con largo 
anticipo”188, riducendo l’esperien-
za a qualcosa di artificiale e pre-
confezionato, dove il mondo visto 
dal “finestrino del torpedone”189 
assomiglia a un’immagine televi-
siva. Inoltre, l’espansione incon-
trollata del turismo di massa può 
generare forti squilibri ecologici e 
danni artistici, sollevando preoc-
cupazioni sulla “capacità di cari-
co”190 delle località e portando, in 
luoghi delicati come Venezia o Ca-
pri, alla discussione sull’adozione 
del “numero chiuso”191.
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Mario Puppo, Grado Alto 
Adriatico. Donna in bikini e 
telo da spiaggia mosso dal 
vento osserva stabilimenti 
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Touring Club Italiano, Turisti 
sulla spiaggia di Rapallo, 
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Touring Club Italiano, Turisti 
su una spiaggia di Ajaccio, 
1965.
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Giovanni Agosto, Passeggiata 
di prima classe a bordo del 
Conte Verde, c.1930.

Touring Club Italiano, 
Piscina di prima classe del 
transatlantico Rex, 1933.

La nascita del turismo borghese
Il turismo di massa
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Il Touring Club Italiano (TCI) è un 
attore fondamentale nella storia 
del turismo italiano, nato a Milano 
l’8 novembre 1894 come Touring 
Club Ciclistico Italiano (TCCI) per 
volontà di 57 uomini. L’associazio-
ne, che nel 1900 assunse la deno-
minazione attuale, prese a model-
lo il Cyclists’ Touring Club fondato 
in Gran Bretagna nel 1878. I suoi 
membri fondatori includevano figu-
re provenienti dall’allora emergente 
ceto medio: industriali, pubblicisti, 
impiegati, commercianti e profes-
sionisti. Il TCI si configurò come 
un’“associazione intermedia e 
trasversale alle classi”192, con l’o-
biettivo di modernizzare la struttura 
viaria e produrre i principali stru-
menti editoriali necessari per gli 
spostamenti.

Il TCI contribuì in modo decisivo 
alla creazione dell’immagine turisti-
ca dell’Italia e del “viaggio borghe-
se”193. La sua prima pubblicazione 
fu la Guida itinerario d’Italia (1895), 
considerata una prima guida tu-
ristica. Successivamente, il TCI 
pubblicò la celebre collana delle 
Guide Rosse, distinguendosi per 
la copertina in tela rossa e per la 
vastissima diffusione (oltre 6 milioni 
di copie in 16 anni). Queste guide 
non solo descrivevano la totalità 
del territorio nazionale, inclusa la 
parte meridionale che era rima-
sta estranea ai flussi precedenti, 
ma introducevano anche criteri di 
valutazione (l’uso dell’asterisco) e 
fornivano dati storici, topografici e 
itinerari tipici. L’azione del TCI era 
volta a sostenere e a educare a un 
turismo attento ai valori culturali, 
architettonici e paesaggistici del 
paese.

Il contesto post-bellico portò alla 
nascita di un organo di promozio-
ne statale. Nel novembre 1919, 
con l’obiettivo di favorire il ritorno 
e lo sviluppo del turismo, nacque 
l’ENIT (Ente Nazionale per l’incre-
mento delle Industrie Turistiche). 
L’ente fu fortemente voluto dal 
Touring Club. La denominazione 
originaria, che poneva l’accento 
sulle “industrie turistiche”194, riflet-
teva una consapevolezza moder-
nissima dell’importanza economi-
ca del settore. L’ENIT era preposto 
alla promozione, gestione e co-
ordinamento dell’attività turistica 
e alberghiera, dipendendo inizial-
mente dal Ministero dell’Industria, 
Commercio e Lavoro. Fin dalla 
fondazione, l’ENIT fu strettamente 
collegato alle Ferrovie dello Stato.

Per curare l’organizzazione dei 
viaggi degli stranieri in Italia, l’E-
NIT creò il Consorzio degli uffici di 
viaggio e turismo e aprì uffici sia in 
Italia che all’estero. Questo ente 
pubblico, finanziato con denaro 
statale, entrò in diretta concorren-
za con le agenzie di viaggio private 
(che nel 1925 erano 341). Questo 
conflitto portò, nel 1927, alla priva-
tizzazione del Consorzio e alla na-
scita della CIT (Compagnia Italiana 
Turismo).

Durante il Ventennio, la propagan-
da turistica e l’organizzazione ven-
nero poste sotto il controllo diretto 
del capo del governo, Benito Mus-
solini, come parte della costruzio-
ne dell’identità nazionale. L’ENIT, 
pur mantenendo un indirizzo pre-
valentemente turistico e neutrale, 
partecipò a questa operazione di 
propaganda, esaltando il dinami-
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ENIT, Festività del Corpus 
Domini a Roma, 1961.
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Angelo Novi, Visitatori 
all’Ultima Cena di Leonardo 
da Vinci, Milano, c. 1960.

Il Touring Club Italiano e l’ENIT
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smo del Regime, le nuove reti stra-
dali e gli sviluppi urbanistici come 
attrattive turistiche. Tra gli strumen-
ti di propaganda di questo perio-
do, si annovera l’introduzione della 
“lira turistica”195  per i forestieri, che 
prevedeva agevolazioni tariffarie e 
l’acquisto di buoni alberghieri.
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Il turismo è un fenomeno la cui na-
scita e il cui sviluppo sono indis-
solubilmente legati alla rivoluzione 
industriale e alla conseguente “ri-
voluzione dei trasporti”196. Lo svi-
luppo della ferrovia e delle grandi 
navi a vapore, in particolare, ridus-
se drasticamente i disagi e i tempi 
di viaggio, rendendo il tragitto faci-
le, comodo ed economico.

L’avvento della ferrovia nella prima 
metà del XIX secolo fu un fattore 
decisivo, estendendo la possibilità 
di viaggiare a un numero crescen-
te di persone. Fu proprio sfrut-
tando le nuove possibilità offerte 
dal treno che nacque il concetto 
moderno di viaggio organizzato. 
L’inglese Thomas Cook, tipografo 
e predicatore, è considerato l’in-
ventore di questa nuova forma di 
turismo. Il 5 luglio 1841 organizzò il 
primo viaggio di gruppo (570 per-
sone) su un treno appositamente 
affittato da Leicester a Loughbo-
rough. Successivamente, fondò 
la Thomas Cook & Son (1845), la 
prima agenzia di viaggi, inventan-
do la formula del “tutto compre-
so”197e diventando il precursore 
del tour operator.

Lo sviluppo delle ferrovie, che dal 
1850 iniziarono a essere stimola-
te anche dalla domanda turistica 
(es. Orient Express), permise la 
diffusione delle agenzie di viaggio 
in tutta Europa. In Italia, lo sviluppo 
della rete ferroviaria permise alla 
fine dell’Ottocento al ceto medio 
di accedere alla mobilità. Negli 
anni Trenta del Novecento, le Fer-
rovie dello Stato promossero in-
tensamente l’immagine del paese 
attraverso l’efficienza e l’eleganza 

delle “littorine”198, e offrirono “treni 
popolari”199 e biglietti a prezzo ri-
dotto per i giorni festivi, rendendo 
accessibile la vacanza al mare e 
le escursioni domenicali anche al 
turismo popolare e operaio.

Dopo il primo conflitto mondiale, 
si affacciarono nuovi mezzi di tra-
sporto. La diffusione della “mo-
torizzazione privata”200 ebbe un 
boom verso la metà degli anni 
Cinquanta con la produzione delle 
utilitarie (come la FIAT 600). Tra il 
1950 e il 1960, la quota di stranie-
ri in ingresso in Italia che utilizzava 
automezzi crebbe dal 50% a oltre il 
70%, superando il trasporto ferro-
viario. L’automobile garantiva liber-
tà di scelta e movimento e divenne 
un simbolo dell’ideologia consumi-
stica della vacanza.

Contemporaneamente, gli sviluppi 
tecnologici nell’ambito del traspor-
to aereo, soprattutto a seguito 
della Seconda guerra mondiale, 
permisero i voli transcontinentali e 
transoceanici. La diffusione dei voli 
charter e, in seguito, delle com-
pagnie aeree low cost (dagli anni 
Novanta in Italia), diede un forte 
impulso ai viaggi brevi in ogni pe-
riodo dell’anno. Nel Terzo Millen-
nio, il ruolo centrale del trasporto è 
tale che per i viaggiatori la ricerca 
del volo (il “come”201) spesso pre-
cede e condiziona la scelta della 
destinazione (il “dove”202).

Pagina 212
Anonimo, Treni del mare, c. 
1960.

Pagina 213
Jack Birns, In Milan, a man 
handed a diplomatic packet 
through window, 1950.

Pagina 214
Jack Birns, Aboard the 
Simplon-Orient Express, 
1950.

Pagina 215
Touring Club Italiano, Autogrill 
Pavesi a Fiorenzuola, 
sull’autostrada del Sole, c. 
1950.

Pagina 216
Anonimo, Fiat 600 negli anni 
‘60, c. 1960.

Anonimo, Fiat 600, 1962.

Pagina 217
Touring Club Italiano, Ostello 
italo-svizzero di Varazze, due 
turiste canadesi in Lambretta, 
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Fiascherino, 1951.

Il ruolo dei trasporti
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IL VIAGGIO ATTRAVERSO I MEZZI DI 
COMUNICAZIONE

Il tema del Grand Tour e del viag-
gio in Italia mantiene una rilevanza 
culturale significativa nel mondo 
contemporaneo, come dimostra 
la sua rielaborazione continua e la 
sua presenza in diversi ambiti me-
diatici, dall’arte visiva alla televisio-
ne, dai libri ai manifesti pubblicitari. 

I manifesti pubblicitari

La storia della grafica dedicata alla 
promozione turistica in Italia - che 
si estende dalla fine dell’Ottocento 
alla nascita del turismo di massa 
nella seconda metà del Novecen-
to - riflette un’evoluzione determi-
nante per l’immagine, l’economia e 
il costume del paese. Il manifesto 
murale, detto anche affisso, diven-
ne uno strumento formidabile per 
diffondere il messaggio pubblicita-
rio e dare corpo a un immaginario 
collettivo.

Inizialmente, il consumo turistico 
era appannaggio dell’aristocrazia 
e dell’alta borghesia, erede del 
modello del Grand Tour settecen-
tesco. Questo viaggio di formazio-
ne, che era stato essenziale per 
le élite europee tra il Seicento e 
la prima metà dell’Ottocento, ave-
va contribuito a forgiare l’identità 
dell’Italia come “laboratorio”203 del-
le radici comuni europee e a crea-
re il “mito del bel paese”204.

Con il passare del tempo, il ma-
nifesto turistico ha agito come un 
mezzo moderno ed efficace per 
“unire immagini e parole”205. Artisti 
come Marcello Dudovich, Leopol-
do Metlicovitz, Ettore Tito e Galileo 
Chini furono tra i protagonisti dell’il-
lustrazione che, pur partendo da 

uno stile che ricalcava la cartolina, 
si adoperarono per evolvere il lin-
guaggio visivo, popolarizzando stili 
come l’Art Nouveau e, in seguito, 
l’Art Déco e il Futurismo.

L’istituzione dell’ENIT (Ente Nazio-
nale per l’Incremento delle Indu-
strie Turistiche) nel 1919 segnò un 
passaggio essenziale, collegando 
la promozione turistica alle Ferro-
vie dello Stato e al Touring Club 
Italiano (TCI). L’ENIT si occupò di 
“un’intensa attività pubblicistica 
con opuscoli, depliant e manife-
sti”206.

Il manifesto non si limitò più a rap-
presentare i soli monumenti o le 
rovine, protagonisti assoluti del 
Grand Tour classico (come Roma, 
Pompei e la Sicilia), ma iniziò a 
proporre una “vita migliore, svaga-
ta e divertita, del lusso e dell’esclu-
sività”207. Le nuove immagini, rea-
lizzate da artisti come Mario Puppo 
e Gino Boccasile, enfatizzavano il 
divertimento, lo sport, la salute e 
una “femminilità emancipata”208 e 
spensierata, come quella della ce-
lebre Donna verde  del Sestriere 
di Boccasile, realizzata nel 1948. 
Il paesaggio stesso si era ridotto 
spesso a una “sintetica immagi-
ne di veloci discese”209 o a uno 
scorcio paesaggistico, mentre la 
“sineddoche”210 veniva impiegata 
per identificare le tappe turistiche 
(ad esempio la cupola del Bru-
nelleschi per Firenze o Castel del 
Monte per la Puglia). L’immagine 
proposta era un “caleidoscopio di 
luoghi desiderabili”211 e un’“espe-
rienza totalizzante”212.
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La fotografia

La mostra e il libro fotografico Viag-
gio in Italia, ideato da Luigi Ghirri e 
pubblicato per la prima volta nel 
1984, sono considerati un “capo-
saldo nella storia della fotografia 
contemporanea”213. I principi alla 
base dell’opera rappresentano il 
manifesto della Scuola italiana di 
paesaggio.

Il titolo rievoca immediatamente 
la tradizione dei grandi viaggiatori 
come Goethe e Stendhal, richia-
mando il “mito della terra del Sud” 
214 e la storia dell’immagine in Eu-
ropa. Tuttavia, l’intento dei venti 
fotografi partecipanti (tra cui Olivo 
Barbieri, Gabriele Basilico, Guido 
Guidi, e Mimmo Jodice) era quello 
di abbandonare il “mito dei viaggi 
esotici”215, il reportage sensazio-
nale e la rassicurante rappresen-
tazione della fotografia turistica.

Gli autori, che appartenevano alla 
prima generazione di fotografi ita-
liani avente un impatto con l’im-
magine televisiva, si proposero di 
cogliere la mutata realtà del paese 
con una visione personale e sog-
gettiva. Arturo Carlo Quintavalle 
osservò che le cartoline illustrate 
offrivano “mitiche rappresentazio-
ni di città ideali dove la realtà del 
vivere...viene del tutto mistificata, 
anzi cancellata, rimossa”216. Il pro-
getto di Ghirri mirava invece a far 
viaggiare le coscienze nella storia 
di questi “universi fittizi”217.

La ricerca si concentrò su un’“Italia 
dei margini, dell’ambiguità, del fin-
to e del doppio”218, luoghi spesso 
ignorati e lontani dalla retorica dei 

paesaggi idealizzati o dei monu-
menti tipici dell’iconografia del ven-
tennio fascista. L’obiettivo consi-
steva nell’attivare una conoscenza 
che non fosse una scienza fredda, 
ma un’“avventura del pensiero e 
dello sguardo”219, ricomponendo 
l’immagine di un luogo sia antro-
pologico che geografico.
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La televisione

Il tema del viaggio e della risco-
perta del territorio nazionale trova 
spazio anche nei programmi tele-
visivi, come dimostra Il Borgo dei 
Borghi, in onda su Rai Tre. Si tratta 
di una competizione televisiva che 
coinvolge un borgo per ogni regio-
ne italiana. Il programma si pone 
come un “viaggio attraverso 20 re-
gioni, 20 borghi, 20 territori ricchi di 
storia, tradizione arte culinaria”220. I 
borghi in gara si sfidano suscitan-
do entusiasmo e mobilitando i loro 
abitanti. Per raccontare le storie 
dei piccoli borghi, spesso sco-
nosciuti, vengono utilizzati filmati 
spettacolari. Tra i vincitori recenti 
figurano Militello In Val di Catania 
(2025), Peccioli (2024), Ronciglio-
ne (2023) e Soave (2022).

I podcast

La narrazione del viaggio e dei luo-
ghi d’Italia avviene anche attraver-
so il formato audio dei podcast. Il 
programma di Rai Radio 3, Le me-
raviglie, si presenta come un “viag-
gio in cammino per l’Italia attraver-
so i luoghi meravigliosi, insoliti e 
stupefacenti del paese”221. Ogni 
puntata viene registrata sul luogo 
di cui si parla, arricchita da musi-
ca e suoni dell’archivio della Rai. I 
luoghi vengono scelti e raccontati 
da narratori selezionati tra scrittori, 
storici dell’arte, registi e attori. Il po-
dcast esplora una vasta gamma di 
contesti geografici e tematici, che 
spaziano dalla riscoperta dell’anti-
chità (Lago d’Averno a Pozzuoli e 
il Parco Archeologico di Cuma), 
alla celebrazione dell’arte e della 
spiritualità (Pio Monte della Mise-

ricordia a Napoli, Abbazia di San 
Martino delle Scale, visitata anche 
da Goethe nel 1787), fino alla mo-
dernità e all’archeologia industriale 
(Manifattura Tabacchi a Chiaraval-
le, Centrale Montemartini a Roma, 
Parco Museo Minerario di Abbadia 
San Salvatore). Si parla anche di 
personaggi importanti come Pier 
Paolo Pasolini (al Parco letterario 
all’Idroscalo di Ostia) e Giorgio de 
Chirico (alla Casa-Museo di Piazza 
di Spagna).

Un esempio storico di questa fa-
scinazione per il viaggio in Italia in 
formato audio è rappresentato dal-
la playlist Viaggio in Italia di Rai Ra-
dio Techetè. Questo ciclo radiofo-
nico fu trasmesso dal Programma 
Nazionale tra il 1954 e il 1956 e 
affidato a Guido Piovene. Esso co-
stituì un “resoconto unico”222 dell’I-
talia del dopoguerra, caratterizza-
ta da arretratezza, ricostruzione e 
progresso. Le puntate toccavano 
tutte le regioni, analizzando aspet-
ti economici, sociali, urbanistici e 
culturali, come la visita al Collegio 
Ghislieri di Pavia, la salvaguardia 
delle ville venete e la descrizione 
dei danni della guerra all’economia 
del Sud.
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I fumetti 

Il graphic novel Viaggio in Italia di 
Pietro Scarnera, utilizzando il lin-
guaggio della “nona arte”223, ri-
prende il tema del Grand Tour col-
legando il passato e il presente. 
L’opera sintetizza fonti letterarie e 
pittoriche relative ai soggiorni nel 
Bel Paese dal 1786 (l’inizio del 
viaggio in Italia di Goethe) al 1930 
circa.

Scarnera racconta le emozioni e 
le suggestioni di viaggiatori illu-
stri come Goethe, Stendhal, Lord 
Byron, Mary e Percy Shelley e 
Hans Christian Andersen, le cui 
storie si intrecciano con i viaggi 
personali dell’autore. Ad esempio, 
Scarnera ricorda che Mary Shel-
ley, definì l’Italia “amato e benedet-
to Paese”224 nonostante le gravi 
perdite subite lì. L’autore torinese 
introduce note contemporanee 
basate sui suoi viaggi, spesso in 
forma di flashback o flashforward, 
che fanno da contrappunto ai rac-
conti del passato.

Scarnera affronta le contraddizioni 
contemporanee del paese, come 
la questione dei migranti (i “nuovi 
viaggiatori del nostro tempo”225), 
l’inquinamento industriale o la fra-
gilità dell’ecosistema lagunare di 
Venezia di fronte all’acqua alta e ai 
cambiamenti climatici.

Il fumetto si conclude con una 
prospettiva utopica ambientata 
nel 2222 in cui l’autore, rifacendo-
si alla metafora di Plinio il Vecchio 
dell’Italia come “grembo aperto” 226 
per accogliere gli uomini, auspica 
una nazione solidale nei confronti 

di tutti i cittadini del mondo.

Le mostre

• Documenta 11, Kassel, 2002.

Yinka Shonibare realizza per la 
mostra Documenta 11 un’instal-
lazione chiamata Gallantry and 
Criminal Conversation in cui vi 
sono dei manichini abbigliati in 
modo particolare accompagnati 
da foto che rappresentano scene 
di vita borghese. L’artista si pone 
in questi contesti come dandy o 
ricco aristocratico, cercando di ri-
scrivere queste scene inserendo 
una figura nera in queste storie. 
L’opera fa riferimento al tema del 
Grand Tour, considerato un rito 
di iniziazione culturale per giovani 
ed eleganti aristocratici. Attorno 
a una carrozza galleggiante sono 
disposte varie figure che indossa-
no abiti d’epoca di stoffa africana 
mentre svolgono attività sessuali. 
Shonibare costruisce un quadro di 
riferimento in cui il tessuto esotico 
degli abiti è associato al desiderio 
e al comportamento trasgressivo 
dei personaggi, in una sovrappo-
sizione tra realtà e stereotipi. Gli 
abiti usati risalivano al Settecento 
e raffiguravano dei motivi dei tes-
suti diffusi in Africa. Gli abiti erano 
stati prodotti dagli olandesi per il 
proprio mercato ma furono man-
dati nelle colonie perché non rien-
travano nei gusti degli aristocratici.  
L’artista abbina gli atti sessuali ai 
costumi africani, mostrando come 
la sessualità lasciva e irrefrenabile 
continuava ad essere associata 
alla popolazione africana.
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• Grand Tour. Luoghi e atmosfe-
re di un paese incantato, Reg-
gio Emilia, 2017.

Tenutasi presso la Galleria RezAr-
te Contemporanea (25 novembre 
2017-10 febbraio 2018), questa 
mostra, curata da Antonio Brighi, 
ha raccolto circa trenta dipinti 
dell’Ottocento italiano ed europeo. 
L’esposizione intendeva far rivive-
re nel pubblico del terzo millennio 
le intense emozioni che i voya-
geurs annotavano nei loro diari. Il 
percorso espositivo, organizzato 
idealmente dalle Alpi alla Sicilia, 
includeva opere dedicate a Na-
poli (Carlo Brancaccio, Giuseppe 
Laezza), Paestum (Achille Vertun-
ni), alla Toscana (Lazzaro Pasini), a 
Palermo (Francesco Lojacono) e a 
Venezia (Giuseppe Canella, Bep-
pe Ciardi).

• Grand Tour. Sogno d’Italia 
da Venezia a Pompei, Milano, 
2022.

Svoltasi alle Gallerie d’Italia di Mi-
lano da novembre 2021 a marzo 
2022, la mostra ha presentato 
oltre 130 opere (dipinti, sculture, 
oggetti d’arte) provenienti da col-
lezioni private e istituzioni interna-
zionali. L’obiettivo era riproporre 
in una mostra l’immagine dell’Ita-
lia sognata e amata dall’Europa. 
L’esposizione ha celebrato l’Italia 
come un “meraviglioso museo dif-
fuso”227, attraverso opere di artisti 
di spicco come Piranesi, Canalet-
to, Panini, Batoni, Ingres e le pittri-
ci Vigée Lebrun e Angelica Kauff-
mann.

• Italia Rand Tour, Amburgo, 

2025. 

Questa esposizione, svoltasi da 
novembre 2024 a febbraio 2025, 
rovescia il concetto tradizionale di 
Grand Tour. La parola “Rand”228 in 
tedesco significa margine o bordo. 
La mostra propone una rilettura 
contemporanea che invita a sco-
prire l’Italia marginale e periferica, 
sfidando la contrapposizione “tra 
centro e periferia”229. L’esposizio-
ne, curata da Gabriele Naddeo, 
presenta le opere di otto giovani 
artisti del collettivo Babele. All’e-
vento conclusivo ha partecipato 
anche il fumettista Pietro Scarnera, 
autore del fumetto Viaggio in Italia.

Pagina 230
Yinka Shonibare, Gallantry 
and Criminal Conversation 
Documenta 11, Kassel, 
2002.

Locandina della mostra 
Grand Tour. Sogno d’Italia da 
Venezia a Pompei, Milano, 
2022.

Pagina 231
Locandina della mostra Italia 
Rand Tour, Amburgo, 2025.



230 231



232 233

NOTE

Note

IL GRAND TOUR

1  Cose meravigliose, straordinarie; frequente in contesti italiani, soprattutto in frasi di tono scherzoso, con 
implicito un senso di esagerazione. è molto diffusa anche una forma analogica mirabilie. Come parola 
latina, e con il suo significato originario, è stata usata nel titolo di descrizioni medievali dei monumenti più 
importanti di una città, e in particolare di Roma. Dal XII secolo è diventato un genere della letteratura lati-
na medievale. Definizione tratta da Treccani, Mirabilia. Disponibile su: https://www.treccani.it/vocabolario/
mirabilia/  (ultima consultazione 19/11/2025) e Wikipedia, Mirabilia. Disponibile su: https://it.wikipedia.org/
wiki/Mirabilia (ultima consultazione 19/11/2025).
2    1. agg. Che è proprio di un viaggio, che riguarda un viaggio: diario o.; narrazione odeporica. 2. s. m. 
Descrizione di un viaggio, resoconto di notizie, esperienze e sim. raccolte durante un viaggio. Definizione 
tratta da Treccani, Odeporico. Disponibile su: https://www.treccani.it/vocabolario/odeporico/ (ultima con-
sultazione 19/11/2025).
3    Grand Tour bcnf Firenze snb, Passaporti, bollettini di sanità, accrediti di denaro, lettere di racco-
mandazione. Disponibile su: https://grandtour.bncf.firenze.sbn.it/racconto/come-si-viaggiava/equipag-
giamento-da-viaggio/passaporti-bollettini-di-sanita-accrediti-di-denaro-lettere-di-raccomandazione (ultima 
consultazione 19/11/2025).
4    Ibidem.
5    Grand Tour bncf Firenze sbn, Mezzi di trasporto. Disponibile su: https://grandtour.bncf.firenze.sbn.it/
racconto/come-si-viaggiava/mezzi-di-trasporto (ultima consultazione 19/11/2025).
6    Grand Tour bncf Firenze sbn, Le poste. Disponibile su: https://grandtour.bncf.firenze.sbn.it/raccon-
to/come-si-viaggiava/mezzi-di-trasporto/le-poste (ultima consultazione 19/11/2025).
7    Ibidem.
8    Grand Tour bncf Firenze sbn, Postiglioni, corrieri, vetturini. Disponibile su: https://grandtour.bncf.
firenze.sbn.it/racconto/come-si-viaggiava/attori-del-viaggio/postiglioni-corrieri-vetturini (ultima consultazio-
ne 19/11/2025).
9    Brilli, Attilio. Viaggi in corso. Aspettative, imprevisti, avventure del viaggio in Italia. Bologna: Il Mulino, 
2004.
10    Grand Tour bncf Firenze sbn, La nascita del Grand Tour. Disponibile su: https://grandtour.bncf.firen-
ze.sbn.it/racconto/tradizione-del-grand-tour/la-nascita-del-grand-tour (ultima consultazione 19/1172025).
11    Acanto Milano, Il Grand Tour. Oggi come 300 anni fa? Disponibile su: https://www.acantomilano.it/
blog/il-grand-tour-oggi-come-300-anni-fa/#gref (ultima consultazione 19/11/2025).
12    Grand Tour bncf Firenze sbn, I luoghi del Grand Tour. Disponibile su: https://grandtour.bncf.firenze.
sbn.it/racconto/tradizione-del-grand-tour/i-luoghi-del-grand-tour (ultima consultazione 19/11/2025).
13    Ibidem.
14    Ibidem.
15    Grand Tour bncf Firenze sbn, Le motivazioni del viaggio sei-settecentesco. Disponibile su: https://
grandtour.bncf.firenze.sbn.it/racconto/tradizione-del-grand-tour/le-motivazioni-del-viaggio-sei-settecente-
sco (ultima consultazione 19/11/2025). 
16    Grand Tour bncf Firenze sbn, Testimonianze iconografiche. Disponibile su: https://grandtour.bncf.
firenze.sbn.it/racconto/una-regione-narrata/le-arti/il-viaggio-nelle-arti-visive/testimonianze-iconografiche 
(ultima consultazione 19/11/2025).
17    Porcarelli, Edoardo. “Funzione pedagogica del grand tour come
iniziazione alla vita adulta nell’Emilio di Rousseau”. In Nuova Secondaria Ricerca, Padova: Università di 
Padova, 2013, p. 21. Disponibile su: https://www.edu.lascuola.it/riviste/NS/NsRicerca/13-14/02/02_Por-
carelli_grand-tour.pdf (ultima consultazione 19/11/2025).
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18    Grand Tour bcnf Firenze, Tappe. Disponibile su:  https://grandtour.bncf.firenze.sbn.it/racconto/co-
me-si-viaggiava/itinerari/tappe (ultima consultazione 19/11/2025).
19    Ibidem.
20    Grand Tour bncf Firenze sbn, Il dibattito sul Grand Tour: sostenitori e oppositori. Disponibile su: 
https://grandtour.bncf.firenze.sbn.it/racconto/tradizione-del-grand-tour/il-dibattito-sul-grand-tour-sosteni-
tori-e-oppositori (ultima consultazione 19/11/2025).
21    Grand Tour bcnf Firenze sbn, La relazione settecentesca. Disponibile su: https://grandtour.bncf.
firenze.sbn.it/racconto/tradizione-del-grand-tour/le-testimonianze-dei-viaggiatori-guide-relazioni-diari-epi-
stolari/la-relazione-settecentesca (ultima consultazione 20/11/2025).
22    Ibidem.
23    Grand Tour bcnf Firenze sbn, Locande e osterie di posta. Disponibile su: https://grandtour.bncf.
firenze.sbn.it/racconto/come-si-viaggiava/ricettivita/locande-e-osterie-di-posta (ultima consultazione 
26/11/2025).
24    Grand Tour bcnf Firenze sbn, Alberghi e camere locande, affitti. Disponibile su: https://grandtour.
bncf.firenze.sbn.it/racconto/come-si-viaggiava/ricettivita/alberghi-e-camere-locande-affitti (ultima consul-
tazione 26/11/2025).
25    Grand Tour bcnf Firenze sbn, Ospitalità privata. Disponibile su: https://grandtour.bncf.firenze.sbn.it/
racconto/come-si-viaggiava/ricettivita/ospitalita-privata (ultima consultazione 26/11/2025).
26    Cannarozzo, Antonello. “Il Grand Tour in Italia”. In Meer, 2014. Disponible su: https://www.meer.
com/it/11622-il-gran-tour-in-italia (ultima consultazione 26/11/2025).

I GRAND TOURISTS

27    Giorni, Catia. “Mary Shelley e le altre viaggiatrici del Grand Tour”. In Meer, 2022. Disponibile su: 
https://www.meer.com/it/69351-mary-shelley-e-le-altre-viaggiatrici-del-grand-tour (ultima consultazione 
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28    Ibidem.
29    Ibidem.
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31    Pujol, Elena. “George Byron, poeta romantico della libertà”. In Storica National Geographic, 2025. 
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sultazione 26/11/2025).
32    Ibidem.
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Per l’ozioso che si rifiuta di misurare 
l’arte con l’orologio, l’Italia costituisce 
un orizzonte sconfinato.

Edith Wharton



UMBRIA
Itinerario tra memoria e contemporaneità



Allo zio Ugo, alla zia Susanna e ad Alberto, un omaggio 
alla vostra terra che è diventata in parte anche la mia.
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“ Come si fa a venire in 
Umbria senza deliziare 
la retina con un misto di 
tegole, colline e chiese? “Giovanni Gambini
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Weekend & Grand Tour è un pro-
getto editoriale e formativo che 
prevede la realizzazione di una 
guida turistica pensata per lettori e 
viaggiatori attenti e curiosi di sco-
prire, tramite lo studio e l’esperien-
za diretta, luoghi di grande bellez-
za e significato. Ci si augura che il 
lettore si possa affezionare ai luo-
ghi descritti tanto quanto chi li de-
scrive in molte opere e chi se ne 
prende cura ogni giorno, conser-
vandoli e valorizzandoli. Ogni vo-
lume pubblicato farà parte di una 
biblioteca del Viaggio in Italia, per 
chi ama viaggiare e per chi preferi-
sce fantasticare da casa. Il titolo è 
un omaggio al Grand Tour e ai suoi 
viaggiatori che visitavano il nostro 
paese per esaltare il proprio spirito 
e gusto. Il Grand Tour oggi giorno 
continua ad ispirare non solo l’e-
ditoria ma anche il mondo della 
comunicazione, dalla televisione 
ai podcast, e l’arte, che gli dedica 
mostre e scatti fotografici.

“Ho in mente sogni di questo tipo. 
Perché per l’impazienza di partire 
dormo vestito e non conosco nulla 
di più bello che essere svegliato pri-
ma del giorno, salire rapidamente 
in carrozza e tra sonno e sveglia, 
partire verso il giorno lasciando che 
le prendano il sopravvento le imma-
gini fantasiose che mi compaiono in 
mente”.

Johann Wolfgang von Goethe

Copertina
La Porziuncola, Basilica di 
Santa Maria degli Angeli. Foto 
di Ingrid Henzler.

Pagine 8-9
Vista panoramica da Piazza 
Italia, Perugia. Foto di Chiara 
Amodeo.

TERRITORIO

Prefazione
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Il significato del Grand Tour moderno

L’accostamento di due termini 
apparentemente diversi e lontani 
quali “weekend” e “Grand Tour” 
nasce dalla necessità di adeguarsi 
alle modalità di viaggio moderne e 
allo stesso tempo di non dimenti-
carsi di quel senso di curiosità e 
scoperta che connotava il Grand 
Tour. Ad oggi risulta evidente la 
difficoltà di organizzare un vero e 
proprio Grand Tour sia per la sua 
durata che per l’impegno econo-
mico non indifferente. L’immersio-
ne nella quotidianità, negli impegni 
e nel lavoro a volte ci fa desiderare 
dei momenti di pausa per rilassarci 
ed il modo più comune per farlo 
è ritagliarsi un weekend libero. Ri-
spetto alle tante soluzioni di viag-
gio “mordi e fuggi” - prettamente 
turistiche e facilmente accessibili 
anche grazie ad internet - questa 
guida si propone come strumen-
to alternativo, per tutti coloro che 
sentono il bisogno di program-
mare attentamente, soffermarsi e 
studiare i luoghi che visiteranno. Si 
invita dunque il viaggiatore ad un 
turismo di tipo lento che guarda 
ai luoghi di cultura che contraddi-
stinguono ogni territorio, senza di-
menticare però l’importanza di altri 
aspetti o elementi spesso messi in 
secondo piano – quali esperienze, 
incontri, tradizioni, festività - e che 
lo differenziano da altri territori.

Pagine 13-14
Joseph Mallord WIlliam Turner, 
Veduta di Orvieto, olio su tela, 
Tate Britain, 1828.
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L’Umbria come meta di viaggio

L’Umbria, cuore geografico della 
penisola italiana, rappresenta un 
territorio di straordinaria continu-
ità tra natura, storia e spiritualità. 
La sua identità, tuttavia, è frutto di 
una lenta costruzione, più cultura-
le che politica. Per molto tempo 
la regione fu frammentata e priva 
di confini precisi, divisa da auto-
nomie comunali e signorie locali. 
Solo dopo l’Unità d’Italia, con la 
creazione della Provincia dell’Um-
bria, il territorio iniziò a riconoscersi 
come entità unitaria. Precedente-
mente viaggiatori, artisti e letterati 
avevano contribuito a costruirne 
un’immagine ideale e poetica: una 
terra interiore, mistica, verde e si-
lenziosa.

Questa immagine prende forma 
nel corso del Grand Tour, tra XVII 
e XIX secolo, quando l’Italia diven-
ta meta formativa per aristocratici 
e intellettuali europei. Se Roma, 
Firenze e Napoli erano le tappe 
obbligate, l’Umbria costituiva il 
passaggio naturale tra la Toscana 
e la capitale, lungo la via Flaminia. 
Le sue città - Perugia, Assisi, Spo-
leto, Orvieto - erano considerate 
stazioni intermedie, luoghi di con-
templazione più che di mondanità. 
Tuttavia, proprio questa condizio-
ne marginale permise alla regione 
di conservare un’aura di autenti-
cità che affascinò i viaggiatori ro-
mantici. Goethe, nel suo viaggio 
del 1786, rimase colpito dal pae-
saggio armonioso e severo e dalla 
luce che avvolgeva le colline um-
bre.

“Ho lasciato Perugia in una splen-
dida mattina e ho provato la beati-
tudine di essere di nuovo solo. La 
posizione della città è bellissima, la 
vista sul lago molto piacevole. Mi 
sono impresso le immagini nella 
mente. Il sentiero si inoltrava prima 
in discesa, e poi, in una valle felice, 
delimitata da entrambi i lati da colli-
ne, vidi Assisi in lontananza.”

Johann Wolfgang von Goethe

I resoconti dei viaggiatori stranieri, 
raccolti in guide e taccuini, deline-
ano un’Umbria di contrasti: aspra 
e dolce, sacra e quotidiana, colta 
ma popolare. Katharine Macquo-
id descrive Perugia e Assisi come 
città sospese tra memoria e leg-
genda, immerse in un paesaggio 
che agisce sullo spirito più che 
sull’occhio. Ogni città ha una sua 
individualità, che conserva dall’età 
medievale e in cui la pietra crea 
delle scenografie straordinarie. 
Questo immaginario visivo e sen-
timentale diventa nel tempo una 
vera e propria iconografia del pa-
esaggio umbro, in cui la natura si 
intreccia con l’arte e con la devo-
zione francescana.

Pagine 16-17
“Viaggio da Roma ad Ancona” 
tratto da Guida per il viaggio 
dell’Italia in posta,1776.

Pagine 18-19
Pietro e Giuseppe Vallardi, 
Viaggio da Ancona e da Fano 
per Foligno a Roma, 1828.

Pagina 20
Prima pagina dell’opera di 
Johann Wolfgang Goethe, 
Italienische Reise (in italiano 
Viaggio in Italia), 1816-1817.

Pagina 21
Illustrazioni tratte da Macquoid 
Katharine, Macquoid Thomas 
Robert, Pictures in Umbria, 
Charles Scribner’s Sons, 
1905, p. 145 e 177. La 
prima raffigura la Via Appia di 
Perugia mentre la seconda 
l’ingresso alla città di Assisi.
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Accanto a questo sguardo stra-
niero, anche la cultura locale avvia 
un processo di riscoperta del pro-
prio patrimonio artistico e artigia-
nale. L’Umbria si riconosce come 
culla di scuole pittoriche e di arti 
minori - dall’intaglio ligneo all’affre-
sco - che traducono in forme visi-
bili l’intensa spiritualità del territorio. 
L’antica Augusta Perusia, la “città 
sul colle”, si presenta così come 
un microcosmo di civiltà e sensi-
bilità artistiche, ponte tra l’eredità 
etrusca e la modernità italiana.

Oggi questo patrimonio materiale 
e immateriale si lega a nuove mo-
dalità di viaggio e di fruizione del 
territorio. Secondo la prospettiva 
della “Soft Economy”1, il paesag-
gio umbro - con la sua geodiversi-
tà, le colline vitate, i borghi arroc-
cati e le valli fluviali - è una risorsa 
economica e culturale integrata, 
capace di coniugare tutela am-
bientale e sviluppo sostenibile. Le 
antiche vie percorse dai viaggiatori 
del Grand Tour coincidono spes-
so con gli attuali itinerari culturali, 
enogastronomici e naturalistici: 
percorsi geo-turistici che mettono 
in relazione i luoghi del vino, della 
spiritualità e dell’arte. 
Ripensare oggi un Grand Tour mo-
derno significa dunque recuperare 
quello sguardo lento e contem-
plativo che i viaggiatori del Sette 
e Ottocento rivolgevano all’Italia. 
L’Umbria si presta a essere vissuta 
in un weekend come un’esperien-
za di sintesi: un viaggio interiore e 
sensoriale tra paesaggi, sapori e 
memorie, dove il tempo non si mi-
sura in chilometri ma in emozioni.

Pagine 23-24
Sala delle Udienze presso il 
Nobile Collegio del Cambio, 
Perugia.
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L’identità regionale dell’Umbria

L’identità regionale dell’Umbria si 
configura come un mosaico com-
plesso, derivante dalla sua posi-
zione geografica unica e dalle sue 
profonde stratificazioni storico-cul-
turali che le hanno valso il celebre 
appellativo di “cuore verde d’Italia”. 

Dal punto di vista geografico, 
l’Umbria è l’unica regione italiana 
a statuto ordinario a non avere né 
sbocchi sul mare né confini inter-
nazionali. La regione, compresa tra 
l’alto e il medio bacino del Tevere, 
è caratterizzata da un paesaggio 
vario, prevalentemente collinare 
(41%) e montuoso (53%), con la 
pianura che costituisce solo il 6% 
del territorio. Le colline, spesso ri-
vestite da boschi, oliveti e vigneti, 
alternano la dolcezza del paesag-
gio a tratti di forza e solennità. Il 
territorio è ricco di acqua, ospita 
il Lago Trasimeno (il quarto lago 
naturale più esteso d’Italia), fiumi 
come il Tevere, il Nera, il Paglia, e 
attrazioni come la Cascata delle 
Marmore e le Fonti del Clitunno. 

Storicamente l’Umbria nasce da 
una dualità antica in quanto era 
divisa tra gli Umbri (ritenuti tra i po-
poli più antichi d’Italia) a est del Te-
vere e gli Etruschi a ovest. Questa 
divisione storica lungo il corso del 
fiume ha determinato una “difficile 
e mai pienamente raggiunta identi-
tà regionale”2, mancando un cen-
tro egemone in grado di unificare i 
valori comuni. Il nome “Umbria” fu 
per secoli sostituito, riemergendo 
solo nel XV secolo ma identifican-
do a lungo una sommatoria di ter-
ritori disomogenei. Le città come-
Perugia, Assisi, Spoleto e Gubbio, 
si svilupparono come liberi comuni 

prima di passare sotto il controllo 
dello Stato Pontificio. 

Un elemento fondamentale e uni-
co per la comprensione degli anti-
chi Umbri e della loro lingua sono 
le Tavole Eugubine (Tabulae Iguvi-
nae). Si tratta di sette tavole bron-
zee ritrovate a Gubbio nel 1444, 
con testo redatto in lingua umbra 
e in parte in caratteri latini. Le Ta-
vole costituiscono “il più importan-
te testo rituale di tutta l’antichità 
classica”3, tanto che per trovare 
paralleli bisogna ricorrere a lettera-
ture del vicino o lontano Oriente.  
Il loro contenuto è essenzialmente 
religioso, descrive le prescrizioni, i 
culti, l’ordinamento e le cerimonie 
religiose della comunità iguvina. 
Tuttavia, contengono anche indi-
cazioni sulla vita politica e militare 
della comunità, come il rito del de-
cemvirato o del sacrificio. Le divi-
nità principali in epoca preromana 
umbra erano Iuppiter (Giove), la 
cui sovranità era riconosciuta in-
numerevoli volte, e la Triade Divina 
composta da Giove, Marte e Vo-
fiono (quest’ultimo sostituito suc-
cessivamente da Quirino e infine 
da Minerva).

L’elemento culturale e identitario 
medievale più distintivo della regio-
ne è la profonda spiritualità, legata 
indissolubilmente alla figura di San 
Francesco d’Assisi e Santa Chia-
ra, il cui movimento religioso ha la-
sciato un segno profondo nell’arte 
e nella cultura umbra.
Dal punto di vista artistico, l’Um-
bria è stata un crocevia di correnti 
culturali, smentendo l’idea di una 
pura autoctonia artistica e mo-
strando invece direzioni di influen-

Pagina 26
Tavole Eugubine e dettaglio di 
una tavola.
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za molteplici. L’architettura altome-
dievale vanta edifici unici come la 
Basilica di San Salvatore a Spoleto 
e il Tempietto del Clitunno. L’apice 
artistico si raggiunse nel periodo 
gotico, soprattutto ad Assisi, dove 
la Basilica di San Francesco di-
venne un fondamentale punto di 
riferimento e un centro internazio-
nale d’arte. 
Nella pittura, l’arrivo di mae-
stri come Cimabue e le influenti 
opere eseguite da artisti romani 
(come Jacopo Torriti) e l’enigma-
tico “Maestro di Isacco” (spesso 
identificato con Giotto o Pietro Ca-
vallini) segnarono una svolta rivo-
luzionaria, introducendo la pittura 
moderna. Le opere eseguite nel 
cantiere di Assisi - in particolare 
gli affreschi della Basilica - influen-
zarono la pittura umbra, sebbene 
questa spesso interpretò il nuovo 
messaggio in modo arcaizzante o 
espressionista. Anche la scultura 
rifletteva queste dinamiche acco-
gliendo apporti esterni, con Arnol-
fo di Cambio e i Pisano che intro-
dussero forme gotiche a Perugia e 
Orvieto, dove il Duomo costituisce 
un altro capolavoro gotico. 

Il trionfo artistico dell’Umbria fu 
segnato in modo particolare dalla 
Scuola di pittura umbra del Rina-
scimento. Questa scuola vide l’at-
tività di grandi personalità, come
Pietro Vannucci, detto Il Perugino 
- considerato il più grande espo-
nente della pittura umbra del Quat-
trocento e del primo Cinquecento 
- Pinturicchio e, sebbene originario 
di Urbino, Raffaello Sanzio, che si 
formò presso la bottega del Peru-
gino.

Pagina 28
Cimabue, Maestà di Assisi, 
Basilica inferiore di San 
Francesco, Assisi, 1285-
1288.
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La scelta dell’Umbria: terra di spiritualità e arte

Nel definire l’itinerario di ricerca e 
di viaggio, la scelta dell’Umbria è 
stata naturale e quasi inevitabile. 
Non soltanto per la sua posizio-
ne geografica – al centro dell’Italia 
e nel cuore di antichi percorsi di 
pellegrinaggio e cultura – ma per 
il suo carattere profondo, intimo e 
spirituale. L’Umbria è una terra che 
conserva ancora oggi una dimen-
sione sospesa, in cui la lentezza 
del tempo e la presenza della na-
tura favoriscono la riflessione, l’a-
scolto e la contemplazione. È un 
luogo che invita il viaggiatore non 
solo a osservare ma a sentire.

Il viaggio che propongo diventa 
pertanto un viaggio in un luogo 
dell’anima, in cui il viaggiatore si 
muove portando con sé la sen-
sazione di essere in una dimen-
sione che coinvolge anche la sua 
componente spirituale. L’Umbria, 
con le sue città adagiate sui colli, 
le sue valli silenziose e i suoi mo-
nasteri immersi nel verde, è un 
territorio che invita a una forma di 
viaggio diversa da quella turistica: 
un viaggio interiore, un cammino 
che intreccia conoscenza, arte e 
spiritualità.

Negli ultimi tempi si è assistito al 
diffondersi di un nuovo fenomeno 
sociale che vede sempre più per-
sone cercare luoghi che avvicinino 
spiritualmente alla contemplazione 
della natura. Si tratta di un ritorno 
al viaggio lento, consapevole, che 
si oppone alla frenesia e alla su-
perficialità del turismo di massa. In 
questo contesto, l’Umbria si offre 
come una meta privilegiata perché 
possiede le risorse giuste per per-
mettere una forma di contempla-

zione integrata, in cui la bellezza 
naturale e quella artistica dialoga-
no in perfetta armonia.

In Umbria, la spiritualità non è mai 
disgiunta dall’arte. Le tradizioni 
religiose e le antiche architetture 
hanno inevitabilmente plasmato 
anche le manifestazioni artistiche 
più recenti, dando origine a un lin-
guaggio unico, capace di coniu-
gare la sacralità del passato con la 
sensibilità del presente. 

La sua spiritualità diffusa, che trova 
origine nei gesti di San Francesco 
e nella regola di San Benedetto, 
permea ancora oggi l’atmosfera 
dei borghi e delle campagne. Ogni 
città, ogni colle e ogni chiesa sem-
brano custodire una voce antica 
che parla di armonia, misura e si-
lenzio. È una spiritualità che si ma-
nifesta nella pietra, nella luce, nei 
colori dei paesaggi, traducendosi 
in pittura, architettura e scultura. 
Giotto ad Assisi, il Perugino a Pe-
rugia, il Beato Angelico a Montefal-
co hanno interpretato con grazia e 
misura quell’armonia tra cielo e ter-
ra che è propria dell’anima umbra.

Pagina 29
Giotto di Bondone, L’Estasi 
di San Francesco, Basilica 
superiore di San Francesco, 
Assisi,1295-1299.

Pagine 31-32
Vista della Basilica papale e 
Convento di San Francesco 
da Viale Patrono d’Italia, 
Assisi.Foto di Chiara Amodeo.
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Allo stesso tempo, l’Umbria si è 
aperta progressivamente al lin-
guaggio dell’arte contempora-
nea, trovando in esso una nuova 
forma di espressione del sacro. 
Con questo spirito, arte antica 
e moderna riescono a dialogare 
in grande armonia, trovando un 
equilibrio tra costruzioni storiche 
e opere moderne, tra architettura 
e natura. Nelle opere contempo-
ranee, come nelle chiese romani-
che, si avverte lo stesso deside-
rio di trascendenza: l’arte diventa 
strumento di elevazione, spazio 
per l’ascolto e la meditazione. 
Così, nelle crepe dei Cretti di Burri, 
nelle forme scolpite di una scultura 
in ferro o nei silenzi di una chiesa 
spoglia, l’Umbria continua a offrire 
al visitatore un dialogo tra materia 
e spirito, tra presenza e assenza.

Scegliere l’Umbria per il Grand 
Tour significa quindi esplorare un 
territorio che più di altri conserva il 
senso originario del viaggio come 
esperienza conoscitiva e trasfor-
mativa. In questa regione il viag-
giatore non si limita a osservare 
i luoghi ma li attraversa, li abita, li 
ascolta. Ogni tappa diventa una 
parte di un percorso simbolico 
che intreccia arte, natura e interio-
rità. L’itinerario nasce dunque dal 
desiderio di riscoprire, in chiave 
contemporanea, la dimensione 
del Grand Tour come strumento di 
crescita personale e culturale. Se il 
viaggio settecentesco conduceva 
alla conoscenza del bello attraver-
so l’osservazione dell’antico, oggi 
esso si rinnova nella ricerca di un 
bello interiore e nella consapevo-
lezza del legame profondo tra pa-
esaggio, arte e spiritualità.

L’Umbria, con i suoi paesaggi, 
chiese e borghi, diventa così 
una mappa dell’anima. Qui il 
viaggiatore non trova solo l’eredità 
del passato ma anche la possibilità 
di un dialogo con il presente. L’arte 
nelle sue diverse forme diventa il 
filo conduttore di un’esperienza 
che unisce il visibile e l’invisibile, il 
concreto e l’immateriale.

Pagina 34
Burri Alberto, Cretto Nero, 
Collezione Burri, Ex Seccatoi 
del Tabacco, Città di Castello, 
1975. Foto di Chiara 
Amodeo.
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Premessa all’itinerario

Queste riflessioni hanno condotto 
alla creazione di un itinerario dello 
stupore in cui storia, arte, religione 
e natura si incontrano nel segno 
della bellezza. Sono state scelte 
delle mete imperdibili per la loro 
importanza storico-culturale e dei 
luoghi artistici meno noti e spesso 
sperduti, per un viaggio che tocca 
il tema della spiritualità - sia religio-
sa che trascendentale - attraverso 
l’arte antica e moderna. L’itinerario 
è strettamente legato al tema trat-
tato, che viene sviluppato in senso 
cronologico. Inizialmente, il letto-
re entra a contatto con l’Umbria 
classica e spirituale, fatta di borghi 
medievali, feste religiose e pittura 
rinascimentale. Successivamente 
prosegue con l’arte contempora-
nea e la nuova spiritualità, grazie 
alle quali il lettore conoscerà mu-
sei di arte contemporanea, artisti 
umbri e internazionali con le loro 
rispettive opere e capirà la con-
nessione che vi è tra la materia 
e la trascendenza nell’arte. Infine, 
comprenderà che vi sono dei luo-
ghi ibridi in cui avviene l’incontro 
tra arte e spiritualità attraverso un 
dialogo tra natura, simbolismo e 
architettura. Durante il viaggio si 
sottolineerà a più riprese come 
l’arte non sia solo uno strumento 
di rappresentazione fine a se stes-
so bensì esperienza, ambiente e 
strumento di dialogo con il proprio 
io.

Nonostante la ricchezza tematica 
dell’itinerario, che prevede studi 
e approfondimenti su determina-
ti luoghi, è evidente che tanti altri 

saranno trascurati o citati breve-
mente. Se si dispone di più tempo 
per viaggiare, si consiglia dunque 
di visitare anche questi ultimi. Seb-
bene l’Umbria non sia una regione 
molto grande, vanta di una grande 
varietà di luoghi da visitare e per 
tutti i “gusti”. Gli amanti della natura 
e dello sport possono disperdersi 
nei suoi sentieri e fare diverse at-
tività (escursioni a piedi o in bici, 
rafting nelle cascate, parapendio, 
giri in mongolfiera). Per gli amanti 
della musica l’Umbria Jazz è im-
perdibile. Ideato nel 1973 da Carlo 
Pagnotta, è oggi il più importante 
festival musicale jazzistico italiano 
e uno dei più rinomati al mondo. 
Gli appassionati di auto d’epoca 
invece possono partecipare alla 
Coppa della Perugina, una corsa 
automobilistica nata negli anni ’20 
grazie al fondatore della Perugina, 
Giovanni Buitoni. Oggi è un even-
to rievocativo di tre giorni fatto di 
cultura e divertimento e in cui ga-
reggiano automobili storiche. Gli 
amanti dello spettacolo non pos-
sono perdere il Festival dei Due 
mondi di Spoleto, una manifesta-
zione internazionale di musica, 
arte, cultura e spettacolo che si 
svolge dal 1958.

Pagina 36
Cascata delle Marmore. 

Pagina 37
Il batterista Eddie Gladden, 
Umbria Jazz, Perugia, 1976. 
Foto di Enrico Scuro.

Pagina 38
Coppa della Perugina, Corso 
Vannucci, Perugia, 2025. 

Pagina 39
Festival dei Due Mondi, 
Piazza del Duomo, Spoleto. 
Foto di Andrea Veroni.
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Per essere sfruttato al meglio, il vo-
lume è accompagnato da un QR 
code che indirizza ad una mappa 
digitale contenente sia i luoghi pre-
senti nell’itinerario sia altri da poter 
visitare anche in viaggi futuri. La 
mappa digitale è uno strumento 
funzionale e a portata di un cli-
ck, utilizzabile dal cellulare tramite 
l’applicazione Google Maps o dal 
computer, per consultare più luo-
ghi e misurarne le distanze.

Nella stessa pagina
QR code da scansionare per 
accedere alla guida digitale.

Pagina 41
Visualizzazione della guida 
digitale sul telefono.

Pagina 42
Visualizzazione della guida 
digitale sul computer.

La progettazione della guida digitale
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PERCORSI DI GUSTO ED OSPITALITÀ
Quando il cibo diventa bellezza ed emozione

Diversi sono i luoghi in cui arte e 
ristorazione si fondono creando un 
connubio unico nel suo genere. Si 
propone una selezione di ristoran-
ti,diffusi nel territorio che propon-
gono ricette tradizionali reinterpre-
tate in chiave contemporanea e che 
si contraddistinguono per le loro 
location d’eccellenza.

Cenare nel ristorante Coro 
all’interno di una chiesa scon-
sacrata

https://cororistorante.it/
Via dei Gualtieri, 1, 05018 Orvieto 
TR
0763 967231

Il ristorante Coro si trova all’inter-
no di una chiesa sconsacrata cin-
quecentesca nel centro storico di 
Orvieto. Le volte a crociera, gli af-
freschi e le luci soffuse creano una 
vera e propria scenografia e rive-
lano la bellezza di un luogo in cui 
anche il cibo diventa arte. Il nome 
“Coro” in architettura richiama la 
parte di chiesa che anticamente 
era destinata ai cantori e ricorda 
inoltre il gioco di parole creato a 
partire dai nomi dei due fondatori 
FrancesCO e ROnald. Questi ul-
timi propongono una cucina au-
tentica, pulita e vegetale che si 
esprime con eleganza. Lo stile di 
Coro è internazionale ma dal gu-
sto italiano, infatti, le materie prime 
del territorio vengono esaltate uti-
lizzando delle tecniche studiate e 
apprese dallo chef durante le sue 
esperienze all’estero. Il ristorante è 
su due piani, dispone di trenta co-
perti e una sala privata.

Fare sosta al Nun Relais 
& Spa Museum all’interno 
dell’antico monastero di San-
ta Caterina

https://www.nunassisi.com/
Via Eremo delle Carceri, 1A, 
06081 Assisi PG
075 815 5150

Situato nel centro storico di Assi-
si, è uno dei luoghi più suggesti-
vi della regione. Dispone di una 
terrazza mozzafiato ricavata nel 
chiostro del Monastero di Santa 
Caterina (XIII secolo) e affacciato 
sulla Rocca Maggiore e sul Monte 
Subasio. Il luogo è caratterizzato 
da un connubio tra sacralità del 
luogo e profano delle pietanze. 
La struttura comprende un ho-
tel e una spa. L’hotel è ricavato 
nell’antico monastero che com-
bina architettura antica (affreschi, 
archi, arredi artigianali) e moderna 
(ambienti eleganti e confortevoli). 
La spa include quattro sale di di-
verse temperature per riproporre 
l’antico culto delle acque. Per un 
vero e proprio viaggio nella tradi-
zione si consiglia di eseguire sia il 
percorso termale che l’esperienza 
culinaria. Quest’ultima viene fatta 
da Benedikto, ristorante dedicato 
alla scoperta dei sapori autentici 
della regione. I piatti realizzati con 
materie prime rendono la cucina 
di Benedikto raffinata e salutare. 
Il ristorante è aperto solo a cena, 
mentre il Nun Bar dalle 10 alle 20. 
Quest’ultimo offre una proposta 
gastronomica curata dallo chef 
di Benedikto (Enea Barbera) che 
comprende insalate, degusta-

zioni di salumi e formaggi, primi, secondi e dolci. La posizione 
vantaggiosa del luogo consente di esplorare la città facilmente e 
l’eleganza del luogo lo rende adatto alla celebrazione di matrimoni 
e cerimonie.
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Cenare sospesi sulla Domus 
Romana alla Locanda del 
Cardinale

https://www.lalocandadelcardina-
le.com/
Piazza del Vescovado, 8, 06081 
Assisi PG
075 815245

Ristorante realizzato nel seminter-
rato del Palazzo Cardinale, dove 
in seguito a dei lavori di ristruttu-
razione sono stati ritrovati dei resti 
della domus romana assisiate. In 
particolare, ad ovest del palazzo è 
stato rinvenuto un prezioso pavi-
mento con tappeto in cementizio 
a base litica (I secolo a.C.) e deco-
razioni fatte di paste vitree e tes-
sere colorate con disegni e forme 
geometriche. Nel 1549 il palazzo 
fu dimora di Bartolomeo Roverel-
la, cardinale governatore di Assi-
si e Perugia. Successivamente 
fu abitato dall’importante famiglia 
assisana dei conti Bensi e poi dai 
conti Fiumi. 
La cucina del ristorante coniuga 
creatività e tradizione e si basa 
sull’utilizzo di materie prime lavo-
rate artigianalmente, prediligendo 
i prodotti locali e i presidi Slow 
Food. 

Gustare i ricettari della tradi-
zione (anche) religiosa in chia-
ve moderna all’Officina dei 
Sapori

https://www.officinadeisaporigub-
bio.it/ 
Via dei Consoli, 13, 06024 Gub-
bio PG
075 927 1424

Ristorante contemporaneo gestito 
da due giovani fratelli, Giacomo e 
Veronica Ramacci, rispettivamente 
chef e sommelier, che traducono 
antiche ricette della loro infanzia 
in un linguaggio moderno. La cu-
cina è caratterizzata da prodotti di 
alta qualità dalle carni e i salumi ai 
prodotti vegetali, quali erbe e olio. 
Tra le ricette rielaborate in chiave 
contemporanea si trovano quel-
le dei ricettari storici e delle feste 
religiose (crescia, la coratella e la 
terrina di maiale) e quelle dei pran-
zi domenicali delle nonne (la pasta 
ripiena e il pollo arrosto, unite dallo 
chef in un piatto chiamato “can-
nellone farcito di pollo”). Il locale 
conserva l’aspetto antico al di fuo-
ri mentre all’interno ha un aspetto 
moderno e vivace dovuto ai colori 
e agli arredi utilizzati.
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Oasi di eleganza e comfort nel cuore verde d’Italia

Ci sono luoghi in cui non ci si sente 
ospiti di passaggio ma parte di una 
piccola oasi pensata per far sentire 
chiunque a proprio agio. Si tratta di 
rifugi in cui la quiete dei luoghi, la 
gentilezza e la disponibilità del per-
sonale, trasformano il soggiorno in 
un’esperienza umana oltre che turi-
stica.

Tenuta di Murlo 

https://www.murlo.com/
Str. Antognolla-Ascagnano, 
06133 Perugia PG
075 997 8852

Situata a venti minuti da Perugia, 
è una grande tenuta di migliaia di 
ettari contenenti boschi, oliveti e 
laghi. Un vero e proprio luogo di 
pace e comfort che offre diverse 
possibilità di alloggio: nove ville pri-
vate con giardino e piscina e tre 
camere deluxe. La tenuta si con-
traddistingue per il connubio di 
natura e lusso che garantisce agli 
ospiti una vacanza indimenticabile. 
Il ristorante della tenuta, Il Calda-
ro, sorge all’interno di un casolare 
medievale costruito sopra una tor-
re di avvistamento del XIV secolo.
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La Casetta at La Segreta

https://lasegreta.com/
Piazza Regina Margherita, 7, 
06050 Collazzone PG
338 320 7167

Dimora nel centro storico del bor-
go di Collazzone che gode di una 
vista sul tipico paesaggio umbro, 
fatto di borghi medievali, boschi, 
uliveti e valli. La Casetta dispone 
di due camere da letto, due bagni 
una cucina confortevole, un sog-
giorno, un giardino privato, una 
cucina rustica esterna ed una pi-
scina. 

Casa Mongibello

https://www.staysomedays.com/
en/vacation-rental/casa-mongi-
bello
06023 Gualdo Tadino PG 

Casa vacanza situata a Gual-
do Tadino, vicino al borgo di San 
Pellegrino. Era una vecchia casa 
colonica ristrutturata nel 2016 
dall’architetto Pia Karin Spreafico. 
Mongibello significa “bella collina” 
e risulta un nome adatto al conte-
sto paesaggistico in cui si trova. La 
casa si sviluppa su 430 mq e può 
ospitare fino a dieci persone. È 
composta da tre camere da letto, 
tre bagni, soggiorno, sala da pran-
zo a doppia altezza, cucina attrez-
zata e ripostiglio. Inoltre, sull’altro 
lato del cortile interno si trovano 
due ulteriori camere da letto e due 
bagni. La casa è stata ricostruita 
in parte mantenendo il materia-
le originale, ovvero la pietra, e in 
parte ex novo in cemento, per un 
perfetto connubio di autenticità e 
modernità. L’architettura, fatta di 
spazi minimalisti, eleganti ed ariosi, 
presenta influenze sia scandinave 
che italiane. I soffitti sono alti e con 
travi a vista, mentre i pavimenti in 
parquet e in cementine. Il tutto si 
combina con i colori neutri delle 
pareti, i camini e i mobili moder-
ni. All’esterno sono presenti due 
terrazze, una piscina (18 m) con 
ombrelloni e lettini, un orto e un 
giardino aromatico.
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Esperienze gastronomiche

La regione offre diverse opportu-
nità per fare delle esperienze loca-
li, molte delle quali legate al cibo, 
come visite guidate con degustazio-
ni di vino e olio, lezioni di cucina e 
caccia di tartufi.

Degustazione di vino alla 
Tenuta Castelbuono

https://tenutelunelli.it/it/tenute_
umbria_tenuta.php
Vocabolo Castellaccio, 9, 06031 
Bevagna PG
0742 361670

La Tenuta Castelbuono è situata 
nel comune di Bevagna ed è com-
posta da trenta ettari di vigneti. Nel 
2001 viene acquisita dalla famiglia 
Lunelli, che converte i vigneti al 
biologico e li valorizza con un ap-
posito progetto. Data la necessità 
di una nuova cantina e l’amicizia 
con l’artista contemporaneo Arnal-
do Pomodoro, gli viene chiesto di 
progettarla. Nasce così “Il Cara-
pace”, inaugurata nel 2012 dopo 
sei anni di lavori. L’opera fonde ar-
chitettura e scultura, permettendo 
un dialogo tra arte, natura e vino. 
La forma è quella di una cupola ri-
coperta di rame e incisa da crepe 
che ricordano i solchi della terra. 
Un’ ulteriore scultura presente nel-
la tenuta è un dardo rosso, che 
segnala la presenza del Carapace 
ed è visibile anche in lontananza. 
All’interno del Carapace è presen-
te il negozio e al piano interrato la 
cantina vera e propria, visitabile su 
prenotazione. La visita comprende 
una degustazione di cinque vini al 
prezzo di 50€. 
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Degustazione di olio al Fran-
toio Gaudenzi

https://www.frantoiogaudenzi.it
Fr, voc. Camporeale, 6, 06039 
Trevi PG
0742 781107

La storia del frantoio ha inizio gra-
zie a Vittorio Gaudenzi e i suoi 
fratelli che prendono in gestione 
il Molino di Cipolla, un vecchio 
frantoio nei pressi del fiume Clitun-
no. Tre anni dopo i fratelli fondano 
il loro frantoio e negli anni l’attività 
si consolida. L’attività viene portata 
avanti dal figlio di Vittorio, France-
sco, che gestisce il frantoio con la 
moglie e i figli dal 1994. La famiglia 
si dedica alla ricerca della qualità 
e utilizza tecniche all’avanguardia 
per migliorarla sempre di più. Nel 
2003 viene inaugurata una nuova 
sede visitabile e in cui si svolgono 
le degustazioni. La visita su preno-
tazione prevede una passeggiata 
tra gli uliveti (a piedi o in e-bike), 
la visita al frantoio - per conoscere 
le fasi di lavorazione e produzione 
dell’olio - e infine una degusta-
zione di olio in frantoio, insieme 
ad una selezione di prodotti tipici 
umbri. Oggi, il frantoio Gaudenzi 
gode di diversi riconoscimenti che 
gli hanno permesso di affermarsi 
tra i principali produttori di olio EVO 
in Umbria.

Cooking school con “Il ghiot-
tone umbro” 

https://ilghiottoneumbro.com/
Fraz. San Giorgio 45 Voc. Molino, 
06059 Todi PG
380 215 1668

Scuola di cucina gestita da una 
coppia di cuochi danesi trapiantati 
a Todi dal 2010. I cuochi svelano 
i loro segreti e danno idee per in-
novare la propria cucina, oltre ad 
insegnare tecniche per imparare a 
cucinare con piacere. I proprietari 
organizzano anche itinerari spe-
ciali che comprendono visite gui-
date a cantine, caseifici, laboratori 
di ceramica o cacce al tartufo. Vi 
è inoltre la possibilità di abbonar-
si alle Kitchen notes: un ricettario 
stagionale realizzato dai cuochi e 
comprendente dalle 26 alle 100 
ricette, a seconda del tipo di ab-
bonamento. La casa in cui si svol-
gono le lezioni è anche un b&b in 
cui è possibile soggiornare o fare 
degli aperitivi.
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Caccia di tartufi alla Cucina 
di San Pietro a Pettine

https://www.
tenutasanpietroapettine.it/
Località San Pietro a Pettine 10, 
06039 Trevi PG
334 536 3028

Luogo di bellezza incontaminata e 
spiritualità, la tenuta di San Pietro 
al Pettine è immersa nella collina 
umbra, nei pressi di Trevi. Il luogo 
prende il nome dalla chiesa roma-
nica che si trova nella proprietà. 
Nella stessa proprietà nasce l’a-
zienda agricola San Pietro a Petti-
ne, gestita dalla famiglia Caporicci. 
Inoltre, è possibile alloggiare nelle 
sue dimore che rispecchiano la 
tradizione architettonica umbra e 
ricordano i colori della terra. I terreni 
del luogo sono ricchi di tartufi, una 
materia prima prelibata che deve 
essere maneggiata con cura. Su 
prenotazione, la tenuta offre l’op-
portunità di partecipare alla caccia 
al tartufo e scoprire tante curiosità 
a riguardo.
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Prodotti tipici e tradizioni culinarie

La cultura gastronomica dell’Um-
bria racchiude l’autentica essenza 
dell’italianità rurale e contadina, 
evocando un modo di mangiare di 
altri tempi. La cucina umbra, in-
fluenzata dalle regioni confinanti, è 
semplice e rustica, con lavorazioni 
generalmente poco elaborate, il cui 
scopo è esaltare i sapori delle mate-
rie prime. La tradizione culinaria 
della regione è fondata sull’uso di 
prodotti della terra e animali.

Salumi e antipasti

La lavorazione delle carni suine 
è tipica di tutto il territorio umbro, 
con Norcia che è così rinomata 
da aver dato il nome di “norcino” 
al produttore e venditore di salu-
mi. Il prosciutto di Norcia IGP è 
riconoscibile per la sua forma a 
pera, il colore rosso, “il profumo 
leggermente speziato e il sapore 
sapido”4  ma non eccessivamente 
salato. Tra gli altri insaccati di lun-
ga tradizione si trovano il ciauscolo 
(salame morbido spalmabile tipico 
della Valnerina), il capocollo, il bar-
bozzo (guanciale) e i mazzafegati 
(“salsicce a base di carne e fegato 
di maiale farcite con uva sultanina 
e buccia d’arancia”5).

Gli antipasti umbri consistono in 
taglieri di salumi e formaggi, pane 
sciapo (senza sale) utilizzato come 
crostini e condito in diversi modi: 
aglio e olio EVO umbro, fegatini di 
pollo o salsa a base di tartufo.

Le torte salate

Un elemento imprescindibile della 
colazione pasquale in Umbria, in
particolare a Perugia, è la torta di 
Pasqua. Nata tra Umbria e Mar-
che, è conosciuta anche come 
pizza di Pasqua, crescia di Pa-
squa o torta al formaggio. Stori-
camente, il termine “pizza” non si 
riferiva all’odierna pizza ma a una 
focaccia o torta salata. Secondo 
alcune ricostruzioni, le sue origini 
risalgono al Medioevo in un con-
vento marchigiano ma è stata in-
serita nell’elenco dei Prodotti Agro-
alimentari Tradizionali (PAT) umbri. 
Questa torta ha una caratteristica 
forma alta e soffice, simile a quella 
di un panettone, dovuta alla lunga 
lievitazione e alla cottura in stam-
pi svasati. Gli ingredienti principali 
includono farina, latte, uova e for-
maggio: di base si usano pecorino 
e parmigiano ma in alcune varianti 
si aggiungono anche altri formag-
gi a cubetti, come l’emmental o il 
groviera. Viene consumata in ac-
compagnamento a salumi (capo-
collo, salame o ciauscolo), uova 
sode e vino rosso. Una tradizione 
rurale prevedeva addirittura che, 
come prima portata del pranzo, 
fette di torta al formaggio fossero 
servite con brodo di castrato. Oltre 
alla versione salata, esiste anche 
una variante dolce (Pizza dolce di 
Pasqua), che si prepara con can-
diti, uva passa o agrumi.

La torta al testo è un’altra specia-
lità farinacea fondamentale della 
gastronomia umbra. Il suo nome 
deriva dal “testo”, un disco di pie-
tra refrattaria (oggi anche di ghisa 
o cemento) riscaldato sulle braci 
del focolare, sul quale viene cotto 
l’impasto. Si ritiene che derivi da 
una focaccia preparata dai sol-
dati romani sul testum, una tegola 
in laterizio. Nata come alternativa 
non lievitata al pane tradizionale, 
composta da un impasto sempli-
ce di farina, acqua, bicarbonato (o 
lievito secco), sale e olio d’oliva. 
Nella variante di Città di Castello 
è previsto l’uso di uova, mentre 
in altre varianti locali vengono ag-
giunti anche latte, burro, pepe e 
pecorino di Norcia. La torta viene 
consumata calda ed è solitamen-
te farcita con prodotti tipici locali. 
Le farciture tradizionali includono 
salumi, salsicce arrosto o salsicce 
con erba campagnola lessa, ci-
coria saltata in padella con aglio e 
peperoncino, o coratella d’agnello. 
È molto apprezzata anche la ver-
sione vegetariana con stracchino 
e rucola o verdure grigliate. Viene 
chiamata anche “crescia, ciaccia 
o pizza sotto lu focu.”6 
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Primi piatti

I primi piatti privilegiano la pasta 
fresca, spesso condita con sughi 
ricchi di carne o tartufo.

La pasta alla norcina è uno dei 
piatti più noti della zona di Norcia. 
Si usano penne o tagliatelle con-
dite, nella versione antica, con ri-
cotta fresca di pecora, guanciale 
e pecorino, diluiti con un po’ di 
acqua di cottura della pasta. La 
versione moderna a volte aggiun-
ge panna (al posto della ricotta) e 
salsiccia, e talvolta tartufo fresco. Il 
guanciale va rosolato fino al com-
pleto scioglimento del grasso e alla 
doratura del magro, prima di unire 
la ricotta di pecora. Gli strangozzi 
(chiamati anche strozzapreti, cirio-
le o umbricelli) sono una pasta lun-
ga casalinga a base di sola acqua 
e farina, senza uova. Gli stran-
gozzi al tartufo sono conditi con 
tartufo nero di o tartufo bianco.  
Gli spaghetti col rancetto, origi-
nari di Spoleto, sono conditi con 
pancetta, salsa di pomodori fre-
schi, pecorino e maggiorana.

Tra le zuppe, la minestra di farro 
è cotta con osso di prosciutto e 
cosparsa di pecorino. La scafata 
invece è una zuppa a base di fave 
fresche, cipolle e bietole, arricchita 
con pancetta o guanciale e insa-
porita con erbe aromatiche (menta 
o il finocchio selvatico).



62 63

Secondi piatti

I secondi piatti si concentrano prin-
cipalmente sulle carni. La porchet-
ta è una vera specialità regionale 
e viene preparata arrostendo un 
intero maiale riempito con interio-
ra, finocchio ed erbe aromatiche. 
Viene consumata tagliata a fette, 
spesso nei panini, e il pane ideale 
per questo abbinamento è quello 
sciapo, essendo la porchetta già 
speziata e salata. La palomba alla 
ghiotta è una specialità di Spo-
leto a base di piccione arrostitito 
allo spiedo, servito con una salsa 
preparata con i succhi e le interio-
ra dell’animale raccolti durante la 
cottura. La parmigiana di Gobbi 
utilizza le foglie del cardo (gobbo), 
lessate, fritte, e disposte a strati al-
ternati con besciamella e sugo di 
pomodoro o ragù, cotte al forno. 

Tra i sei presidi slow food dell’Um-
bria troviamo il sedano nero di 
Trevi. Coltivato sin dal XVII seco-
lo, è riconoscibile per la lunghezza 
(fino ad un metro), il profumo, le 
coste verde scuro e l’assenza di 
fili. Viene utilizzato in svariati modi 
e ricette (ripieno, pinzimonio, vel-
lutata) per valorizzare il suo sapore 
intenso.
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Dolci

La tradizione dolciaria umbra è 
specializzata per provincia e perio-
do dell’anno.

La ciaramicola (Perugia) è una 
ciambella che si prepara tradizio-
nalmente durante la settimana di 
Pasqua. L’impasto viene arricchi-
to con alchermes (liquore), che 
conferisce il caratteristico colore 
purpureo. Viene ricoperto da una 
glassa di meringa dolce e deco-
rato con confetti multicolore. Tra-
dizionalmente si consuma per la 
colazione di Pasqua, dopo la Torta 
di Pasqua salata.
Il pampepato (Terni e Valnerina) è 
un dolce tipico natalizio. È a grana 
grossa, a forma di cupola e l’im-
pasto ricco è a base di cacao, 
nocciole, noci, mandorle, pinoli, 
miele, zucchero, cannella e so-
prattutto pepe. A Terni, la prepara-
zione del pampepato è un “affare 
di famiglia”7 , con ricette gelosa-
mente tramandate di generazione 
in generazione e la convinzione 
che ogni famiglia detenga la ricetta 
definitiva.
La rocciata è un dolce di antica 
origine, simile allo strudel, chiama-
to “attorta” a Spoleto. Ha una for-
ma a ciambella o a spirale (a Spo-
leto), ed è farcito con marmellata e 
frutta secca come noci, mandorle 
e pinoli.
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Vini e birre

L’Umbria è celebre per i suoi viti-
gni (Orvieto, Montefalco, Torgiano, 
ecc.). I vini DOCG includono il 
Torgiano Rosso Riserva e il Mon-
tefalco Sagrantino (nelle tipologie 
secco e passito). Storicamente 
“l’Orvieto costituisce il 70% della 
produzione di vino DOC dell’intera 
regione”8. Negli ultimi anni, in Um-
bria sta crescendo anche il “mo-
vimento del vino naturale”9, con 
produttori come Danilo Marcucci 
e Paolo Bea, che si concentrano 
sull’intervento minimo in cantina e 
su pratiche biologiche in vigna.

Anche il settore della birra arti-
gianale è in espansione. La bir-
ra dell’Eremo (vicino ad Assisi) 
si è guadagnata il premio Birraio 
dell’anno nel 2023. I monaci be-
nedettini di Norcia producono la 
birra Nursia e con il ricavato so-
stengono il loro lavoro di preghiera 
e la ricostruzione di Norcia dopo il 
terremoto del 2016. La birra Nur-
sia extra è stata definita “imperdibi-
le”10 dalla guida Slow Food “Birre 
d’Italia” 2021.



68 69

UMBRIA CLASSICA E SPIRITUALITÀ
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GIORNO 1 - Umbria classica e spiritualità
Borghi medievali e architettura sacra

L’Umbria rimane ancora oggi una 
terra in cui il viaggiatore non è spet-
tatore ma pellegrino. Ogni passo 
è un dialogo tra arte e silenzio, tra 
memoria e rivelazione. Ogni città è 
una tappa di un viaggio che non si 
conclude ma si rinnova, come una 
preghiera nella pietra.

Questo capitolo si propone di rico-
struire l’identità spirituale e artistica 
dell’Umbria attraverso le sue archi-
tetture, le sue tradizioni e le sue 
immagini. Un viaggio che attraver-
sa borghi chiese e feste religiose, 
ma che al tempo stesso riflette il 
profondo legame tra arte, fede e 
territorio.

La regione si contraddistingue 
per la grande presenza di borghi 
medievali, spesso realizzati in al-
ture e circondati da mura di cin-
ta per favorirne la difesa in caso 
di attacchi da parte dei nemici. 
Ulteriori elementi di difesa erano 
le torri di guardia e le porte di ac-
cesso. Dal punto di vista urbanisti-
co i borghi sono caratterizzati da 
vie strette, strade lastricate e una 
piazza centrale. Quest’ultima era il 
cuore pulsante della vita cittadina 
ed ospitava il palazzo comunale, 
sede del potere. Grazie al loro po-
sizionamento geografico, i borghi 
dominano il paesaggio e godono 
di bei panorami. In queste picco-
le cittadine, elementi simbolici e 
punti di riferimento - sia visivi che 
morali - sono le costruzioni religio-
se. Queste ultime possono esse-
re di diverse tipologie e grandez-
ze: monasteri, abbazie, basiliche, 
cattedrali, chiese e sono dislocate 
in diversi punti della città, a volte 
anche fuori dalle mura (es. Tempio 

di Santa Maria della Consolazione 
a Todi, Basilica di Sant’Ubaldo a 
Gubbio, Chiesa di San Pietro ex-
tra moenia a Spoleto). Dal punto 
di vista architettonico si trovano: 
chiese romaniche (XI-XII secolo) 
dalla struttura massiccia, volte a 
botte o crociera e facciate sem-
plici, chiese gotiche caratterizzate 
dal verticalismo, dagli archi a sesto 
acuto e da grandi vetrate e infine, 
sebbene in quantità minore, chie-
se in stile rinascimentale o baroc-
co, con ricche decorazioni e in cui 
la luce crea degli effetti drammatici 
e teatrali.
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Feste e tradizioni religiose

Le festività religiose sono la conti-
nuazione del sacro nella vita quoti-
diana: un dialogo tra fede e comu-
nità, memoria e identità. In esse il 
tempo sembra sospeso e l’arte si fa 
gesto, ritmo, preghiera.

Nei borghi, il sentimento di iden-
tità e appartenenza che unisce 
la dimensione religiosa e popo-
lare, nei secoli ha dato origine a 
festività che sono espressioni di 
un sacro vissuto e partecipato. 
Si tratta di eventi che mantengo-
no vivo il legame antico tra fede e 
arte. Ogni tradizione, gesto ritua-
le e processione è una forma di 
teatralità collettiva che ricorda la 
storia di una città e rende parte-
cipi i propri cittadini che vogliono 
celebrarla, diventando un tutt’u-
no con essa. Ne sono un chiaro 
esempio le celebrazioni per la San 
Francesco (3-4 ottobre) e Santa 
Chiara (11 agosto) ad Assisi, la 
Festa dei Ceri (15 maggio), il Pa-
lio della Balestra (18 maggio) e gli 
Sbandieratori a Gubbio. Ad Assisi, 
le celebrazioni per San Francesco 
sono di tipo solenne, come messe 
e rituali, mentre per Santa Chiara si 
svolgono vespri, messe e lodi. A 
Gubbio, la Festa dei Ceri consiste 
in una processione e corsa fino 
al monte Ingino con i ceri dei tre 
santi cittadini. Si tratta di un vero e 
proprio rito che fonde forza fisica 
e fervore spirituale. Tre giorni dopo 
si svolge il Palio della Balestra, che 
insieme all’Arte degli Sbandierato-
ri, testimoniano il legame profondo 
tra arte, tradizione partecipazione 
comunitaria.
Altre due importanti feste religio-
se sono la processione del Cristo 
Morto, che si svolge a Gubbio il 

Venerdì Santo, e la festa del Cor-
pus Domini di Orvieto, celebrata il 
primo giovedì o la prima domenica 
dopo la Pentecoste per ricordare 
il Miracolo Eucaristico di Bolsena, 
avvenuto nel 1263.
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Processione del Cristo Morto, 
Gubbio. Foto di Alberto Gori.
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Festa del Corpus Domini, 
Orvieto. 
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Pittura umbra rinascimentale

La pittura umbra rinascimentale 
traduce la spiritualità in immagi-
ni di quiete e armonia, offrendo al 
viaggiatore una forma di contem-
plazione visiva che prepara all’in-
contro con i luoghi.

Sebbene la storia dei borghi e delle 
festività religiose umbre sia legata 
principalmente all’età medievale, 
non bisogna dimenticare l’impor-
tanza di un altro periodo storico, il 
Rinascimento. L’anima dell’Umbria 
rinascimentale si riflette nella sua 
pittura, luminosa e meditativa, ca-
pace di unire il sentimento religioso 
alla ricerca dell’armonia classica.

Dal Quattrocento al Cinquecento, 
la regione divenne una delle fucine 
più significative del Rinascimento 
italiano, sviluppando una scuola 
autonoma e riconoscibile per l’e-
quilibrio compositivo, la chiarezza 
delle forme e la dolcezza dei colori. 

Esponente di questa scuola fu 
Il Perugino, che con la sua visio-
ne limpida e serena, tradusse la 
spiritualità francescana in imma-
gini di pace e perfezione formale. 
Raffaello, erede della scuola um-
bra, portò alla diffusione dell’idea 
di bellezza spirituale come misura 
dell’umano e del divino. Accanto a 
lui, maestri come Benozzo Gozzo-
li, Pinturicchio, Fiorenzo di Lorenzo 
e Piero della Francesca seppero 
fondere l’eredità medievale con la 
nuova sensibilità rinascimentale, 
trasformando le pareti delle chiese 
in racconti visivi di fede, tempo e 
umanità.

Nelle opere di questi pittori, la spi-
ritualità non si esprime attraverso 

l’estasi o la potenza ma attraverso 
la misura, il silenzio e la luce. Ogni 
scena è una preghiera dipinta, un 
frammento di contemplazione.

In questa parte dell’itinerario ve-
dremo le città di Assisi, Gubbio 
e Perugia, tre volti di una stessa 
identità: l’Umbria mistica e terrena, 
silenziosa e colta, antica e con-
temporanea. Attraverso l’architet-
tura, le feste e la pittura, queste 
città raccontano un modo di vivere 
il sacro che è anche un modo di 
abitare. Assisi è il cuore spirituale, 
dove la semplicità francescana si 
traduce in arte universale. Gubbio 
è la città della tradizione viva, dove 
il rito e la memoria collettiva diven-
tano gesto comunitario. Perugia è 
la città della conoscenza e della 
luce, dove la spiritualità si sublima 
nella forma e nel colore.
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Il Perugino, Sposalizio della 
Vergine, Musée des Beaux-
Arts de Caen, 1501-1504.
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Assisi (PG)
Storia della città

Assisi sorge su una propaggine 
del Monte Subasio, percorso lon-
gitudinalmente su terrazze e gra-
doni dalle strade principali della 
città. Quest’ultime sono collegate 
tra di loro da vicoli in pendenza e 
scale. La struttura urbana ricorda 
quella di altre città umbre sui pen-
dii come Spello. Sulle origini della 
città si sa che Asisium fu un cen-
tro umbro sorto sul colle nei pres-
si della Rocca Maggiore e che il 
confine verso Perugia passava vi-
cino Bastia. La città divenne muni-
cipium dopo le guerre civili dell’89 
a.C. La città romana si trovava nel-
la parte alta del colle e della cinta 
muraria, che comprende anche 
il colle della Rocca Maggiore, di 
cui si conservano diversi tratti. Vi 
erano due porte civiche: la porta 
Urbica (ancora visibile) e la porta 
orientale, che si trovava vicino al 
Duomo, dove era situato anche il 
foro. Altri monumenti erano il tea-
tro, probabilmente addossato alle 
mura e l’anfiteatro, fuori dalle mura.

Nel VI secolo la città fu assediata 
dai Goti e non oppose resistenza. 
In seguito all’invasione longobarda 
rimase sotto il dominio dei duchi 
di Spoleto, finché non diventò libe-
ro comune nel XII secolo. Assisi, 
a tendenza ghibellina, fu in rivalità 
politica ed economica con Peru-
gia, guelfa. Nel 1198, i cittadini di 
Assisi assalirono la rocca duran-
te l’assenza del vicario imperiale. 
I Perugini si immischiarono nella 
possibile liberazione della città e 
ci fu uno scontrò che portò alla 
sconfitta di Assisi. Alcuni cittadini 
furono imprigionati, fra i quali Gio-
vanni di Bernardone, detto Fran-
cesco (soprannome dato dal pa-

dre). Dopo la prigionia a Perugia, 
Francesco cercò di rientrare nel 
mondo dei cavalieri ma fu colpito 
da una malattia che lo costrinse a 
tornare indietro. Trovò la sua vo-
cazione nella chiesa di San Da-
miano, dove il Cristo crocifisso gli 
ordinò di sistemare la casa del Si-
gnore che stava per crollare. In un 
primo momento Francesco capì il 
significato letterale del messaggio, 
così cominciò a vendere le stoffe 
di suo padre e a riparare la chiesa. 
I Benedettini gli misero a disposi-
zione la cappella di Santa Maria 
degli Angeli (o Porziuncola) dove 
egli si ritirò ed ebbe l’intuizione, ov-
vero la via della povertà. Riuscì a 
conquistare dei compagni e poi la 
comunità, che si occupò di lavori 
umili e di assistenza ai malati. Suc-
cessivamente Francesco compilò 
delle esortazioni ed una Regola 
per la comunità. Pur agendo se-
condo un suo modo di vita, non 
si oppose mai all’autorità papale 
e cercò sempre un contatto con 
la chiesa. Il suo ordine, detto dei 
Frati minori, fu approvato e si dif-
fuse prima in Umbria e Toscana, 
successivamente al resto d’Italia 
e in altri paesi. Nel 1222 incontrò 
a Santa Maria degli Angeli Chiara 
di Favarone di Offreduccio, per la 
quale fondo un secondò ordine, 
quello delle Clarisse. Vi era anche 
un terzo ordine per i laici, detto dei 
Terziari. A 44 anni, quasi cieco e 
debole a causa delle privazioni, si 
recò alla Porziuncola, dove morì 
il 4 ottobre del 1226. Il 16 luglio 
del 1228, Francesco fu canoniz-
zato e il 17 luglio papa Gregorio IX 
pose la prima pietra della chiesa 
di San Francesco. Il complesso 
monumentale fatto di doppia chie-
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Itinerario del primo giorno. 
Rielaborazione di Chiara 
Amodeo.

sa e convento fece estendere la 
città verso ovest. Il monastero per 
l’ordine di Santa Chiara nacque in-
vece nel versante sudorientale di 
Assisi.

Nel XIV secolo la città dovette al-
largare le sue mura e fu creata nel 
1316 una nuova cinta che com-
prendeva il convento di San Fran-
cesco, il convento benedettino 
di San Pietro e il Borgo Aretino. 
La città fu colpita dalla peste nel 
1348 e nel 1354 il cardinale Albor-
noz fece realizzare la fortificazione 
Rocca Maggiore per assicurare 
allo Stato Pontificio il controllo del-
la città. Ci furono diverse guerre tra 
famiglie, come quella tra i Nepis 
(nella città alta) e i Fiumi (nella città 
bassa). Assisi fu una signoria fino 
al 1458. Successivamente con 
Pio II fu di nuovo incorporata nello 
Stato Pontificio. 

L’immagine medievale che carat-
terizza la città si è modificata di 
più rispetto ad altre città umbre, a 
causa della costruzione di alberghi 
nel XIX secolo, degli edifici in stile 
storico e del rifacimento delle fac-
ciate in stile medievale. Il quartiere 
che è rimasto maggiormente origi-
nale è quello tra il Duomo e Porta 
Perlici. 

Pagine 84-85
Joan Blaeu, Map of Assisi 
from Theatrum civitatum et 
admirandorum Italiae, s.d.

Pagine 86-87
Pianta di Santa Maria 
degli Angeli e di Assisi. 
Rielaborazione di Chiara 
Amodeo.



Si direbbe che ad Assisi la vita religiosa 
si sia prolungata nei secoli, conservando 
quasi la stessa atmosfera. In taluni frati 

e religiosi della città affiora un fondo 
visionario, quasi mistico.

Fabrizio Caramagna
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Itinerario

Basilica di Santa Maria degli 
Angeli 

La Basilica di Santa Maria degli 
Angeli, edificata nel XVI secolo, 
custodisce al suo interno la Por-
ziuncola, la piccola cappella dona-
ta nel 1209 dai monaci benedetti-
ni a Francesco d’Assisi. In questo 
luogo ebbe origine l’Ordine dei 
Frati Minori e, il 3 ottobre 1226, vi 
morì il Santo.

La Porziuncola, di pianta rettan-
golare con copertura a capanna, 
presenta sulla facciata un affresco 
realizzato nel 1829 da Friedrich 
Overbeck, raffigurante san Fran-
cesco che intercede presso Cristo 
e la Vergine per ottenere il dono 
del perdono. All’interno, invece, si 
conserva la pala di Prete Ilario da 
Viterbo (1393) con l’Annunciazio-
ne e le Storie del Perdono di As-
sisi. Proprio qui, nel 1216, Fran-
cesco ottenne da papa Onorio 
III la cosiddetta “Indulgenza della 
Porziuncola” o “Perdono di Assi-
si”, che ancora oggi richiama an-
nualmente migliaia di pellegrini. Le 
pareti esterne della cappella sono 
arricchite da diversi affreschi: una 
Vergine col Bambino tra san Fran-
cesco e san Bernardino, attribuita 
a un maestro perugino del XV se-
colo, un San Bernardino dipinto da 
Matteo da Gualdo e una Crocifis-
sione del Perugino del 1486.

La grande basilica che ingloba la 
Porziuncola venne costruita tra il 
1569 e il 1679 su progetto di Ga-
leazzo Alessi. L’edificio ha subito 
vari interventi nei secoli, e la fac-
ciata attuale,  ispirata al barocco 

romano, fu completata nel 1930 
dall’architetto Cesare Bazzani. 
L’interno, articolato in tre nava-
te, dà accesso, attraverso i lati, 
a cinque cappelle. Nei pressi del 
presbiterio si trova la Cappella del 
Transito, luogo della morte di san 
Francesco, decorata con affreschi 
raffiguranti santi francescani ese-
guiti da Giovanni di Pietro, detto lo 
Spagna. 

All’esterno sorge il complesso 
conventuale dei Frati Minori, che 
comprende il celebre Roseto, la 
Cappella delle Rose - ornata da-
gli affreschi cinquecenteschi di 
Tiberio d’Assisi - e il Museo della 
Porziuncola, dove sono custodite 
opere di grande pregio legate alla 
storia dell’arte e della spiritualità 
francescana.
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Basilica di Santa Maria 
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Interno della Basilica. Foto di 
Chiara Amodeo.
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Porziuncola. Foto di Chiara 
Amodeo.
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Cappella delle Rose. Foto di 
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Basilica papale e Sacro Con-
vento di San Francesco 

Due anni dopo la morte di Fran-
cesco d’Assisi, il 16 luglio 1228, 
papa Gregorio IX ne proclamò la 
santità e promosse la costruzione 
di una grande basilica destina-
ta ad accogliere le sue reliquie e 
a consolidare Assisi come centro 
spirituale dell’Ordine dei Frati Mi-
nori. L’impianto architettonico ven-
ne concepito come un complesso 
a due livelli: una chiesa inferiore, 
destinata a custodire le spoglie 
del Santo e una chiesa superiore, 
dedicata alla Vergine. La prima, re-
alizzata in stile romanico tra il 1228 
e il 1230, fu completata con il tra-
sferimento delle reliquie nel 1230, 
la seconda, caratterizzata da un 
linguaggio gotico e arricchita dal 
campanile e dal porticato del Sa-
cro Convento, venne ultimata nel 
1239. Entrambe le basiliche furo-
no consacrate il 25 maggio 1253 
da papa Innocenzo IV, nello stesso 
anno in cui venne edificato anche 
il Palazzo Papale.

La Basilica inferiore

L’accesso principale si apre sulla 
piazza attraverso un portale gotico 
del 1271, affiancato da un avan-
corpo rinascimentale. L’impianto 
planimetrico a croce egizia preve-
de una navata di cinque campate 
scandite da archi semicircolari e 
coperte da volte a crociera, men-
tre archi ogivali conducono alle 
cappelle laterali.
Realizzata con funzione di cripta, 
la chiesa inferiore custodisce la 
tomba di Francesco, collocata in 

una cripta costruita tra il 1818 e il 
1824 e affiancata dalle sepolture 
dei suoi compagni più vicini.

Gli apparati decorativi testimonia-
no una stratificazione di interventi: 
tra il 1250 e il 1260 il cosiddetto 
Maestro di San Francesco realiz-
zò cicli di affreschi in stile bizanti-
no con episodi della Passione di 
Cristo e della vita del Santo. Suc-
cessivamente, illustri maestri del 
Trecento e del Quattrocento arric-
chirono le cappelle: Giotto e la sua 
scuola lavorarono alla cappella di 
Santa Maddalena, dove si conser-
va il celebre Noli me tangere, men-
tre Cimabue dipinse la Madonna 
col Bambino in trono e la Crocifis-
sione nel transetto. Pietro Loren-
zetti affrescò tra il 1315 e il 1320 
il braccio sinistro del transetto con 
scene della Passione e con l’epi-
sodio delle Stimmate di Francesco 
alla Verna. Simone Martini, invece, 
fu autore della raffinata cappella di 
San Martino, commissionata dal 
cardinale Gentile Partino da Mon-
tefiore. Nel corso dei secoli si ag-
giunsero anche interventi succes-
sivi, come quelli di Cesare Sermei 
e Girolamo Martelli nel Seicento.
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Basilica di San Francesco 
vista dalla Piazza inferiore 
di San Francesco. Foto di 
Chiara Amodeo.
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Piante della Basilica superiore 
e inferiore di San Francesco. 
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Interno della Basilica inferiore.
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Cripta e tomba di San 
Francesco.

Saio di San Francesco. Foto 
di Chiara Amodeo.
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La Basilica superiore

La chiesa superiore si distingue 
per la facciata a tre ordini, scandi-
ta da due marcapiani, con un por-
tale cuspidato, un rosone centrale 
e un secondo rosone minore nel 
timpano, affiancati da due torri la-
terali e dal campanile.

Il programma decorativo, avviato 
dopo la consacrazione del 1254, 
fu inizialmente affidato a maestran-
ze gotiche d’oltralpe, che realizza-
rono episodi biblici nel transetto. 
In seguito, la committenza papale 
coinvolse artisti italiani: Cimabue 
decorò l’abside e parte del tran-
setto con la drammatica Crocifis-
sione mentre Jacopo Torriti e altri 
maestri si occuparono di cicli con 
episodi del Vecchio e Nuovo Te-
stamento.

Il momento più innovativo fu l’inter-
vento di Giotto e della sua bottega 
che, su incarico di papa Niccolò IV, 
affrescarono tra il 1290 e il 1295 il 
ciclo con le Storie di San France-
sco, ispirato alla Legenda Maior di 
Bonaventura da Bagnoregio. Le 
ventotto scene, organizzate con 
grande attenzione prospettica e 
con un nuovo realismo nella resa 
delle figure, rappresentano una 
svolta fondamentale nella pittura 
medievale, segnando la nascita di 
un linguaggio artistico moderno e 
profondamente italiano.

Le volte della navata presentano 
raffigurazioni della Chiesa trionfan-
te e militante, mentre sulla contro-
facciata sono visibili l’Ascensione 
e la Pentecoste. 
L’insieme decorativo della basilica 

superiore, che unisce le esperien-
ze di Cimabue, Giotto e dei loro 
collaboratori, si configura come 
uno dei cantieri più importanti 
dell’arte europea tra Duecento e 
Trecento.

Pagine 101-102
Interno della Basilica superiore 
dall’ingresso verso l’altare.
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Cimabue, Crocifissione del 
transetto sinistro, Basilica 
superiore di San Francesco, 
Assisi, 1277-1283.
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Giotto, Innocenzo III conferma 
la Regola francescana, 
Basilica superiore di San 
Francesco, 1295-1299.
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Schema delle decorazioni 
della navata della Basilica 
superiore. Disegno di Chiara 
Amodeo.

Schema delle decorazioni 
della tribuna della Basilica 
superiore. Disegno di Chiara 
Amodeo.
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Chiesa di Santa Maria sopra 
Minerva

La Chiesa di Santa Maria sopra 
Minerva è situata in Piazza del 
Comune, nel pieno centro storico 
della città. Fu realizzata all’interno 
di un tempio romano prostilo co-
rinzio del 30 a.C. dedicato ad Er-
cole.
 
Nell’alto Medioevo la cella del tem-
pio fu adibita a chiesa per il culto 
di San Donato, in seguito passò ai 
Benedettini e visse una fase di de-
grado perché utilizzata per ricavar-
ne abitazioni e botteghe. A partire 
dal XIII diventò sede del Comune 
che destinò il piano inferiore a car-
cere e quello superiore ad aula del 
consiglio. Nel 1539 venne adibita 
al culto cattolico grazie a papa Pa-
olo III e nel 1634 il suo interno fu 
modificato da Giacomo Giorgetti in 
stile barocco. Nella metà del XVIII 
secolo Francesco Appiani affrescò 
la volta e Pietro Carattoli i due altari 
laterali. Grazie a dei recenti lavo-
ri di restauro sono emersi l’antica 
pavimentazione del tempio ed un 
muro di sostegno.

La facciata originale è stata con-
servata, poggia su un podio rial-
zato ed è costituita da sei colon-
ne corinzie. La costruzione della 
chiesa nel XVI secolo comportò la 
distruzione della cella. 

“Non mi sarei mai saziato d’osser-
vare la facciata e la geniale coeren-
za dell’artista ch’essa dimostra. [...] 
A malincuore mi strappai a quella 
vista, proponendomi di richiamare 
l’attenzione di tutti gli architetti su 
questa fabbrica, in maniera che se 
ne possa avere una pianta esatta.”

Johann Wolfgang von Goethe
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Chiesa di Santa Maria sopra 
Minerva. Foto di Chiara 
Amodeo.
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Interno della Chiesa di Santa 
Maria sopra Minerva. Foto di 
Chiara Amodeo.
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Cattedrale di San Rufino

La chiesa dedicata al martire San 
Rufino, primo vescovo di Assisi, ha 
origini antiche. Una prima costru-
zione risale probabilmente al V se-
colo. Nel 1036 il vescovo Ugone 
promosse l’edificazione di un nuo-
vo edificio, che acquisì il titolo di 
cattedrale. L’attuale chiesa, inve-
ce, fu costruita a partire dal 1140 
dall’architetto Giovanni da Gubbio, 
come ricorda un’iscrizione colloca-
ta all’esterno dell’abside. Nel 1212 
le reliquie del santo furono traslate 
all’interno della nuova cattedrale, 
sotto l’altare maggiore, consacra-
to da papa Gregorio IX nel 1228. 
I lavori furono conclusi nel 1253, 
quando papa Innocenzo IV consa-
crò l’intero complesso.

La facciata, esempio di architettu-
ra romanica umbra, è organizzata 
in tre registri sovrapposti. La zona 
inferiore ospita il portale principale 
riccamente ornato, con al centro 
della lunetta l’effigie del patrono. 
Il registro mediano è caratterizza-
to da tre rosoni, mentre la parte 
superiore si chiude in un timpano 
triangolare.

L’interno, a tre navate, conserva 
l’antico fonte battesimale in cui ri-
cevettero il battesimo san France-
sco, Santa Chiara, San Gabriele 
dell’Addolorata e, secondo alcune 
ipotesi, anche l’imperatore Federi-
co II. Sul lato sinistro è visibile una 
cisterna romana che in passato 
convogliava l’acqua all’acquedotto 
cittadino mentre sul lato destro si 
trova la cappella del Sacramento, 
realizzata da Giacomo Giorgetti e 

arricchita da tele e affreschi a tema 
eucaristico. La sacrestia custodi-
sce, oltre alla celebre tela di Cesa-
re Sermei con San Francesco che 
benedice Assisi, opere di Giaco-
mo Giorgetti, Martin Knoller e Bal-
dassare Orsini.

Alla cattedrale è annesso uno dei 
più significativi musei diocesani 
dell’Umbria, inaugurato nel 2006. 
Il percorso museale consente di 
visitare ambienti pertinenti alla fase 
costruttiva ugoniana, il chiostro e 
la cripta, dove è conservato un 
sarcofago del III secolo d.C. fine-
mente decorato a bassorilievo, ol-
tre a una selezione di opere d’arte 
provenienti dal patrimonio eccle-
siastico.
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Cattedrale di San Rufino. 
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Interno della Cattedrale. Foto 
di Chiara Amodeo.
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Pianta della Cattedrale. 
DIsegno di Chiara Amodeo.
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Basilica di Santa Chiara 

La costruzione della Basilica ebbe 
inizio nel 1257 sotto la direzione di 
fra Filippo da Campello e il 3 ot-
tobre 1260 vi furono trasferite le 
spoglie della Santa. L’edificio pre-
senta una facciata sobria, scandita 
da fasce orizzontali in pietra bianca 
e rosa, ripartita in tre ordini tramite 
cornici sorrette da piccole menso-
le. Nella parte inferiore si apre un 
unico portale, decorato da due le-
oni scolpiti nella pietra rosa, sopra 
di esso si trova un raffinato rosone, 
mentre la sezione superiore termi-
na a timpano con un piccolo oc-
chio circolare. Il portale gotico, im-
postato su un arco semicircolare, 
mostra una lieve strombatura che 
accoglie tre colonne lisce in pietra 
alternata bianca e rosa, con capi-
telli a foglie rigide da cui si dipar-
tono nervature che seguono l’an-
damento dell’arco. Sulla fiancata 
sinistra si notano tre archi rampanti 
trecenteschi che caratterizzano in 
modo peculiare l’insieme, mentre 
accanto all’abside si innalza un 
campanile a pianta quadrata. 

L’interno, a croce latina, si artico-
la in un’unica navata suddivisa in 
quattro campate da snelle colon-
ne con transetto poligonale e ab-
side. Lo spazio che oggi è spoglio, 
in origine era ricoperto da un ciclo 
pittorico raffigurante episodi della 
vita della Santa, ricordato ancora 
integro dal Vasari nel 1568 ma gra-
vemente compromesso e ridoto in 
frammenti dal terremoto del 1832. 
Sul lato sinistro della chiesa si apre 
la cappella dedicata a Sant’Agne-
se, sorella di Chiara, che custo-

disce opere di Girolamo Marinelli 
e decorazioni murali realizzate da 
Sigismondo Spagnoli nel 1914.

La Basilica conserva numerose 
opere attribuite ad artisti attivi tra il 
XIII e il XIV secolo, tra i quali spic-
ca il cosiddetto Maestro di Santa 
Chiara, autore della grande tavola 
con la figura della titolare e del-
la croce monumentale collocata 
nel presbiterio. L’altare maggiore 
è circondato da una balaustra in 
ferro battuto, in parte originale e in 
parte ricostruita nel XVIII secolo, al 
di sopra si apre una volta a cro-
ciera affrescata nella prima metà 
del Trecento dal Maestro di San-
ta Chiara, vicino alla cerchia giot-
tesca. Il ciclo raffigura, tra gli altri 
soggetti, la Madonna con Santa 
Chiara, Sant’Agnese, Santa Cate-
rina, Santa Lucia e Santa Cecilia, 
accompagnate da cori di angeli 
oranti (databile intorno al 1337).

Lungo la navata destra si trova 
l’Oratorio del Crocifisso, così chia-
mato per la presenza del celebre 
crocifisso ligneo del XII secolo 
che, secondo la tradizione, parlò 
a Francesco nella chiesa di San 
Damiano. Accanto si apre la cap-
pella di San Giorgio, che conserva 
pregevoli affreschi di Puccio Ca-
panna, allievo di Pietro Lorenzetti 
e collaboratore di Pace di Bartolo. 
Nella cripta, infine, è custodito il 
corpo di Santa Chiara, in prece-
denza posto in un sarcofago di 
pietra collocato sotto l’altare mag-
giore.
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Basilica di Santa Chiara 
vista dal basso. Foto Chiara 
Amodeo.
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Interno della Basilica.

Pagina 116
Pianta della Basilica. DIsegno 
di Chiara Amodeo.
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Chiesa di Santa Maria Mag-
giore

Proseguendo lungo via Sant’A-
gnese, da piazza Santa Chiara 
verso ovest, si raggiunge la piazza 
del Vescovado, spazio allungato 
dominato dalla cinquecentesca 
fontana del Leone. Questo luogo, 
fulcro della cittadella episcopale, 
in epoca altomedievale si trovava 
all’esterno delle mura urbiche, sul-
la terrazza inferiore della città roma-
na, in corrispondenza dell’antico 
tempio dedicato a Giano. Sul lato 
meridionale della piazza si erge la 
chiesa di Santa Maria Maggiore, 
sorta sopra i resti di un’abitazione 
di età romana.

La prima attestazione documenta-
ria risale al 963, quando fungeva 
da residenza episcopale e suc-
cessivamente cattedrale (fino  al 
1036), anche se la tradizione re-
trodata la sua fondazione al IV se-
colo, attribuendola a san Savino, 
secondo vescovo di Assisi. Già 
nel IX secolo l’edificio subì profon-
de modifiche, testimoniabili dalla 
cripta. Ulteriori interventi interes-
sarono la facciata nel 1162 e l’ab-
side nel 1216. Dopo i gravi danni 
riportati con il sisma del 1832, la 
struttura fu consolidata nelle forme 
attuali nel 1938.

La facciata romanica, costruita in 
pietra calcarea, ha profilo a ca-
panna ed è scandita verticalmente 
da lesene. Sopra il portale si trova 
la vasca di una fontana romana 
reimpiegata come lunetta, mentre 
il rosone, semplice ma elegante, è 
ripartito in otto settori da colonni-

ne. Sul lato si eleva il campanile, 
con struttura a tre ordini sovrap-
posti che unisce elementi roma-
nici e gotici. La cella campanaria 
presenta coppie di monofore. 
Sul retro, l’abside semicircolare è 
scandita da semicolonne e da una 
cornice marcapiano.

L’interno è articolato in tre navate 
divise da pilastri che sostengo-
no ampi archi: la navata centrale 
conserva la copertura a capriate 
lignee, mentre quelle laterali sono 
voltate. Il presbiterio sopraelevato 
si imposta sulla cripta, databile al 
IX secolo, costituita da tre navatel-
le sostenute da colonne con capi-
telli di reimpiego. Da qui si acce-
de ai resti di una domus romana, 
probabilmente appartenuta a un 
personaggio di alto rango, che la 
tradizione identifica con la casa del 
poeta Sesto Properzio.

Il 25 dicembre 2016 il vescovo 
Domenico Sorrentino ha elevato 
la chiesa a Santuario della Spo-
gliazione, in memoria del celebre 
gesto di Francesco che proprio in 
quest’area rinunciò pubblicamente 
ai beni paterni.

Pagina 117
Chiesa di Santa Maria 
Maggiore. 
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Interno della Chiesa. Foto di 
Chiara Amodeo.
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Celebrazioni per San Francesco e Santa Chiara

Nel calendario religioso umbro, 
Assisi occupa un posto centrale 
per intensità spirituale e continuità 
delle sue tradizioni. Le celebrazioni 
dedicate a San Francesco e Santa 
Chiara rappresentano due momen-
ti distintivi di fede collettiva, capa-
ci di unire liturgia, storia e identità 
cittadina in una dimensione che tra-
scende il tempo. In questi eventi la 
spiritualità francescana, fondata su 
semplicità e comunione, si manife-
sta in tutta la sua potenza simboli-
ca, trasformando la città in un gran-
de santuario diffuso.

La festa di San Francesco 
d’Assisi

Ogni anno, tra la fine di settembre 
e l’inizio di ottobre, Assisi celebra 
San Francesco con un ricco pro-
gramma di eventi religiosi e civili 
che culminano il 3 e 4 ottobre, in 
occasione del Transito del Santo e 
della Solennità di San Francesco. 
Le celebrazioni si aprono nella Ba-
silica di Santa Maria degli Angeli, 
luogo simbolico della conversione 
e della morte del Santo, con una 
sequenza di messe, processioni 
e momenti di preghiera collettiva 
che si estendono anche alle Ba-
siliche superiore e inferiore di San 
Francesco.

Uno dei riti più suggestivi è l’ac-
censione della lampada votiva sul-
la tomba del Santo, che ogni anno 
viene affidata a una diversa regione 
italiana, in segno di unità nazionale 
e riconoscenza. Il gesto, accom-
pagnato da solenni celebrazioni 
eucaristiche, rinnova il legame tra 
la figura di Francesco e l’Italia in-

tera, evocando la sua eredità di 
pace, umiltà e fraternità universale.

La commemorazione del Transito, 
celebrata il 3 ottobre, rappresen-
ta il momento liturgico più intenso: 
si rievoca l’ultimo istante terreno 
di Francesco vissuto nella Por-
ziuncola, oggi custodita all’interno 
della basilica di Santa Maria degli 
Angeli. L’atmosfera raccolta, i can-
ti dei frati e il silenzio dei pellegrini 
creano una dimensione sospesa 
tra devozione e memoria.

Nei giorni seguenti, concerti, in-
contri, mostre e celebrazioni ci-
vili arricchiscono il programma, 
estendendo la festa oltre i confini 
del sacro e coinvolgendo l’intera 
comunità cittadina. Le vie di Assisi 
si animano di pellegrini provenienti 
da ogni parte del mondo mentre 
le basiliche diventano il cuore pul-
sante di una spiritualità condivisa, 
capace di unire popoli e culture 
diverse.
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Giotto, San Francesco e 
Santa Chiara, Basilica inferiore 
di San Francesco, Assisi, 
1279-1300.
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Giotto, Saluto di Santa Chiara 
e delle sue compagne a San 
Francesco, Basilica superiore 
di San Francesco, Assisi, 
1295-1299.
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La festa di Santa Chiara

L’11 agosto Assisi celebra Santa 
Chiara, la fondatrice dell’Ordine 
delle Clarisse e discepola di Fran-
cesco. Le celebrazioni si svolgono 
nella Basilica a lei dedicata, che 
custodisce il corpo della Santa e 
sono precedute da una novena di 
preparazione (dal 2 al 10 agosto) 
durante la quale si tengono vespri, 
meditazioni e liturgie quotidiane 
animate dalle Clarisse.

La vigilia del 10 agosto è segnata 
dai primi vespri solenni e da un’at-
mosfera di attesa e raccoglimento 
che introduce il giorno della festa. 
L’11 agosto, dopo le Lodi mattu-
tine e le celebrazioni eucaristiche 
del mattino, la città partecipa ai ve-
spri del pomeriggio, seguiti dal rito 
del Transito di Santa Chiara, che 
ricorda il momento della sua morte 
avvenuta nel 1253. Le celebrazio-
ni si concludono con una Veglia 
di preghiera presso il Santuario 
di San Damiano, luogo profonda-
mente legato alla vita della Santa.

La festa di Santa Chiara non ha 
soltanto una dimensione religiosa 
ma anche un forte valore simbo-
lico e comunitario. Le celebrazioni 
non coinvolgono solo le Claris-
se ma anche i cittadini di Assisi 
e i numerosi pellegrini che ogni 
anno giungono da tutto il mondo. 
Alcune edizioni includono anche 
iniziative artistiche e installazioni 
simboliche, come l’opera “I pani di 
Chiara”11, un’installazione di pani in 
terracotta che richiama il miracolo 
e la condivisione.

In entrambe le ricorrenze, Assisi 
si conferma luogo di incontro tra 
arte, fede e umanità: le architetture 
medievali, le basiliche, i chiostri e i 
santuari non sono soltanto scenari 
liturgici ma parte integrante della 
celebrazione stessa. Ogni anno, 
queste feste trasformano la città 
in una grande preghiera colletti-
va, dove la dimensione spirituale 
si intreccia con quella estetica e 
culturale, restituendo pienamente 
l’immagine dell’Umbria come terra 
di spiritualità e arte, capace di co-
niugare contemplazione e parteci-
pazione, silenzio e festa, memoria 
e rinascita.
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Casa natale di Santa Chiara, 
Piazza San Rufino, Assisi. 
Foto di Chiara Amodeo.
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Gubbio (PG)
Storia della città

Arrivare a Gubbio da sud consen-
te di cogliere la particolarità del suo 
assetto urbano, la cui posizione è 
in pendio. La città sorge ai piedi 
del Monte Ingino, in posizione so-
praelevata rispetto alla pianura ed 
è protetta da un sistema montuo-
so. Da alcuni punti di osservazio-
ne si possono distinguere gli edifici 
più emblematici, come il Palazzo 
dei Consoli, il Duomo e, poco più 
in basso, la chiesa di San Giovan-
ni. Gubbio si sviluppa lungo una 
sequenza di terrazzamenti che si 
adattano alla morfologia del pen-
dio e presenta strade insolitamen-
te ampie per essere una città me-
dievale.

Fin dall’antichità, Gubbio è stata 
un importante centro umbro. Le 
Tavole Eugubine, conservate nel 
Palazzo dei Consoli, sono una 
testimonianza straordinaria della 
cultura locale. Scritte in umbro, 
offrono informazioni religiose e to-
pografiche e menzionano tre porte 
cittadine (Trebulana, Tessenaca, 
Veiha), santuari (okra) e altre strut-
ture civiche. L’antica Ikuvium va 
probabilmente identificata con la 
zona dell’attuale centro medievale, 
sotto il quale potrebbero trovarsi le 
tracce dell’insediamento originario.

Gubbio ottenne la cittadinanza ro-
mana nell’89 a.C., come molte cit-
tà alleate di Roma. Le poche testi-
monianze architettoniche di epoca 
romana si trovano nella pianura, a 
testimonianza di uno spostamento 
dell’abitato dalle pendici del monte 
verso il basso in quel periodo. Tra i 
resti principali si contano le Terme 
romane in via Ortacci, una domus 
in via Matteotti, il Teatro e un Mau-

soleo. Con il declino dell’Impero, 
la popolazione tornò a rifugiarsi sui 
fianchi del monte, abbandonando 
le aree pianeggianti.

In seguito alle invasioni barbariche 
e alle lotte tra Bizantini e Longo-
bardi, Gubbio - collocata in una 
posizione strategica leggermente 
arretrata rispetto al tracciato della 
Via Flaminia - divenne un punto 
nevralgico del corridoio bizantino 
che collegava Roma a Ravenna.

Nel Medioevo, Gubbio non era di-
rettamente collegata alla via Flami-
nia - l’asse che univa Roma a Ra-
venna - e per questo motivo non 
rientrava nel Ducato di Spoleto. La 
configurazione urbana medievale 
della città sembra essersi svilup-
pata attorno a due nuclei distinti: 
uno situato vicino San Giovanni 
(forse in passato anche sede ve-
scovile) e l’altro collocato nella par-
te a nord-ovest, dove l’andamento 
delle strade circolari suggerisce la 
presenza di un castello. 

Le costruzioni più recenti tendono 
a svilupparsi seguendo un orienta-
mento rettilineo mentre negli antichi 
quartieri orientali (come San Marti-
no e San Giuliano) si conservano 
trame viarie irregolari, a differenza 
delle aree occidentali (Sant’Andrea 
e San Pietro), dove la pianificazio-
ne appare più ordinata e moder-
na. Quest’ultimo aspetto potrebbe 
essere dovuto alla conservazione 
della struttura della città romana, 
sebbene non sia stato dimostrato.

A partire dal XII secolo si sviluppò 
un centro politico e religioso nel 
cuore della città grazie alla costru-

zione del Duomo e del Palazzo dei 
Consoli (che oggi risulta in parte 
inglobato nel Palazzo Ducale). In 
epoca trecentesca vennero edi-
ficati anche altri due Palazzi Co-
munali dove confluiscono i quattro 
quartieri.

Il nome Palazzo dei Consoli fu attri-
buito successivamente e con una 
certa imprecisione, poiché in real-
tà il palazzo fu sede del governo 
cittadino solo in un secondo mo-
mento. A Gubbio, infatti, il potere 
era affidato ai consoli eletti dalle 
corporazioni, ruolo analogo a quel-
lo dei Priori a Firenze e a Perugia. 
Inoltre, è significativo che il secon-
do palazzo comunale fosse detto 
“dei Priori”, indicando una precisa 
distinzione istituzionale.

Nel corso del XIV secolo, Gubbio 
perse gradualmente le sue auto-
nomie comunali. Intorno al 1350, 
la città si affidò a Giovanni Ga-
brielli, dopo di cui fu sottoposta al 
controllo diretto di un legato pon-
tificio (1354-1371). Un successivo 
tentativo di ripristinare l’autogover-
no fallì e nel 1384 Gubbio passò 
sotto il dominio dei Montefeltro 
di Urbino, famiglia di orientamen-
to ghibellino. Questa signoria, 
pur con qualche interruzione, si 
protrasse fino alla morte di Gui-
do Ubaldo nel 1508. Con la sua 
scomparsa, il Ducato di Urbino (e 
quindi anche Gubbio) fu ereditato 
dai Della Rovere, per poi essere 
definitivamente annesso allo Sta-
to della Chiesa nel 1621. Al di là 
dei principali edifici monumentali, 
come il Palazzo Ducale, il Teatro e 
l’Ospedale, Gubbio ha mantenu-
to un impianto urbano sostanzial-

mente intatto sin dal XV secolo. La 
città si presenta ancora oggi con 
un aspetto austero e solenne che 
riflette l’immagine tipica dei cen-
tri medievali. Ciò è dovuto anche 
all’uso della resistente pietra cal-
carea locale che ha contribuito a 
conservare l’identità architettonica 
eugubina nel tempo.

Pagine 130-131
Johannes Bleau, “Gubbio” 
tratto dal Nouveau Theatre 
d’Italie, 1704.

Pagine 132-133
Pianta di Gubbio. 
Rielaborazione di Chiara 
Amodeo.



“A Gubbio si crede di sognare, invece 
tutto è lì, magnifico, fermo e fissato nella 

pietra.”

Hermann Hesse
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Itinerario

Duomo dei Santi Mariano e 
Giacomo

L’attuale edificio, costruito al po-
sto di una precedente Chiesa ro-
manica, risale ai secoli XIII e XIV.  
La facciata reca intorno all’oculo 
rilievi con i simboli degli Evange-
listi e con L’Agnus Dei. L’interno, 
a unica navata, senza transetto e 
con archi trasversali che reggono 
gli spioventi, è frutto di un ripristi-
no operato all’inizio del secolo XX. 
La Chiesa è ricca di dipinti realiz-
zati da artisti eugubini del ‘500 (i 
Nucci, il Basili) e ad artisti forestie-
ri (Sinibaldo Ibi, Giuliano Presutti, 
Dono Doni). Molto significativa è la 
cappella barocca che si apre nel 
mezzo della parete destra, contie-
ne affreschi dell’Allegrini e una tela 
(La nascita della Vergine) del Ghe-
rardi. A sinistra dell’altar Maggiore 
si trova il Seggio dei Magistrati con 
finte tarsie di Benedetto Nucci. Nel 
coro si trova il Seggio episcopa-
le, intagliato verso la metà del se-
colo XVI. Il sarcofago tardo antico 
sotto l’altare maggiore contiene le 
reliquie dei santi Giacomo e Maria-
no, titolari della Chiesa. Sulle pa-
reti del tempio rimangono tracce 
di affreschi dei secoli XIV e XV. Le 
pitture murali dell’abside dell’arco 
trionfale e delle cappelle di sinistra 
sono opera di Augusto Stoppoloni 
(1916-18).

Pagina 134
Duomo dei Santi Mariano 
e Giacomo. Foto di Chiara 
Amodeo.

Pagina 136
Interno del Duomo. Foto di 
Chiara Amodeo.
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Chiesa di San Domenico

L’edificio fu eretto alla fine del se-
colo XVI e concesso ai domenica-
ni. Nel 1339 la Chiesa venne am-
pliata e verso la metà del secolo 
XV fu possibile ingrandirla ancora 
erigendo oltre le vecchie mura ci-
viche l’attuale presbiterio. L’interno 
subì una radicale trasformazione 
tra il 1760 e il 1765 e ad oggi re-
stano intatte solo due cappelle a 
destra, tre a sinistra e gli antichi ar-
coni ogivali che sorreggono le travi 
del tetto. La facciata è incompiu-
ta e l’interno è ad aula unica con 
cappelle laterali. 
 Tra le opere conservate nella chie-
sa vi sono decorazioni murali delle 
prime due cappelle a destra e a 
sinistra risalenti ai secoli XIV-XV, tra 
cui Storie di S. Pietro Martire della 
bottega di Ottaviano Nelli e Incoro-
nazione della Vergine. Altre impor-
tanti opere sono la tavola con la 
Comunione degli Apostoli di Giu-
liano Presutti, i Tre regni di Felice 
Damiani (1603) e la Maddalena 
penitente in meditazione di Gio-
vanni Baglione (1612). Si trovano 
inoltre un coro e un leggio corale 
del XVI secolo finemente intarsiati 
da Pierangelo di Antonio.
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Chiesa di San Domenico. 
Foto di Chiara Amodeo.
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Interno della Chiesa. Foto di 
Chiara Amodeo.
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Chiesa di San Francesco

L’interno a tre navate venne tra-
sformato nel XVIII secolo, quan-
do la Chiesa assunse l’aspetto 
a sala voltata. Tra le opere d’arte 
conservate nell’interno spiccano 
gli affreschi delle absidi. Nell’absi-
de sinistra sono presenti le Storie 
mariane di Ottaviano Nelli (1410-
1415 circa). Nell’abside centrale 
Cristo Benedicente e quattro santi, 
di un anonimo umbro della fine del 
secolo XII, a cui spettano anche le 
due scene affrescate nella parte 
dell’alta dell’abside destra. Nella 
Cappella Sforzolini rimangono af-
freschi con sei santi, Cristo Bene-
dicente e gli Evangelisti, opera del 
maestro di Santa Chiara, un ano-
nimo umbro del primo ‘300. A fian-
co sono visibili i resti di un’antica 
abitazione, tradizionalmente identi-
ficata con quella degli Spadalon-
ga, che ospitarono San Francesco 
e gli donarono il saio della povertà. 
Tra le pale degli altari laterali spicca 
l’Immacolata Concezione di Anto-
nio Ghirardi da Rieti. Nell’attiguo 
convento meritano uno sguardo ai 
chiostri, il refettorio, la sala a capi-
tolare con interessanti resti di af-
freschi. Ricca di opere di estrazio-
ne francescana la raccolta d’arte 
ospitata nel convento. Il campanile 
Ottagonale fu costruito nel XV se-
colo.

Pagina 140
Chiesa di San Francesco.
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Interno della Chiesa.
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Chiesa di San Giovanni Bat-
tista

Menzionata in documenti fin dal 
secolo XII, al primitivo edificio ven-
ne sostituita nel secolo XIII una 
fabbrica più imponente il cui im-
pianto a navata unica con quattro 
archi trasversali sorregge gli spio-
venti del tetto. La Chiesa rappre-
sentò il modello di altre chiese eu-
gubine successive. La facciata è 
affiancata dal poderoso campanile 
a pianta quadrangolare. All’interno 
contiene opere come la Santa Bar-
bara e la Santa Lucia di Benedetto 
Nucci e La vocazione di San Pietro 
di Giovanni M. Baldassini. I dipinti 
murali della Cappella del Battiste-
ro furono eseguiti nel 1828-29 
dall’eugubino Annibale Beni. Sulle 
pareti della Chiesa sono inoltre vi-
sibili resti di affreschi gotici e tardo 
gotici.

Pagina 143
Chiesa di San Giovanni 
Battista. Foto di Chiara 
Amodeo.
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Interno della Chiesa. Foto di 
Chiara Amodeo.
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Basilica di Sant’Ubaldo

La chiesa, documentata dal seco-
lo XII, venne restaurata nella prima 
metà del ‘500. Nello stesso perio-
do fu costruito il convento, affidato 
ai Canonici Regolari Lateranensi. I 
Canonici furono sostituiti dai Padri 
Passionisti (1786) e poi dai Frati 
Minori (1816). L’esterno del com-
plesso, tranne il portale d’ingresso, 
è privo di ornati. Molto suggestivo 
il Chiostro, ora spoglio degli affre-
schi che lo decoravano. L’interno, 
più volte rimaneggiato, è a cinque 
navate. In esso sono conservati i 
Ceri di Gubbio. Sopra l’altar mag-
giore è visibile all’interno di un’urna 
gotica, il corpo incorrotto del pa-
trono eugubino Sant’Ubaldo. Tra i 
dipinti presenti in chiesa meritano 
attenzione il Battesimo di Cristo di 
Felice Damiani, la Trasfigurazione 
e Santi, copia parziale da Raffaello 
di Giovanni M. Baldassini (1580), 
La Madonna col bambino tra i SS. 
Ubaldo e Giovanni Battista di Salvi 
Savini (1610), La S. Orsola dell’Al-
legrini e le vetrate (1922) con Sto-
rie della vita di S. Ubaldo.
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Basilica di Sant’Ubaldo. Foto 
di Chiara Amodeo.
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Interno della Basilica. Foto di 
Chiara Amodeo.
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Pianta della Basilica. Disegno 
di Chiara Amodeo.
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Le grandi tradizioni di Gubbio

La città di Gubbio custodisce un 
patrimonio di riti e celebrazioni 
che intrecciano religione, identità 
civica e memoria storica e che sono 
diventati veri e propri simboli della 
comunità.

La festa dei Ceri

Ogni anno, il 15 maggio, la città si 
anima per celebrare Sant’Ubaldo, 
patrono di Gubbio. L’evento, che 
coincide con la vigilia della sua 
morte avvenuta nel 1160, è uno 
dei momenti più intensi della tradi-
zione popolare. Protagonisti sono i 
tre Ceri, imponenti strutture lignee 
composte da due grandi prismi 
sovrapposti e fissati a una solida 
base, la “barella”, portata a spalla 
dai ceraioli. Ciascun cero reca in 
cima la statua di un santo: Sant’U-
baldo, patrono dei muratori, San 
Giorgio, protettore degli artigiani e 
dei commercianti e Sant’Antonio, 
protettore dei contadini.

La corsa si svolge tra le vie della 
città e culmina nella ripida ascesa 
verso la basilica sul Monte Ingino 
ed è molto più di una manifestazio-
ne folkloristica. Essa rappresenta 
un rito collettivo che unisce sacro 
e profano, fede e orgoglio civico. 
Le origini si perdono nei secoli: 
alcuni studiosi vi leggono l’eco di 
antichi culti agrari legati a Cerere, 
altri vi scorgono richiami al carroc-
cio medievale o all’offerta votiva di 
grandi candele al Santo Patrono. 
La festa dei Ceri incarna l’anima di 
Gubbio e il legame indissolubile tra 
comunità e spiritualità.

Il palio della Balestra

Pochi giorni dopo, le suggestioni 
religiose lasciano spazio alla me-
moria storica e militare con il Palio 
della Balestra, che si tiene tradizio-
nalmente a fine maggio nella sce-
nografica Piazza Grande. Questa 
competizione, le cui radici risalgo-
no al XII secolo, rievoca l’epoca in 
cui la balestra era una delle armi 
più temute e i comuni italiani si affi-
davano ai propri corpi di balestrieri 
per la difesa delle mura e dei ma-
gistrati.

A Gubbio la tradizione fu così radi-
cata da dar vita alla Societas Ba-
listriorum, regolata da uno statuto 
che ancora oggi ne attesta la con-
tinuità. Le cronache narrano epi-
sodi epici, come la vittoria di Col 
di Battaglia, quando i balestrieri 
eugubini sconfissero una coalizio-
ne di undici città rivali. Col passare 
dei secoli, l’arma perse la sua fun-
zione bellica ma rimase simbolo di 
prestigio e identità. Oggi i tiratori 
eugubini si misurano contro quel-
li di Sansepolcro in una sfida che 
unisce rivalità, orgoglio e spettaco-
lo, riportando in vita un frammento 
autentico di Medioevo.

L’arte degli Sbandieratori

Accanto a queste due celebrazioni 
si affianca l’arte degli Sbandierato-
ri, parte integrante della Società 
Balestrieri. L’uso delle bandiere 
è attestato a Gubbio già dal XIV 
secolo e accompagnava feste re-
ligiose, militari e civili. Oggi, i gio-
chi di bandiera ripropongono un 
linguaggio antico fatto di colori, 
simboli e movimenti coreografici 
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Festa dei Ceri, Piazza 
Grande, Gubbio.

Corsa dei Ceri verso la 
Basilica di Sant’Ubaldo, 
Gubbio.
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Palio della Balestra, Piazza 
Grande, Gubbio.
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Sbandieratori, Piazza Grande, 
Gubbio.
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che evocano l’armonia e la fierezza 
delle corporazioni medievali. Dal 
1969, gli sbandieratori eugubini 
portano la loro arte nelle piazze del 
mondo, rendendo universale un 
linguaggio nato nelle vie della città.



155

Perugia (PG)
Storia della città

La fondazione di Perugia si lega a 
due colli principali: il Colle Lando-
ne (attuale Piazza Italia) e il Colle 
del Sole (ora Piazza Michelotti). 
Questi due rilievi erano collegati 
da un avvallamento, oggi percorso 
da Corso Vannucci. In passato, la 
città si sviluppò su questi colli ma i 
varchi tra le due alture furono pro-
gressivamente modificati, tanto da 
non essere più visibili.

Le origini della civiltà perugina ri-
salgono probabilmente alla cultura 
villanoviana del X secolo a.C. Pro-
babilmente la città è stata fondata 
dagli Etruschi, come suggerisce lo 
scrittore Servio Orazio.
Il massimo splendore economico 
e culturale della Perusia etrusca 
si ebbe quando Roma consolidò 
il predominio sull’Etruria. Le mura 
civiche della città coprivano un 
perimetro di 2,9 km. In parte con-
servate e caratterizzate da porte, 
furono realizzate nel III o II secolo 
a.C. in conci di travertino. All’e-
poca etrusco-romana risalgono il 
pozzo etrusco, un mosaico, parte 
del lastricato di una strada sotto 
piazza Cavallotti ed un edificio ab-
sidato. Perugia fu una fedele alle-
ata di Roma ma fu assediata du-
rante le guerre civili tra Ottaviano e 
Marco Antonio da Lucio, fratello di 
Marco Antonio. Nel 40 a.C, fu poi 
assediata da Ottaviano, saccheg-
giata e incendiata. In seguito, Ot-
taviano decise di ricostruirla dan-
dole il nome di Augusta Perusia. 
I primi edifici cristiani nascono al 
di fuori delle mura, come accade 
per Sant’Angelo, San Pietro, San 
Costanzo, San Prospero. Un per-
sonaggio importante fu il vescovo 
Ercolano - successivamente pa-

trono della città - che difese Peru-
gia dall’assedio dei Goti e ne subì 
il martirio.

Il Comune di Perugia si affermò 
probabilmente nell’XI secolo. Desi-
deroso di espandersi, il suo primo 
obiettivo fu acquisire il controllo 
del lago Trasimeno, una zona ric-
ca di pesce e circondata da fertili 
campagne. Nel 1139, gli abitanti 
dell’Isola Polvese si sottomisero 
alla Civitas Perusina, allora guidata 
dai consoli. Successivamente, fu-
rono annesse alla città Castiglione 
del Lago (1184), Città della Pieve 
(1188), Nocera Umbra (1202) e 
Gualdo Tadino (1208), insieme ai 
territori circostanti a Chiusi e alla 
fertile Val di Chiana. Perugia si sot-
trasse all’autorità imperiale, ponen-
dosi sotto la protezione papale.

Nel 1198, la città rifiutò ufficial-
mente l’autorità imperiale, ponen-
dosi sotto la protezione del papa 
Innocenzo III. Il dominio guelfo 
consolidò la sua autonomia e le 
permise di emergere come uno 
dei più importanti centri mercantili 
dell’Umbria, capace di competere 
con le città della Toscana.

Nel 1370, Perugia - già provata 
dalla peste del 1348 e da violenti 
scontri interni - si vide costretta a 
cedere la propria autonomia alla 
Chiesa, dopo aver parteggiato per 
Cola di Rienzo e perso un conflit-
to con Papa Urbano V. Nel 1375 
il popolo si oppose al legato pon-
tificio, l’abate di Montemaggiore 
e distrusse la rocca da lui eretta 
sul Colle del Sole. All’inizio del XV 
secolo la città visse un periodo 
di benessere sotto la signoria di 

Pagine 156-157
Jodocus Hondius Jr, 
“Perusia” tratto da Nova et 
accurata Italiae hodiernae 
descripto in qua omnium 
eius regionum, urbium, 
pagorum, dominorum, 
castellorum, montium, 
fluviorium, fontium, lacuum, 
et portuum, historia exhibetur. 
Geographicis tabulis et 
urbium praecipuarum iconibus 
illustrata a Iudoco Hondio 
addita est Siciliae, Sardiniae, 
Corsicae, et itinerariorum per 
Italiam brevis delineatio, 1627. 

Pagine 158-159
Pianta di Perugia. 
Rielaborazione di Chiara 
Amodeo.
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Braccio da Montone e successi-
vamente si susseguirono i domi-
ni delle famiglie Oddi e Baglioni. 
Questi ultimi si scontrarono e nel 
1500 i membri della famiglia Ba-
glioni si assassinarono tra loro. I 
sopravvissuti presero il potere e lo 
mantennero fino al 1531, anno di 
morte di Malatesta IV. Durante la 
Guerra del Sale del 1540, la cit-
tà fu sconfitta da papa Paolo III e 
perse la sua libertà comunale. Il 
papa fece realizzare delle fortifica-
zioni sul Colle Landone da Antonio 
Sangallo e la città rimase sotto il 
potere della Chiesa per oltre tre 
secoli. Durante i moti del 1848-49 
fu distrutta la parte superiore della 
Rocca Paolina, mentre la demoli-
zione totale avvenne tra il 1859 e 
il 1860, quando l’Umbria fu unita 
all’Italia.
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“Intra Tupino e l’acqua che discende
del colle eletto dal Beato Ubaldo
fertile costa d’alto monte pende

onde Perugia sente freddo e caldo
da Porta Sole, e di rietro le piange

per grave giogo Nocera con Gualdo.”

Dante Alighieri, La Divina Commedia, canto XI Paradiso
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Complesso abbaziale di San 
Pietro

Il complesso di San Pietro sorge 
sul Colle Caprarius, un’area anti-
camente adibita a necropoli e già 
citata già da Gregorio Magno nel 
VI secolo come luogo di sepoltura 
di Sant’Ercolano (vescovo e marti-
re, difensore della città contro l’as-
sedio dei Goti di Totila). Nel 965 
il monaco Pietro Vincioli, apparte-
nente a una nobile famiglia di Agel-
lo, ottenne dal vescovo Onesto 
l’autorizzazione a fondare intorno 
alla chiesa un monastero bene-
dettino, destinato a diventare uno 
dei più importanti dell’Italia centra-
le. Fin dalle origini la comunità go-
dette di autonomia dalle gerarchie 
locali, essendo posta direttamente 
sotto l’autorità papale, come sancì 
la bolla di Gregorio VI del 1045.

Tra XIII e XIV secolo, quando gli 
abati erano coinvolti nelle vicende 
politiche cittadine, l’abbazia co-
nobbe la sua fase di massima po-
tenza. Nel 1398, tuttavia, l’abate 
Francesco Guidalotti partecipò alla 
congiura che portò all’assassinio 
di Biordo Michelotti. Il monastero 
fu allora saccheggiato e incendia-
to, segnando un periodo di deca-
denza. Un nuovo impulso giunse 
nel 1436 con l’aggregazione alla 
congregazione di Santa Giustina 
di Padova, voluta da papa Euge-
nio IV.

Con l’Unità d’Italia, il decreto Pepoli 
del 1860 decretò la soppressione 
degli ordini religiosi e l’esproprio 
dei loro beni. Dunque, dal 1892 
l’intero complesso di San Pietro 

passò alla Fondazione per l’Istru-
zione Agraria, che ancora oggi lo 
gestisce ospitando, oltre alla co-
munità monastica, anche il Diparti-
mento di Scienze Agrarie, il Centro 
dei Musei Scientifici e l’Orto Bota-
nico dell’Università di Perugia. Tra 
le pertinenze storiche del mona-
stero rientrano anche la Rocca di 
Casalina, nei pressi di Deruta, e 
quella di Sant’Apollinare, vicino a 
Spina.
 
Il campanile

L’imponente campanile duecente-
sco, restaurato nel 1463 da Puc-
cio di Paolo e Giovanni di Betto su 
progetto di Bernardo Rossellino, 
perse la sua cuspide e il secondo 
ordine di bifore durante le rivolte 
cittadine seguite all’uccisione di 
Biordo Michelotti.

I chiostri

Nei secoli successivi il complesso 
si arricchì di tre chiostri:
• Chiostro del Capitolo (1530), 
opera di Francesco di Guido da 
Settignano, caratterizzato da un 
doppio ordine di archi a tutto sesto 
in cotto e arenaria e un pozzo cen-
trale di Galeotto di Paolo da Assisi
• Chiostro delle Stelle (1571), di-
segnato da Galeazzo Alessi
• Chiostro d’ingresso (iniziato 
nel 1614 su progetto di Valentino 
Martelli e completato nel 1705 da 
Lorenzo Petrozzi) scandito da se-
dici colonne in travertino con quat-
tro colonne angolari in granito.
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Orto medievale situato 
all’interno del Complesso 
abbaziale di San Pietro. Foto 
di Chiara Amodeo.
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Campanile.
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Chiostro del Capitolo. Foto di 
Chiara Amodeo.
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Chiostro delle Stelle. Foto di 
Chiara Amodeo.

Pagina 166
Chiostro d’ingresso.
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Coro ligneo nell’abside della 
Chiesa.

Pagina 168
Porta in legno intarsiata. Foto 
di Chiara Amodeo.
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Interno della Basilica. Foto di 
Chiara Amodeo.

Itinerario

Il coro

Il fulcro della vita liturgica è rap-
presentato dal coro ligneo, oggi 
collocato nell’abside ma origina-
riamente disposto lungo la navata 
centrale. Commissionato nel 1526 
a Bernardino Antonibi e completa-
to nel 1535 da Stefano da Berga-
mo con l’aiuto di maestranze to-
scane, il coro ospita un ricco ciclo 
intagliato di episodi biblici, scanditi 
da motivi ornamentali ispirati al re-
pertorio raffaellesco. La sua collo-
cazione attuale è il risultato di un 
trasferimento rispetto alla posizio-
ne originaria, ciò dimostra come il 
complesso non sia solo un conte-
nitore di opere ma un organismo 
che si è riorganizzato nel tempo. 

Alla stessa bottega si deve anche 
la porta intarsiata (1536) con epi-
sodi dell’Antico e del Nuovo Testa-
mento, realizzata da frate Damiano 
da Bergamo.
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La Basilica

In passato l’area antistante la 
Basilica era connessa a un anti-
co cimitero collegato alla primi-
tiva cattedrale e alla sepoltura di 
Sant’Ercolano. Il cimitero era ri-
cordato da un monumento a co-
lonna poi rimosso tra la fine del 
Settecento e l’inizio dell’Ottocento 
a seguito di danni bellici. Questo 
episodio testimonia che il com-
plesso, pur conservando un im-
pianto identitario, sia stato oggetto 
di trasformazioni storiche.

L’ingresso esterno si presenta 
come una scenografia monumen-
tale in travertino: un portico artico-
lato su tre arcate e pilastri dorici, im-
postato nel primo Seicento come 
porta comune alla basilica e al mo-
nastero. La sistemazione, pensata 
per uno sviluppo più ambizioso, 
conduce a un cortile interno. Que-
sto spazio, risalente al Seicento, è 
impostato su un colonnato regola-
re in travertino, con colonne di gra-
nito riutilizzate agli angoli e un pia-
no superiore completato in epoca 
successiva. Nel tempo il portico 
ha anche accolto materiali epigra-
fici e scultorei antichi e la presenza 
di queste raccolte, poi trasferite 
nelle sedi museali cittadine, sug-
gerisce come il complesso abbia 
svolto un ruolo non solo religioso 
ma anche civico nella costruzione 
della memoria antiquaria perugina. 
 
Un altro importante elemento è il 
portale tardogotico-rinascimentale 
della basilica. Si tratta di apparato 
decorativo a bassorilievo che intro-
duce a un interno percepito come 

unitario nonostante le stratificazioni.  
 
Lo spazio interno si sviluppa lon-
gitudinalmente, la scansione delle 
navate è sostenuta da un colon-
nato in parte ottenuto con mate-
riali di reimpiego. La varietà dei 
capitelli e di alcuni elementi archi-
tettonici evidenzia fasi diverse e 
sostituzioni mirate, spesso finaliz-
zate a rendere più coerente il rap-
porto tra struttura e arredi liturgici. 
Anche gli aspetti “tecnici” dell’au-
la - dalla pavimentazione seicen-
tesca alle acquasantiere, fino alla 
grande copertura lignea a lacunari 
cinquecentesca - concorrono a 
definire un interno in cui la deco-
razione non cancella la struttura 
ma la accompagna e la regola. 
 
Tra la fine del Cinquecento e l’ini-
zio del Seicento, si consolida un 
programma di ammodernamento 
che interessa sia il disegno ge-
nerale delle decorazioni sia il rias-
setto funzionale di alcune zone. 
In particolare, il presbiterio è uno 
degli ambienti più trasformati. Qui 
la Basilica mostra la propria natu-
ra “processuale” in cui le esigen-
ze liturgiche, la rappresentazione 
dell’ordine monastico e l’evoluzio-
ne dei linguaggi architettonici si 
sono sovrapposti. In questa logica 
rientrano anche gli elementi d’arre-
do (pulpiti, balaustre, altare mag-
giore e ciborio), pensati come di-
spositivi di centralità rituale e visiva. 
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Pianta della Basilica. Disegno 
di Chiara Amodeo.
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Interno della Basilica. Foto di 
Chiara Amodeo.
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Tabernacolo. Foto di Chiara 
Amodeo.

Pagina 174
Navata destra. Foto di Chiara 
Amodeo.
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Navata sinistra. Foto di Chiara 
Amodeo.
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Il patrimonio pittorico

La basilica di San Pietro custo-
disce un insieme eterogeneo di 
opere che documentano momenti 
cruciali della storia dell’arte italiana. 
Tra le più significative: 
• Trasporto di Cristo al sepol-
cro (1639), copia della Deposizio-
ne Baglioni di Raffaello, realizzata 
da Battista Salvi detto il Sassofer-
rato. La tela, restaurata di recente, 
testimonia l’intensa ricezione raffa-
ellesca nella Perugia del Seicento 
e l’interesse dell’artista per i mo-
delli classici.
• Cristo in pietà tra Maria, San 
Giovanni e Giuseppe d’Arima-
tea (1502-1523) di Pietro Vannuc-
ci, detto il Perugino. Già parte del 
grande Polittico di Sant’Agostino. 
Opera di intensa spiritualità, riflette 
la fase matura del maestro, carat-
terizzata da una stesura rapida e 
luminosa.
• San Costanzo, Sant’Ercola-
no, San Mauro, San Pietro Vin-
coli, Santa Scolastica (1495-
1500) di Pietro Vannucci, detto il 
Perugino. Figure di santi a mezzo 
busto che alternavano episodi del-
la vita di Cristo. Esse erano par-
te di un polittico che alla fine del 
Settecento finì in Francia a causa 
delle requisizioni francesi.  Vi era-
no altre tre figure - raffiguranti San 
Benedetto, San Placido e Santa 
Giustina - che oggi si trovano nella 
Pinacoteca Vaticana.
• Le Nozze di Cana, Il profeta 
Eliseo monda i cibi infetti e il 
Miracolo della mensa di San 
Benedetto (1566). Tre tele di 
Giorgio Vasari commissionate per 
il refettorio monastico. Espressio-

ne del manierismo fiorentino, uni-
scono la celebrazione del cibo e 
della tavola alla spiritualità bene-
dettina.
• Santa Francesca Romana e 
l’angelo (1632-1637) di Giovanni 
Antonio Galli, detto lo Spadarino. 
È uno dei pezzi più preziosi e af-
fascinanti della raccolta artistica 
della Basilica benedettina di San 
Pietro. In passato fu a lungo ritenu-
ta un’opera del Caravaggio, ma gli 
studi di Roberto Longhi ne hanno 
ricondotto l’autografia a Giovan-
ni Antonio Galli, artista particolar-
mente sensibile nell’assimilare e 
reinterpretare il linguaggio cara-
vaggesco. In Umbria si conserva 
un’altra sua opera significativa, la 
Cena in Emmaus nella chiesa di 
Santa Maria Assunta ad Arrone. Il 
tema di Santa Francesca Romana 
con l’angelo fu affrontato più volte 
dal pittore, ne esistono infatti alme-
no tre varianti note: la prima nella 
collezione Barberini (oggi conser-
vata presso la Banca Nazionale 
del Lavoro a Roma), la seconda a 
Palazzo Rosso a Genova e la terza 
in una collezione privata londinese.
• Albero dell’Ordine Benedetti-
no (1592-1593) di Antonio Vassi-
lacchi detto l’Aliense. Monumenta-
le allegoria dell’Ordine, ispirata allo 
schema genealogico del Lignum 
vitae di Arnold Wion. L’opera, tea-
tralmente scenografica, celebra la 
diffusione della regola benedettina 
nelle diverse congregazioni religio-
se e cavalleresche.
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Battista Salvi (il Sassoferrato), 
Trasporto di Cristo al 
sepolcro, 1639.

Pietro Vannucci (il Perugino), 
Cristo in pietà tra Maria, 
San Giovanni e Giuseppe 
d’Arimatea, 1502-1523.
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Pietro Vannucci (il Perugino), 
San Costanzo, Sant’Ercolano, 
San Mauro, San Pietro 
Vincoli, Santa Scolastica 
(parte del polittico dedicato 
all’Ascensione di Cristo), 
1495-1500. 
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Giorgio Vasari, Le Nozze di 
Cana, 1566.

Giorgio Vasari, Il profeta Eliseo 
monda i cibi infetti, 1566. 

Giorgio Vasari, Miracolo della 
mensa di San Benedetto, 
1566.
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Ritratti dei santi Costanzo, 
Ercolano, Mauro, Pietro 
Vincoli, Scolastica e sotto 
Santa Francesca Romana 
e l’angelo. Foto di Chiara 
Amodeo.

Giovanni Antonio Galli (lo 
Spadarino) Santa Francesca 
Romana e l’angelo, 1632-
1637.
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Antonio Vassilacchi 
(l’Aliense), Albero dell’Ordine 
Benedettino, 1592-1593.
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Galleria Nazionale dell’Um-
bria

La Galleria Nazionale dell’Umbria, 
oggi tra i più importanti musei d’ar-
te italiani, si trova all’interno del 
Palazzo dei Priori, edificio simbolo 
della città e straordinario esempio 
di architettura civile gotica, sede 
del Comune fin dal Medioevo. La 
nascita della collezione è stretta-
mente legata all’Accademia del 
Disegno, dalla quale prese forma il 
primo nucleo museale. Dopo l’Uni-
tà d’Italia, a seguito delle soppres-
sioni degli ordini religiosi, il patrimo-
nio si arricchì considerevolmente.

Il 4 giugno 1863 il museo si di-
staccò ufficialmente dall’Accade-
mia, diventando Pinacoteca Civica 
intitolata a Pietro Vannucci, detto il 
Perugino, massimo interprete della 
scuola pittorica umbra. Dieci anni 
più tardi le opere furono trasferite a 
Palazzo dei Priori, mentre nel 1918 
la gestione passò allo Stato, as-
sumendo dapprima la denomina-
zione di Regia Galleria Vannucci, 
e solo in seguito quella attuale di 
Galleria Nazionale dell’Umbria. Nel 
corso del Novecento l’edificio ha 
conosciuto numerosi interventi di 
restauro e di adeguamento funzio-
nale, volti ad adattare i suoi spazi 
alla crescente fruizione pubblica.

Oggi il percorso espositivo si arti-
cola su due piani, per una super-
ficie complessiva di circa 4000 
metri quadrati. La raccolta segue 
un ordinamento cronologico e do-
cumenta in particolare la produzio-
ne artistica tra Medioevo e Rina-
scimento. Sono presenti opere di

maestri quali Arnolfo di Cambio, 
Nicola e Giovanni Pisano, Duccio 
di Buoninsegna, Gentile da Fa-
briano, Beato Angelico, Benozzo 
Gozzoli, Giovanni Boccati e Piero 
della Francesca. Ampio spazio è 
dedicato agli artisti umbri - Bene-
detto Bonfigli, Bartolomeo Capo-
rali, Fiorenzo di Lorenzo, Perugino, 
Pinturicchio e i loro seguaci - che 
con le loro botteghe hanno definito 
l’identità figurativa della regione.

Accanto ai dipinti, il museo con-
serva raccolte di arti applicate: 
oreficeria, intagli in avorio e legno, 
tessuti tra cui le celebri Tovaglie Pe-
rugine, oltre a una sezione dedica-
ta alla topografia storica della città. 
Il percorso prosegue con opere di 
età moderna, dal Seicento all’Ot-
tocento, con autori quali Orazio 
Gentileschi, Valentin de Boulogne, 
Pietro da Cortona, Sassoferrato, 
Francesco Trevisani, Sebastiano 
Conca, Pierre Subleyras, Corrado 
Giaquinto e Jean-Baptiste Wicar.

Gli ambienti del museo ospitano 
inoltre spazi destinati ad attivi-
tà culturali: una sala conferenze, 
un’aula didattica e la Sala Podiani, 
utilizzata per mostre temporanee, 
concerti ed eventi, che rafforzano 
il ruolo della Galleria come polo di-
namico della vita culturale umbra.
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Galleria Nazionale dell’Umbria 
vista da Via Cesare Fani, 
Perugia. Foto di Chiara 
Amodeo.
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Cappella dei Priori, parte della 
Galleria Nazionale dell’Umbria. 
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Prima sala della Galleria 
Nazionale dell’Umbria. Foto di 
Chiara Amodeo.

Pagina 186
Piero della Francesca, 
Polittico di Sant’Antonio, 
Galleria Nazionale dell’Umbria, 
1467-1469.
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Cappella di San Severo

Nel quartiere di Porta Sole si tro-
va Piazza Raffaello, dominata dal-
la settecentesca Chiesa di San 
Severo e dall’annesso monaste-
ro camaldolese. Al suo interno si 
conserva un affresco di straordi-
nario valore: la Trinità e Santi, uni-
ca testimonianza della presenza di 
Raffaello in città. L’opera offre una 
rara possibilità di confrontare il lin-
guaggio del giovane urbinate con 
quello del suo maestro Pietro Van-
nucci, detto il Perugino, figure che 
hanno segnato profondamente la 
storia dell’arte rinascimentale.

Il ciclo pittorico fu eseguito in due 
fasi distinte. Raffaello iniziò a di-
pingere la parte superiore attorno 
al 1505, quando ormai si era già 
affermato a Firenze ed era pronto 
a intraprendere la carriera romana. 
La sua pittura riflette qui il supera-
mento dello stile di Perugino e l’as-
similazione delle nuove ricerche di 
Leonardo e Michelangelo. Il lavoro 
rimase incompiuto, poiché l’artista 
venne chiamato a Roma per de-
corare le Stanze Vaticane. Dopo 
la sua morte prematura nel 1520, 
i monaci affidarono a Perugino il 
compito di completare la parte in-
feriore. Portata a termine nel 1521, 
fu la sua ultima opera per Perugia.

Nel corso del Settecento la chie-
sa originaria, risalente al Quattro-
cento, fu demolita per consentire 
l’ampliamento del monastero e la 
costruzione di un nuovo edificio 
sacro, di dimensioni ridotte. L’af-
fresco venne tuttavia preservato: 
la parete che lo ospitava fu inglo-

bata in un ambiente specifico, l’at-
tuale Cappella di San Severo, con 
accesso indipendente e concepi-
ta sin da subito anche come spa-
zio di fruizione pubblica.

La parte superiore del dipinto, 
eseguita da Raffaello tra il 1505 e 
il 1508 su commissione di Troilo 
Baglioni e del cardinale Gabrie-
le de’ Gabrielli, raffigura la Trinità 
circondata da angeli e santi. Al 
centro Cristo benedicente, sopra 
di lui lo Spirito Santo e in alto Dio 
Padre, secondo un impianto che 
anticipa soluzioni adottate dall’arti-
sta nella Disputa del Sacramento 
in Vaticano. Ai lati si riconoscono 
santi benedettini e camaldolesi, in 
riferimento all’ordine proprietario 
della chiesa che seguiva la regola 
di San Benedetto.

Richiamato a Roma da Giulio II, 
Raffaello non tornò mai a comple-
tare il lavoro. Dopo la sua scom-
parsa, Perugino vi intervenne nel 
1521 dipingendo sei figure a tut-
ta altezza - Santa Scolastica, San 
Girolamo, San Giovanni Evange-
lista, San Gregorio Magno, San 
Bonifacio e Santa Marta - utilizzan-
do cartoni riadattati da sue opere 
precedenti. Il suo intervento, pur 
più convenzionale, testimonia l’ef-
ficacia della tecnica di bottega del 
maestro umbro, capace di diffon-
dere modelli attraverso lo spolvero 
(“tecnica che prevede l’uso di un 
tampone intriso di finissima pol-
vere, ad esempio il carbone, pas-
sante attraverso i fori del disegno 
sulla superficie sottostante”12).

L’affresco, tuttavia, ha avuto una 
storia travagliata. Durante la rico-
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Cappella di San Severo. Foto 
di Chiara Amodeo.
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Giuseppe Frenguelli, Busto 
di Raffaello giovane, gesso, 
1920.
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Raffaello Sanzio, Il Perugino, 
Trinità e santi, 1505-1508 
(intervento di Raffello) e 1521 
(intervento di Perugino).

struzione settecentesca subì dan-
ni significativi, a metà Ottocento 
passò al Comune e fu sottoposto 
a un restauro di Nicola Consoni 
(1872), giudicato invasivo e re-
sponsabile di ulteriori alterazioni. 
Seguirono nuovi tentativi di con-
solidamento nel 1932, anch’essi 
poco efficaci. Solo a partire dagli 
anni Settanta del Novecento, con 
l’intervento diretto da Francesco 
Santi e condotto da Carlo Gianto-
massi (1974), si riuscì a eliminare 
le cause di degrado e a restitui-
re leggibilità all’opera, liberandola 
dalle ridipinture ottocentesche e 
riportando in luce la qualità della 
pittura originale di Raffaello.

L’affresco rimane oggi una testi-
monianza unica: un dialogo in-
compiuto tra maestro e allievo, che 
segna il passaggio da una stagio-
ne artistica all’altra e restituisce in 
un’unica immagine l’eredità della 
scuola umbra e l’apertura verso le 
nuove correnti dell’arte italiana del 
Cinquecento.
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Pittura umbra rinascimentale

Il Rinascimento in Umbria si affer-
ma nella prima metà del Quattro-
cento, quando la regione comincia 
a recepire le innovazioni artistiche 
provenienti da Firenze e Roma . I 
primi interpreti di questo linguag-
gio furono Benedetto Bonfigli 
(1420-1496) e Bartolomeo Capora-
li (1420-1505), attivi soprattutto a 
Perugia. Essi seppero coniugare la 
sensibilità gotica locale con le nuo-
ve istanze di spazialità e luce intro-
dotte dal linguaggio rinascimenta-
le. Con il tempo, questa fusione tra 
spiritualità e misura classica generò 
uno stile autonomo, identificabile 
come Rinascimento umbro, carat-
terizzato da equilibrio compositivo, 
dolcezza cromatica e senso contem-
plativo .

Le caratteristiche dello stile 
umbro

Una delle peculiarità più riconosci-
bili della pittura rinascimentale um-
bra è l’uso poetico del paesaggio 
come sfondo narrativo e simboli-
co. Le scene sacre si aprono su 
orizzonti luminosi, dove colline e 
cieli sereni dialogano con le figu-
re in primo piano, evocando una 
dimensione di calma e meditazio-
ne. La luce, morbida e diffusa, non 
serve a definire i volumi ma a spi-
ritualizzare l’immagine e a trasfor-
mare ogni rappresentazione in un 
“atto di meditazione”13.

Anche la tecnica pittorica contri-
buisce a questo effetto di purezza. 
Ricerche recenti hanno dimostrato 
che alcuni maestri umbri, come il 
Perugino (1450-1523), utilizzava-
no impasti a base di polveri mine-
rali e vetrose per ottenere superfici 

luminose e compatte. Tale speri-
mentazione non è solo tecnica ma 
concettuale in quanto la materia 
stessa diventa veicolo del divino e 
il colore si trasforma in luce spiri-
tuale. 

Il Perugino e la misura dell’ar-
monia

Tra gli artisti umbri, Pietro Vannuc-
ci, detto il Perugino, rappresenta la 
sintesi più alta tra equilibrio formale 
e sentimento religioso. Formato-
si probabilmente nella bottega di 
Verrocchio a Firenze, la sua pittura 
traduce la lezione prospettica to-
scana in una visione più pacata e 
umana, in cui il divino assume la 
misura della serenità e della gra-
zia. Il Perugino seppe creare spazi 
aperti e ariosi, definiti da prospet-
tive limpide e atmosfere sospese 
dove le figure sembrano muoversi 
in una pace senza tempo. Nelle 
sue opere umbre, come l’Adora-
zione dei Magi e la Pietà di San 
Pietro, la spiritualità si manifesta 
attraverso una “compostezza for-
male”14, in cui ogni elemento con-
corre a generare un senso di equi-
librio e silenzio interiore .

Le ricerche più recenti condotte 
su alcune sue tavole umbre hanno 
inoltre rivelato l’uso di materiali pre-
giati e una straordinaria cura per il 
dettaglio, che conferiscono alle 
sue superfici una trasparenza qua-
si cristallina. Le sue opere tarde, 
conservate a Spello e Fontignano, 
mostrano un linguaggio ormai pie-
namente maturo, dove la sempli-
cità formale si fa espressione di 
intensa devozione. Non a caso, 
già i contemporanei lo definivano 
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Pietro Vannucci (il Perugino), 
Adorazione dei Magi, Galleria 
Nazionale dell’Umbria,1475.
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“il meglio maestro d’Italia”15, rico-
noscendo in lui l’artista che aveva 
saputo incarnare la perfezione ar-
monica del Rinascimento.

Pinturicchio e la dimensione 
decorativa

Accanto al Perugino, la figura di 
Bernardino di Betto Betti (1454-
1513), detto Pinturicchio, offre una 
declinazione più narrativa e orna-
mentale della spiritualità umbra. 
La sua pittura è riconoscibile per 
la ricchezza dei dettagli, l’uso di 
colori vividi e la presenza di motivi 
decorativi. Nei suoi cicli affrescati, 
come quelli del Collegio del Cam-
bio a Perugia o degli Appartamenti 
Borgia in Vaticano, la bellezza si fa 
racconto visivo, e la dimensione 
del sacro si intreccia con l’umanità 
dei personaggi. Pinturicchio riesce 
a trasformare la pittura in una ce-
lebrazione della vita terrena come 
riflesso del divino, unendo spiritua-
lità e senso del fasto.

Il valore della pittura

Accanto a questi grandi maestri, 
altri pittori contribuirono a definire 
il linguaggio del Rinascimento um-
bro. Da Fiorenzo di Lorenzo, con 
la sua delicatezza compositiva, a 
Nicolò Alunno, autore di figure for-
temente espressive e dinamiche 
. Nel suo insieme, la scuola um-
bra, si distingue per l’equilibrio tra 
il sentimento religioso e la ricerca 
di armonia formale. Le opere dei 
suoi artisti, spesso ambientate in 
paesaggi sereni e luminosi, parla-
no di una spiritualità quotidiana e 
concreta in cui l’arte diventa uno 

strumento di meditazione e con-
templazione. In questo itinerario, 
la pittura umbra rinascimentale 
assume dunque il valore di pon-
te simbolico tra fede e bellezza. 
Si tratta di un linguaggio che non 
cerca l’enfasi ma la pace interiore 
e che continua a dialogare con il 
viaggiatore contemporaneo come 
una forma visiva di preghiera.
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Bernardino di Betto Betti 
(il Pinturicchio), Natività, 
Cappella Baglioni, Collegiata 
di Santa Maria Maggiore, 
Spello, 1501.
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ARTE CONTEMPORANEA E NUOVA 
SPIRITUALITÀ
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GIORNO 2 - Arte contemporanea e nuova spiritualità
Musei e collezioni contemporanee

In Umbria, la dimensione spirituale 
che per secoli ha animato i luoghi 
religiosi non si è esaurita con il tra-
monto dell’arte sacra tradizionale. 
Oggi, attraverso la sensibilità di 
artisti contemporanei, quella stessa 
tensione verso l’invisibile si rinnova, 
trovando espressione nella materia, 
nello spazio e nella luce. L’arte con-
temporanea in Umbria diventa così 
una forma di contemplazione laica, 
un cammino interiore che parla an-
cora di silenzio, di equilibrio e di 
sacralità.

Questa apertura alla contempo-
raneità è visibile sia nelle iniziati-
ve istituzionali di sistema sia nelle 
installazioni d’arte diffuse sul ter-
ritorio. In particolare, il numero di 
musei e collezioni di arte contem-
poranea è cresciuto molto negli 
ultimi anni. Ad esempio, troviamo 
le due sedi della Fondazione Burri 
a Città di Castello e le collezioni di 
Emilio Greco sia ad Orvieto che a 
Spello. A Perugia, i dipinti del fu-
turista Gerardo Dottori e le lava-
gne di Joseph Beuys a Palazzo 
Penna, le sculture di Brajo Fuso 
al Fuseum. Spoleto invece ospita 
a Palazzo Collicola opere di artisti 
locali quali Leoncillo Leonardi e 
internazionali come Henry Moore, 
Beverly Pepper, David Smith, Giò 
Pomodoro e Sol LeWitt. Altri musei 
degni di nota sono il CAOS (Cen-
tro Arti Opificio Siri) di Terni, un mu-
seo sia di arte moderna sia di arte 
contemporanea e il CIAC (Centro 
d’Arte Contemporanea) di Foligno, 
che si trova all’interno di una chie-
sa settecentesca sconsacrata.

Tra le opere en plein air non si 
possono non citare la Scarzuola, 

ovvero la città ideale di Tommaso 
Buzzi a Montegabbione, il Giar-
dino dei Lauri a Città della Pieve, 
che ospita opere di artisti contem-
poranei dell’ultima generazione, il 
Parco delle Sculture di Brufa, dove 
arte e paesaggio si fondono e il 
Campo del Sole a Tuoro, un parco 
di sculture definito come moderno 
Stonehenge. 

Non mancano le opere di land art 
quali il “Terzo Paradiso”, realizza-
to da Michelangelo Pistoletto nel 
bosco di San Francesco d’Assisi. 
L’opera rappresenta la “libera inter-
pretazione del segno matematico 
dell’infinito”16 ed è realizzata con 
degli ulivi disposti su tre cerchi.

L’impegno per l’arte contempora-
nea si manifesta anche attraver-
so progetti regionali. La Regione 
Umbria sostiene la candidatura 
di Foligno-Spoleto come Capita-
le dell’Arte Contemporanea 2027 
promuovendo mostre, eventi, pro-
getti e la creazione di una “rete del 
contemporaneo”17  che abbia ef-
fetti culturali, economici e sociali a 
lungo termine.
Nell’estate del 2024 è stata av-
viata da parte di quattrodici musei 
nazionali umbri “La Sottile Linea 
d’Umbria”, un’iniziativa che colle-
ga istituzioni tra loro diverse per 
storia e patrimonio, creando “una 
narrazione unica in cui il segno del 
passato viene riletto e valorizzato 
attraverso il loro sguardo”18. Il 4 
ottobre 2025, in occasione della 
Giornata del Contemporaneo - 
evento annuale promosso dall’A-
MACI (Associazione dei Musei 
d’Arte Contemporanea Italiani) - è 
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Michelangelo Pistoletto, 
Terzo Paradiso, Bosco di San 
Francesco, Assisi, 2010. 

Michelangelo Pistoletto, 
Terzo Paradiso, Bosco di San 
Francesco, Assisi, 2010. Foto 
di Paolo Barcucci.
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stata inaugurata nella Pinacoteca 
Comunale di Città di Castello la 
Event room, uno spazio dedicato 
a mostre contemporanee e pro-
getti innovativi per creare un “dia-
logo fecondo tra antico e contem-
poraneo”19. 

L’arte contemporanea in Umbria 
occupa un grande spazio anche 
nei borghi grazie a “Una boccata 
d’arte”, un’iniziativa culturale che 
si svolge annualmente e mira a 
promuovere l’arte contempora-
nea in contesti territoriali specifici e 
non convenzionali. Ogni anno, per 
ogni regione italiana viene scelto 
un borgo con meno di 5000 abi-
tanti. I comuni interessati possono 
chiedere di partecipare inviando 
una propria autocandidatura. Suc-
cessivamente, nei borghi selezio-
nati vengono creati dei progetti di 
arte contemporanea che si ispira-
no alle caratteristiche dei borghi 
stessi, da quelle socioculturali e 
storico-artistiche a quelle paesag-
gistiche. Le opere realizzate sono 
spesso installazioni diffuse a cielo 
aperto che nascono da un “dialo-
go diretto tra gli artisti, le comunità 
locali e i luoghi che le ospitano”20.
Negli anni molti borghi hanno scel-
to di rendere le opere realizzate 
permanenti, “trasformandole in pa-
trimonio culturale”21  fruibile da tut-
ti. In Umbria c’è un’opera perma-
nente intitolata Pila Thinkerwiller e 
realizzata da Mattia Pajè. L’opera è 
composta da due grandi lastre in-
cise, una di rame (polo positivo, in 
Piazza S. Apollinare) e una di zinco 
(polo negativo, in Vico Pietro Mic-
ca). Questi elementi sono collocati 
alle estremità nord e sud del borgo 
di Toscolano, trasformando il pae-

se in una “grande pila”22. La lastra 
di rame contiene una “composi-
zione di idee degli abitanti di To-
scolano”23 su interventi urbanistici, 
architettonici e artistici inesistenti. 
La lastra di zinco riporta “forme ge-
ometriche, numeri e diagrammi”24 
insieme a simboli, “tavole radioni-
che”25 e sequenze numeriche che 
dovrebbero favorire la realizzazio-
ne delle idee. L’opera allude ai pri-
mi generatori statici di energia elet-
trica (di Alessandro Volta e John 
Daniell) e a tecniche iniziatiche 
caucasiche che utilizzavano rame 
e zinco per costruire dei dispositivi 
analogici. Pila Thinkerwiller rielabo-
ra dunque questa tecnica trasfe-
rendola dal corpo umano al borgo.
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Mattia Pajè, Pila Thinkerwiller 
(-), Toscolano - frazione di 
Avigliano Umbro (TR), 2023. 
Foto di Daniele Mattioli. 

Mattia Pajè, Pila Thinkerwiller 
(+), Toscolano - frazione di 
Avigliano Umbro (TR), 2023. 
Foto di Daniele Mattioli. 
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Artisti umbri e internazionali

In parte citati precedentemente, 
sono diversi gli artisti sia umbri 
che internazionali che hanno scelto 
l’Umbria come luogo ideale per la 
loro ricerca, riconoscendone l’equi-
librio tra vivere, fare e meditazione.

Tra i grandi artisti legati alla regione 
figurano:

Alberto Burri

Cittadino illustre di Città di Ca-
stello, è una delle personalità più 
importanti del secondo dopoguer-
ra, noto per aver abbandonato il 
colore ad olio a favore della “ma-
teria come protagonista assolu-
ta”26. Nei suoi sacchi bruciati, nelle 
plastiche fuse e nei ferri ossidati 
si manifesta una spiritualità della 
materia: la combustione, il segno, 
la ferita diventano metafora di rina-
scita, di trasfigurazione del dolore 
in energia vitale. La sua collezione, 
formata dalle donazioni dell’arti-
sta, è esposta nelle due sedi della 
Fondazione Burri: Palazzo Albizzini 
e gli Ex Seccatoi del Tabacco.

Beverly Pepper

Scultrice americana naturalizzata 
umbra, ha trasformato la pietra e 
il ferro in monumenti silenziosi che 
dialogano con il paesaggio. Nella 
ricerca della trascendenza attra-
verso il linguaggio della forma, le 
sue opere nell’omonimo parco a 
Todi creano spazi di meditazione in 
cui arte e natura si fondono in per-
fetta armonia. Nel 1962 comincia 
ad utilizzare il metallo e la saldatura 
in seguito all’invito e partecipazio-
ne alla rassegna “Sculture nella 
città - Spoleto 62”27, un’opportu-

nità importante per la sua carrie-
ra. Per la rassegna realizza Gift of 
Icarus, tuttora visibile all’ingresso 
sud della città. Per il frequente uti-
lizzo di acciaio corten - usato per 
realizzare opere monumentali alla 
pari degli scultori Richard Serra e 
David Smith - Pepper può essere 
considerata precursore del mate-
riale protagonista dell’“arte con-
temporanea tardoindustriale”28.

Brian O’ Doherty

Critico d’arte irlandese e autore 
di importanti opere sull’organizza-
zione di spazi espositivi. La sua 
concezione dell’arte è “cosmica e 
individuale”29 e diffida dell’aspetto 
sociale di cui si è fatta carico nel 
Novecento. Nella sua Casa Dipin-
ta a Todi ha approfondito il legame 
tra arte e linguaggio, tra spazio fi-
sico e spazio interiore, interpretan-
do la spiritualità contemporanea 
come una condizione di ricerca, 
di dubbio e di presenza. Si tratta 
di un’opera d’arte totale in cui “la 
casa è opera, e l’opera la casa”30.

Sol LeWitt

Artista concettuale americano in-
namorato di Spoleto, dove si stabilì 
per molto tempo e mantenne uno 
studio permanente per circa 30 
anni, a partire dal 1971. Il suo rap-
porto con questa terra fu speciale, 
tanto che “gli esperti sono concor-
di nel dire che il rapporto con il co-
lore sia nato dopo l’esperienza a 
Spoleto”31. Tra le sue opere visibili 
in Umbria ci sono il Wall Drawing 
951 donato a Palazzo Collicola a 
Spoleto, il Muro nei Giardini di Viale 
Mariotti e la struttura monumentale 
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Gerardo Dottori, Incendio 
Città, Museo Civico di Palazzo 
della Penna, Perugia, 1926. 
Foto di Chiara Amodeo.
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Gerardo Dottori, Trittico 
della Velocità, Museo Civico 
di Palazzo della Penna, 
Perugia, 1927. Foto di Chiara 
Amodeo.
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Alberto Burri e Joseph Beuys 
assistono al montaggio e 
posizionamento dell’opera 
Grande Nero RP (nota anche 
come Grande Ferro) presso 
la Rocca Paolina (Perugia), 
1980. Oggi Grande Nero RP 
è visibile a Palazzo Albizzini 
(Città di Castello) con il nome 
di Grande Ferro, mentre alla 
Rocca Paolina si trova un’altra 
opera, Grande Nero, donata 
da Burri al Comune di Perugia 
nell 1984 per sostituire 
Grande Nero RP.
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Alberto Burri, Grande Nero, 
Rocca Paolina, Perugia, 
1980. Foto di Chiara 
Amodeo.

La Torre a Campello sul Clitunno. 
Egli si interessò anche alle tradizio-
ni artistiche locali, adottando tecni-
che artigianali come la ceramica (a 
Deruta) e la lavorazione del legno 
(per le piramidi lignee a Spoleto).

Gerardo Dottori

Leader indiscusso del Futurismo 
perugino e tra i fondatori dell’ae-
ropittura, è noto per aver saputo 
coniugare il “futurismo con la rap-
presentazione del paesaggio um-
bro”32. Capolavori come il Trittico 
della Velocità sono ospitati a Pa-
lazzo della Penna a Perugia.

Joseph Beuys

Artista tedesco con una visione 
dell’arte estesa a temi sociali, po-
litici e ambientali. I mezzi di comu-
nicazione da lui più utilizzati furono 
la pittura, la scultura e la perfor-
mance. A Perugia, il Palazzo del-
la Penna conserva l’Opera Unica, 
un ciclo di sei lavagne realizzate 
da Beuys in occasione dell’incon-
tro avvenuto con Alberto Burri il 3 
aprile 1980 presso la Rocca Paoli-
na.  Un momento che rappresentò 
uno spunto di riflessione sulla sto-
ria e la cultura europea in un perio-
do di grandi cambiamenti sociali, 
politici e artistici. Le lavagne, realiz-
zate in gesso su legno verniciato, 
rappresentano il pensiero di Beuys 
sull’arte, la società e la politica. In 
esse disegni a gesso ispirati alla 
tradizione grafica tedesca e a mo-
tivi autobiografici si alternano a pa-
role e frasi in tedesco.
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Materia e trascendenza: dal sacco di Burri alle sculture di Pepper

I protagonisti del secondo giorno 
dell’itinerario sono Alberto Burri e 
Beverly Pepper. Le loro arti si dif-
ferenziano nel linguaggio ma condi-
vidono la concezione della materia 
come simbolo e forma pura da con-
templare.

Alberto Burri mostra un nuovo 
modo di intendere l’arte, non più 
rappresentazione ma presenza. 
Nei suoi sacchi lacerati, nei catra-
mi e nelle combustioni, Burri met-
te in scena una spiritualità laica, 
fondata sull’esperienza del limite e 
della trasformazione. La materia si 
consuma, brucia e si lacera ma nel 
suo dolore si fa immagine di resur-
rezione. Come nei cicli della natu-
ra e nei riti di purificazione, il fuoco 
trasforma ciò che tocca, così l’ar-
tista trasfigura la materia povera in 
un atto poetico di rigenerazione. I 
Sacchi, eseguiti nel primo dopo-
guerra, non sono soltanto oggetti 
estetici ma reliquie di un’umanità 
ferita che cerca redenzione men-
tre i Ferri e i Cretti rievocano la cro-
sta della terra.

A differenza di Alberto Burri che 
cerca la trascendenza nel gesto e 
nella combustione, Beverly Pep-
per la ritrova nel dialogo tra scul-
tura e paesaggio. Le sue opere 
in acciaio corten affondano nella 
terra umbra e si ergono come pre-
senze silenziose, monumenti alla 
quiete e al tempo. Il Parco di Be-
verly Pepper a Todi non è solo uno 
spazio espositivo ma un luogo di 
meditazione, dove l’arte incontra la 
natura e la spiritualità assume for-
ma tangibile. Le sculture, modella-
te dalla luce e dall’ombra, si pre-
sentano come segni arcaici, quasi 

totemici chetendono al cielo. 

In questo dialogo tra la potenza 
tellurica di Burri e la monumenta-
lità lirica di Pepper, l’Umbria rivela 
ancora una volta la sua vocazione 
più profonda: essere una terra che 
trasforma la materia in spirito e in 
cui l’arte, anche contemporanea, 
continua a parlare di silenzio, di 
equilibrio e di trascendenza. Così, 
dal sacco bruciato al blocco di 
acciaio scolpito, l’arte umbra attra-
versa secoli e linguaggi diversi ma 
conserva la stessa tensione misti-
ca del passato. La materia, privata 
della sua funzione pratica, si eleva 
a simbolo, a forma pura: un nuovo 
spazio del sacro dove l’artista e il 
visitatore si incontrano nel comune 
atto della contemplazione.
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Alberto Burri, Sacco 5P, 
Fondazione Palazzo Albizzini, 
Città di Castello, 1953. Foto 
di Chiara Amodeo. 
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Beverly Pepper, San Martino 
Altars, Parco Beverly Pepper, 
Todi, 1992-1993. Foto di 
Chiara Amodeo.

Alberto Burri, Sacco 5P, 1953. 
Tecnica mista, sacco, acrilico, 
vinavil, stoffa su tela, 1,5 x 1,3 
m. Città di Castello (Perugia), 
Fondazione Palazzo Albizzini.
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Città di Castello (PG)
Storia della città

Posta all’estremo nord dell’Um-
bria, al confine con la Toscana, 
Città di Castello occupa una po-
sizione periferica rispetto agli altri 
principali centri umbri. Rappresen-
ta spesso il primo punto d’ingres-
so nella regione per chi proviene 
dall’Emilia-Romagna attraverso la 
superstrada di Cesena. Sorge in 
posizione leggermente sopraele-
vata, al centro di una vasta pianu-
ra attraversata dall’alto corso del 
Tevere, nella zona nota come Alta 
Valle del Tevere o Valtiberina.
 
Le origini della città non sono ben 
documentate ma si ipotizza sia 
stata fondata dagli Umbri. Suc-
cessivamente fu romanizzata, 
assumendo nell’89 a.C. lo sta-
tus di municipium con il nome di 
Tifernum Tiberinum. Plinio il Gio-
vane cita Tifernum nei suoi scritti, 
poiché vi possedeva una villa nei 
pressi dell’attuale Lama, in un’a-
rea allora etrusca (in Tuscis). Egli 
contribuì alla monumentalizzazione 
della città con la costruzione di un 
tempio a proprie spese. In epoca 
romana il Tevere era navigabile 
durante la primavera e l’inverno, 
rendendo possibile il trasporto di 
merci verso Roma.

Secondo una tradizione locale, la 
città fu distrutta da Totila e succes-
sivamente ricostruita dal vescovo 
Florido con il nome di Castrum 
Felicitatis, fino a diventare nel IX 
secolo Civitas Castelli. Durante il 
Medioevo Città di Castello godette 
a lungo di autonomia comunale, 
pur passando talvolta sotto l’in-
fluenza di Perugia, Firenze o del 
Papato. Dalla seconda metà del 
Trecento la città fu governata da 

diverse famiglie nobiliari, tra cui 
i Branca Guelfucci, i Pietramala 
e Braccio Fortebraccio. A partire 
dalla seconda metà del Quattro-
cento il potere fu saldamente nelle 
mani dei Vitelli, che mantennero il 
controllo anche nel Cinquecento, 
pur in un contesto di appartenen-
za formale allo Stato della Chiesa 
(soprattutto dopo l’epoca di Cesa-
re Borgia).

I Vitelli promossero un’importante 
stagione architettonica, commis-
sionando la costruzione di nume-
rosi palazzi nei diversi rioni cittadi-
ni. Amici dei Medici, si avvalsero 
di architetti fiorentini come Antonio 
da Sangallo il Giovane e Giorgio 
Vasari. Già dal secolo preceden-
te, l’architettura cittadina era sta-
ta influenzata dai modelli fiorentini 
e senesi. Il Palazzo Comunale, 
per esempio, mostra un’estetica 
toscana sia nelle forme rustiche 
delle facciate che nelle finestre se-
nesi, tratti che si ritrovano anche 
nell’edilizia di altre aree toscane. 
Un ulteriore elemento distintivo è 
il materiale da costruzione utiliz-
zato, una pietra arenaria tenera e 
facilmente lavorabile, dal colore 
giallo-bruno, derivante dalle carat-
teristiche geologiche locali.
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Itinerario del secondo giorno. 
Rielaborazione di Chiara 
Amodeo.

Pagine 212-213
Giambattista Albrizzi, 
“La città di Castello nella 
Provincia dell’Umbria dello 
Stato Ecclesiastico” tratto 
dall’opera di Thomas Salmon, 
Lo stato presente di tutti i 
paesi e i popoli del mondo 
naturale, politico e morale 
con nuove osservazioni degli 
antichi e moderni viaggiatori. 
Scritto in inglese dal signor 
Salmon,1759.

Pagine 214-215
Pianta di Città di Castello. 
Rielaborazione di Chiara 
Amodeo.



“Amo Burri, perché non è solo il pittore 
maggiore d’oggi, ma è anche la principale 

causa di invidia per me: è oggi il primo 
poeta”

Giuseppe Ungaretti
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Itinerario

Collezione Burri Ex Seccatoi 
del Tabacco

Gli Ex Seccatoi del Tabacco, situa-
ti alla periferia di Città di Castello e 
inaugurati come sede museale nel 
1990, rappresentano un significa-
tivo esempio di recupero di arche-
ologia industriale promosso dallo 
stesso Alberto Burri. L’artista vide 
in questo complesso - nato nel 
secondo dopoguerra per l’essic-
cazione del tabacco dell’Alta Valle 
del Tevere - lo spazio ideale per 
accogliere le sue opere più tarde. 
La struttura aveva già avuto un 
ruolo importante nel 1966, quan-
do ospitò i volumi della Biblioteca 
Nazionale e del Tribunale di Firen-
ze, messi in salvo dopo la deva-
stante alluvione.

All’interno dei vasti capanno-
ni sono oggi esposte 128 ope-
re realizzate tra il 1974 e il 1993, 
con un allestimento che rispetta 
e valorizza la monumentalità degli 
spazi. Come già accaduto a Pa-
lazzo Albizzini, Burri si confronta 
con l’architettura senza alterarla, 
esaltandone invece le potenzialità 
espressive in dialogo con i propri 
lavori. Qui il suo interesse si con-
centra soprattutto sul cellotex, un 
materiale ligneo che l’artista aveva 
già utilizzato come supporto negli 
anni Cinquanta e che ora diven-
ta protagonista assoluto: inciso, 
scalfito, dipinto o lavorato in super-
ficie fino a rivelarne nuove qualità 
plastiche e cromatiche. Le opere 
sono organizzate in cicli tematici, 
distribuiti in diversi hangar, ciascu-
no dei quali funziona come una 
sorta di sinfonia visiva in cui ogni 

pezzo acquista senso solo nella 
relazione con gli altri. 

Questi cicli segnano la svolta di 
Burri verso una dimensione più 
complessa e monumentale, resa 
possibile proprio dall’impatto fisico 
e simbolico degli Ex Seccatoi. La 
sede non è solo luogo espositi-
vo ma anche spazio di confronto 
e approfondimento. Negli anni ha 
accolto convegni internazionali, in-
contri sull’arte contemporanea e ri-
flessioni sul restauro del moderno, 
in collaborazione con istituzioni di 
rilievo. Inoltre, la Fondazione cura 
cataloghi, mostre tematiche e ma-
teriali divulgativi (poster, cartoline, 
video) che documentano la vita e 
l’opera dell’artista.

Un’ulteriore tappa importante si è 
avuta nel 2017, con l’inaugurazio-
ne di una sezione museale sotter-
ranea interamente dedicata alla 
produzione grafica di Burri con-
tenente 196 opere realizzate tra 
il 1957 e il 1994. Questa raccol-
ta permette di ripercorrere la sua 
instancabile ricerca tecnica, che 
riesce a piegare il mezzo grafico a 
risultati inediti, come dimostrano le 
celebri Combustioni su carta del 
1964-1965, capaci di evocare il 
fuoco senza che esso agisca re-
almente. La grafica diventa così un 
laboratorio parallelo alla sua opera 
pittorica, con contaminazioni re-
ciproche: dalle collaborazioni con 
poeti come Emilio Villa e Giuseppe 
Ungaretti, fino alla sperimentazio-
ne di tecniche allora inedite, come 
la mixografia e la produzione di 
multipli. Grazie all’integrazione di 
Palazzo Albizzini, degli Ex Seccatoi
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Ex Seccatoi del Tabacco. 
Foto di Chiara Amodeo.



218 219

e della sezione grafica, la Fon-
dazione offre oggi il percorso più 
completo per comprendere l’intera 
vicenda creativa di Burri, restituen-
done la coerenza e la continua 
tensione sperimentale.

Le sale

Ad ogni sala è associata una lette-
ra ed un titolo ad eccezione della 
prima.

Sala di collegamento (sala-ve-
stibolo)

Le opere in questa sala fungono 
da ponte tra Palazzo Albizzini e 
gli Ex Seccatoi. Esse mettono in 
evidenza la maestria di Burri nella 
lavorazione di acrilvinilico su celo-
tex e di plastiche combuste e mo-
strano il controllo dell’artista sulla 
casualità del processo di combu-
stione e formazione della materia.

Sala B - Cellotex, 1981

La sala è ricavata dalla divisione 
della seconda grande “navata” 
del museo, ospita i Cellotex e una 
scultura in acciaio verniciato. Le 
opere mettono in evidenza il rap-
porto tra forma, colore e spazio. Il 
cellotex è un materiale industriale 
composto da impasto ligneo e altri 
componenti, viene usato per rea-
lizzare pannelli isolanti. Il cellotex fu 
introdotto da Burri come supporto 
pittorico a partire dagli anni ’50 e 
dagli anni ’70 venne elaborato con 
interventi tecnici per divenire su-
perficie protagonista delle opere. 
I lavori esposti anticipano i gran-
di cicli pittorici della maturità (anni 
’70-’90).

Sala C - Il viaggio, 1979

Il ciclo di dipinti “Il Viaggio” com-
prende dieci opere su ampie su-
perfici e riassume le principali 
esperienze pittoriche di Burri. Vie-
ne realizzato per la mostra perso-
nale alla Staatsgalerie Moderner 
Kunst di Monaco di Baviera (1980) 
ed è considerato esemplare del 
metodo di Burri. Rappresenta un 
percorso linguistico e sperimen-
tale che mette in relazione forma, 
colore e spazio. Le opere mostra-
no la sua volontà di raggiungere 
equilibrio spaziale e geometrico, 
indipendentemente dai materiali 
usati (cellotex, plastica, acrilico). 
L’assenza del sacco, materiale 
simbolo dei suoi esordi, indica il 
desiderio di non essere identifica-
to solo come “l’artista dei Sacchi”. 
I dipinti richiamano la precisione e 
l’armonia formale della Madonna 
del Parto di Piero della Francesca.

Sala D - Orsanmichele, 1980

Burri, invitato a esporre al Forte 
Belvedere di Firenze, scelse inve-
ce come sede l’edificio gotico di 
Orsanmichele. Il ciclo del 1980 
comprende nove opere su cel-
lotex, intitolate Orti, e la scultura 
in ferro verniciato Grande Nero 
(230×290×65 cm e 750×300×90 
cm). Quest’ultima è l’unica opera 
cinetica di Burri e oggi è visibile 
presso la Rocca Paolina a Perugia 
mentre a Palazzo Albizzini si può 
ammirare il modello in scala della 
mostra. Le opere mostrano una 
policromia rinnovata, simile a quel-
la delle sue piccole tempere degli 
anni ’50 ma reinterpretata in chia-
ve monumentale. 
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Locandine di alcune mostre 
su Alberto Burri situate nel 
piano sotterraneo del museo 
dedicato alla produzione 
grafica di Burri, Collezione 
Burri Ex Seccatoi del 
Tabacco, Città di Castello. 
Foto di Chiara Amodeo.
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Sala E - Sestante (1982)

Diciassette grandi opere in acrili-
co su cellotex e la scultura Gran-
de Ferro Sestante concepite per 
la mostra nei cantieri navali della 
Giudecca (Venezia). Come il “se-
stante” è uno strumento utilizzato 
per calcolare la posizione della 
navigazione su una mappa nauti-
ca, la pittura si pone l’obiettivo di 
raggiungere l’esatta entità dello 
spazio mediante equilibrio, armo-
nia, forma e colore. Il ciclo suscitò 
grande attenzione per la composi-
zione e la forza cromatica.

Sala F – Rosso e nero (1984)

Tredici opere in acrilico e vinavil su 
cellotex, dominate dal rosso e dal 
nero (con presenza di bianco). Re-
alizzate per la mostra alla Galerie 
des Ponchettes di Nizza (1984), 
riflettono il legame tra Città di Ca-
stello e Nizza, dove risiede parte 
della comunità tifernate. Le super-
fici mostrano morfologie intagliate 
e diverse intensità di lucentezza e 
opacità.

Sala G - T. Cellotex (1975-1984)

La sala raccoglie diversi Cellotex 
realizzati da Burri tra il 1975 e il 
1984. Le opere sono riunite sotto 
il denominatore comune del mate-
riale, il celotex, ma si distinguono 
per diversità di ideazione e di ela-
borazione. Proprio queste differen-
ze hanno spinto Burri a conside-
rarle parte organica di una stessa 
fase creativa, appartenente a un 
decennio fondamentale della sua 
produzione. Le tensioni e i contra-
sti interni alle opere segnano una 

nuova fase del suo lavoro, un pas-
saggio da una temperie drammati-
ca a un atteggiamento più paca-
to e riflessivo, volto a definire l’im-
magine con diversa complessità e 
monumentalità.

Sala H - Annottarsi (1985–1987)

Ciclo di dipinti in cui Burri esplo-
ra il nero come tema cromatico e 
simbolico. Vi sono due serie prin-
cipali: Annottarsi 1 (Roma, 1985) 
e Annottarsi 2 (Biennale di Vene-
zia, 1988). Le superfici giocano tra 
brillantezza e opacità, luce e tene-
bra. Il titolo suggerisce la transizio-
ne verso l’oscurità e la notte, con 
valore poetico e meditativo.

Sala I - Non ama il nero (1988)

Nove dipinti che incorporano la 
frase “Non ama il nero”, deriva-
ta da una critica fatta al ciclo An-
nottarsi. Le lettere sono incise nei 
dipinti, che alternano figure geo-
metriche (cerchi, triangoli, linee). Il 
tono è ironico e giocoso e la frase 
diventa parte visiva e concettuale 
dell’opera.

Sala L - Grandi neri (1989–1990)

Dodici grandi opere in acrilico nero 
su tela o cellotex. Le superfici al-
ternano opacità, brillantezza e ru-
vidità. Il ciclo rappresenta uno dei 
momenti di maggiore tensione 
metafisica e maturità linguistica di 
Burri.
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Sala E - Sestante, Collezione 
Burri Ex Seccatoi del 
Tabacco, Città di Castello. 
Foto di Chiara Amodeo.
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Sala M - Il nero e l’oro (1992–
1993) 

Ultimo ciclo pittorico, inizialmente 
intitolato Bisanzio su committenza 
privata ravennate. Combina l’acrili-
co nero con foglie d’oro applicate 
sul celotex, evocando sia la pittu-
ra bizantina che quella della Se-
cessione viennese. Nelle opere è 
evidente il contrasto simbolico fra 
luce e tenebra. Conclude la se-
quenza delle sale la scultura del 
1978. Essa deriva dalla texture del 
cretto ed è più grande dell’opera 
omologa di Palazzo Albizzini.

Sala M - Metamorfex (1991)

Nove opere in cellotex ispirate al 
racconto La metamorfosi di Franz 
Kafka. Concepite per il Castello 
di Praga ma mai spedite, Burri le 
collocò negli Ex Seccatoi. I dipinti, 
senza intervalli, formano un insie-
me unitario (“palindromo”) che al-
lude alla trasformazione cromatica 
delle superfici in cellotex (dal color 
sabbia al nero) ed evoca la dram-
matica narrazione di Kafka.
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Sala M - Il nero e l’oro e 
Metamorfex, Collezione Burri 
Ex Seccatoi del Tabacco, 
Città di Castello. Foto di 
Chiara Amodeo.
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Fondazione Palazzo Albizzini

La Fondazione Palazzo Albizzini 
Collezione Burri nasce nel 1978 
per volontà dello stesso Alberto 
Burri e viene ufficialmente ricono-
sciuta con decreto della Giunta 
Regionale. Con questa istituzione, 
Città di Castello si dota di un mu-
seo monografico che, per impo-
stazione e respiro internazionale, 
si colloca accanto a realtà come il 
Van Gogh Museum di Amsterdam 
o le Fondazioni Joan Miró e Anto-
ni Tàpies di Barcellona. Le opere 
sono costantemente accessibili al 
pubblico e affiancate da esposi-
zioni temporanee in spazi dedicati.

Burri considerava la Fondazione 
come la propria “opera ultima”, un 
progetto totale che unisce arte e 
architettura. A lui si deve la scelta 
delle sedi, le linee guida del loro 
restauro con finalità espositive, la 
selezione dei lavori da presentare 
e persino l’allestimento delle sale.

L’apertura al pubblico avviene nel 
1981, quando due piani di Palazzo 
Albizzini, edificio rinascimentale si-
tuato nel cuore della città, vengono 
destinati a ospitare circa 150 ope-
re realizzate tra il 1948 e il 1985, 
ordinate in sequenza cronologica 
all’interno di venti ambienti. Oltre al 
percorso espositivo, il palazzo ac-
coglie una biblioteca specialistica 
e un archivio documentario e foto-
grafico, strumenti fondamentali per 
lo studio dell’opera di Burri. 

Burri apprezza particolarmente 
l’austerità architettonica del palaz-
zo, la semplicità dei camini in pie-

tra, i peducci delle volte a crociera, 
le superfici murarie sobrie e prive 
di decorazioni dialogano in perfet-
ta sintonia con la geometria e la 
forza materica delle sue compo-
sizioni. I lavori qui raccolti testimo-
niano la sua ricerca sulle poten-
zialità espressive dei materiali più 
umili e quotidiani: pomice, sabbia, 
segatura, sacchi consunti, stoffe 
usurate, ferri, plastiche. Utilizza-
ti senza tradirne la natura, questi 
elementi si trasformano in “colore”, 
diventando parte integrante di un 
linguaggio fondato su un rigoro-
so impianto compositivo e su un 
rapporto sempre calibrato con lo 
spazio circostante.
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Sala della Fondazione Palazzo 
Albizzini, Città di Castello. 
Foto di Chiara Amodeo.
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Alberto Burri, Rosso plastica, 
Fondazione Palazzo Albizzini, 
Città di Castello, 1964. Foto 
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Alberto Burri, Sacco S3, 
Fondazione Palazzo Albizzini, 
Città di Castello,1953. Foto di 
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Alberto Burri, Cretto bianco, 
Fondazione Palazzo Albizzini, 
Città di Castello, 1975. Foto 
di Chiara Amodeo.
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Materia e spirito nell’incontro tra Burri e Brandi a Città di Castello

Nel dialogo tra Alberto Burri e Ce-
sare Brandi si riflette l’essenza più 
profonda di Città di Castello, luogo 
in cui l’antico e il moderno convivo-
no in equilibrio. Qui la materia si fa 
linguaggio dello spirito e la povertà 
dei materiali diventa strumento di 
trascendenza. L’incontro tra l’artista 
e il critico, tra il fuoco creativo e lo 
sguardo filosofico, restituisce l’im-
magine di un’ Umbria antica e nuo-
va, dove la spiritualità si rigenera 
attraverso la forma contemporanea.

“Una città antica e nuovissima”33: 
così lo storico d’arte Cesare Bran-
di definisce Città di Castello co-
gliendo in essa il paradosso che 
meglio descrive l’identità artistica 
del luogo sospeso tra l’armonia 
rinascimentale di Raffaello e la ten-
sione materica e spirituale di Alber-
to Burri. È una definizione che non 
riguarda soltanto l’aspetto urbano 
ma il carattere stesso della città, 
la sua capacità di accogliere e ri-
flettere nel tempo la continuità tra 
tradizione e modernità, tra forma 
e sostanza, tra spirito e materia. 
Oggi la città riflette questa duplice 
identità in cui Raffaello e Burri con-
vivono. Non a caso, tra gli itinera-
ri proposti dal Comune di Città di 
Castello si trova “Dal Rinascimento 
all’arte contemporanea”34, un per-
corso focalizzato sui principali mo-
numenti della città e sulle due sedi 
della Fondazione Burri. Raffaello si 
reca per la prima volta a Città di 
Castello all’età di diciassette anni 
e realizza quattro dipinti dei quali 
ad oggi ne resta solamente uno, 
lo Stendardo della Trinità, colloca-
to presso la Pinacoteca comuna-
le. Burri invece, definito “l’ultima 
e verdissima gloria di Castello”35 

dona alla città due musei delle sue 
opere.

Il rapporto complesso e profondo 
tra Cesare Brandi e Alberto Burri 
nasce da un acceso contrasto cri-
tico che negli anni si trasforma in 
una reciproca stima intellettuale. 
All’inizio Brandi non apprezzava la 
pittura di Burri. Nel 1957 lo aveva 
criticato duramente, definendo ne-
gativamente le sue Combustioni e 
credendo che la sua “avanguardia” 
sarebbe terminata in breve tempo. 
Tuttavia, fu Giorgio Morandi a fargli 
cambiare prospettiva, sostenendo 
che Burri fosse “il migliore dei mo-
derni”36 perché la sua ricerca mi-
rava all’essenzialità e alla rinascita 
della pittura attraverso la materia. 
Brandi comprese così che l’arte di 
Burri non era distruttiva ma catarti-
ca, un modo per trasformare ma-
teriali poveri in oggetti di intensa 
spiritualità visiva. Lo stesso Burri 
dichiarò: “ho scelto materiali po-
veri per dimostrare che possono 
ancora essere utili. La povertà del 
materiale non è un simbolo: è un 
pretesto per dipingere.”37

In svariate occasioni, Brandi dedi-
cò a Burri parole di rara precisio-
ne critica: “Burri non rappresenta, 
ma fa accadere la pittura”38. I suoi 
quadri sono allo stesso tempo un 
evento, un fatto fisico e spirituale. 
Su questo concetto si basa il suo 
pensiero estetico: la materia non è 
per Burri un mezzo espressivo ma 
il luogo stesso in cui l’arte accade, 
in cui la forma prende corpo e di-
venta presenza. Burri mette l’arte 
e la pittura al servizio della feno-
menologia della materia, della sua 
modificabilità attraverso il fuoco e 
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Alberto Burri alla sua mostra in 
compagnia di Cesare Brandi, 
1963. 



230 231

la lacerazione e della sostituzione 
della pittura con il fare, lavorando 
al servizio dei materiali. L’artista 
sollecita la materia in un dialogo 
che mira ad evidenziare le poten-
zialità della materia mostrando an-
che le sue componenti fisiche e 
chimiche.

Nel suo linguaggio - fatto di sac-
chi, plastiche, ferri e combustio-
ni - Brandi riconosceva un atto di 
incarnazione, un modo di far “na-
scere” la pittura dal reale. Brandi 
afferma “Burri non ha bisogno del 
colore, perché la materia stessa 
diventa colore”39. In questo senso, 
le superfici bruciate o lacerate dei 
suoi lavori non sono esiti distrut-
tivi ma epifanie di resurrezione: la 
materia, attraversata dal dolore del 
fuoco, diventa luogo di rivelazione, 
quasi sacrale. Per Brandi, la gran-
dezza di Burri consiste nel fatto 
che il suo gesto artistico non è di-
struttivo ma redentivo, egli “salva la 
materia” portandola a nuova vita. 
Nella combustione, nella sutura e 
nella crettatura, l’artista rivela un 
processo di catarsi visiva, in cui la 
materia si purifica e si trasforma.
La dimensione spirituale non è 
dunque esterna ma intrinseca al 
fare stesso. Burri non simboleggia 
il sacro ma lo genera nel momento 
in cui lavora.

La trascendenza delle sue opere 
non risiede nella narrazione ma 
nella fisicità assoluta della materia, 
nella tensione tra degradazione 
e bellezza, tra ferita e guarigione. 
Brandi, in un documentario realiz-
zato per la RAI, sottolineava pro-
prio questo: “Burri è un pittore che 
lavora con le mani, con la materia 

stessa del mondo.”40 
Per Brandi, le bruciature, le lace-
razioni e gli strappi di Burri costitu-
iscono un nuovo linguaggio pittori-
co fondato su equilibri geometrici 
e intoccabili. In questo modo, Burri 
eleva la materia a luogo di trascen-
denza, riscoprendo una “classicità 
umbra, severa e nuda”41 e “un che 
di francescano, di miracolosa ma-
nipolazione.”42 Dunque, la pover-
tà dei materiali utilizzati dall’artista 
assume la stessa dignità di quelli 
pregiati diventando veicolo di luce 
e trascendenza.

Burri ci insegna dunque che ogni 
materiale ha una propria dignità ed 
è capace di esprimersi. La mani-
polazione dei materiali attraverso la 
lacerazione e la combustione è un 
vero e proprio processo creativo e 
formale, che consente poi all’arti-
sta di modellare manualmente l’o-
pera e completarla.

Pagina 232
Alberto Burri al lavoro per 
una delle sue plastiche, Città 
di Castello, 1976. Foto di 
Aurelio Amendola.
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Alberto Burri mentre lavora ad 
un Cellotex, Città di Castello, 
1976. Foto di Aurelio 
Amendola.
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Todi (PG)
Storia della città

Todi si trova su un colle sopra la 
Valtiberina, a sinistra del Tevere. 
La città fu condizionata dalla cul-
tura etrusca e ciò è testimoniato 
dall’opera Marte di Todi, sebbene 
sia stato fusa ad Orvieto. Anche 
il nome Tutere - dal quale deriva 
il rispettivo latino Tuder e l’italiano 
Todi - è etrusco e significa confi-
ne. La città infatti era una fortezza 
che confinava con il territorio degli 
Etruschi, che probabilmente l’han-
no annessa al proprio. 

Nell’89 a.C. l’insediamento fu con-
quistato dai romani che lo eleva-
rono a municipium. Il colle su cui 
sorge ha due rilievi su cui sono 
ubicati rispettivamente il Duomo 
e la chiesa di San Fortunato. Per 
avere una piazza centrale, i romani 
avevano creato con delle fonda-
zioni una terrazza per coprire l’av-
vallamento tra i due rilievi. Sempre 
in epoca romana, l’aumento della 
popolazione portò ad un amplia-
mento della cinta muraria e a cau-
sa di problemi con il terreno furo-
no create delle terrazze sia ad est 
che a sud ovest del centro. Nella 
terrazza est fu realizzato il teatro, 
mentre l’anfiteatro venne eretto al 
di fuori delle mura. 

Nel Medioevo, l’area urbana si 
estese alle tre propaggini del col-
le (Borgo Nuovo, Borgo Ulpiano, 
Borgo di Porta Fratta) e i borghi 
vennero inclusi nella terza e ultima 
cinta muraria. Le mura furono co-
struite nel periodo di fioritura della 
città, in seguito alla conquista di 
Amelia e Terni. Furono eretti tre 
palazzi civici, il Duomo, la chiesa 
francescana di San Fortunato, si 
effettuò l’allargamento della piazza 

(1399) e la creazione di un siste-
ma di approvvigionamento idrico.
Come avvenne in altre città um-
bre, tra XIV e XV secolo fu fatta 
edificare una fortezza dal Cardinale 
Albornoz (1373), presero il potere 
delle signorie - come quella della 
famiglia Atti - e successivamente 
la città entrò a far parte dello stato 
pontificio. Nel XVI secolo le famiglie 
Atti e Cesi eressero i loro palazzi 
nella piazza principale, venne co-
struito il Vescovado e una fontana 
ma senza portare a termine tutto 
il programma urbanistico previsto.

Pagine 238-239
Johannes Blaeu,“Todi de l’État 
de l’Eglise” tratto da Nouveau 
Theatre de l’Italie,1704.

Pagine 240-241
Pianta di Città di Castello. 
Rielaborazione di Chiara 
Amodeo. 



“Todi riscuote da qualche anno un 
grande successo internazionale. È 
una città bellissima e niente affatto 

provinciale; la campagna e la cultura 
rurale che la circondano ne fanno un sito 

ideale per chi esercita una professione 
creativa.”

Piero Dorazio, Vivendo in Umbria
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Itinerario

Parco di Beverly Pepper

Il legame tra Beverly Pepper e 
l’Umbria nasce nel 1962, quando 
l’artista partecipa alla storica mo-
stra “Sculture nella città” a Spo-
leto, curata da Giovanni Caran-
dente. Da allora Todi diventa il suo 
rifugio e, col tempo, il centro della 
sua vita e della sua creazione. Qui, 
nel 2019, si concretizza il progetto 
forse più significativo del suo per-
corso: il Parco Beverly Pepper, un 
museo a cielo aperto che rappre-
senta non solo un dono alla città, 
ma un vero atto di trasformazione 
spirituale del paesaggio urbano.

Il parco si sviluppa lungo un per-
corso che unisce il Tempio rina-
scimentale di Santa Maria della 
Consolazione al cuore medievale 
di Todi, creando un dialogo conti-
nuo tra storia, natura e contempo-
raneità. Le sedici sculture donate 
dall’artista, realizzate tra gli anni 
Sessanta e i Duemila, offrono una 
sintesi della sua intera carriera: 
dalle forme espressioniste di Em-
brace (1963), alla monumentalità 
minimalista di Ingresso (1967), fino 
alle opere totemiche come Maia 
Toltec (1993) o i San Martino Al-
tars (1994), che evocano altari ar-
caici e cerimonie collettive. Opere 
che, pur radicate nei materiali in-
dustriali come l’acciaio o la pietra, 
tendono sempre a un oltre. La ma-
teria diventa segno, presenza atti-
va, portale verso un significato che 
trascende la forma.

Camminando lungo il Parco, l’e-
sperienza non è solo estetica ma 
quasi meditativa. Le sculture, co-

llocate in punti strategici, dialogano 
con il paesaggio e con il tempo. I 
visitatori sono invitati a sostare sul-
le lunette, ovvero panchine-scultu-
re in pietra pensate per osservare 
tanto le opere quanto i panorami 
umbri. È un invito alla contempla-
zione, alla pausa, a una forma di 
spiritualità laica che emerge dall’in-
contro tra arte e natura. In questo 
senso, il parco si configura come 
un luogo rituale, un percorso che 
porta chi lo attraversa a riconnet-
tersi con il ritmo lento del paesag-
gio e con la dimensione interiore 
del tempo presente.

Pepper stessa ha descritto questo 
progetto come una nuova energia 
per la città, capace di unire la storia 
millenaria di Todi con la sua ricer-
ca di artista. Nel parco, il linguag-
gio contemporaneo della scultura 
si innesta su un terreno carico di 
memoria, dando vita a una nuova 
forma di spiritualità pubblicanon le-
gata a un credo religioso specifico 
ma al senso universale di comu-
nità, di permanenza e di trascen-
denza che l’arte, immersa nella 
natura, può suscitare.

Con il parco, Todi si inserisce in 
una geografia più ampia di luoghi 
unici dedicati alla scultura contem-
poranea - come i giardini di “Hen-
ry Moore e Barbara Hepworth”43 
in Inghilterra o quello di “Isamu 
Noguchi negli Stati Uniti”44  - ma 
porta con sé una peculiarità. Qui 
il percorso artistico non si limita a 
raccontare l’evoluzione stilistica di 
Beverly Pepper ma diventa espe-
rienza di trasformazione in cui ogni 
scultura è una soglia che accom-
pagna dal visibile all’invisibile, dalla 
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Beverly Pepper, The Todi 
Columns, 1979-2019. Foto di 
Chiara Amodeo.
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Beverly Pepper, Embrace, 
Parco di Beverly Pepper, 
Todi,1963. Foto di Chiara 
Amodeo.
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Beverly Pepper, The Todi 
Columns, 1979-2019. Foto di 
Chiara Amodeo.

Vista panoramica dal Parco di 
Beverly Pepper, Todi. Foto di 
Chiara Amodeo.
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Vetrina della Fondazione 
Progetti Beverly Pepper, Via 
del Duomo 16, Todi. Foto di 
Chiara Amodeo.
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Beverly Pepper a lavoro nel 
suo studio.
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materia al silenzio interiore.

Fondazione Beverly Pepper

Oggi la Fondazione Beverly Pep-
per, nata nel 2018 e situata in Via 
del Duomo 16 (Todi), si occupa 
della ricerca, catalogazione, pub-
blicazione e diffusione di opere 
d’arte dell’artista, oltre a promuo-
vere incontri, seminari ed eventi 
d’arte, collaborando con istituzioni, 
associazioni, musei e collezionisti.
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Casa  dipinta “O’Doherty”

A pochi passi da Piazza del Po-
polo, in via delle Mura Antiche, si 
trova una dimora settecentesca 
trasformata da Brian O’Doherty - 
critico, artista e scrittore irlandese 
- in un’opera d’arte totale. L’abita-
zione, acquistata nel 1975 insie-
me alla moglie - la storica dell’arte 
Barbara Novak - è diventata negli 
anni un laboratorio permanente, 
in cui pittura murale, installazioni e 
scritture simboliche si intrecciano 
fino a dissolvere la distinzione tra 
casa e opera.

Dal 1977 ogni superficie interna 
è stata progressivamente dipinta, 
in un processo mai concluso, che 
ha seguito le stagioni della vita e 
della ricerca di O’Doherty. I colo-
ri accesi e le geometrie prospet-
tiche si combinano con scritture 
tratte dall’alfabeto Ogham, un lin-
guaggio celtico arcaico che l’arti-
sta ha recuperato come codice 
privato ed espressivo. Le stanze 
diventano così spazi quasi liturgi-
ci. Ad esempio, la cucina e la sala 
sono concepite come un “tempio 
Ogham”45, dove campeggia l’iscri-
zione One – Here – Now, sintesi di 
una filosofia che unisce dimensio-
ne cosmica e intimità quotidiana, 
invitando a vivere l’unità dell’esse-
re nel presente.

Il carattere rituale si intensifica in 
opere come i Rope Drawings, 
installazioni di corde tese nello 
spazio che evocano le architettu-
re degli altari umbri trecenteschi, 
trasformando il visitatore in parte 
integrante dell’opera. Tra questi 

spicca Trecento, che richiama la 
grande tradizione dell’“arte religio-
sa umbra”46: una pala astratta che, 
attraverso linee e corde, trasfigura 
la devozione medievale in un lin-
guaggio contemporaneo.

La spiritualità della Casa Dipinta 
non è però legata a un culto spe-
cifico ma a una visione ampia e 
archetipica. Le vocali diventano i 
suoni primordiali di un linguaggio 
universale, le finestre rappresen-
tano i momenti del giorno come 
un ciclo vitale, la camera da letto, 
immersa in un blu intenso, apre 
su vedute immaginarie di mare e 
cielo. Quest’ultima rappresenta un 
dono d’amore dell’artista alla mo-
glie, che rimpiangeva di non poter 
scorgere i paesaggi umbri dall’in-
terno della casa. L’opera domesti-
ca si trasforma così in un viaggio 
interiore, dove la materia muraria si 
fonde con simboli di trascenden-
za.

L’esperienza della Casa Dipinta 
va oltre la dimensione estetica. È 
un’opera in perenne mutamento 
che riflette la biografia, le identi-
tà multiple e le ricerche teoriche 
di O’Doherty. Seguendo il motto 
One, Here, Now, l’artista costrui-
sce un cosmo personale che, pur 
radicato nello spazio intimo di una 
dimora privata, assume una porta-
ta universale e quasi sacrale.
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Brian O’ Doherty, Trecento, 
Rose Drawing, soggiorno 
della Casa Dipinta O’ Doherty, 
Todi, 1985. Foto di Stefan 
Giftthaler. 
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Brian O’ Doherty, Dipinto delle 
vocali Ogham, sala da pranzo 
della Casa Dipinta O’ Doherty, 
Todi. Foto di Stefan Giftthaler. 
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Brian O’Doherty, Camera 
da letto dipinta con archi 
arcobaleno, Casa Dipinta O’ 
Doherty, Todi, 2012-2013. 
Foto di Stefan Giftthaler.
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Todi degli artigiani e degli artisti

Todi è una città in cui la manualità e 
la creatività si fondono in un equili-
brio che attraversa i secoli, dal Me-
dioevo fino al contemporaneo.

La storia artigiana di Todi affonda 
le radici nella corporazione dei Ma-
gister lignaminis, documentata già 
nel 1282, quando i maestri del le-
gno partecipavano attivamente alla 
vita civica cittadina insieme ad altri 
arti cittadine. Questi artigiani non 
erano semplici falegnami ma archi-
tetti e scultori del materiale ligneo, 
capaci di creare altari, apparati de-
corativi e portali che ancora oggi 
definiscono il volto urbano di Todi. 
Si diceva che “il maestro del legno 
era indispensabile in quasi tutte le 
attività umane”47 e tale centralità 
portò la corporazione ad aprire, nel 
Seicento, una sede nella chiesa 
di San Giuseppe, per continuare 
a rifornire la città di apparati lignei 
sacri e civili. Alla fine dell’Ottocento 
venne fondato l’Istituto Artigianelli 
Crispolti, dove generazioni di gio-
vani tuderti si formarono nelle arti 
e nei mestieri, dando vita a una 
scuola di ebanisteria che rese la 
città celebre fino al Novecento.

Passeggiando si scopre un reper-
torio di cardini in pietra o in ferro, 
sportellini di controllo, sbarre inter-
ne e catene: dettagli tecnici che 
raccontano una cultura della so-
glia tanto difensiva quanto esteti-
ca. Quel sapere sul legno resiste 
ancora nel quartiere Borgo. In via 
della Maleretta, la bottega di Mario 
e Filippo Battistoni continua ad uti-
lizzare le tecniche tradizionali - tra 
restauri e arredi su misura - testi-
moniando la continuità tra passa-
to e presente. Mario sottolinea lo 

spirito del mestiere e il suo valore 
urbano affermando che “una bot-
tega vuol dire una luce accesa, 
una persona in più che cammina 
in questi vicoli”48.  Un altro impor-
tante ebanista della città è Fernan-
do Corradini, restauratore di lunga 
esperienza che evidenzia il legame 
tra artigiano e materia: “comanda 
il legno, bisogna rispettarlo, a vol-
te serve la gomma lacca, a volte il 
martello e a volte il bisturi.”49 

Ma Todi non è soltanto città di arti-
giani, è anche luogo di saperi ma-
teriali e di artisti. Accanto al legno, 
Todi coltiva altri saperi materiali. 
In via Giacomo Matteotti, il calzo-
laio Marco Cianini realizza scarpe 
su misura quali mocassini, derby 
e Oxford, con pellami italiani e la-
vorazioni lente. La sua clientela in-
ternazionale è fatta di persone che 
passano da turisti e ripartono con 
un “pezzo” di Todi. 

Sulla via principale, Corso Cavour, 
Atelier Duo espone i gioielli in ce-
ramica e porcellana di Rita Miran-
da. Forme organiche che evoca-
no alveoli, coralli, bolle di sapone 
e microstrutture naturali, spesso 
lavorate con tecnica giapponese 
“raku”50  risalente al sedicesimo 
secolo. L’artista, con formazione in 
astrofisica, dichiara di cercare “ar-
monia, equilibrio, proporzione”51 a 
partire dalla natura.

Sempre in Corso Cavour, il mar-
chio Casirinzio (di Giampaolo Mar-
tinelli, Lucia Bonaccorsi, Andrea 
Bonaccorsi) trasforma cashmere 
mongolo su filature italiane in capi 
contemporanei. I titolari hanno la-
vorato per svariati anni con Brunel-
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Barberia Bertini, Corso 
Cavour 53, Todi. Aperta dal 
1964, è una delle più antiche 
di Italia. Il portone in legno 
risale al 1869. Foto di Chiara 
Amodeo
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lo Cucinelli dal quale hanno impa-
rato “l’attenzione per i particolari e 
la ricerca assoluta della qualità”52. 

Questa cultura della materia con-
vive con una cultura dell’arte che, 
dagli anni di Piero Dorazio53 e Nico-
las Carone54 in Umbria, ha trovato 
a Todi un baricentro di comunità e 
scambi. Il pittore Roberto Carac-
ciolo, formatosi tra Perugia, Urbino 
e New York, riconosce nella città 
un luogo di quiete, “di introspezio-
ne”55, in dialogo con il minimalismo 
e l’astrazione italiana del secondo 
Novecento; una scena che si è 
nutrita anche della presenza di Be-
verly Pepper e della rete artistica 
gravitante intorno a Todi. In questo 
incrocio, la Todi degli artigiani e la 
Todi degli artisti si sovrappongono.
Il gesto dell’ebanista, del cerami-
sta o del tessitore non è alterna-
tivo al gesto dell’artista ma ne è la 
premessa.

Negli stessi anni, l’artista Alighiero 
Boetti scelse la campagna tuderte 
come rifugio di pensiero e speri-
mentazione. “Piuttosto che risali-
re la corrente di un fiume e dover 
scegliere quale affluente prendere, 
è meglio invece scendere dalla 
sorgente e sarà l’acqua stessa a 
portarti dove vorrà”56, racconta il 
figlio Matteo, ricordando il modo 
in cui il padre trovò la sua casa 
a Todi. Un casale dove passava 
molto tempo per sfuggire alla fre-
nesia romana e concentrarsi, oltre 
a fungere da luogo d’incontro con 
gli amici artisti.

Anche la fotografia occupa uno 
spazio importante in continuità 
con la vocazione contemplativa e 

intimista della città. Ne fu un chia-
ro esempio Nini Mulas, compagna 
di Ugo Mulas (anch’egli fotografo), 
che visse e lavorò a Todi, città del-
la quale era innamorata. Nella gal-
leria Extra Moenia, l’amica Giuliana 
Soprani (moglie di Piero Dorazio) 
allestì una mostra per i due foto-
grafi.

Da tutto ciò risulta un sistema di 
manualità colta. I portoni storici e 
i loro meccanismi, i cori lignei re-
staurati, le botteghe che resistono 
nei vicoli, i laboratori che innova-
no materiali antichi, le traiettorie 
internazionali degli artisti contem-
poranei. A Todi, l’eredità delle arti 
cittadine non è un capitolo chiuso, 
è un vocabolario vivo - fatto di le-
gno, pelle, terra e fibra - che conti-
nua a offrire strumenti concreti per 
immaginare forme nuove. La città, 
in questo senso, è un laboratorio 
all’aperto dove artigianato e arte si 
guardano negli occhi e si ricono-
scono da pari.
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Laboratorio di Marco Cianini, 
Via Giacomo Matteotti 39, 
Todi.

Miltos Manetas lavora la 
ceramica all’Atelier Duo, 
Corso Cavour 69, Todi.
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Piero Dorazio nella sua 
sala alla XXX Biennale 
Internazionale di Arte di 
Venezia, 1960. Foto di Virginia 
Dortch.

Roberto Caracciolo spiega 
il processo tecnico e 
intellettuale dei suoi lavori, 
New York, 2018.
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Alighiero Boetti ritratto mentre 
realizza un’opera alla mostra 
Live In Your Head: When 
Attitudes Become Form, 
Kunsthalle Bern, Berna, 1969. 
Foto di Shunk Kender.

Ugo Mulas, Autoritratto con 
Nini. A Melina e Valentina, 
Palazzo Reale di Milano, 
1972.
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UTOPIE TRA CIELO E TERRA

Architetture visionarie dell’ Umbria contemporanea

L’Umbria contemporanea si pre-
senta come una terra di utopie rea-
lizzate dove arte, architettura e pae-
saggio si fondono in un linguaggio 
comune, sospeso tra cielo e terra. 
Dalla Scarzuola di Tomaso Buzzi 
al Fuseum di Brajo Fuso, dal Parco 
di Sculture di Brufa al Campo del 
Sole di Tuoro sul Trasimeno, ogni 
luogo nasce da un sogno individua-
le che diventa architettura colletti-
va, un esperimento di spiritualità e 
immaginazione che rinnova l’antico 
dialogo fra uomo e natura.

La regione custodisce “patrimonio 
fragile e controverso, ma animato 
da un codice genetico moderno 
fatto di precarietà costruttiva e di 
architettura effimera”57. Proprio in 
questa tensione tra effimero ed 
eterno si collocano le esperienze 
artistiche che caratterizzano l’Um-
bria del secondo Novecento: luo-
ghi in cui la materia si trasforma in 
pensiero e la forma diventa gesto 
poetico. Alla Scarzuola, Buzzi pro-
getta una città ideale dell’anima, 
un teatro alchemico di pietra e 
simboli che congiunge l’architettu-
ra al mito. Nel Fuseum, Brajo Fuso 
costruisce un universo personale 
dove frammenti e scarti si fanno 
arte e memoria in un laboratorio 
di libertà creativa. Il Parco di Scul-
ture di Brufa e il Campo del Sole 
ampliano questa tensione verso il 
collettivo, si tratta di spazi aperti in 
cui l’arte diventa paesaggio e il pa-
esaggio si fa arte. 

Queste “utopie” non sono sogni 
irrealizzati ma frutto della trascen-
denza quotidiana, luoghi concreti 
che interrogano il visitatore, offren-
do una meditazione visiva e spiri-

tuale sulla possibilità di una bellez-
za che si costruisce ancora fra il 
cielo e la terra.

Pagina 260
Itinerario del terzo giorno. 
Rielaborazione di Chiara 
Amodeo.
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“Anche la Scarzuola diventa sempre 
più, in pietra viva, il mio sogno a occhi 

aperti, sempre più vasto, e complesso, e 
ricco di significati reconditi, di allusioni, 

di metafore, di ‘concetti’, di trovate, 
grandi e piccole, di segreti, di allusioni, 

echeggiamenti, fantasie, cristallizzazioni, 
incrostazioni, ricordi.”

Tommaso Buzzi
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Itinerario

La storia

La storia della Scarzuola ha inizio 
in Umbria, in un’area selvaggia e 
acquitrinosa nei pressi di Mon-
tegabbione (TR), nella località di 
Montegiove.  San Francesco visitò 
questo luogo nel 1218 e trovando 
il luogo adatto alla solitudine e alla 
preghiera, vi costruì una capanna 
realizzata con fasci di scarza (o 
scarsa), una pianta palustre loca-
le. Si narra che Francesco piantò 
anche una rosa e un alloro e fece 
sgorgare miracolosamente una 
sorgente d’acqua, rendendola 
taumaturgica. Per commemorare 
il passaggio e il miracolo del San-
to, nel 1282, Nerio di Bulgaruccio 
dei Conti di Montegiove (membro 
della famiglia Marsciano) fece eri-
gere sul posto della capanna una 
chiesa e un oratorio, inizialmente 
di modeste dimensioni e di forma 
ottagonale. La chiesa fu denomi-
nata della Scarzola e venne affi-
data ai Frati Minori. Successiva-
mente, i Frati Minori ampliarono il 
complesso, dedicandolo alla San-
tissima Annunziata e vi eressero 
un convento, che non fu subito 
dedicato a San Francesco ma fu 
un luogo importante di sepoltura 
per la famiglia Marsciano. Il com-
plesso, che fu anche sede di no-
viziato e studio di filosofia, passò 
di mano sul finire del Settecento 
ai Marchesi Misciattelli di Orvieto, 
in seguito all’abbandono da parte 
dei Frati Minori. Nel corso del tem-
po, il convento rimase disabitato 
per decenni e successivamente in 
stato di abbandono. Il complesso 
fu poi acquistato il 26 dicembre 
1957 dall’architetto milanese To-
maso Buzzi (1900-1981), figura di 

spicco dell’architettura milanese, 
designer e insegnante presso il 
Politecnico di Milano. Buzzi era un 
professionista affermato ma cer-
cava una via per esprimere un lato 
più mistico e fantasioso. Infatuato 
dall’idea di creare la propria perso-
nale “follia”58, un luogo recondito e 
difficile da raggiungere per potersi 
denudare da se stesso e ritirarsi 
dal suo mondo aristocratico. Buz-
zi restaurò inizialmente il vecchio 
convento, adattando la parte mo-
nastica ad abitazione.

Accanto al convento, tra il 1958 
e il 1978, Buzzi progettò ed edifi-
cò la sua “città ideale”59, chiamata 
Città Buzziana o Buzzinda. L’ope-
ra, concepita come un complesso 
teatrale architettonico esoterico, 
fu ispirata principalmente al libro 
ermetico del 1499, Hypneroto-
machia Poliphili, scritto da Fran-
cesco Colonna. Buzzi utilizzò la 
scenografia teatrale e il ruinismo 
per sentirsi libero dagli schemi, 
cercando di realizzare ciò che un 
ingegnere o architetto tradizionale 
non avrebbero potuto fare. L’opera 
fu lasciata volontariamente incom-
piuta. L’estrema fantasia e bizzar-
ria del progetto portarono l’opera 
a essere criticata e ad affermare 
che avrebbe potuto “danneggiare 
la memoria futura dell’architetto.”60

Alla morte di Tomaso Buzzi nel 
1981, la Città Buzziana era stata 
realizzata solo in parte. Buzzi lasciò 
gli schizzi, i disegni e gli appunti al 
suo pronipote, Marco Solari, che 
ne divenne l’erede e il custode.
Solari ha dedicato quaranta anni 
della sua vita a completare fe-
delmente la visione dello zio, ba-
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Marco Solari di fronte all’ex 
oratorio della Scarzuola. Foto 
di Chiara Amodeo.
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Affresco San Francesco 
in levitazione, Chiesa della 
Scarzuola, XIII secolo. É una 
delle prime raffigurazioni del 
santo, ancora fuori dai canoni 
dell’iconografia ufficiale.
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La chiesa della Scarzuola. 
Foto di Chiara Amodeo.

La Scarzuola
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sandosi sui disegni. Oggi vive nel 
complesso e accoglie i visitatori 
guidandoli attraverso il complesso 
percorso simbolico e mistico.

La Scarzuola è molto più di un 
complesso architettonico. Essa 
è concepita come un viaggio ini-
ziatico e un “sogno ermetico”61, 
un “labirinto dello Spirito”62 creato 
dall’architetto Buzzi come autobio-
grafia abitabile e come materializ-
zazione del suo universo onirico. Il 
complesso teatrale architettonico 
esoterico creato si fonda su princi-
pi mistici, filosofici e spirituali, rap-
presentando la ricerca della città 
ideale, un’oasi di raccoglimento e 
fantasia e un luogo dove sacro ed 
esoterico si incontrano.

Il fondamento filosofico: follia 
e ricerca del sé

Il luogo è definito un “grido impie-
trato di Buzzi”63 e si concentra sulla 
spiritualità intesa come un’azione 
prolungata. Marco Solari sottoli-
nea che per comprendere la Scar-
zuola è necessario adottare la “fol-
lia” e “guardare la Scarzuola con 
gli occhi del bambino”64 e dunque 
essere liberi dalle sovrastrutture e 
dai condizionamenti imposti dalla 
società.

L’opera si basa su due concetti 
chiave:
• Il teatro del mondo (Teatrum 
Mundi): l’opera è una grande sce-
nografia teatrale e un’“antologia in 
pietra”65  in cui ognuno è chiamato 
a scegliere se essere partecipe o 
“burattino”66. Anche la vita viene 
paragonata ad una messa in sce-
na, un grande teatro del mondo in 

cui “celebrare, mettere in pietra, 
l’animo dell’artista.”67 Un animo 
complesso ispirato non solo alle 
allegorie di Colonna ma anche di 
San Francesco e Gaudì. Perso-
naggi a lui contemporanei in quan-
to si sono confrontati sia con la vita 
terrena che con quella spirituale.
• Il non-finito e il ruinismo: Buz-
zi lasciò l’opera volontariamente 
incompiuta, talvolta impiegando il 
ruinismo e finte rovine. L’obiettivo 
era che il “non finito” conferisse 
all’architettura la “quarta dimensio-
ne che è il tempo”68, permettendo 
all’opera di essere in dinamicità 
continua come la natura.

Il viaggio iniziatico e la ricerca 
dell’anima

La Città Buzziana è un percorso 
simbolico che mira alla riscoperta 
della “scintilla divina”69 e alla co-
noscenza di sé. Questo viaggio è 
ispirato in gran parte all’opera er-
metica Hypnerotomachia Poliphili 
(La Battaglia d’amore in sogno di 
Polifilo, 1499), che narra un per-
corso onirico attraverso l’architet-
tura per ritrovare l’anima.

Il percorso è scandito da prove, 
metamorfosi e simbologie profon-
de:
• Le vie e la scelta: dal Ninfeo 
del tempo si dipartono tre sentieri 
che simboleggiano le tre scelte di 
vita: Gloria Dei (la via dello spiri-
to), Gloria Mundi (la via della gloria 
mondana, che non porta a nulla), 
e Mater Amoris (la via dell’amore, 
verso la città divina). Quest’ultima 
è la “chance totale finale”70.
• La trasformazione: si accede 
alla Scarzuola attraverso il tunnel 
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Il Teatro dell’Arnia. Foto di 
Chiara Amodeo.
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Visione d’insieme del 
Theatrum Mundi, con a 
sinistra il Teatro dell’Arnia e a 
destra l’Acropoli. Il pavimento 
dell’orchestra è costituito da 
un labirinto. Foto di Chiara 
Amodeo.
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Il Teatro acquatico. Foto di 
Chiara Amodeo.
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La Balena di Giona.
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delle metamorfosi, un processo 
che implica la mnemotecnica (arte 
della memoria) e il superamento 
dei propri mostri interiori (i quali, 
una volta tenuti a bada, permetto-
no di aprire l’occhio della visione). 
Un’altra tappa cruciale è l’ingresso 
nella Balena di Giona, che simbo-
leggia il processo di purificazione e 
rinascita dell’iniziato.
• L’equilibrio instabile e il tem-
po: la Scarzuola è un luogo senza 
tempo (Z Lost), dove il tempo vie-
ne sospeso per far entrare energie 
creative. La Torre del tempo pre-
senta una dualità: Kronos (il tempo 
scandito, diurno) su un lato e l’e-
ternità (il tempo senza tempo, dei 
sogni) sull’altro. In questi giardini si 
deve imparare a tenere in equili-
brio instabile le due parti opposte. 
Il concetto del tempo non lineare 
è fondamentale per lo sviluppo 
dell’anima.

Simbolismo esoterico e duali-
tà cosmica

La Città Buzziana è intrinseca-
mente strutturata sulla dualità e sul 
contrasto perfetto tra gli opposti. 
Tra i principali simboli esoterici e di 
dualità troviamo:
• Il sole e la luna: i due lati del 
complesso sono dedicati al Sole 
(simbolo maschile, Apollineo, ra-
gione, luce, veglia) e alla Luna 
(simbolo femminile, Dionisiaco, 
inconscio, notte, istinto). Queste 
due parti devono essere tenute in-
sieme in equilibrio.
• La grande madre: la scultura 
acefala di donna è l’allegoria della 
madre terra e del caos primordia-
le. Simboleggia il centro di tutto 
(la vagina), richiamando anche la 

“Vergine mercuriale alchemica”71.
• Il numero sette: un numero 
magico che rappresenta la com-
pletezza e la totalità del sé. Si ma-
nifesta nelle sette porte, nei sette 
teatri, e nei sette edifici archetipici 
dell’Acropoli.
• La scala delle sette ottave: 
parte della Torre di Babele, enfa-
tizza il valore della musica come 
ricerca dell’armonia. Ciò richiama 
l’alchimia, detta anche “arte della 
musica”72, dove i sette suoni in-
dicano il buon andamento della 
grande opera.
• L’occhio alato: un simbolo fon-
damentale ispirato a Leon Battista 
Alberti. Rappresenta la coscienza 
consapevole (il terzo occhio). Po-
sto tra Sole e Luna, si apre quan-
do gli opposti si ricongiungono, 
permettendo di vedere oltre ciò 
che gli occhi ordinari non perce-
piscono. È l’emblema del vero ar-
tista.
• Il cipresso: il cipresso folgora-
to nel Tempio di Apollo funge da 
ponte simbolico tra la terra e il cie-
lo e commemora il passato. Buzzi 
lo riteneva l’elemento più vicino a 
Dio.

Alchimia e mistica

L’intento di Buzzi era quello di re-
alizzare una trasmutazione di se 
stesso attraverso l’opera, operan-
do come un alchimista che estrae 
lo spirito dalla materia. Vi sono dei 
temi ricorrenti:
• Mistica ebraica e Tau: Buzzi 
fa riferimento alla mistica ebraica. 
La sigla “ATB”73  (Architetto Toma-
so Buzzi) include una Tau, ultima 
lettera dell’alfabeto ebraico usata 
da San Francesco e simbolo di re-
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Torre del Tempo e dell’Angelo 
Custode. Foto di Chiara 
Amodeo.
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Palchi del Theatrum Mundi 
con raffigurazioni del sole e 
della luna.
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La Grande madre. Foto di 
Chiara Amodeo
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La Torre di Babele. Foto di 
Chiara Amodeo.
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L’Occhio alato. Foto di Chiara 
Amodeo.
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Il cipresso del Tempio 
di Apollo. Foto di Chiara 
Amodeo.
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La sigla ATB (Architetto 
Tommaso Buzzi) in diversi 
punti della Scarzuola. Foto di 
Chiara Amodeo.
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La Torre della solitudine e 
della meditazione. Foto di 
Chiara Amodeo.
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denzione. In alchimia, la croce 
(richiamata dalla Tau) è il gero-
glifico del crogiolo in cui la ma-
teria si spiritualizza. La Tau col-
lega “Malkut”74 (la terra/i piedi) 
a “Keter”75 (la parte alta). Il sim-
bolo del Pegaso con i piedi 
per terra e le ali ribadisce lane-
cessità di essere radicati nella 
quotidianità e materializzare la 
spiritualità per poter volare.
• Magia e trascendenza: l'ar-
te (compresa quella di Buzzi) 
include la magia, intesa come 
ciò che trascende. Buzzi cer-
cava di salvare la parte tra-
scendente della coscienza. La 
magia è intrinseca a ogni fram-
mento d'arte.
• Metamorfosi e creazione: 
la Scarzuola è il luogo del di-
sordine e della fantasia dove 
tutto è possibile. L'atto creativo 
di Buzzi era il “bricoler”76, che 
consisteva nello spezzettare le 
sovrastrutture accumulate per 
ricomporle attraverso la fan-
tasia, come fanno i bambini. 
L’artista deve essere libero e 
creare il presente frammen-
tando il passato. Il sogno oni-
rico dell’anima è fondamentale 
perché quest’ultima vive fuori 
dallo spazio-tempo e si svilup-
pa nella realtà notturna.

La Scarzuola è un monumen-
to folle e geniale, un’utopia tra 
cielo e terra che invita il visi-
tatore a un esame interiore, a 
tenere in equilibrio sia la vita 
materiale che la spirituale e a 
riconquistare la libertà e lo spi-
rito creativo.
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Il Parco delle Sculture si trova a 
Brufa, una frazione del comune di 
Torgiano (PG). Brufa è uno di quei 
paesi che difficilmente potrebbe-
ro essere un’“attrattiva turistica”77, 
non avendo un centro storico o 
resti significativi di epoche passa-
te. Il parco rappresenta una delle 
iniziative di scultura pubblica av-
viate in Umbria a partire dagli anni 
Sessanta, nate da una proficua 
sinergia tra enti pubblici e critici. 
L’iniziativa è nata nel 1987 e con-
tinua ad oggi in quanto ogni anno 
una nuova scultura si aggiunge 
alla collezione. Le sculture sono 
considerate come veri e propri 
“cittadini onorari”78 del borgo. Ar-
tisti di grande fama scelgono un 
frammento di questo borgo per 
installare la loro opera. La colle-
zione è arrivata a contare ventino-
ve elementi. L’iniziativa di Brufa si 
colloca nello stesso contesto sto-
rico di altre importanti realizzazioni 
umbre, come il Campo del Sole a 
Tuoro sul Trasimeno (1985-1989) 
e il progetto “Sculture per la città”  
79 di Terni (1984–2009).

Caratteristiche del parco e 
collocazione delle opere

L’effetto che ne risulta è insolito. I 
visitatori passeggiano fra case abi-
tate, in angoli spesso anonimi, e 
scorgono figure di bronzo che si 
ergono massicce accanto a loro. 
Le sculture sono diffuse nel cen-
tro del paese (es. Brufa di Mas-
simo Pierucci, Fontanina di Pietro 
Cascella, Volo frenato di Valerio 
Trubbiani ecc.) mentre altre sono 
sparse nella natura (es. Thaum di 
Agapito MInucchi, Broken circle di 
Beverly Pepper, Torri di Bruno Li-

beratore ecc.) Molti sono i punti da 
cui le linee di una scultura permet-
tono di incorniciare una “vista pri-
vilegiata su Torgiano o su Assisi”80.

Il luogo ha una funzione di interse-
zione tra arte, vita quotidiana e pa-
esaggio e ci fa riflettere su diversi 
temi:
• Integrazione arte-vita: Brufa è 
l’opposto di un museo tradizionale 
perché la sua arte permea gli an-
goli anonimi e le case abitate. Le 
sculture sono integrate nella vita 
del borgo e questa integrazione 
quotidiana dell’arte nella dimensio-
ne socio-urbana richiama i progetti 
partecipati che hanno caratterizza-
to la scultura pubblica umbra.
• Contemplazione e paesaggio: 
le opere d’arte agiscono come 
mediatrici tra l’uomo e l’ambiente 
circostante. Le geometrie delle 
opere incorniciano viste su Tor-
giano o su Assisi. Il riferimento ad 
Assisi - luogo di profonda valenza 
spirituale - suggerisce che l’arte a 
Brufa non mira solo all’estetica, ma 
anche a elevare la percezione del 
panorama.
• Rivelazione della natura: il par-
co si inserisce in una narrazione 
umbra in cui la bellezza naturale 
del territorio trova una sua nuova 
comprensibilità in relazione alla 
scultura contemporanea. Come il 
Campo del Sole - le cui colonne 
trovano continuità nelle realizzazio-
ni successive - Brufa utilizza l’arte 
per dare un nuovo significato al 
paesaggio.
• Arte nascosta: l’esperienza 
della visita è continua, poiché le 
opere sono sparse e a volte ce-
late dall’erba. Questo elemento 
di ricerca e rivelazione può esse-
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Bruno Liberatore, Torri, Parco 
delle Sculture di Brufa,1993. 
Foto di Andrea Campanelli.
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Massimo Pierucci, Brufa, 
Parco delle Sculture di 
Brufa, 1987. Foto di Andrea 
Campanelli.
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Mirta Carroli, Il tempio delle 
voci, Parco delle Sculture di 
Brufa, 1997.
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Beverly Pepper, Broken 
Circle, Parco delle Sculture di 
Brufa, 2011.
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Marco Mariucci, L’uomo di 
Brufa, Parco delle Sculture di 
Brufa, 2013. Foto di Andrea 
Campanelli.

Parco delle Sculture di Brufa
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re interpretato come un percorso 
meditativo o contemplativo, dove 
l’incontro con l’opera d’arte è un 
evento inaspettato e profondo, si-
mile a una rivelazione in un conte-
sto apparentemente banale.
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Il Fuseum (museo di Brajo Fuso) 
è uno dei siti più affascinanti 
del capoluogo umbro, sebbene 
poco conosciuto. Situato in via 
dei Cappuccini 425, in località 
Montemalbe (cinque chilometri da 
Perugia), si tratta di un parco-mu-
seo di arte contemporanea che 
occupa un’area boscosa di circa 
tredicimila metri quadrati.

Il nome “Fuseum” deriva dalla fu-
sione della parola latina museum 
con il cognome del suo ideatore, 
Brajo Fuso (1899-1980). Il perugi-
no Fuso fu medico odontoiatra e 
professore universitario, noto per 
aver brevettato il “riunito”81, la se-
dia mobile sanitaria per dentisti. 
La sua carriera artistica, iniziata 
intorno al 1946, fu fortemente in-
coraggiata dalla moglie, la pittrice 
Elisabetta Rampielli, detta Bettina. 
Fuso acquistò il lotto di terreno 
nel 1959 e lavorò costantemente 
alla sua realizzazione tra il 1960 e 
il 1980. L’artista desiderava dare 
una “casa” alle sue opere, con-
siderandole i suoi “figli”, e creare 
un rifugio per i sogni di coloro che 
non vogliono “soccombere ai det-
tami della quotidianità”82. Il com-
plesso è un organismo autonomo 
che funge sia da contenitore che 
da contenuto. È costituito da un 
parco boscoso di lecci e corbez-
zoli, disseminato di sculture e co-
struzioni artistiche che fungono da 
padiglioni espositivi.

Fuso è un esponente della Débris-
Art (arte del riciclo), termine conia-
to dal critico Giulio Carlo Argan. La 
sua arte spontanea e indipenden-
te si concentra sull’assemblaggio 
e sulla rigenerazione di materiali di 

scarto, come lamiera, ferro, tubi, 
pneumatici, rottami dimessi, ce-
mento, alluminio, vetro, ceramica 
e plastica.

Gli spazi 

• Il parco: un bosco-giardino per-
corso da sentieri con nomi curiosi 
(come “la via del Gratopasso”) e 
interventi artistici che alterano leg-
germente l’ambiente naturale, quali 
il cancello di ingresso e il muro di 
recinzione che sono opere d’arte 
incastonate con rottami. Nel par-
co si trovano composizioni come 
le Sculture mobili (che producono 
suoni mosse dal vento) e le Prato-
sculture (bottiglie di vetro capovol-
te), oltre a un piccolo anfiteatro a 
gradinate chiamato Bociarius.
• La galleria: il nucleo espositi-
vo è costituito da undici sale che 
raccolgono un centinaio di opere 
rappresentative, disposte in or-
dine tematico e cronologico. Tra 
i cicli esposti vi sono le Straticro-
mie (tecnica mista vicina al surre-
alismo astratto e al Dadaismo con 
elementi di dripping e frottage), 
i Legni (segnano una netta virata 
verso un rigore inedito, dove Fuso 
abbandona la frenesia delle sue 
fasi iniziali per riordinare gli scarti 
con essenzialità cromatica e ridu-
zione formale), le Cromoscolatu-
re, gli Acidocromi, i Cromoggetti 
e le Metalloplastiche. La galleria 
si conclude con il Pittocromo, lo 
studio-laboratorio di Fuso dove 
conservava i materiali per le sue 
creazioni.
• La brajta: una piccola costru-
zione che fungeva da rifugio estivo 
per i coniugi Fuso. Oggi è allestita 
come centro documentale, con-
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servando arredi dipinti da Fuso e 
documenti sulla sua vita medica e 
artistica.
• La sala Bettina: dedicata alle 
opere della moglie Bettina, era un 
luogo di incontri culturali e convi-
viali con amici intellettuali come 
Zavattini, Ungaretti e Argan. Attual-
mente è attrezzata per eventi cul-
turali e servizi di ristorazione.
• La sala degli Elleni: Un ampio 
spazio per eventi che prende il 
nome dalle imponenti statue an-
tropomorfe realizzate con rottami, 
originariamente esposte nel parco 
e poi qui posizionate per preser-
varle dagli agenti atmosferici.
• Il brajzoo: un padiglione semi-
circolare con sculture del mondo 
animale, figure grottesche e biz-
zarre realizzate con latta, pneuma-
tici, estintori e serbatoi. Un tempo 
chiamato Funfauna, conteneva 
anche elementi di satira politica 
sulla Prima Repubblica.

Utopia e reazione creativa

L’arte di Brajo Fuso è inestricabil-
mente legata al periodo storico tur-
bolento che va dal 1943 al 1980. 
Reduce dalle esperienze brutali 
della Prima e della Seconda guer-
ra mondiale, il suo lavoro esprime 
l’anima tormentata della sua gene-
razione. La sua arte è una “lettura 
artistica di un mondo disturbato”83 
e frammentato dall’orrore.

Legame con la terra tra mate-
rialità e rigenerazione

Il Fuseum manifesta un forte le-
game con la terra attraverso l’uso 
della Débris Art e dei materiali di 
recupero. Fuso si oppose all’in-

differenza e al caos intervenendo 
chirurgicamente su rottami e scar-
ti meccanici per dare loro nuova 
vita. Questo non era un gioco di 
fantasia sregolata, ma un tentati-
vo di comunicare un’“alternativa 
esistenziale, programmata e vei-
colata da un ordine interno”84. La 
rigenerazione degli scarti - al limite 
della loro esistenza utile - avviene 
nell’incontro con la natura del par-
co.

La spiritualità 

Si può individuare un forte tema di 
spiritualità intesa come ricerca di 
significato, catarsi e trascendenza 
in diversi aspetti:
• La trasformazione e la reden-
zione: Fuso trovò nell’arte un’au-
tentica vocazione. La sua arte era 
un’“esigenza elementare”85 che 
esprimeva le “turbe e le euforie”86 
in un inno alla vita. Questo atto di 
prendere l’orrore - rappresentato 
da rottami di guerra e industriali - 
e trasformarlo in bellezza assume 
il valore di un processo redentivo.
• L’umanesimo e l’allegoria: le 
imponenti sculture Elleni, realizzate 
con rottami, sono viste come “eroi 
per salvare l’umanesimo che sta 
scomparendo”87. Questa missio-
ne allegorica che mira a difendere 
i valori umani attraverso la resurre-
zione del rifiuto, conferisce al luo-
go e alle opere un significato più 
alto e quasi sacro.
• La creazione di un mondo ma-
gico: il parco è descritto come un 
“mondo fantastico”88, un “mon-
do magico e di continua scoper-
ta”89 popolato da bizzarre creature 
del Brajzoo. Le sue vie con nomi 
fantasiosi e le opere elevano l’e-
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Brajo Fuso, Antropomorfi, 
Fuseum, Perugia, 1964. 
Rappresentano le sette note 
realizzate con serbatoi di 
motociclette e posizionate 
all’ingresso del parco del 
Fuseum.

Brajo Fuso, Brancaleone, 
Fuseum, Perugia, 1962. 
Scultura realizzata con il 
semiasse di un camioncino e 
dei rottami. Il nome richiama il 
cavaliere ironico e impacciato 
interpretato da Vittorio 
Gassman nel film L’armata 
Brancaleone (1966).
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sperienza del visitatore oltre il quo-
tidiano, invitandolo a entrare nella 
“mente geniale di uno dei grandi 
protagonisti della storia culturale 
umbra”90.

Il Fuseum si configura come un’u-
topia tra terra e cielo. È un luogo 
fisico dove la materia di scarto vie-
ne riscattata attraverso una visio-
ne, per creare uno spazio di dia-
logo, sperimentazione e “capacità 
di reazione creativa all’ambiente”91. 
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“Come nel vicino Campo del Sole, il 
museo all’aperto dove colonne-sculture, 

erette da artisti di fama mondiale, 
idealizzano incontri tra culture diverse 
e lanciano ponti tra storie già scritte e 

ancora da raccontare.”

Manuela Ferretti
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Il Campo del Sole si configura come 
un imponente insieme architettoni-
co, un parco delle sculture a cielo 
aperto e un museo all’aperto unico 
nel suo genere. Il complesso sor-
ge nella località Navaccia (o Punta 
Navaccia) del comune di Tuoro sul 
Trasimeno (sul lato nord del Lago 
Trasimeno, zona di grande inte-
resse naturalistico). Il progetto fu 
ideato dall’artista Pietro Cascella 
con la collaborazione degli sculto-
ri Mauro Berrettini e Cordelia von 
den Steinen, con il coordinamento 
critico dello storico dell’arte Enrico 
Crispolti. La realizzazione avvenne 
in più fasi tra il 1985 e il 1989.

Struttura e composizione

La caratteristica distintiva del Cam-
po del Sole è la sua forma a gran-
de spirale o “spirale caudata”92 
che si estende per un diametro 
di 44 metri. Lungo questo percor-
so a spirale sono disposte venti-
nove colonne-sculture, create da 
scultori italiani e internazionali di 
diverse generazioni e formazione. 
Tra gli artisti intervenuti nel tempo 
troviamo Kengiro Azuma, Mauro 
Staccioli, Joe Tilson, Giò Pomo-
doro e Hidetoshi Nagasawa. Le 
colonne hanno un’altezza di circa 
4,50 metri e un diametro tra i 70 
e gli 80 cm. Sono realizzate utiliz-
zando la pietra serena locale, una 
pietra arenaria grigia estratta dalle 
cave umbre da maestranze locali. 
Questa pietra, di colore grigio-az-
zurro, acquisisce una “sfumatura 
rosata”93 grazie al sole. 

Il culmine del percorso a spira-
le è una tavola centrale (descritta 
come una “tavola-desco”94 o quasi 

desco) scolpita da Pietro Cascella 
e sormontata da un simbolo sola-
re (il suo globo centrale). Le opere 
poste all’ingresso sono invece di 
Kuo-Wei Tu.

Spiritualità e simbolismo co-
smico

Il Campo del Sole è un “luogo della 
memoria”95 concepito per stimo-
lare la riflessione e l’incontro che 
rappresenta:
• Un richiamo solare e cosmico: 
il nome stesso, Campo del Sole, 
si riferisce sia alla centralità della 
tavola di Cascella, sia alla dispo-
sizione a spirale che richiama un 
antichissimo simbolo solare. La 
spirale descrive un viaggio circola-
re che ruota intorno al cosmo e la 
pietra serena, esposta al sole, ne 
assorbe le risonanze cromatiche.
• Un nuovo Stonehenge: la pre-
senza e la cadenza delle colonne 
conferiscono all’insieme una dif-
fusa verticalità che fa del Campo 
del Sole una sorta di “Stonehen-
ge moderna”96. Questo paragone 
evoca un’architettura sacra o mo-
numentale legata a cicli naturali e 
astronomici.
• Un percorso meditativo: la ta-
vola centrale è il traguardo di un 
percorso meditativo. Le sculture 
sono disposte per essere vissute 
e toccate. Il sito richiama remote e 
molteplici “risonanze mediterrane-
e”97 legate al sole.

Utopia sociale e dialogo

Il Campo del Sole è un vero e pro-
prio monumento sulla possibilità 
del dialogo e un incontro fra diver-
sità. L’obiettivo del progetto non è 
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solo estetico ma relazionale. Ciò si 
rispecchia in più punti:
• Incontro: non essendo dedicato 
a qualcosa o qualcuno, il Campo 
del Sole si pone come monumen-
to che permette ai visitatori di in-
contrarsi e dialogare.
• Assenza di barriere: l’ideale 
utopico si manifesta nell’essere 
un “luogo di frequentazione quoti-
diana, senza mura o barriere”98, in 
contrasto con la chiusura tipica di 
molti musei.
• Sollecitazione interiore: l’arte 
stessa serve come strumento per 
elevare l’esperienza e per “dialo-
gare con se stessi”99. Ad esem-
pio, l’opera di Mauro Staccioli, pur 
rispettando il tema della colonna 
gioca sulla sua funzione per co-
struire una forma autonoma, volta 
a “sollecitare interrogativi e attivare 
la sensibilità necessaria per elabo-
rare risposte”100.

OVERTOUR
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Al termine dei tre giorni di immer-
sione tra arte e spiritualità sia classi-
che che contemporanee, per coloro 
che dispongono di un ulteriore gior-
no si consiglia la visita di altre due 
città: Orvieto e Spoleto.

In questo capitolo viene delinea-
to un itinerario differente rispetto 
ai precedenti, poiché coniuga in 
un’unica giornata luoghi emblema-
tici dell’architettura classica e spazi 
dedicati all’arte. Tale accostamen-
to intende mettere nuovamente in 
evidenza la duplice identità che 
contraddistingue l’Umbria. Una 
regione non caratterizzata solo da 
paesaggi collinari e borghi medie-
vali, ma profondamente permeata 
di cultura e capace di instaurare 
un dialogo fecondo tra arte e spi-
ritualità.

Orvieto e Spoleto, città affascinanti 
e ricche di testimonianze storiche, 
offrono anche una vivace scena 
artistica contemporanea. Tuttavia, 
tali aspetti restano spesso scono-
sciuti ai visitatori non locali, i quali 
ignorano la presenza di luoghi e 
iniziative che intrecciano arte, mu-
sica e spettacolo e che contribui-
scono ad arricchire ulteriormente il 
patrimonio culturale e identitario di 
queste due realtà umbre.

Pagine 301-302
Itinerario del quarto giorno. 
Rielaborazione di Chiara 
Amodeo.

GIORNO 4 - Overtour
Percorsi d’arte, spiritualità, musica e spettacolo
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Orvieto (TR)
Storia della città

Le mura rocciose su cui nasce la 
città di Orvieto si ergono sulla val-
le del Paglia. La lieve inclinazione 
della valle e la pendenza delle pa-
reti rocciose, oltre alla posizione 
strategica per l’incrocio di acqua e 
terraferma, hanno favorito la crea-
zione della città. La città fu un im-
portante centro etrusco come te-
stimoniano una tecnica di fusione 
avanzata, le necropoli sorte nelle 
vicinanze e i resti di alcuni santuari. 

Lo storico tedesco Karl Otfried 
Müller - nei suoi studi del 1828 e 
successivamente concordati con 
studi più recenti - sostiene che 
Orvieto si identifica con la città 
etrusca Volsinii. È noto che Volsi-
nii fu distrutta dai Romani nel 264 
a.C. e che i suoi abitanti furono poi 
reinsediati altrove. Questa nuova 
ubicazione, oggi corrispondente a 
Bolsena (situata tredici chilometri a 
ovest di Orvieto), venne anch’es-
sa denominata Volsinii. Di conse-
guenza, si presume l’esistenza di 
due insediamenti antichi omonimi: 
la Volsinii etrusca, identificata con 
l’attuale Orvieto, e la successiva 
colonia romana di Volsinii, fondata 
sulle rive del lago di Bolsena. 

L’arteria principale della città etru-
sca segue le attuali via Cavour e 
via della Cava mentre il foro era nei 
pressi di piazza della Repubblica. 
Ad oggi gli unici resti delle strade 
etrusche a noi pervenuti sono al-
cune pietre della pavimentazione e 
dei tratti di canalizzazione. Il nome 
Orvieto è dovuto all’unione di due 
termini citati nel VI secolo, uno lati-
no e uno greco: Urbs Vetus e Our-
bibenton. 

In seguito al crollo dell’Impero ro-
mano, la città consente l’insedia-
mento della sede episcopale, tra-
sferita da Bolsena ad Orvieto per 
assicurarsi un luogo protetto. Goti 
e Bizantini combatterono per la 
città che poi divenne sede di un 
duca longobardo. Essa fu inoltre 
sotto il controllo del potere ponti-
ficio, sebbene non facesse parte 
del Patrimonio di San Pietro. La 
città ottenne il consenso di papa 
Adriano VI per avere un governo 
comunale autonomo e cominciò 
ad ampliare i propri domini, com-
battendo contro Siena, Viterbo e 
Perugia. Orvieto fu alleata di Firen-
ze contro Siena e ne assunse la 
denominazione delle cariche co-
munali (es. Capitano del Popolo, 
Priori delle Arti). 

Nel XIII secolo, la corte papale era 
spesso frequente in città, dalla 
quale proclamò la quarta crociata 
(nel 1216 dalla chiesa di Sant’An-
drea) ed elevò papa Martino IV alla 
cattedra di San Pietro in presenza 
di Carlo d’Angiò (1281). Lo stesso 
periodo fu caratterizzato da dure 
lotte tra famiglie: i Monadeschi 
dalla parte dei guelfi e i Filippeschi 
con i ghibellini. Dopo quasi otto 
decenni di dominio delle signorie, 
Orvieto rientrò nello Stato Pontifi-
cio nel 1450.
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Giambattista Albrizzi, “La 
Città di Orvieto Capitale 
dell’Orvietano nello Stato 
Ecclesiastico” tratto dall’opera 
di Thomas Salmon, Lo stato 
presente di tutti i paesi e i 
popoli del mondo naturale, 
politico e morale con nuove 
osservazioni degli antichi e 
moderni viaggiatori. Scritto 
in inglese dal signor Salmon. 
Tradotto in Olandese, e 
Francese, Tedesco ed ora in 
Italiano,1757.
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Rielaborazione di Chiara 
Amodeo.



“Orvieto è costruita su un alto piedistallo 
di tufo con i fianchi tagliati a piccolo, 

colore tra il bruno e il giallastro, fatto a 
forma di nave, che domina tra le vigne. 

Una ripida strada taglia a mezza costa gli 
scoscendimenti, per salire dalla pianura 

all’abitato, tutto sospeso in aria.”

Guido Piovene
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Itinerario

Cattedrale di Santa Maria As-
sunta

Introduzione

Il Duomo di Orvieto rappresenta 
uno dei massimi esempi di archi-
tettura sacra in Italia. Definito da 
Cesare Brandi come “il più bello 
d’Italia”101 e da Jacob Burckhardt 
come “il più grande e ricco monu-
mento policromo del mondo”102, 
esso racchiude un valore artistico 
e simbolico senza eguali.
La posa della prima pietra avvenne 
il 13 novembre 1290 per volontà 
di papa Niccolò IV, che decise 
di avviare un nuovo e imponente 
cantiere demolendo le due chie-
se preesistenti sulla piazza: Santa 
Maria del Vescovado e San Co-
stanzo. Sette anni più tardi, nello 
stesso giorno anniversario, Bonifa-
cio VIII celebrò nella nuova catte-
drale la prima messa solenne. Nel 
giro di vent’anni gran parte della 
struttura era già stata completata 
grazie all’alternarsi di maestranze e 
architetti, tra cui Arnolfo di Cambio 
e il monaco benedettino fra Bevi-
gnate. Nel 1310 Lorenzo Maitani 
assunse la direzione dei lavori, 
imprimendo un’impronta decisiva 
al progetto e garantendo continu-
ità al cantiere in un momento di 
crisi politica e sociale per la città. 
Alla sua morte, nel 1330, l’assetto 
definitivo dell’edificio era già stato 
stabilito e i lavori proseguirono se-
guendo le sue indicazioni.

La torre del Maurizio

Spostando lo sguardo a sinistra 
della cattedrale, all’angolo con via-

del Duomo, si incontra la torre del 
Maurizio, su cui è collocato l’antico 
orologio del cantiere. Il nome de-
riva da una trasformazione lingui-
stica di muricio, termine legato al 
latino ariologium de muricio, ossia 
orologio di cantiere.
Realizzato tra il 1347 e il 1348 su 
commissione dell’Opera del Duo-
mo, questo meccanismo aveva 
una duplice funzione: regolava 
i ritmi del lavoro nel cantiere e al 
tempo stesso costituiva una me-
raviglia cittadina. Collegato a un 
automa vestito in abiti medievali e 
che batteva le ore su una campa-
na, rappresenta il più antico oro-
logio meccanico documentato in 
Europa. Ancora oggi, a distanza 
di sette secoli, l’automa Maurizio 
scandisce il tempo dalla torre che 
da lui prende il nome.

La facciata

La facciata del Duomo costituisce 
il vertice dell’arte gotica italiana. 
Con mosaici, bassorilievi e scultu-
re, essa racchiude un complesso 
programma iconografico. I quattro 
pilastri che affiancano i portali sim-
boleggiano i Vangeli, fondamento 
della fede, e presentano alla base 
rilievi marmorei realizzati tra il 1307 
e il 1321, durante la direzione di 
Maitani. Il primo pilastro a sinistra 
narra le vicende della Genesi: la 
Creazione, il peccato originale, l’o-
micidio di Abele e la fatica del lavo-
ro e segnano la perdita dell’armo-
nia con Dio e con il creato. Segue 
negli altri pilastri il percorso della 
Salvezza, dall’Antico Testamento 
alla venuta di Cristo, fino al Giudizio 
Universale, in cui il Cristo glorioso 
mostra le sue piaghe come segno 
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(primo progetto per la 
facciata), Archivio dell’Opera 
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Archivio dell’Opera del 
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S.a., Xilografia del Duomo 
con porte lignee originarie, 
1865.
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Matteo di Ugolino, Agnus Dei, 
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Francesco Bini.
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di redenzione. Il grande rosone, 
progettato dall’Orcagna (1354-
1380), pone Cristo al centro della 
composizione, circondato da pro-
feti, santi e apostoli, sottolinean-
do la sua centralità nella storia. I 
mosaici della facciata raccontano 
invece la vita della Vergine, dalla 
nascita fino all’Incoronazione cele-
ste, ribadendone il ruolo di prima 
redenta e immagine della Chiesa. 
A completare l’apparato decorati-
vo vi sono opere bronzee come i 
simboli degli evangelisti, l’Agnello 
mistico e il baldacchino del portale 
maggiore.

Le porte bronzee di Emilio 
Greco

Nel 1962 l’Opera del Duomo affidò 
a Emilio Greco la realizzazione del-
le nuove porte in bronzo. L’artista 
siciliano, già noto a livello interna-
zionale, realizzò le tre porte bron-
zee ma scolpì soltanto quella por-
ta centrale con il tema delle Opere 
di Misericordia: dar da mangiare 
agli affamati, dar da bere agli as-
setati, vestire gli ignudi, alloggiare 
i pellegrini, visitare i carcerati e gli 
infermi, seppellire i morti. Il sogget-
to fu suggerito in un incontro con 
Giovanni Fallani (allora a capo del-
la Pontificia Commissione centra-
le per l’arte sacra) e il Vescovo di 
Orvieto. Greco accolse la propo-
sta con entusiasmo, vedendo nel 
tema un “insegnamento cristiano 
eterno”103.

Il lavoro di realizzazione delle porte 
richiese un difficile sforzo per ar-
monizzare le porte con la facciata 
romanico-gotica esistente, tenen-
do conto dei giochi chiaroscurali 

e dei rilievi marmorei preesistenti. 
Per concepire l’opera, Greco face-
va il pendolare tra Roma e Orvieto, 
realizzando schizzi continui e stu-
diando l’architettura della piazza. Il 
tema delle Opere di Misericordia 
attinge in particolare dal Vangelo di 
Matteo.

Le porte furono realizzate presso 
una fonderia di Pistoia, consegna-
te nel 1964 ed installate solo l’11 
agosto del 1970, a causa di una 
violenta e prolungata polemica na-
zionale sull’opportunità di sostituire 
le antiche porte lignee. Il dibattito 
verteva più sul rispetto del ciclo 
storico del monumento che sul 
giudizio estetico dell’opera di Gre-
co.

Le porte ricordano lo stile rina-
scimentale per la modellazione a 
basso rilievo ma mostrano anche 
tendenze moderne. Greco adottò 
una tecnica particolare utilizzando 
un robusto mazzuolo di legno per 
intervenire sulle superfici e creare 
vibrazioni e rilievi materici, in modo 
da non competere con la politezza 
del marmo gotico.

Le porte laterali non sono scolpite 
con narrazioni ma presentano figu-
re di angeli realizzate a tutto tondo 
che fungono da maniglioni. Que-
ste figure sono dinamiche perché 
colte in una torsione che le eleva 
da terra.

L’attività dell’artista ad Orvieto die-
de origine anche al Museo Emilio 
Greco, che conserva numerose 
sue opere donate dallo scultore 
stesso.
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L’interno

Entrando dalla porta laterale sini-
stra, dedicata al tema del Battesi-
mo, si accede al fonte battesimale 
di Luca di Giovanni e Sano di Mat-
teo, con la statua di San Giovanni 
Battista. L’interno si articola in tre 
navate scandite da colonne che 
sorreggono statue marmoree degli 
apostoli, realizzate tra il XVI e il XVIII 
secolo. Le navate laterali ospitano 
cappelle arricchite da tele e opere 
d’arte.

Transetto e presbiterio

Il transetto raccorda gli spazi prin-
cipali della cattedrale ed è arricchi-
to da altari, sculture e dall’organo 
di Ippolito Scalza. Nel presbiterio 
spiccano le statue dell’Annun-
ciazione di Francesco Mochi 
(1603-1608) e il coro ligneo cin-
quecentesco. Le pareti affrescate 
da Ugolino di Prete Ilario illustrano 
episodi della vita di Maria, mentre 
la grande vetrata di Giovanni di 
Bonino da Assisi raffigura scene 
mariane e profetiche.

La cappella del Corporale

La Cappella del Corporale si tro-
va sulla sinistra del transetto. Fu 
costruita a metà del XIV secolo, 
circa cinquanta anni dopo l’inizio 
del Duomo, sfruttando gli archi 
di sostegno realizzati da Lorenzo 
Maitani per mettere in sicurezza 
la struttura muraria. La cappella 
conserva la reliquia del Santissimo 
Sacramento e il Corporale del mi-
racolo di Bolsena.

L’origine della cappella è legata ad 

un evento miracoloso avvenuto 
nel 1264 a Bolsena. Il sacerdote 
Pietro da Praga, nutrendo dubbi 
sulla transustanziazione si fermò a 
Bolsena durante un pellegrinaggio 
a Roma. Mentre celebrava messa 
nella chiesa di Santa Cristina, l’o-
stia si trasformò in carne e gocce 
di sangue caddero sul corporale 
(un panno di lino). Il religioso avvol-
se il calice e le ostie nel corpora-
le. Successivamente, il sacerdote 
narrò l’evento a Papa Urbano IV, 
che in quel momento si trovava a 
Orvieto. Da Orvieto, l’11 agosto 
1264, Urbano IV promulgò la “bol-
la Transiturus”104, con cui istituì ed 
estese a tutta la chiesa universale 
la festa del Corpus Domini. Il Cor-
porale fu trasportato da Bolsena a 
Orvieto ed è tuttora custodito nella 
Cattedrale. Ogni anno, la città di 
Orvieto commemora il miracolo e 
l’istituzione della festa con la “pro-
cessione del Sacro Corporale”105 
e il “corteo storico in costumi me-
dievali”106. Per motivi conservati-
vi, la reliquia del Sacro Corporale 
viene esposta solo in determinati 
periodi dell’anno.

L’intera cappella è decorata ad af-
fresco. La decorazione delle pare-
ti si deve a Ugolino di Prete Ilario 
con la collaborazione di altri artisti, 
inclusi fra Giovanni Buccio Leonar-
delli, Petrucciolo di Marco, Dome-
nico di Meo, Piero di Puccio e An-
tonio di Andreuccio. Ogni riquadro 
è accompagnato da una scritta 
esplicativa. La parete destra rac-
conta gli episodi relativi al miracolo 
di Bolsena e all’istituzione del Cor-
pus Domini. Le scene includono il 
sacerdote che celebra la messa, il 
sangue che cade sull’ostia, il sa-
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cerdote che celebra la messa, il 
sangue che cade sull’ostia, il sa-
cerdote che riferisce l’evento al 
papa a Orvieto, l’invio del vescovo 
per indagare e l’incontro del papa 
con il vescovo ai piedi della rupe di 
Orvieto. Le ultime scene mostra-
no il papa che espone il corporale 
insanguinato al popolo orvietano 
e incarica San Tommaso d’Aqui-
no di comporre inni e preghiere 
per la messa del Corpus Domini. 
Nella parete sinistra sono narra-
ti dei prodigi eucaristici. Sopra 
il portale d’ingresso è raffigurata 
l’Ultima Cena di Gesù con l’istitu-
zione dell’Eucarestia. Dietro Giuda 
Iscariota è visibile un demonio. La 
volta - suddivisa in otto vele de-
corate da Giacomo da Bologna 
con stelle d’oro su fondo azzurro e 
simboli eucaristici - presenta epi-
sodi dell’Antico Testamento che 
preludono al dono dell’Eucaristia e 
altri del Nuovo Testamento che lo 
celebrano.

Il Corporale è custodito in un ta-
bernacolo in stile gotico, realizzato 
in marmo bianco e rosso e deco-
rato da mosaici. Fu disegnato da 
Niccolò da Siena e realizzato da 
Andrea di Cione a metà del XIV 
secolo

La cappella di San Brizio 

La Cappella di San Brizio, nota an-
che come “Cappella Nova”107, si 
trova sul lato destro del transetto 
del Duomo, in posizione opposta 
alla Cappella del Corporale. La sua 
costruzione, che iniziò nel 1406 e 
fu completata in gran parte entro 
il 1425, sfruttò le strutture di so-
stegno del transetto innalzate nel 

Trecento da Lorenzo Maitani. La 
cappella deve il suo nome attua-
le alla tavola della Madonna con il 
Bambino, conosciuta come Ma-
donna di San Brizio, risalente alla 
fine del XIII secolo e collocata qui 
nel 1622. Nel 1717, la tavola trovò 
sistemazione definitiva nel grande 
altare barocco di marmo rosso re-
alizzato da Bernardino Cametti. La 
cappella è famosa per il suo ciclo 
di affreschi sulle Storie degli Ultimi 
Giorni e del Giudizio Universale.

Il progetto decorativo prese avvio 
nel 1446 con i negoziati a Roma 
con il frate domenicano Giovanni 
da Fiesole, detto Beato Angelico, 
incaricato di affrescare la cappella.  
Tuttavia, dopo aver disegnato la 
decorazione per le volte, Angelico 
lasciò Orvieto nel 1447, probabil-
mente richiamato a Roma da Papa 
Niccolò V per lavorare in Vaticano. 
Fino alla sua partenza, Angelico 
riuscì a completare solo due vele 
della crociera sopra l’altare: Il Cri-
sto Giudice e I Profeti. Nel 1449, 
in seguito all’omicidio del tiranno 
Arrigo Monaldeschi, il progetto di 
decorazione fu abbandonato per i 
successivi cinquant’anni. Vari arti-
sti furono interpellati, tra cui il Pe-
rugino nel 1489, che tuttavia non 
si presentò. Solo nel 1499 l’Ope-
ra del Duomo affidò l’incarico a 
Luca Signorelli da Cortona, “uno 
dei maggiori interpreti della pittura 
del suo tempo”108. Signorelli lavorò 
nella cappella tra il 1499 e il 1504. 
Iniziò completando la volta sui car-
toni lasciati dal Beato Angelico. Il 
tema generale del Giudizio Univer-
sale fu ispirato dal Vangelo di Mat-
teo e dai Decimi di Sant’Agostino. 
Sulla volta, Signorelli rappresentò 
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gli apostoli e gli angeli con i simboli 
della passione e i martiri, le vergini, 
i patriarchi e i dottori della Chiesa. 
Nel 1500, Signorelli ottenne l’in-
carico di dipingere l’intera cap-
pella. Il ciclo inizia con la scena 
della predica dell’Anticristo, situata 
sulla parete di sinistra. L’Anticristo 
ha una fisionomia che ricorda Cri-
sto ma con un volto torvo. Il De-
monio, posto alle spalle dell’Anti-
cristo, suggerisce le sue parole. 
Signorelli inserì ritratti di figure a 
lui contemporanee come Cesa-
re Borgia, probabilmente anche 
Cristoforo Colombo e il profilo di 
Dante. Quest’ultimo è l’unico nella 
folla violenta e agitata ad avere un 
volto fermo e calmo. In alto, l’An-
ticristo tenta di scalare il cielo ma 
viene rigettato. Lo stesso Luca Si-
gnorelli si ritrae all’estrema sinistra, 
vestito di nero e in compagnia di 
un frate domenicano, forse Beato 
Angelico.

Sopra l’arco d’ingresso, Signorelli 
ha diviso la narrazione. A destra, 
Sibilla Eritrea consulta il libro dei 
vaticini, affiancata da profeti e il re 
David, che indica gli eventi terribili 
del Giorno del Giudizio. A sinistra, 
dei demoni alati precipitano dal 
cielo scagliando frecce sull’umani-
tà in fuga.

Proseguendo in senso antiorario, 
si osservano uomini e donne che 
al suono delle trombe angeliche, 
escono dalla terra e riprendono le 
loro sembianze umane, secondo 
la visione del profeta Ezechiele.

Il giudizio si compie dividendo i 
salvati e i dannati. I salvati salgono 
verso il Paradiso (raffigurato sulla-

volta dalle schiere dei santi). I dan-
nati sono condotti dalla barca di 
Caronte verso l’inferno. La scena 
dei dannati (sulla parete di destra) 
è descritta come la più drammati-
ca ed espressiva del ciclo. I corpi, 
ammassati e contorti, sono spinti 
dai diavoli verso l’Inferno. Sulla pa-
rete destra dell’altare, ispirandosi 
alla cantica dantesca, Signorelli 
raffigura l’Antinferno, dove Caronte 
e Minosse smistano le anime dan-
nate. 

Sotto le grandi lunette, Signorelli 
raffigura una serie di letterati che si 
affacciano da finestre incorniciate. 
Questi uomini illustri hanno un ruo-
lo di commento o profezia. Tra di 
essi si riconosce Dante. In questi 
tondi, l’artista voleva che gli epi-
sodi si spiegassero da soli, senza 
necessità di iscrizioni esplicative, a 
differenza di quanto accade nella 
Cappella del Corporale.
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Chiesa di Sant’Andrea

La Chiesa di Sant’Andrea è situata 
in Piazza della Repubblica, accan-
to al Palazzo Comunale. Storica-
mente, prima della costruzione del 
Duomo nel 1290, la chiesa era il 
fulcro principale della vita religiosa 
e comunitaria della città.

L’area su cui essa sorge è un pa-
linsesto storico che funge da luogo 
di culto fin dal periodo villanoviano. 
I sotterranei della chiesa rivelano 
resti archeologici risalenti all’età del 
Bronzo, all’epoca villanoviana (cir-
ca tremila anni fa), all’epoca etru-
sca (tra cui pozzi e una strada del 
V secolo a.C.) e all’epoca romana. 
Lo strato più notevole della cripta è 
quello superiore, in cui sono con-
servate estese porzioni di mosaici 
pavimentali che appartengono a 
una basilica paleocristiana del VI 
secolo.
La riedificazione dell’edificio in for-
me romaniche potrebbe risalire al 
XII secolo, anche se una consa-
crazione da parte di Papa Bene-
detto VIII è menzionata nel 1013. 
La struttura è a croce latina, arti-
colata in tre navate con transetto e 
abside quadrangolare. I muri peri-
metrali sono in tufo.

La chiesa è stata teatro di eventi 
cruciali della storia orvietana. Qui 
Papa Innocenzo III bandì la IV Cro-
ciata nel 1216, fu nominato cardi-
nale il “futuro Papa Bonifacio VIII”109  
e nel 1281 fu incoronato Papa 
Martino IV alla presenza di Carlo 
d’Angiò.

L’aspetto attuale dell’edificio è il 

risultato di numerosi rimaneggia-
menti, tra cui un importante in-
tervento di “restauro scientifico” 
110 avvenuto tra il 1926 e il 1930, 
diretto dall’architetto Gustavo Gio-
vannoni. Questo restauro ripristinò 
anche il portico laterale e la torre 
campanaria a pianta dodecago-
nale. Durante tale intervento furo-
no aggiunte opere moderne alla 
facciata, come gli altorilievi nella 
lunetta del portale e la vetrata del 
rosone, sebbene queste modifi-
che abbiano cancellato le trasfor-
mazioni precedenti del XIII, XIV e 
XVI secolo.

All’interno si possono ammirare 
un “pulpito cosmatesco”111 in tra-
vertino, resti di affreschi risalenti al 
Trecento e un’edicola sepolcrale 
gotica degli inizi del XIV secolo. Vi 
sono anche dipinti attribuiti a Ce-
sare Nebbia e al suo allievo Ange-
lo Righi.
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Chiesa di San Domenico

La costruzione della Chiesa di 
San Domenico, iniziata nel 1233, 
la rende una delle prime chiese 
dell’Ordine dei Domenicani. Fu 
consacrata da Papa Urbano IV nel 
1264.

In origine, l’edificio era un “maesto-
so impianto gotico”112, lungo circa 
90 metri, costruito a tre navate. 
Tuttavia, l’edificio attuale è solo ciò 
che rimane dopo la demolizione 
del corpo principale della chiesa, 
avvenuta nel 1932 per far spazio 
alla costruzione dell’“Accademia 
militare femminile”113. “Oggi quel 
complesso di edifici ospita un cen-
tro addestramento di specializza-
zione della Guardia di finanza”114.
 
Oggi rimangono soltanto l’abside 
e il braccio destro del transetto. 
L’aula unica esistente corrisponde 
al transetto dell’impianto prece-
dente. A causa di questa confor-
mazione, l’attuale entrata principa-
le si trova sulla precedente facciata 
laterale della chiesa. La facciata, 
realizzata in stile gotico-rinasci-
mentale, è caratterizzata dall’alter-
nanza cromatica delle fasce in tra-
vertino bianco e in basalto nero. Il 
portale proviene dall’antica Chiesa 
di Santo Spirito degli Armeni fuori 
le mura.

Nonostante la parziale demolizio-
ne, la chiesa conserva monumenti 
di notevole importanza:
• Mausoleo del cardinale De 
Braye: realizzato da Arnolfo di 
Cambio intorno al 1282, è l’ope-
ra più importante conservata nella 

chiesa. I restauri hanno evidenzia-
to che “la statua della Madonna fu 
rimodellata da una scultura roma-
na del II secolo a.C.”115. 
• Cattedra di San Tommaso 
d’Aquino: utilizzata dal santo du-
rante le lezioni di teologia che ten-
ne a Orvieto tra il 1263 e il 1264.
• Cappella funeraria Petrucci: 
costruita da Michele Sanmiche-
li fra il 1516 e il 1523 al di sotto 
del presbiterio. È realizzata in stile 
dorico ed è a pianta ottagonale. Il 
suo pavimento policromo (ricollo-
cato dopo i restauri dei primi anni 
‘90) rappresenta il primo esempio 
di utilizzo della maiolica in città.

Nella chiesa si trovava anche il 
Polittico con Madonna, Bambino 
e Santi di Simone Martini (1323-
1324), ora conservato al Museo 
dell’Opera del Duomo di Orvieto.
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Museo Emilio Greco

Il Museo Emilio Greco di Orvieto 
rappresenta una tappa fondamen-
tale nel sistema museale dell’Ope-
ra del Duomo di Orvieto (MODO). 
Questa istituzione non solo ce-
lebra l’opera del celebre sculto-
re siciliano Emilio Greco (nato a 
Catania l’11 ottobre 1913), ma 
funge anche da “punto di avvio 
del percorso espositivo del MO-
DO”116, ponendosi come un luogo 
di contatto iniziale con il linguaggio 
artistico della modernità prima di 
addentrarsi nella storia più antica 
della Cattedrale.

Il museo è ospitato al pianoterra 
del Palazzo Soliano, noto anche 
come Palazzo di Bonifacio VIII. 
Questo palazzo trecentesco è una 
delle imponenti residenze pontifi-
cie orvietane, situata sulla Piazza 
del Duomo e attigua alla Cattedra-
le di Santa Maria Assunta.

La creazione del museo è dovuta 
alla donazione dell’artista alla città 
di Orvieto. Emilio Greco, legato 
artisticamente e umanamente alla 
città, desiderava che la sua do-
nazione fosse esposta in un mu-
seo che “portasse il suo nome e 
avesse accesso diretto da Piazza 
del Duomo”117. La città di Catania, 
luogo di nascita dell’artista, ospi-
ta peraltro un altro Museo Emilio 
Greco all’interno di Palazzo Gravi-
na Cruyllas.

La collezione esposta a Palazzo 
Soliano comprende opere plasti-
che e grafiche realizzate da Gre-
co nell’arco di tempo che va dal 

1947 al 1991. Le opere esposte 
al pianoterra marcano le tappe più 
significative della carriera dell’ar-
tista. Nello specifico, il museo 
custodisce: trentadue sculture in 
bronzo, sessanta opere grafiche 
(disegni, litografie e acqueforti). Tra 
le opere di rilievo si annoverano: Il 
Lottatore, un’opera che fu esposta 
a Londra in occasione delle Olim-
piadi del 1948 e il calco in gesso 
del Monumento a papa Giovan-
ni XXIII, realizzato tra il 1965 e il 
1967. Quest’ultimo fu poi realizza-
to come grande rilievo plastico e 
collocato a San Pietro.
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Il festival Umbria Jazz (UJ), fonda-
to nel 1973 da Carlo Pagnotta, è 
riconosciuto internazionalmente 
come il più importante festival jazzi-
stico italiano e uno dei più rinomati 
al mondo. Nato inizialmente come 
evento itinerante e gratuito in varie 
città dell’Umbria, tra cui Perugia e 
Piediluco (Terni), il festival subì una 
sospensione tra il 1979 e il 1981 a 
causa di problemi sociali e logistici 
legati alla grande affluenza e alla 
politicizzazione del periodo. Ripre-
se nel 1982 con una formula più 
strutturata e l’introduzione di con-
certi a pagamento. Oggi l’Umbria 
Jazz si configura come un sistema 
articolato di eventi grazie alla Fon-
dazione di Partecipazione Umbria 
Jazz. Il festival include l’edizione 
estiva principale (Perugia, luglio) 
e le “ramificazioni”118 invernali (Or-
vieto, dicembre-gennaio) e del fine 
settimana (Terni, settembre).

L’istituzione di Umbria Jazz 
Winter

Umbria Jazz Winter (UJW) è la 
principale ramificazione invernale 
del marchio Umbria Jazz. L’idea di 
un festival “gemello”119 da tenersi 
d’inverno fu concepita in un mo-
mento di grande crescita per UJ, 
anche grazie al supporto di impor-
tanti sponsor commerciali. L’inizia-
tiva di fare il bis del festival estivo 
durante il periodo di Capodanno 
fu considerata una “scommessa 
azzardata”120 ma fu premiata da 
un indiscusso successo. La prima 
edizione di Umbria Jazz Winter si 
tenne a Orvieto dal 28 dicembre 
1993 al 2 gennaio 1994. L’evento 
ebbe successo e riuscì a ritagliarsi 
un posto significativo nel calenda-

rio dei festival musicali. L’edizione 
2023-2024 ha segnato il trentesi-
mo anniversario del festival.

La scelta della sede e la for-
mula distintiva

La scelta di Orvieto come sede 
invernale fu strategica per diversi 
motivi. La città offriva la bellezza 
del suo centro storico, spazi ade-
guati per i concerti e una posizio-
ne geografica favorevole sull’asse 
autostradale e ferroviario Roma-Fi-
renze. In tutto ciò, l’entusiasmo 
degli orvietani, dalle istituzioni lo-
cali al mondo del commercio, e 
il sostegno della Regione furono 
decisivi. L’evento riempiva un vuo-
to nell’offerta culturale e turistica 
dell’Umbria nel periodo tra Natale 
e Capodanno.

La formula di UJW prevede musi-
ca continua dalla tarda mattinata a 
notte fonda nel cuore della città, 
sfruttando uno scenario suggesti-
vo. A differenza dell’edizione estiva 
che sfrutta ampi spazi aperti, l’edi-
zione invernale si svolge in luoghi 
chiusi e non molto grandi. Questa 
condizione impone e permette 
una scelta artistica più ricercata, 
con programmi “colti ma non eli-
tari, che privilegiano la qualità arti-
stica rispetto alla popolarità”121. Un 
tratto identitario fondamentale è 
che la maggior parte dei musicisti 
sono residenti. Dunque, si offre al 
pubblico la possibilità di scegliere 
un proprio itinerario giornaliero, fa-
vorendo “incroci tra musicisti e/o 
presentazioni di progetti diversi 
dello stesso artista”122.
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Le location 

I concerti si tengono in edifici sto-
rici che fanno parte del patrimonio 
architettonico della città, tra cui: il 
Palazzo del Capitano del Popolo, 
il Teatro Mancinelli, il Museo Emilio 
Greco e il Palazzo dei Sette.
Un momento di particolare rilievo 
è il concerto gospel nel Duomo di 
Orvieto il pomeriggio di Capodan-
no. Questa performance di cori 
gospel internazionali veicola un 
“messaggio di spiritualità e fratel-
lanza”123 che trascende le differen-
ze culturali. Inoltre, il centro storico 
è animato dalla presenza costante 
della marching band Funk Off, che 
crea un’atmosfera festosa percor-
rendo le vie della città.

Impatto territoriale

UJW è un evento connaturato con 
il tessuto stesso della città di Or-
vieto. Il suo tratto distintivo è l’e-
quilibrio tra cultura e turismo. L’at-
mosfera è pensata per essere una 
“serena vacanza in Umbria con 
una adeguata colonna sonora”124, 
dove cultura, turismo, arte ed eno-
gastronomia si fondono. Il festival 
si conferma un evento di punta per 
la stagione turistica invernale a li-
vello nazionale. Il grande richiamo 
della manifestazione è testimonia-
to dai “dati delle strutture ricettive 
del territorio, che hanno registrato 
il tutto esaurito”125 in occasione di 
diverse edizioni.
In sintesi, Umbria Jazz Winter è 
nato come una scommessa per 
“destagionalizzare l’offerta turisti-
ca e culturale della regione”126 e si 
è affermato come un festival con 
un’identità forte e precisa, capa-

cedi coniugare un’offerta musicale 
colta con l’atmosfera conviviale e 
festiva del periodo di Capodanno, 
valorizzando contemporaneamen-
te lo straordinario patrimonio stori-
co-artistico di Orvieto.
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Concerto al Teatro Mancinelli, 
Umbria Jazz Winter, Orvieto.
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Concerto di Capodanno al 
Duomo, Umbria Jazz Winter, 
Orvieto.
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Concerto all’interno del 
Duomo, Umbria Jazz Winter, 
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Spoleto (PG)
Storia della città

Per secoli Spoleto fu uno dei cen-
tri più importanti dell’Italia centrale, 
sede della corte ducale prima lon-
gobarda e poi franca, e successi-
vamente, dal XIV secolo, residen-
za dei governatori pontifici. La città 
deve la sua fortuna strategica alla 
collocazione geografica. Sorge in-
fatti su un colle (453 m s.l.m.), af-
fiancato dal Monteluco e dal Colle 
Risana in un punto in cui la valle del 
Tessino si restringe, obbligando 
il passaggio della via proveniente 
da Roma lungo i pendii del rilievo. 
Questa funzione di porta d’acces-
so spiega il ruolo difensivo eser-
citato da Spoleto per secoli, fino 
all’apertura della galleria del colle 
Sant’Elia che, in epoca moder-
na, permise alla viabilità principale 
di aggirare il centro urbano. Sulla 
sommità del colle sorge oggi la 
Rocca Albornoz, simbolo del po-
tere pontificio, ma le prime tracce 
di abitato risalgono già al periodo 
villanoviano, come documentano 
reperti esposti al Museo Civico.

Gli Umbri furono probabilmente i 
primi a dotare il sito di una cinta 
muraria, lunga circa due chilome-
tri, realizzata con tecnica poligona-
le affine a quella rintracciabile ad 
Amelia. Con la fondazione della 
colonia di Spoletium nel 241 a.C., 
i Romani ristrutturarono due vol-
te le mura: la prima nel III secolo 
a.C., utilizzando blocchi irregolari, 
e la seconda tra il II e il I secolo 
a.C., con conci squadrati più re-
golari. L’orografia in pendio impe-
dì un impianto urbano ortogonale 
uniforme. Lo schema a scacchiera 
è riconoscibile soltanto in prossi-
mità del Foro, identificabile con 
l’attuale piazza del Mercato, che 

rimase fulcro della vita cittadina 
fino all’Ottocento. In quest’area 
convergevano il cardo maximus e 
la via Flaminia, che attraversava la 
città e usciva in direzione di Forum 
Flaminii (Foligno).

Tra gli edifici pubblici di età romana 
si ricordano il Teatro, posto all’in-
terno della cinta e l’Anfiteatro, eret-
to lungo il Tessino e trasformato in 
fortezza durante la guerra gotica. 
Le prime chiese cristiane sorsero 
invece lungo gli assi viari esterni. 
San Gregorio Maggiore e San Pie-
tro fuori le mura lungo la Flaminia, 
mentre San Paolo inter vineas, 
San Ponziano e San Salvatore si 
collocavano lungo la Nursina, stra-
da che conduceva a Norcia. Tali 
complessi furono profondamente 
rinnovati in epoca romanica.

Nel V secolo Spoleto perse par-
te del suo splendore. Lo stesso 
Teodorico menzionava lo stato di 
abbandono degli edifici pubblici, 
ordinando interventi di restauro, tra 
cui quelli alle terme. Nel 571, con 
la conquista longobarda guidata 
da Faroaldo I, nacque il Ducato 
di Spoleto, che si estendeva su 
vaste aree dell’Umbria, della Sabi-
na, delle Marche e degli Abruzzi. 
Nonostante l’importanza politica 
del ducato, la città non conserva 
monumenti altomedievali ricondu-
cibili alla corte ducale, che proba-
bilmente si insediò in edifici romani 
preesistenti, come la Basilica di via 
Fontesecca o il Palazzo di Teodo-
rico. Due duchi franchi, Guido III e 
suo figlio Lamberto, furono persino 
incoronati imperatori dal papa alla 
fine del IX secolo.
Distrutta dal Barbarossa nel 1155, 

Pagine 350-351
Pietro Bertelli, “Spoleto” tratto 
dall’opera Theatrum Urbium 
Italicarum, 1599.
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Pianta di Spoleto. 
Rielaborazione di Chiara 
Amodeo.
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“Sono salito a Spoleto, mi sono recato 
sull’acquedotto che fa anche da ponte tra 

una montagna e l’altra. Le dieci arcate 
che scavalcano la valle se ne stanno 

tranquille nei loro mattoni secolari, e 
continuano a portar acqua corrente da un 
capo all’altro di Spoleto. Per la terza volta 

vedo un’opera costruita dagli antichi, e 
l’effetto di grandiosità è sempre lo stesso. 
Una seconda natura, intesa alla pubblica 
utilità: questa fu per loro l’architettura, e 
in tal guisa ci si presentano l’anfiteatro, il 

tempio e l’acquedotto.”

Johann Wolfgang von Goethe, Viaggio in Italia

Spoleto si trovò spesso conte-
sa tra il potere imperiale e quello 
papale, entrando definitivamente 
nello Stato della Chiesa nel 1240. 
La città conobbe allora un nuovo 
sviluppo urbanistico, con l’am-
pliamento delle mura a includere i 
quartieri sorti all’esterno della cinta 
romana. In questo periodo anche 
i nuovi ordini mendicanti - france-
scani, domenicani e agostiniani 
- riuscirono a insediarsi all’interno 
della città, appropriandosi di chie-
se esistenti. Durante l’esilio avigno-
nese dei papi, il cardinale Albornoz 
commissionò la costruzione della 
rocca (1359-1370), che divenne 
la sede dei governatori pontifici; 
tra essi soggiornò per breve tem-
po Lucrezia Borgia (1499).

Nei secoli successivi, palazzi e 
chiese barocche, scalinate, piazze 
e fontane arricchirono ulteriormen-
te la città, grazie anche all’apporto 
di architetti romani. Spoleto acqui-
sì così un carattere peculiare, con 
un’atmosfera più affine a Roma 
che al resto dell’Umbria. Questa 
peculiarità si riflette ancora oggi. 
Infatti, il Festival dei Due Mondi, 
ideato da Gian Carlo Menotti, con-
tinua ad attrarre soprattutto pubbli-
co romano.
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Itinerario

Cattedrale di Santa Maria As-
sunta

La chiesa romanica fu costruita 
a partire dal 1175, subito dopo 
la distruzione della città da parte 
di Federico Barbarossa (1155), e 
consacrata da papa Innocenzo III 
nel 1198. Il completamento è ge-
neralmente collocato tra il 1216 e il 
1227. In quest’area esistevano già 
due edifici di culto precedenti: uno 
databile tra il VIII e il IX secolo e un 
altro del XI secolo.

La facciata, oggi tra gli elemen-
ti più rappresentativi della chiesa, 
non appartiene al primo impian-
to ma a una fase successiva di 
ampliamento. L’innalzamento del 
frontone, che supera l’altezza del-
le navate laterali e della centrale, 
è ancora leggibile osservando dal 
retro l’andamento degli spioventi 
originari. Segni della trasformazio-
ne si notano anche nell’interruzio-
ne improvvisa delle lesene sotto 
le due rosoni laterali. A questa se-
conda fase costruttiva apparten-
gono le tre grandi rose, le nicchie 
archiacute e il celebre mosaico 
absidale con Cristo in trono tra la 
Vergine e San Giovanni, realizzato 
nel 1207. Singolare la firma dell’au-
tore, che si presenta non come 
“magister”127 ma come “doctor”128, 
sottolineando così una particolare 
autorevolezza tecnica e culturale.

Il rosone centrale, eredità della 
fase del XII secolo, è tra i più ela-
borati dell’Umbria. Racchiuso in un  
quadrato e sorretto da colonnine 
e due figure di telamoni, presen-
ta negli angoli i simboli dei quattro 

evangelisti. La qualità della scultu-
ra lo avvicina alle opere coeve di 
San Ponziano e di San Pietro fuori 
le mura.

Tra la facciata e il portico rinasci-
mentale, realizzato da Ambrogio 
di Antonio Barocci tra il 1491 e il 
1504, si crea un dialogo visivo ina-
spettato, dovuto alla somiglianza 
tra la balaustra e le colonnine che 
scandiscono il fregio e le arcatelle 
della parte superiore. A completa-
re il complesso si erge il campa-
nile, costruito in blocchi squadrati 
anche di spoglio e destinato in ori-
gine anche a funzioni difensive. La 
torre risale all’ultimo quarto del XII 
secolo, mentre la cella campana-
ria porticata fu aggiunta da Cola di 
Caprarola tra il 1512 e il 1515.

Il portale centrale conserva ele-
menti della prima fase edilizia (an-
teriore al 1198). Architrave e sti-
piti, affidati a maestranze diverse, 
presentano una decorazione che 
richiama i modelli di San Salvatore 
e che, come sottolineato da Bruno 
Toscano129, reinterpreta la raffina-
tezza tardo-antica in una resa più 
plastica ed energica.

L’interno subì un profondo rinno-
vamento in epoca barocca. Nel 
1638, su progetto di Luigi Arri-
gucci e per volontà del cardinale 
Francesco Barberini, furono ridi-
segnati transetto e navate late-
rali. Nonostante ciò, sono rimasti 
inalterati il prezioso pavimento, 
l’abside e alcune cappelle. L’ab-
side è stata affrescata con storie 
della vita della Vergine dal pittore 
fiorentino Filippo Lippi, sepolto nel-
la Cattedrale stessa. Nella curva 

Pagina 354
Duomo di Spoleto. Foto di 
Chiara Amodeo.
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Pianta del Duomo di Spoleto 
e dintorni. 
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Interno del Duomo. Foto di 
Chiara Amodeo.

Pagine 358-359
Affreschi nel catino 
dell’abside. Foto di Chiara 
Amodeo.
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dell’abside, sulla parete di fondo, 
l’Annunciazione, al centro la Morte 
della Vergine, a destra la Natività 
e sopra, nel catino, l’incoronazione 
della Vergine in presenza di angeli 
e santi.
La Cappella delle Reliquie custodi-
sce la preziosa lettera di San Fran-
cesco d’Assisi a frate Leone.
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Chiesa di San FIlippo Neri

La chiesa di San Filippo Neri ven-
ne edificata a partire dal 1640 e 
completata nel 1671 con la realiz-
zazione della cupola. Il progetto si 
deve all’architetto spoletino Loreto 
Scelli.

La facciata, interamente rivestita 
in travertino, è organizzata su due 
ordini e scandita verticalmente in 
tre settori che riflettono la suddivi-
sione interna dello spazio basilica-
le. La scelta di sottolineare le linee 
orizzontali, l’uso ripetuto del tim-
pano triangolare e la presenza di 
lesene conferiscono all’insieme un 
carattere solenne e austero, quasi 
teatrale, che si discosta dalle so-
luzioni barocche più dinamiche e 
scenografiche coeve a Roma.

L’interno è articolato in tre navate, 
arricchite da cappelle laterali e da 
un transetto. La navata centrale 
è coperta da una volta a botte, 
illuminata da finestre aperte diret-
tamente nella struttura voltata, so-
luzione che contribuisce a creare 
un ambiente luminoso e di ampio 
respiro.

Pagina 360
Chiesa di San Filippo 
Neri. Foto di Michelangelo 
Spadoni.
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Interno della Chiesa di San 
Filippo Neri. Foto di Chiara 
Amodeo.
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Rocca Albornoz

La Rocca Albornoz, imponen-
te fortezza che domina il colle di 
Sant’Elia, fu edificata a partire dal 
1359 per volontà di papa Innocen-
zo VI e sotto la direzione del car-
dinale Egidio Albornoz. Il progetto 
fu affidato a Matteo Gattapone da 
Gubbio, uno dei maggiori architet-
ti militari del Trecento. La costru-
zione si protrasse almeno fino al 
1370 e riutilizzò in parte materiali 
provenienti dall’anfiteatro romano.

Il complesso, di pianta rettangola-
re (130 x 33 metri), è suddiviso da 
un corpo trasversale che crea due 
aree distinte, entrambe organizza-
te attorno a cortili quadrangolari. Il 
primo, detto Corte d’Armi, era de-
stinato alla guarnigione e agli spazi 
di servizio; il secondo, il più presti-
gioso, è il Cortile d’Onore, attorno 
al quale si trovavano gli apparta-
menti dei governatori pontifici. L’in-
tera struttura è rafforzata da sei tor-
ri angolari e mediane, tra cui la più 
nota, la cosiddetta Torre Spiritata. 
Le mura esterne della rocca si sal-
dano in parte con quelle cittadine, 
sottolineando il ruolo strategico del 
complesso nel sistema difensivo 
di Spoleto.

Il Cortile d’Onore, con il suo dop-
pio loggiato in laterizio (basamenti 
e capitelli in pietra), rappresenta 
uno degli elementi architettonici 
più significativi. Richiama al tempo 
stesso i chiostri conventuali me-
dievali e i cortili rinascimentali di 
età successiva. Al centro si trova 
un pozzo con lo stemma di papa 
Niccolò V, che qui soggiornò du-

rante l’epidemia di peste del 1349. 
Tra i personaggi legati alla Rocca 
figura anche Lucrezia Borgia, in-
viata dal padre Alessandro VI a 
risiedervi per un periodo, lontano 
dal marito Alfonso d’Aragona.

Con l’età moderna, la funzione 
della rocca cambiò radicalmen-
te. Dall’inizio del XIX secolo fino 
al 1984 l’edificio venne adibito a 
carcere. Nel 1843 fu costruito un 
nuovo corpo carcerario addossato 
al lato ovest, intervento che alterò 
notevolmente la percezione del-
la rocca dal centro urbano. Solo 
dopo la costruzione di un peniten-
ziario in pianura, la fortezza è stata 
recuperata e restituita all’uso pub-
blico.

Oggi la Rocca di Albornoz, oltre 
a essere sede di mostre tempo-
ranee, ospita il Museo del Ducato 
di Spoleto, confermandosi come 
uno dei luoghi simbolo della cit-
tà, capace di raccontarne tanto la 
storia militare quanto quella politica 
e artistica.
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Cortile della Rocca Albornoz. 
Foto di Chiara Amodeo.
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Cortile d’Onore della Rocca 
Albornoz. Foto di Chiara 
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Primo piano del loggiato della 
Rocca Albornoz. Foto di 
Chiara Amodeo.
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Palazzo Collicola

Palazzo Collicola si configura 
come uno degli edifici gentilizi più 
significativi di Spoleto, costruito 
tra il 1717 e il 1730 su progetto 
dell’architetto senese Sebastia-
no Cipriani. L’imponente struttura 
fu realizzata per la nobile famiglia 
Collicola, la cui ascesa culminò 
con la nomina a cardinale di Carlo 
Collicola nel 1728.

Oggi, Palazzo Collicola è un im-
portante polo culturale che ospita 
la Galleria d’Arte Moderna “Gio-
vanni Carandente” (GAM), l’Ap-
partamento Nobile e la Biblioteca 
Carandente. La GAM, stabilmente 
collocata nel Palazzo nel 2000, è 
riconosciuta come il museo di arte 
moderna e contemporanea “più 
vasto e variegato dell’Umbria”130. 
La collezione si è formata gra-
zie a fortunate vicende, tra cui le 
acquisizioni del Premio Spoleto 
(1953-1968), lasciti dalla rasse-
gna “Sculture nella città - Spoleto 
62”, donazioni e comodati di priva-
ti, artisti, galleristi, e in particolare la 
donazione della collezione perso-
nale di Giovanni Carandente.

Il patrimonio della Galleria vanta 
opere di artisti italiani e interna-
zionali di primo piano, ponendosi 
come un “museo unico in Italia”  
131 per la sua attenzione alla scul-
tura contemporanea. Tra gli artisti 
presenti in collezione figurano, tra 
gli altri, Alexander Calder, David 
Smith, Sol LeWitt, Beverly Pepper, 
Richard Serra, Isamu Noguchi e 
Alberto Burri.

All’interno del Palazzo si trova an-
che la Biblioteca Giovanni Caran-
dente, aperta al pubblico nel 2006 
e situata al piano nobile. Nata dalla 
donazione del celebre critico, la bi-
blioteca custodisce circa trentami-
la volumi dedicati prevalentemente 
all’arte moderna e contempora-
nea, riflettendo gli interessi culturali 
e professionali di Carandente. Il 
fondo librario include edizioni rare, 
dediche, note autografe di artisti, 
lettere, fotografie e articoli.

Il ruolo di “Sculture nella cit-
tà”

In occasione della quinta edizione 
del Festival dei Due Mondi, Gio-
vanni Caradente curò la mostra 
“Sculture nella città”, tenutasi a 
Spoleto nel 1962 e ricordata come 
uno degli “avvenimenti più signifi-
cativi del XX secolo”132 nell’ambito 
artistico. L’esposizione fu la prima 
a livello mondiale a concepire la 
scultura su scala urbana, trasfor-
mando la città in un palcoscenico 
con 102 opere di 53 tra i maggiori 
scultori europei e americani.

L’evento fu reso possibile da una 
notevole convergenza di idee e 
risorse, tra cui il contributo essen-
ziale dell’Italsider, che ospitò mol-
ti artisti (come Calder, Consagra, 
Pepper, Chadwick, Smith e Po-
modoro) nei suoi stabilimenti per 
la realizzazione delle loro creazioni. 
“Sculture nella città” definì un nuo-
vo “predicato della scultura”133, 
quello di arte “ambientale”134. L’o-
biettivo di Carandente non era la 
mera decorazione, ma “scolpire 
brani di città”135, selezionando con 
cura il “binomio sito-scultura”136 
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Ingresso di Palazzo Collicola, 
Spoleto. Foto di Chiara 
Amodeo.

Pagina 369
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Ugo Mulas, Calder with 
Teodolapio and Teodelapio 
(maquette, 1956), Spoleto, 
1962.
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e armonizzando i diversi stili (dal 
classicismo all’informale) con il 
tessuto urbano.

I lasciti di questa rassegna con-
tribuirono in modo fondamentale 
alla costituzione della collezione 
della Galleria d’Arte Moderna di 
Palazzo Collicola. Inoltre, l’archivio 
documentario di Giovanni Caran-
dente, conservato nella Biblioteca 
del Palazzo, include una sezione 
specifica relativa alla mostra “Scul-
ture in città” del 1962, completa 
di corrispondenza epistolare con 
artisti italiani e stranieri e con l’in-
dustria Italsider. Tra le sculture an-
cora visibili a Spoleto c’è il primo 
stabile monumentale realizzato da 
Alexander Calder, Teodelapio.

La presenza e l’eredità di Sol 
LeWitt

L’artista americano Sol LeWitt, fi-
gura cruciale del Minimalismo e 
padre dell’Arte Concettuale, è 
strettamente legato a Palazzo Col-
licola e a Spoleto. La collezione 
della Galleria d’Arte Moderna Gio-
vanni Caradente include sue ope-
re.

LeWitt giunse a Spoleto nel 1971, 
invitato dalla gallerista Marilena 
Bonomo e scelse l’Umbria come 
“baricentro alternativo”137 alla sce-
na artistica americana, a partire dai 
primi anni Settanta. Questo trasfe-
rimento in Umbria influenzò il suo 
modo di lavorare, manifestando un 
inedito “senso del luogo”138 che, 
pur non traducendosi in richiami 
riconoscibili, si rifletté nell’attenzio-
ne ai materiali, alla composizione e 
alle cromie dei suoi wall paintings,

che in qualche modo partecipano 
dell’“aura dei grandi cicli pittorici 
medievali e rinascimentali”139 della 
regione. 
Il concetto fondamentale dell’ar-
te di LeWitt, in linea con l’Arte 
concettuale, è la separazione tra 
la concezione dell’opera ideata 
dall’“artista-architetto”140 e la sua 
esecuzione manuale, demanda-
ta agli assistenti. Dunque, l’opera 
d’arte viene progettata dall’artista 
e può essere replicata in diversi 
luoghi senza perdere la sua auten-
ticità concettuale.

A Spoleto sono presenti due spet-
tacolari esempi dei suoi celebri Wall 
Drawing: uno si trova all’interno di 
Palazzo Collicola e l’altro nell’Hotel 
Albornoz. Il Wall Drawing n. 951 di 
Palazzo Collicola è un esempio di 
questa pratica, caratterizzato da 
linee colorate che corrono in suc-
cessione, oblique lungo le pareti e 
concentriche sulle quattro sezioni 
del soffitto a crociera. Questo spe-
cifico Wall Drawing fu realizzato da 
una sua assistente. Altri lavori di 
LeWitt a Spoleto includono The 
wall (1980), creato in occasione 
della mostra Incontri 1980, che 
“condensa la sua dialettica con 
l’abitato e la sua storia”141. Palaz-
zo Collicola celebra regolarmente 
l’eredità di LeWitt ospitando delle 
mostre temporanee come quella 
d’archivio “Mahler & LeWitt Stu-
dios: 10 anni di attività”142. 

La presenza di Sol LeWitt e del-
le sue opere a Spoleto testimonia 
l’importanza della città come fertile 
crocevia di incontro e sperimenta-
zione per artisti di fama internazio-
nale nel secondo Novecento.
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Sol LeWitt, Wall Drawing 951, 
Palazzo Collicola, Spoleto, 
2000.
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Sol LeWitt, Bozzetti, Albornoz 
Palace Hotel, Spoleto, 1992.
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“L'arte è la più grande dimostrazione 
dell'esistenza di Dio.” 

Gian Carlo Menotti
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Il Festival dei Due Mondi di Spo-
leto, ideato dal compositore Gian 
Carlo Menotti (1911-2007), ha 
avuto inizio nel 1958. Menotti, figu-
ra poliedrica che fu compositore, 
librettista, regista d’opera, didatta 
e direttore artistico, scelse Spole-
to come luogo ideale per fondare 
una manifestazione che celebras-
se l’arte in tutte le sue forme. Già 
nell’agosto del 1956, Menotti ave-
va indicato Spoleto come sede 
del Festival, “una cittadina tranquil-
la con una tradizione teatrale”143. 

La visione e la filosofia del Fe-
stival

L’obiettivo centrale del Festival era 
quello di creare un “ponte tra le più 
interessanti espressioni artistiche 
americane ed europee”144, da cui 
deriva il nome “Due Mondi”. L’ide-
atore nutriva la visione di creare 
una “città utopistica”145, un luogo 
completamente dedicato all’edu-
cazione dello spirito della gioven-
tù contemporanea, dove lo spirito 
creativo potesse regnare libero da 
considerazioni commerciali, politi-
che o sociali. Menotti desiderava 
che l’arte non fosse vista come 
un “dolce alla fine del pranzo”146, 
ma come il “pane”147, dimostrando 
che l’arte è parte integrante della 
vita quotidiana di ogni persona. 
Menotti dovette lottare per la so-
pravvivenza del Festival, definen-
dolo talvolta un “mostro”148 creato 
quasi come un atto di penitenza 
per i suoi peccati.

Il Festival si nutre di una filosofia 
che “affianca e alterna tradizione 
e innovazione”149. Fin dagli esor-
di, il programma spazia dall’ope-

ra alla prosa, dalla danza alle arti 
visive, dalla musica al cinema. Il 
Festival degli inizi fece scandalo 
per aver programmato la Boheme 
di Puccini, personaggio all’epoca 
considerato troppo “nazional po-
polare e in antitesi con l’avanguar-
dia”150. Tuttavia, Menotti riteneva 
che il pubblico fosse in grado di 
accettare anche opere complesse 
come Lulu di Alban Berg (messa 
in scena nel 1974), a patto che lo 
spettacolo fosse ben realizzato.

L’impatto su Spoleto e la tra-
sformazione di Menotti

Prima della fondazione del Festival, 
Spoleto era una città che “vegeta-
va in grande calma”151 e isolamen-
to, un ambiente poco propizio allo 
sviluppo delle arti. Quando Menot-
ti iniziò il progetto, gli spoletini lo 
chiamavano “il matto”152 e l’alber-
go che acquistò fu soprannomina-
to “l’albergo del matto”153. Nono-
stante le difficoltà iniziali, Menotti, 
che divenne cittadino onorario e fu 
proclamato dalla stampa “Duca di 
Spoleto”154, trasformò radicalmen-
te la città e la sua stessa vita. La 
sua produzione musicale diminuì 
sotto il peso degli impegni. Menot-
ti si ritrovò a essere “organizzatore, 
raccoglitore di fondi, amministrato-
re e scopritore di talenti”155.

Il Festival è diventato una delle più 
importanti manifestazioni culturali 
europee, trasformando Spoleto in 
una “città-palcoscenico d’Italia”156. 
L’evento è caratterizzato da un for-
te impegno artistico e da una co-
stante ricerca di “giovani artisti”157, 
un tratto che Clive Barnes (critico-
del New York Times) considerava 
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fondamentale. Molti artisti, in parti-
colare americani, partecipavano al 
Festival gratuitamente, spinti dalla 
passione e dalla possibilità di lavo-
rare con grandi maestri.

Nonostante i successi, Menotti ha 
affrontato critiche e difficoltà prati-
che legate alla città, come la man-
canza di acqua per molti anni, che 
costringeva i ballerini a coricarsi 
“coperti di polveri e di sudore del 
palcoscenico”158, e la carenza di 
alloggi.

Eventi e figure storiche

Il primo Festival (1958) si aprì con 
Macbeth di Giuseppe Verdi, diret-
to da Luchino Visconti e dal gio-
vane maestro Thomas Schippers. 
Schippers fu una figura centrale e 
iconica della rassegna, dirigendo il 
primo spettacolo in Piazza Duomo 
nel 1959 (Messa da Requiem di 
Verdi). Dopo la sua morte, le sue 
ceneri furono tumulate in Piazza 
Duomo, un luogo dove aveva co-
nosciuto grande ammirazione.

Tra gli spettacoli memorabili si ri-
cordano la Manon Lescaut di Gia-
como Puccini, diretta da Luchino 
Visconti (1973) e l’esordio di Pina 
Bausch (1960), la cui compagnia 
tornò in scena nel 2009 nonostan-
te la sua scomparsa.

Un’iniziativa distintiva introdotta nel 
1960 furono i Concerti di Mezzo-
giorno (o concerti aperitivo) diretti
da Charles Wadsworth. Questi 
concerti permettevano al pubbli-
co di ascoltare “musica raffinatis-
sima”159 all’aperto, scegliendo un 
“menù alla carta”160 di brani clas-

sici (come Mozart, Berg, Mendels-
sohn, Schumann, Beethoven) per 
un costo ridotto.

L’arte nelle strade: scultura e 
controversie

l Festival ha utilizzato la città come 
un teatro esteso. Nel 1962 si ten-
ne “Sculture nella città. Spoleto 
1962”161, ideata da Giovanni Ca-
randente, che portò oltre cento 
sculture in ferro e acciaio di noti 
artisti del XX secolo (tra cui Alexan-
der Calder, Pietro Consagra, e Be-
verly Pepper) nelle piazze e nelle 
vie.

Inizialmente, l’idea suscitò sbigot-
timento e reazioni contrastanti ma 
queste opere moderne (come il fa-
moso cavallo di Calder) divennero 
poi “parte integrante del patrimo-
nio artistico”162 della città.

Altre iniziative artistiche suscitarono 
pareri discordanti, essendo con-
siderate dai promotori un “nuovo 
mezzo di espressione artistica”163. 
Una di queste fu la copertura di 
monumenti con “enormi teli di pla-
stica argentea fissati con corde di 
nylon”164 realizzata da Christo nel 
1968 per la Torre dei Molini e la 
Fontana di Piazza del Mercato.
 
Sviluppi recenti e prospettive 
future

Dopo la morte di Menotti nel 2007, 
il Festival ha continuato ad evolver-
si. Giorgio Ferrara è stato direttore 
artistico dal 2008 e Monique Ve-
aute gli è succeduta nel 2020. Da-
niele Cipriani ha assunto l’incarico 
di nuovo direttore artistico a parti-
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re dal 1° settembre 2025.

Il programma dell’edizione 68 
(2025) ha incluso opera, musica, 
danza e teatro. Continua inoltre 
l’attenzione alla formazione e alla 
ricerca, da parte di Casa Menotti, 
con iniziative come il Progetto Ac-
cademia / European Young Thea-
tre e Musica .

Il Festival è riconosciuto dal Mini-
stero della Cultura come un “so-
lido banco di prova per miscelare 
tradizione e innovazione”165 e un 
“generatore di ricchezza e benes-
sere comunitario”166, confermando 
il sostegno per rafforzare sempre 
di più il suo valore.

Il Festival dei Due Mondi può es-
sere visto come una grande or-
chestra sinfonica. Proprio come 
la fisarmonica nel progetto Accor-
dion for Menotti può fungere da 
“organo portativo”167 o “sintesi di 
un ensemble polistrumentale”168, 
Spoleto è un unico strumento cit-
tadino dove molteplici arti (opera, 
danza, prosa, arti visive) risuonano 
insieme, creando un’identità mu-
sicale multiforme che Menotti ha 
saputo sapientemente dirigere, bi-
lanciando il “verismo apparente”169 
con una simbologia profonda.

TRAME DI BELLEZZA
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Un ulteriore elemento che racconta 
l’Umbria è l’arte della tessitura, del 
ricamo e del merletto. In un periodo 
storico caratterizzato dal turismo 
di massa e dai viaggi rapidi, c’è un’ 
“Umbria tattile” - frutto di saperi an-
tichi e abilità manuali - che spesso ci 
sfugge ma che merita di essere co-
nosciuta e tramandata. È una lun-
ga storia fatta di simboli e disegni 
tramutati in punti e tecniche, donne 
appassionate e abili, tessuti prove-
nienti da tutto il mondo e antichi 
strumenti.

Storia e curiosità

La parola ricamo deriva dall’ara-
bo rakam che significa “segno, 
disegno”. Il mercante Bernardone 
(padre di San Francesco) chiamò 
il figlio Francesco in onore della 
Francia, paese dal quale importa-
va le stoffe preziose. Quest’ultime 
venivano lavorate ad Assisi e suc-
cessivamente vendute nelle fiere 
e nei mercati francesi. La Francia 
non era però l’unica destinazione; 
grazie alle Crociate furono aperti 
nuovi percorsi e di conseguenza 
fu possibile vendere ed acquista-
re altri materiali (lana, lino, cana-
pa, seta). La lana veniva prodotta 
nell’appennino umbro-marchigia-
no e nella Valnerina o importata 
dall’Inghilterra.  Nei pressi di Spo-
leto, Foligno, Perugia e nell’Altote-
vere invece si coltivava la canapa.
 
Ogni tessuto consentiva di realiz-
zare diversi elementi e adempie-
re a più usi. Inizialmente i tessuti 
erano principalmente legati alla 
spiritualità e all’arte per ornare gli 
altari delle chiese e in opere d’arte. 
Nella Croce Dipinta (1137) realiz-

zata da Alberto Sotio per il Duomo 
di Spoleto, i fianchi di Cristo sono 
coperti da un velo trasparente de-
corato con bande rosse e azzurre. 
Santa Chiara invece cucì per San 
Francesco un camice con figure 
zoomorfe (cervi e colombe). Un 
ulteriore esempio è la veste liturgi-
ca di papa Benedetto XI, i cui fregi 
del 1303 sono realizzati in lino e 
seta ed oggi conservati al Museo 
dell’Opera del Duomo di Orvieto. 

La Tovaglie Perugine

Di grande pregio erano le Tovaglie 
Perugine: stoffe di colore bianco “a 
occhio di pernice o spina di pesce 
bassa, con fasce colorate in blu e 
in qualche rarissimo caso anche in 
color ruggine”170. Il colore blu veni-
va ricavato dal gualdo, una pian-
ta coltivata in Valtiberina. La figura 
stilizzata presente nei disegni delle 
tovaglie somiglia ad un’onda, ve-
niva chiamata dai perugini “belige” 
e ricordava il movimento a bilancia 
degli antichi telai quando erano in 
azione. Le decorazioni raffigurate 
potevano essere di vario genere: 
da disegni geometrici e architet-
tonici (castelli, fontane) a vegetali 
(vite, piante, rose) e zoomorfi (cervi, 
grifi, lupi, leoni). Tutti i tipi di disegni 
cercavano di evocare Perugia e i 
suoi simboli, quali la Fontana Mag-
giore, Porta Sant’Angelo e Porta 
Eburnea. Ogni motivo decorativo 
aveva un significato diverso ma 
spesso legato all’iconografia cri-
stiana, in particolare all’immortalità 
e alla resurrezione, unito a segni 
di buon auspicio. Invece, gli altri 
ornamenti a fasce orizzontali pre-
senti nelle Tovaglie venivano rea-
lizzati usando cotone bambagioso 
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o misto lino. Le Tovaglie somiglia-
vano ai taleth ebraici (scialli bian-
chi a strisce blu) e alcuni disegni 
di animali (pavone, aquila, leone) 
erano di origine persiana, influenze 
dovute probabilmente alle Crocia-
te. Oltre ad abbellire gli altari delle 
chiese, dal Quattrocento in poi le 
Tovaglie Perugine divennero uno 
status symbol delle famiglie nobili 
di tutta Italia come parte dei corre-
di in tende, cuscini, scialli e perfino 
“stendardo o premio da assegna-
re nei tornei cavallereschi”171.
 
Le Tovaglie Perugine venivano pro-
dotte dalla Confraternita della Mer-
canzia di Perugia, nata nel 1380. 
Ad oggi, esse sono in parte visi-
bili nei musei (es. Galleria Nazio-
nale dell’Umbria, Museo del Vino 
MUVIT), ma ebbero un grande 
successo nell’arte. Molti artisti me-
dievali e rinascimentali, tra i quali 
Giotto, Simone Martini, il Perugino 
e Pinturicchio, le rappresentarono 
nelle proprie opere per abbellire le 
chiese, le vesti di membri del clero 
e impreziosire le loro “ultime ce-
ne”172. Finché alla fine del Cinque-
cento ci fu un arresto nelle produ-
zioni artigianali, che comportò la 
scomparsa dei lavori di tessitura 
per quasi trecento anni. I prodotti 
realizzati rimasero un “patrimonio 
domestico”173 solo in alcune fami-
glie che svolgevano lavori di cucito 
e preparavano il corredo, conside-
rato un bene comune dell’eredità 
di famiglia.

La rinascita e le protagoniste

Per la vera e propria rinascita del 
settore bisognò aspettare fino a 
qualche decennio dopo l’Unità di 

Italia. Nel 1891, a Roma, nacque 
la Società di Arti e Mestieri, con 
l’obiettivo di far conoscere i lavo-
ri di tessitura italiani all’estero. Nel 
1903 furono fondate Le Industrie 
Femminili Italiane, per valorizzare 
tessuti, ricami e merletti e ripren-
derne i modelli da libri, disegni e 
musei. Diverse furono le donne 
borghesi e aristocratiche che ide-
arono progetti (scuole, laborato-
ri, corsi) e diedero l’opportunità a 
tante donne, spesso povere e non 
istruite, di riscattarsi socialmente 
ed emanciparsi economicamen-
te senza dovere emigrare. Tra le 
donne autrici di questa “neonata 
impresa della bellezza”174 troviamo 
Romemyme Robert Ranieri di Sor-
bello e Alice Hallgarten Franchet-
ti. Romemyme fondò nel 1903 la 
Scuola di Ricami a Passignano 
sul Trasimeno e la cooperativa Arti 
Decorative Italiane, con sede a 
Perugia. Inventò il Punto Umbro, di 
origine araba ma utilizzato in ricami 
italiani, spagnoli e portoghesi, e ri-
prese dei disegni da opere rinasci-
mentali italiane. Sia la scuola che la 
cooperativa chiusero nel 1934 ma 
furono rifondate come Associazio-
ne Arti Decorative Italiane e Scuola 
di Ricamo e Merletto. Entrambe 
oggi svolgono un importante lavo-
ro di divulgazione sulla lavorazione 
dei tessuti umbra, focalizzando-
si sul Punto Umbro, anche detto 
Punto Sorbello. 
Alice fu invece una “talent scout” 
175 della futura Scuola Montessori, 
in quanto fondò una scuola gra-
tuita per i figli dei contadini in cui 
insegnavano importanti pedago-
giste europee. A scuola i bambini 
imparavano anche a cucire. Inol-
tre, Alice fondò il Laboratorio Tela 
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Umbra per aiutare le madri biso-
gnose.
Ci sono tante altre persone da 
ricordare per la loro passione e 
impegno, necessari per il progres-
so e la salvaguardia di quest’arte. 
Elena Guglielmi, appassionata del 
Punto d’Irlanda, nel 1904 a Isola 
Maggiore, diresse una scuola per 
insegnare alle figlie dei pescatori 
la tecnica per realizzarlo. Giuditta 
Brozzetti inventò nel suo atelier la 
Trina, “un tessuto leggero e tra-
spirante”176 che per il suo effetto 
traforato ricorda il merletto e viene 
usato principalmente per creare 
tovaglie e tende. Nell’atelier ven-
gono esposti anche tessuti con 
motivi sia ad occhio di pernice, 
caratterizzato da un effetto a rilie-
vo e usato per arazzi e copritavoli, 
sia delle Tovaglie Perugine (grifo, 
Fontana Maggiore, “belige”, dise-
gno Madonnina, Graticcia, Dama), 
realizzati con telai jacquard in cui si 
inseriscono le “schede dei disegni 
a catena”177.

“Nella Chiesa di San Francesco 
delle donne, la sede dell’attività, si 
respira tradizione, storia traman-
data, innovazione e colore. Il lavoro 
femminile ha portato fin qui la tra-
dizione tessile umbra, trovando una 
nuova vita tra le dita delle donne 
che oggi la animano”.

 
Alessia Galassi 
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Concezione del progetto

Il progetto nasce con l’obiettivo di 
tradurre la tradizione tessile um-
bra in un abito contemporaneo 
di alto merchandising, capace 
di dialogare con il presente senza 
ridursi a una citazione storica o de-
corativa.
L’attenzione non è rivolta alla ri-
produzione letterale di un abito 
storico, ma alla reinterpretazio-
ne dei codici culturali, simbolici 
e materiali che caratterizzano i 
tessuti umbri, in particolare quelli 
legati alle Tovaglie Perugine e alla 
produzione dell’atelier Giuditta 
Brozzetti.

Storicamente, questi tessuti non 
avevano una funzione esclusiva-
mente ornamentale; erano impie-
gati in ambito liturgico, rituale e do-
mestico, e attraverso trame, motivi 
e simboli evocavano valori spiri-
tuali, identitari e sociali. Il proget-
to assume quindi il tessuto come 
veicolo di significato, non come 
semplice superficie.

Riferimenti stilistici

La riflessione progettuale si inseri-
sce in una linea di ricerca affine a 
quella sviluppata da alcune case 
di moda contemporanee che han-
no lavorato sul rapporto tra territo-
rio, artigianato e alta moda.

In particolare:
• Dolce & Gabbana è un riferi-
mento significativo per il modo in 
cui ha integrato il patrimonio artisti-
co e architettonico locale all’inter-
no dell’alta moda. Nella collezione 
Autunno Inverno 2013-2014, ispi-

rata all’arte normanna e ai mosai-
ci della Cattedrale di Monreale, i 
motivi storici vengono mantenuti 
nella loro riconoscibilità ma traslati 
in scala, materia e contesto. Le 
superfici tessili diventano campi 
decorativi in cui immagini e pat-
tern derivati dai mosaici vengono 
reinterpretati attraverso ricami, ap-
plicazioni e lavorazioni preziose, 
trasformando il riferimento storico 
in un nuovo linguaggio sartoriale.

• Dior, sotto la direzione creativa di 
Maria Grazia Chiuri, è un riferimen-
to per il lavoro sul ricamo come 
atto culturale e per la capacità 
di integrare saperi artigianali lo-
cali in una visione attuale e colta. 
Ciò è particolarmente visibile nella 
Cruise Collection 2021 in cui risal-
tano gli antichi ricami. La collezio-
ne rappresenta infatti un omaggio 
alle arti e all’artigianato pugliese, 
celebrando l’eccellenza e il valore 
di mestieri antichi. Ampio spazio 
è dedicato ai pizzi realizzati con la 
tecnica del tombolo, pizzi Sangallo 
e lavorazioni all’uncinetto.

• Antonio Marras è un riferimento 
per l’uso narrativo del patrimo-
nio regionale sardo, in cui il mo-
tivo decorativo diventa racconto 
stratificato, memoria e identità. 
Nella collezione Primavera Estate 
2025 - ispirata all’attrice di origine 
sarda, Anna Maria Pierangeli - gli 
abiti sono il risultato di diversi stili 
e riferimenti capaci di fondersi e 
contaminarsi. L’esplicito riferimen-
to alla Sardegna viene richiamato 
dal disegno jacquard del Nuraghe, 
accompagnato da stampe color 
ecrù e nero che evocano le pietre 
e i paesaggi caratteristici dell’isola.
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Dolce & Gabbana
Alla corte dei Normanni
AW 2013/2014 - Milano Fashion Week

Dior
Cruise Collection
SS 2021 - Lecce
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Antonio Marras
“La polvere del palcoscenico è molto pericolosa”
SS 2025 - Milano

Riferimenti culturali

A questi riferimenti contemporanei 
si affianca lo studio degli abiti um-
bri del Quattrocento e degli abiti 
rappresentati nei ritratti rinasci-
mentali e manieristi, intesi non 
come modelli da ricostruire filolo-
gicamente ma come sistemi for-
mali e simbolici da reinterpretare in 
chiave progettuale. 

Le fonti iconografiche relative al 
territorio umbro tra XV e inizi XVI 
secolo mostrano una notevole 
coerenza tipologica negli abiti 
femminili, riconoscibili per alcu-
ne caratteristiche ricorrenti: am-
pie maniche, scolli rettangolari o 
squadrati, una forte verticalità della 
figura e la presenza di fasce de-
corative in corrispondenza della 
vita e dell’orlo. La forma dell’abito 
si mantiene generalmente sem-
plice e controllata mentre il valore 
rappresentativo viene affidato alla 
qualità dei tessuti, alla ricchezza 
delle trame e alla disposizione del-
le decorazioni. In questo senso, 
l’abito funziona come dispositivo di 
rappresentazione sociale, capace 
di comunicare status, appartenen-
za e decoro attraverso la materia 
più che attraverso la complessità 
formale.

Un ruolo centrale in questa co-
struzione dell’immagine è svolto 
dal contesto culturale più ampio 
del Rinascimento italiano, in cui 
le leggi suntuarie, diffuse in tutta 
la penisola, regolavano l’abbiglia-
mento in base a genere, condizio-
ne sociale e contesto d’uso. Tali 
normative, fortemente influenzate 
dall’autorità ecclesiastica e civile, 

non miravano a definire uno stile 
locale specifico ma a controllare 
l’ostentazione e l’eccesso, inci-
dendo indirettamente sul modo 
in cui i tessuti, le decorazioni e le 
proporzioni dell’abito venivano uti-
lizzati e rappresentati.

Questo equilibrio tra controllo for-
male e ricchezza materiale emer-
ge con particolare evidenza nei 
ritratti manieristi, come quelli di 
Agnolo Bronzino e Parmigianino. 
In queste opere la figura femminile 
è spesso raffigurata in posa stati-
ca e composta mentre l’attenzio-
ne dell’artista si concentra sulla 
resa minuziosa dei tessuti. Broc-
cati, damaschi e ricami diventano 
superfici visive complesse, attra-
verso cui si manifesta la maestria 
artigianale e il prestigio sociale del 
soggetto rappresentato.

I motivi ornamentali raffigurati sugli 
abiti - elementi floreali, geometrie 
ripetute, simboli - assumono un 
valore che va oltre la decorazione, 
contribuendo a costruire un lin-
guaggio visivo condiviso. La sca-
la dei motivi è spesso amplificata, 
rendendo il tessuto protagonista 
dell’immagine e trasformandolo in 
un campo narrativo autonomo.

Questo approccio risulta centrale 
per il progetto dell’abito umbro, 
che assume la semplicità della 
forma come base architettonica e 
affida alla superficie tessile il com-
pito di concentrare significati, riferi-
menti e memoria. Come negli abiti 
storici e nelle loro rappresentazio-
ni pittoriche, anche nel progetto 
contemporaneo il tessuto diventa 
il principale strumento espressivo, 

Pagina 396
Abiti umbri del Quattrocento 
utilizzati la rievocazione 
storica, “Perugia 1416,” che 
si svolge ogni anno a Perugia.

Pagina 397
Agnolo Bronzino, Ritratto di 
Eleonora di Toledo con il figlio 
Giovanni, Galleria degli Uffizi, 
Firenze, 1545.

Agnolo Bronzino, Ritratto di 
Eleonora di Toledo, National 
Gallery of Art, Washington 
D.C., 1560.

Agnolo Bronzino, Ritratto di 
Eleonora di Toledo, Národní 
Galerie, Praga, 1543. 

Agnolo Bronzino, Ritratto 
di giovane donna con il 
figlio, National Gallery of Art, 
Washington D.C., 1540. 
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capace di dialogare con la tradi-
zione senza ricorrere a una citazio-
ne letterale del passato.

Scelte formali dell’abito

La forma dell’abito è volutamente 
semplice, pulita e contempora-
nea, per lasciare spazio alla cen-
tralità della trama e del motivo de-
corativo.
Le principali caratteristiche formali 
sono:
• silhouette essenziale e allungata
• scollo quadrato, ispirato agli abiti 
umbri del Quattrocento ma “ripuli-
to” architettonicamente
• spalline larghe, concepite come 
elementi strutturali e decorativi
• assenza di eccessive articola-
zioni sartoriali per evitare un effetto 
costume o rievocativo.

Colore e materiale

La palette cromatica è ridotta e 
controllata:
• bianco come base tessile
• blu per tutti i motivi decorativi.
L’uso di un solo blu, uniforme per 
grifo, fontana e fiori, rafforza la co-
erenza visiva e richiama la tradizio-
ne delle Tovaglie Perugine, evitan-
do effetti decorativi disomogenei.

Il materiale ipotizzato è il lino, tes-
suto naturale coerente con la tradi-
zione umbra e adatto a lavorazioni 
come ricamo, intaglio e merletto.

Grammatica decorativa ed 
elementi simbolici

Il progetto si basa su una gramma-
tica decorativa gerarchica, in cui 
ogni elemento ha un ruolo preciso:

• Grifo

È l’elemento identitario principale, 
simbolo di Perugia e della forza ci-
vica del territorio. Viene collocato 
nella fascia della cintura ed è rea-
lizzato tramite trafori nel tessuto, 
non come stampa o ricamo pieno. 
Questa scelta restituisce un effetto 
tessile, vicino al pizzo e al merletto, 
evitando una resa grafica rigida o 
araldica.

• Fontana Maggiore (vista in 
pianta)

È utilizzata nella parte inferiore 
dell’abito come motivo decorativo 
ripetuto, ispirato ai disegni delle 
Tovaglie Perugine. La scelta della 
vista in pianta, semplificata e geo-
metrizzata, consente una traduzio-
ne coerente in un raffinato ricamo 
a merletto.

• Fiori

Derivati dai motivi floreali delle 
tovaglie Brozzetti, sono utilizzati 
come modulo continuo nelle spal-
line, trasformandole in un elemen-
to decorativo strutturale. In questo 
modo il fiore non è un’applicazio-
ne, ma diventa parte stessa della 
forma dell’abito.

Pagina 399
Elementi simbolici scelti per 
l’abito: grifo, fontana e fiori. 
Disegni di Chiara Amodeo.
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Pagina 401
Fase 1 (colonna a sinistra):
Centro tavola con grifi 
realizzato dall’Atelier Giuditta 
Brozzetti.

Centro tavola con cervi e 
fontane realizzato dall’Atelier 
Giuditta Brozzetti.

Cuscino con motivi floreali 
realizzato dall’Atelier Giuditta 
Brozzetti.

Fase 1 (colonna a destra): 
Scuola Italiana, Griffon. Basso 
rilievo di marmo scolpito. 
Šternberský Palace, Praga, 
XII sec.

Fontana Maggiore vista 
dall’alto, Piazza IV Novembre, 
Perugia.

Cuscino con uccelli, fiori e 
rombi realizzato dall’Atelier 
Giuditta Brozzetti.

Pagina 402
Fase 2:
Abito di base generato dal 
software LOOK AI.

Pagina 403
Fase 3 (colonna a sinistra): 
Disegni vettoriali del grifo,della 
fontana e dei fiori realizzati 
a partire dalle immagini 
analizzate nella fase 1. 
Disegni di Chiara Amodeo.

Fase 4 (colonna a destra): 
Disegni vettoriali riadattati per 
essere compresi e lavorati 
dall’AI senza errori. Disegni di 
Chiara Amodeo.

Pagina 404 e 405
Fase 5:
Posizionamento in scala 
degli elementi sulla sagoma 
dell’abito realizzata sulla base 
dell’abito della fase 2. Fronte 
e retro.

Workflow progettuale

Il processo di progettazione dell’a-
bito non si è sviluppato in modo 
lineare, ma attraverso una se-
quenza di fasi iterative in cui pro-
gettazione manuale e strumenti 
di intelligenza artificiale si sono in-
fluenzati reciprocamente.

1. Analisi storica e iconografica

La fase iniziale è stata dedicata allo 
studio delle Tovaglie Perugine, dei 
simboli iconografici umbri (in par-
ticolare il grifo e la fontana), degli 
abiti storici e dei ritratti rinascimen-
tali e manieristi. Questa analisi ha 
fornito un repertorio formale e sim-
bolico di riferimento, senza l’obiet-
tivo di una trasposizione letterale, 
ma come base culturale e visiva 
del progetto.

2. Generazione dell’abito di 
base tramite AI

A partire da queste riflessioni pre-
liminari, è stata generata una pri-
ma versione dell’abito priva di de-
corazioni attraverso la piattaforma 
LOOK AI, utilizzando un prompt 
testuale più volte modificato. Que-
sta fase ha permesso di definire 
la silhouette generale, la struttura 
dell’abito, il tipo di tessuto e il rap-
porto tra busto e gonna, stabilen-
do una base formale neutra su cui 
intervenire successivamente.

3. Scomposizione grafica e di-
segno vettoriale dei motivi

Solo in un secondo momento si 
è passati alla progettazione dei 
motivi decorativi. I riferimenti ico-

nografici selezionati (grifo, fontana, 
elementi floreali) sono stati isolati e 
ridisegnati manualmente in forma 
vettoriale tramite Adobe Illustrator, 
con l’obiettivo di ottenere segni 
controllabili, scalabili e coerenti 
con una resa tessile contempora-
nea.

4. Adattamento dei disegni ai li-
miti dell’intelligenza artificiale

Durante le prime sperimentazioni 
di integrazione dei motivi sull’abi-
to tramite AI sono emerse diverse 
criticità. I disegni vettoriali iniziali, 
pur corretti dal punto di vista gra-
fico, risultavano troppo complessi 
o ambigui per essere interpretati 
correttamente dall’algoritmo, che 
generava errori visivi, sovrapposi-
zioni indesiderate e macchie sul 
tessuto.
Questo ha reso necessaria una 
fase di revisione e semplificazione 
dei tracciati: chiusura delle forme, 
eliminazione di pitture dinamiche, 
maggiore chiarezza delle linee e 
delle aree vuote. In questa fase 
il disegno non è stato adattato a 
un’esigenza estetica ma a un vin-
colo tecnico, evidenziando come 
l’AI richieda una progettazione gra-
fica specifica per poter funzionare 
correttamente.

5. Definizione della grammatica 
decorativa

Parallelamente alla revisione dei 
singoli motivi, è stata definita una 
grammatica decorativa complessi-
va: collocazione della fascia in vita, 
rapporto tra pieni e vuoti, posizio-
ne delle decorazioni sull’orlo, evi-
tando sovrapposizioni arbitrarie e 
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mantenendo una gerarchia chiara 
tra struttura dell’abito e superficie 
ornamentale.

6. Integrazione dei decori e si-
mulazioni tramite AI

I disegni vettoriali definitivi sono 
stati quindi reintegrati nel proces-
so di generazione tramite LOOK 
AI, attraverso prompt testuali sem-
pre più specifici. Questa fase ha 
richiesto numerose iterazioni, du-
rante le quali l’abito è stato pro-
gressivamente affinato per otte-
nere una resa coerente dei ricami, 
dei trafori e della texture tessile.

7. Render dell’abito indossato 

Una volta definita la versione finale 
dell’abito bianco e blu, l’immagine 
è stata utilizzata come base per 
la generazione dell’abito indos-
sato su una modella tramite AI, 
partendo dall’immagine definitiva 
del capo. Infine, grazie al software 
Adobe Photoshop sono stati re-
alizzati delle foto inserimenti della 
modella in dei luoghi specifici di 
Perugia e significativi per la narra-
zione del progetto.

Conclusione

L’abito ottenuto non è una rievo-
cazione storica ma un oggetto 
contemporaneo che porta in sé la 
memoria del territorio.
Grazie alla forma essenziale e alla 
decorazione pensata, il progetto 
dimostra come la tradizione tessi-
le umbra possa essere tradotta in 
un linguaggio attuale, mantenendo 
intatti i suoi valori simbolici, culturali 
e artigianali. 

Pagina 407
Fase 6:
Simulazione dell’abito 
realizzata con il software 
LOOK AI.

Pagine 408-409
Fase 7:
Render dell’abito indossato 
da una modella.
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Il primo fotoinserimento mostra l’a-
bito in Piazza IV Novembre (Peru-
gia) e riproduce una scena reale. 
La modella è frontale e riconosci-
bile ma non isolata. Le persone 
sullo sfondo restituiscono scala, 
uso e quotidianità dello spazio. 
Questo evita l’effetto render e av-
vicina l’immagine a una fotografia, 
dove l’abito entra in una condizio-
ne quotidiana e vissuta.

Il secondo, ambientato in Via delle 
Volte (Perugia), stringe il campo vi-
sivo e lavora sulla lettura dell’abito. 
Il taglio dell’inquadratura e distanza 
ravvicinata servono a far emergere 
materiali, disegno e costruzione, 
mantenendo comunque un lega-
me diretto con i temi del grifo e 
della fontana sullo sfondo.

Il terzo sposta la narrazione dal luo-
go alla produzione. L’atelier di Giu-
ditta Brozzetti (Perugia) non è più 
solo ambientazione ma il contesto 
in cui la creazione può prendere 
vita. Qui l’abito viene letto come 
oggetto di una filiera artigianale e 
di un sapere tecnico, chiudendo il 
percorso dal paesaggio urbano al 
laboratorio.

Il fotoinserimento come strumento narrativo
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L’intelligenza artificiale come strumento di supporto 
al progetto dell’ abito

Nel progetto, l’intelligenza artificiale 
è stata utilizzata come strumento 
di supporto alla progettazione e 
alla rappresentazione e non come 
generatore autonomo della forma. 
Il suo impiego si colloca all’inter-
no di un processo progettuale 
già strutturato, nel quale le scelte 
formali, simboliche e materiche 
dell’abito erano state definite in 
anticipo attraverso lo studio della 
tradizione tessile umbra e delle To-
vaglie Perugine.

In particolare, l’AI è stata impiegata 
per la creazione dell’abito di base, 
per la verifica delle proporzioni 
e per la visualizzazione realistica 
dell’oggetto progettato, mante-
nendo sempre un controllo critico 
sulle immagini prodotte.

Generazione dell’abito di base 
tramite Look AI

Il disegno renderizzato dell’abito 
nella sua versione iniziale, priva 
di decorazioni, è stato realizzato 
tramite LOOK AI, utilizzando un 
prompt testuale che è stato pro-
gressivamente modificato e raffi-
nato nel corso del lavoro. L’obietti-
vo di questa fase non era ottenere 
un risultato definitivo, ma costruire 
una base formale coerente con il 
contesto storico e culturale di rife-
rimento.

Il prompt di partenza utilizzato per 
la generazione dell’abito base è il 
seguente:
Renaissance-inspired Umbrian 
noble dress, late 15th century 
structure, clean architectural 
silhouette, vertical panel con-
struction, square neckline, long 

skirt with subtle train, waist em-
phasized by structural seam, natu-
ral linen or wool fabric, neutral ivory 
tone,studio lighting.

Questo prompt ha permesso di 
ottenere un abito dalle linee archi-
tettoniche pulite, con una struttura 
leggibile, una forte verticalità e un 
linguaggio formale sobrio, coeren-
te con l’idea di un abito ispirato agli 
abiti umbri del Quattrocento ma 
reinterpretato in chiave contempo-
ranea.

Disegno vettoriale e prepara-
zione dei motivi per l’AI

Parallelamente all’uso dell’AI, è 
stata condotta una fase di proget-
tazione grafica autonoma tramite 
Adobe Illustrator, durante la quale 
sono stati disegnati vettorialmen-
te i principali elementi decorati-
vi dell’abito: il grifo, la fontana e i 
motivi floreali delle spalline. Questi 
disegni derivano da una rielabo-
razione delle iconografie presenti 
nelle Tovaglie Perugine e nei ma-
nufatti dell’atelier Brozzetti.

Nel corso del lavoro è emerso 
come l’intelligenza artificiale richie-
da tracciati geometricamente coe-
renti e chiusi per poter interpretare 
correttamente un motivo decorati-
vo. Disegni realizzati tramite pittura 
dinamica, tracciati aperti o segni 
puramente illustrativi non risultano 
leggibili per l’AI, che tende in que-
sti casi a semplificare, deformare 
o reinterpretare arbitrariamente le 
forme.

Per questo motivo, alcuni elementi 
- in particolare il grifo e la fontana - 

sono stati modificati e riprogettati, 
trasformando il disegno iniziale in 
una struttura vettoriale più rigorosa, 
composta da pieni e vuoti chiara-
mente definiti, adatta a essere let-
ta come ricamo, traforo o merletto. 
Questo passaggio ha evidenziato 
come il disegno vettoriale non sia 
stato solo uno strumento di rap-
presentazione ma una vera e pro-
pria interfaccia tra progetto e intel-
ligenza artificiale.

Introduzione delle decorazio-
ni e definizione dell’abito fina-
le

Una volta definita la forma dell’abi-
to e preparati i motivi decorativi in 
forma vettoriale, l’AI è stata utilizza-
ta per visualizzare la versione de-
corata in bianco e blu, ispirata alle 
Tovaglie Perugine. In questa fase, 
la scrittura del prompt è diventata 
una componente centrale del pro-
getto, con l’obiettivo di tradurre fe-
delmente le scelte già definite.

Il prompt utilizzato per la genera-
zione dell’abito decorato è il se-
guente:
Neutral studio background, cen-
tered full-length view. Ivory A-line 
dress, smooth linen texture, cle-
an architectural silhouette. Sin-
gle continuous embroidered wai-
stband at the waist, no repetition.
Deep blue embroidery (RGB 31, 
52, 100). Waistband with mirrored 
griffins, perforated wings, precise 
cut-out details. Deep blue embroi-
dered floral straps, same blue as 
the waistband. A decorative lace 
band positioned above the hem,
with circular rosette motifs inspi-
red by historical lace and Perugian 

tablecloths, dense embroidery 
with irregular thread thickness, 
scalloped and slightly uneven ed-
ges, openwork details and layered 
stitching, all motifs fully contained 
within the band, leaving a clean 
plain fabric margin at the bottom.
Embroidery integrated into the fa-
bric, crisp edges, no distortion.

Questo prompt ha permesso di 
ottenere l’immagine dell’abito de-
finitiva nella sua versione bianco 
e blu, che costituisce la base per 
tutte le successive visualizzazioni.

Inserimento della figura uma-
na e resa dell’abito indossato

A partire dall’immagine definitiva 
dell’abito bianco e blu, l’intelligen-
za artificiale è stata successiva-
mente utilizzata per generare una 
visualizzazione dell’abito indossa-
to. Anche in questo caso, la figura 
umana non è stata lasciata all’in-
terpretazione automatica dell’AI 
ma è stata guidata attraverso un 
prompt specifico, volto a ottenere 
una presenza neutra, non narrati-
va, coerente con una rappresen-
tazione di tipo museale.
Il prompt utilizzato per questa fase 
è il seguente:
Classic museum-style female mo-
del, neutral appearance, symme-
trical face, natural makeup, strai-
ght posture, calm expression. Hair 
center-parted, smooth and natural, 
no movement. Front view, full-len-
gth, model standing still, arms rela-
xed along the body, feet together, 
no walking, no dynamic pose.

Per il retro dell’abito:
Back view, full-length. Female mo-
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del standing still, straight posture,
arms relaxed along the body, feet 
together. Hair fully brushed back, 
all hair behind the shoulders, neck 
and upper back clearly visible. 
Wearing a floor-length ivory A-line 
dress, same silhouette and pro-
portions as the front view. Back 
of the dress: clean, undecorated 
ivory linen surface, no motifs, no 
embroidery on the skirt. Deep blue 
embroidered straps visible from 
the back, same width and place-
ment as in the front. Waistband 
continuous around the body at the 
same height, no decorative motifs 
on the back. Central back zipper, 
minimal and clean. Neutral studio 
background, soft diffused light.

L’obiettivo non era raccontare una 
scena o costruire un’immagine di 
moda ma permettere una lettura 
chiara dell’abito, delle proporzioni 
e dei dettagli tessili, mantenendo 
la figura umana come semplice 
supporto visivo e non come ele-
mento espressivo dominante.

Vantaggi, limiti e considera-
zioni critiche

L’uso dell’intelligenza artificiale ha 
permesso una rapida verifica visi-
va delle scelte progettuali, in parti-
colare per quanto riguarda la resa 
materica del lino, la profondità del 
ricamo e il rapporto tra decorazio-
ne e superficie. Tuttavia, l’espe-
rienza ha anche messo in luce li-
miti strutturali significativi.

L’AI mostra una difficoltà intrinseca 
nel gestire sistemi decorativi com-
plessi se questi non sono sup-
portati da una struttura geometri-

ca chiara. In assenza di tracciati 
chiusi e gerarchie formali definite, 
tende a introdurre variazioni non 
controllate, duplicazioni o sempli-
ficazioni che risultano progettual-
mente scorrette. Questo ha reso 
necessario un continuo intervento 
umano di verifica, correzione e se-
lezione.

Nel progetto, l’AI non sostituisce 
dunque il disegno ma ne confer-
ma l’importanza. Solo un proget-
to formalmente solido, fondato su 
conoscenze storiche e su un di-
segno rigoroso, può essere cor-
rettamente tradotto e visualizzato 
tramite strumenti di intelligenza ar-
tificiale.

CONCLUSIONE
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distanti o raramente messi in rela-
zione.

In questo percorso, l’Umbria si è 
rivelata una terra profondamente 
intrisa di cultura, capace di espri-
mersi con forza soprattutto nei luo-
ghi simbolici della spiritualità. Allo 
stesso tempo, è emersa una certa 
difficoltà nel rendere pienamente 
visibili e riconoscibili le manifesta-
zioni legate all’arte contempora-
nea - dai musei alle opere a cielo 
aperto - nonostante il grande po-
tenziale che esse custodiscono. 
L’insieme di questi elementi con-
tribuisce a narrare la storia della 
regione, restituendone una visione 
che si muove costantemente tra la 
piccola e la grande scala. 

Mi auguro che questa guida ab-
bia contribuito a far conoscere 
l’Umbria proprio attraverso la sua 
dualità, mettendo in luce quegli 
aspetti e quelle caratteristiche che 
spesso vengono trascurati o con-
siderati secondari. Non si tratta di 
un invito a un turismo di massa, 
capace di snaturare i luoghi, ben-
sì di una proposta di conoscen-
za più consapevole e profonda, 
che favorisca l’identificazione con 
ciò che si osserva e si attraversa. 
L’Umbria affascina anche per la 
sua compostezza e riservatezza, 
tratti distintivi che rischierebbero 
di essere compromessi da una 
gestione superficiale del turismo. 
Come si afferma nella postfazione 
di Hidden Umbria Nascosta:

“L’Umbria stessa è a quella foce. 
Qualcuno la tira per la collottola 
chiedendole di restare impervia e 
appartata, qualcun altro la spinge 

L’Umbria è una regione segnata 
da una tensione costante, quasi 
esistenziale: una terra la cui popo-
lazione è stata da sempre posta di 
fronte a un bivio, tra il desiderio di 
emergere, di affermarsi e risplen-
dere, e la scelta opposta di restare 
appartata, discreta, talvolta nasco-
sta. Una condizione che non ri-
guarda solo la storia o la geografia, 
ma che sembra incidere in profon-
dità nel carattere dei luoghi e nel 
modo in cui essi si raccontano.

“Il vero motivo per cui speravo che 
il nome Umbria derivasse dalla 
parola latina umbra è che essere 
umbro significa a tutti gli effetti vi-
vere nell’ombra, sempre combattuti 
dinnanzi a questa doppia ipotesi: 
sgomitare per emergere alla luce o 
lasciarsi andare e sprofondare, an-
cora di più, nell’oscurità.”178 

Il viaggio intrapreso ha rappre-
sentato una piacevole esperienza 
di scoperta destinata a rimanere 
impressa nella mia memoria. Una 
scoperta articolata e stratificata, 
che ho cercato di analizzare e re-
stituire attraverso questa guida, 
nella speranza di aver raggiunto 
l’obiettivo prefissato. Ho attraver-
sato città diverse tra loro, ciascu-
na con una propria storia - talvolta 
lunga e complessa, talvolta più 
breve e lineare, ma mai per questo 
meno significativa - con tradizioni 
radicate, figure emblematiche, ar-
chitetture e opere d’arte capaci di 
raccontare il territorio. Ogni ele-
mento osservato, letto, studiato 
e approfondito ha stimolato una 
riflessione, permettendomi di in-
dividuare connessioni tra luoghi, 
temi e fenomeni apparentemente 

Conclusione

da dietro invitandola ad abbraccia-
re il futuro, il turismo di massa, a 
‘brandizzarsi’ come in molti dei suoi 
luoghi ha ormai fatto la vicina To-
scana.”179 

Oltre alla scoperta di luoghi di 
grande bellezza, questo lavoro di 
tesi mi ha permesso di intreccia-
re e approfondire le mie principali 
passioni - il viaggio, la storia, l’arte 
e l’architettura - unite da un comu-
ne filo conduttore: la spiritualità. La 
scelta di realizzare una guida car-
tacea nasce dal desiderio di valo-
rizzare anche la dimensione esteti-
ca del progetto, nella convinzione 
che la forma contribuisca in modo 
significativo alla qualità dell’espe-
rienza. Allo stesso tempo, essa 
si configura come uno strumento 
di consultazione, utile tanto per lo 
studio quanto per il piacere per-
sonale, capace di custodire e ri-
attivare, nel tempo, i ricordi e le 
riflessioni maturate durante questo 
percorso.
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INTRODUZIONE

1    Economia dolce e immateriale, basata sulla conoscenza, sulla valorizzazione dell’identità delle comu-
nità e dei territori e sul rispetto dell’ambiente. Definizione tratta da Treccani. Soft Economy. Disponibile su: 
https://www.treccani.it/enciclopedia/soft-economy_(altro)/ (ultima consultazione 8/10/2025). 
2    Archivio di Stato di Perugia, L’Umbria e la sua storia, s.d. Disponibile su:  http://www.archiviodistato-
perugia.it/sites/default/files/umbria_cenni_storici.pdf (ultima consultazione 8/10/2025). 
3    Devoto, Giacomo. Le tavole di Gubbio, 1948. 
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www.connessioniculturali.com/tour-virtuali/pinturicchio/ (ultima consultazione 22/09/2025).
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Disponibile su: https://www.raiplay.it/video/2023/09/Dorian-L-arte-non-invecchia-S1E8-Alberto-Burri-e-
Cesare-Brandi-be4f92b1-5f46-4f5f-9967-35b150e51666.html (ultima consultazione 29/10/2025).
YouTube. Alberto Burri, l’avventura della ricerca (Franco Simorgin, 1974), “La quiete inquieta di Valerio 
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Fuseum. Influences. Artists and critics who influenced the life of Brajo Fuso. Disponibile su: https://www.
fuseum.eu/en/influences-artists-critics/ (ultima consultazione 3/11/2025).
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nico-orvieto/ (ultima consultazione 5/11/2025).
Wikipedia. Chiesa di San Domenico (Orvieto). Disponibile su: https://it.wikipedia.org/wiki/Chiesa_di_San_
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5/11/2025).
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Umbria Jazz. Sogniamo ad orecchie aperte dal 1973. Disponibile su: https://www.umbriajazz.it/storia/ 
(ultima consultazione 5/11/2025).
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it/cultura/2017/10/18/umbria-jazz-winter-storia-di-passioni-e-successi-57860.html (ultima consultazione 
5/11/2025).
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stica dei territori”. In La musica come geografia: suoni, luoghi, territori a cura di Elena dell’Agnese e Mas-
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zione 5/11/2025).

Palazzo Collicola. Galleria d’Arte Moderna “G. Carandente”. Disponibile su: https://www.palazzocollicola.
it/galleria.html (ultima consultazione 5/11/2025).
Petrillo, Stefania. “Cosmogonie. Dal cielo di Klein alla terra di Pistoletto”. In Unforgettable Umbria. L’arte 
al centro fra vocazione e committenza a cura di Alessandra Migliorati, Paolo Nardon e Stefania Petrillo. 
Perugia: Fabrizio Fabbri Editore, 2019. Disponibile su: https://www.academia.edu/44497610/Cosmogo-
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Palazzo Collicola. Mostre temporanee. Disponibile su: https://www.palazzocollicola.it/ (ultima consulta-
zione 5/11/2025).
Festival di Spoleto. La Storia del Festival di Spoleto. Disponibile su: https://www.festivaldispoleto.com/
il-festival/storia (ultima consultazione 5/11/2025).
Rai Cultura. “In fondo vi confesso che…”.  Un autoritratto di Gian Carlo Menotti. Disponibile su: https://
www.raicultura.it/musica/articoli/2021/06/In-fondo-vi-confesso-che-1a712854-1aff-451d-a097-9d9c-
c34eb06b.html (ultima consultazione 5/11/2025).
Youtube. La città è un teatro – Storia e storie del festival di Spoleto. Disponibile su: https://www.youtube.
com/watch?v=mWiglJCD8V0 (ultima consultazione 5/11/2025).
Rai Cultura. Fra innovazione e tradizione. Da “Settimo giorno”, 1974. Disponibile su: https://www.raicultu-
ra.it/musica/articoli/2021/06/Fra-innovazione-e-tradizione-02ab388f-8b8c-403c-90aa-bd9d232e9778.
html (ultima consultazione 5/11/2025).
Youtube. Il Festival dei Due Mondi – Spoleto. Disponibile su: https://www.youtube.com/watch?v=iQkUa-
bIKJqw (ultima consultazione 5/11/2025).
Rai Cultura. Gian Carlo Menotti: “Io sono la mia musica”. Disponibile su: https://www.raicultura.it/speciali/
giancarlomenottiiosonolamiamusica (ultima consultazione (5/11/2025).
Rai Cultura. Menotti talent scout. Il critico Clive Barnes su Menotti e il suo Festival. Disponibile su: https://
www.raicultura.it/musica/articoli/2021/06/Menotti-talent-scout-d9085ece-e482-4736-90ae-9ff23c3c-
dc97.html (ultima consultazione 5/11/2025).
Rai Cultura. Vis-à-vis con la critica. Da «Settimo giorno», 1975. Disponibile su: https://www.raicultura.
it/musica/articoli/2021/06/Vis-a-vis-con-la-critica-cd79688d-2a58-4290-bd15-1ac407de4a95.html (ulti-
ma consultazione 5/11/2025).
Rai Teche. Le origini del Festival dei Due Mondi di Spoleto. Disponibile su: https://www.teche.rai.it/2024/06/
spoleto-festival-due-mondi/ (ultima consultazione 5/11/2025).
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Ferretti, Manuela, e Daniela Querci. Umbria delle mie Trame. Tessuti, merletti e ricami: gli itinerari dell’alto 
artigianato artistico. Perugia: Fabrizio Fabbri Editore, 2015. Disponibile su: https://tipicamenteumbria.it/
wp-content/uploads/2015/04/Umbria-delle-mie-trame-definitivo.pdf (ultima consultazione 10/11/2025).
Brozzetti. Home. Disponibile su: https://www.brozzetti.com (ultima consultazione 10/11/2025).
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mi (ultima consultazione 10/11/2025).
Tessitura Todi. Home. Disponibile su: https://tessituratodi.com (ultima consultazione 10/11/2025).
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About Umbria Magazine. Dalla Cashmere Valley alle antiche lavorazioni, l’Umbria è la terra dei tessuti. 
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si-di-San-Francesco,-1297-99.html 
P. 36 Disponibile su: https://www.meravigliosaumbria.com/it/cascata-delle-marmore/ 
P. 37 Disponibile su: https://enricoscuro.it/archivio-fotografico/raduni-giovanili-anni-70/umbria-jazz-1976/
umbria-jazz-1976-perugia-2/#!jig[1]/ML/11571
P. 38 Disponibile su: https://www.instagram.com/p/DO3DLv6iKvv/?img_index=2
P. 39 Disponibile su: https://www.cronacheturistiche.it/2025/06/22/spoleto-festival-dei-due-mon-
di-2025-diciassette-giorni-di-musica-teatro-danza-e-cultura-tra-novita-e-grandi-interpreti/ 

PERCORSI DI GUSTO ED OSPITALITÀ

P. 44 Disponibili su: https://www.soldoutservice.com/coro-ristorante-chiesa-orvieto/ e https://cororisto-
rante.it/
P. 45 Disponibili su: https://www.emu.it/p-contract/nun-assisi-relais-spa-museum/ e https://www.nunas-
sisi.com/offerte-speciali 
P. 46 Disponibili su: https://www.lalocandadelcardinale.com/ e https://www.italiaatavola.net/check-
in/2024/5/13/pellegrino-gusto-come-mangia-locanda-cardinale-assisi/105131/
P. 47 Disponibili su: https://reportergourmet.com/it/news/6870-officina-dei-sapori-gubbio-si-sco-
pre-gourmet-con-una-giovane-brigata-di-30enni 
P. 49 Disponibili su: https://murlo.com/it/
P. 50 Disponibili su: https://www.instagram.com/la_segreta_umbria?igsh=bjdpM242c2d5emQ2
P. 51 Disponibili su: https://www.staysomedays.com/en/vacation-rental/casa-mongibello
P. 53 Disponibili su: (1) https://www.beniculturalionline.it/location-1615_Tenuta-Castelbuono.php (3) 
https://www.viaggiascrittori.com/visita-al-carapace-cantina-umbria/
P. 54 Disponibili su: (1) https://www.facebook.com/photo/?fbid=366958375681037&-
set=a.229837619393114 (2) https://www.frantoiogaudenzi.it/visite-guidate/ (3) https://www.cibotoday.it/
storie/agricoltura/raccolta-olive-olio-italia-2023.html
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P. 55 Disponibili su: https://ilghiottoneumbro.com/
P. 56 Disponibili su: https://sanpietroapettine.it/azienda-agricola-tenuta-san-pietro-a-pettine/ 
P. 58 Disponibili su: (1) Foto di Chiara Amodeo, (2) https://www.laprosciutteria.com/aperitivo-perugia/
P. 60 Disponibili su: (1) https://fancyfactory.it/torta-di-pasqua-umbra/ (2) https://www.faliero.it/
P. 61 Disponibili su: (1) https://www.moltofood.it/fettuccine-alla-norcina-ricetta/ (2) https://www.santama-
riadegliancillotti.com/it/blog/strangozzi-al-tartufo-storia-e-ricetta-del-piatto-umbro-280  (3) https://www.
mangiarebuono.it/gli-spaghetti-ncol-rancetto/
P. 62 Disponibili su: (1) https://www.dueamicheincucina.it/2022/12/minestra-di-farro-di-san-nicola-ricet-
ta-tipica-umbra.html (2) https://www.cucchiaio.it/ricetta/ricetta-scafata/
P. 63 Disponibili su: (1) https://www.bbcgoodfood.com/recipes/next-level-porchetta (2) https://www.
fontecesia.it/enogastronomia-umbra/palomba-ghiotta-todina/
P. 64 Disponibili su: (1) https://ilterziere.com/speciale-sedano-nero-di-trevi/ Foto di Federico Calvani. (2) 
https://www.dueamicheincucina.it/2016/12/parmigiana-di-gobbi.html
P. 65 Disponibili su: (1) https://www.soniaperonaci.it/ciaramicola/ (2) https://www.umbriatourism.it/it/-/
panpepato-ternano-it (3) https://ricette.giallozafferano.it/Rocciata-umbra.html
P. 66 Disponibili su: (1) https://italysegreta.com/it/il-movimento-del-vino-naturale-in-umbria/ (2) https://
www.cantinadellabirra.it/shop/selezione-eremo.html (3) https://www.birranursia.it/it/

GIORNO  1 – UMBRIA CLASSICA E SPIRITUALITÀ

P. 75 Disponibile su: https://beweb.chiesacattolica.it/percorsitematici/le-vie-della-spiritualita-di-gubbio/
la-processione-del-cristo-morto/i-simboli-della-passione-nella-processione/#percorsi-6
P. 76 Disponibile su: https://www.flickr.com/photos/thedesignseen/4692809793/
P. 78 Disponibile su: https://www.perugino2023.org/2023/02/09/torna-a-perugia-dopo-200-an-
ni-lo-sposalizio-della-vergine-del-perugino/
Pp. 83-84 Disponibile su: https://www.meisterdrucke.it/stampe-d-arte/Joan-Blaeu/1117554/Map-
pa-di-Assisi-da-Theatrum-civitatum-et-admirandorum-Italiae,-di-Joan-Blaeu,-incisione.html
Pp. 97-98 Disponibile su: https://postiepasti.com/assisi-basilica-san-francesco-arte-cosa-vedere/
P. 99 Disponibile su: https://www.assisieventi.eu/it/articles/101/la-basilica-inferiore-di-san-france-
sco-un-percorso-nella-maestosita-degli-interni.html
Pp. 101-102 Disponibile su: https://www.artesvelata.it/basilica-san-francesco-assisi/
P. 103 Disponibile su: https://it.wikipedia.org/wiki/Crocifissione_del_transetto_sinistro
P. 103 Disponibile su: https://it.wikipedia.org/wiki/Innocenzo_III_conferma_la_Regola_francescana
P. 109 Disponibile su: https://www.visit-assisi.it/monumenti/edifici-religiosi/cattedrale-di-san-rufino/
P. 115 Disponibile su: https://www.santodelgiorno.it/assisi/basilica-di-santa-chiara/
P. 117 Disponibile su: https://www.visit-assisi.it/en/monuments/religious-buildings/church-of-santa-ma-
ria-maggiore-sanctuary-of-the-spoliation/
P. 120 Disponibile su: https://www.amicidilazzaro.it/it/fede-e-spiritualita-it/lultimo-incontro-di-santa-chia-
ra-con-san-francesco-di-assisi/
P. 122 Disponibile su: https://it.wikipedia.org/wiki/Saluto_di_santa_Chiara_e_delle_sue_compagne_a_
san_Francesco

Pp. 132-133 Disponibile su: https://www.antiquarius.it/it/umbria/2548-gubbio.html
P. 137 Disponibile su: https://www.ilikegubbio.com/scopri-gubbio/storia-arte-cultura/le-chiese/
P. 140 Disponibile su: https://it.wikipedia.org/wiki/File:Chiesa_di_San_Francesco_-_esterno.jpg
P. 142 Disponibile su: https://www.umbriatourism.it/it/-/chiesa-di-san-francesco-a-gubbio
P. 150 Disponibili su: (1) https://ciclismoclassico.com/blog/festivals-across-italy/ (2) https://www.se-
cretumbria.it/la-festa-dei-ceri-storia-e-tradizione-a-gubbio/#:~:text=La%20Festa%20dei%20Ceri%20
%C3%A8,turisti%20da%20tutto%20il%20mondo.
P. 152 Disponibili su: (1) https://www.maggioeugubino.it/arte-e-artigianato/ (2) https://www.parcocoppo.

it/news/9-gubbio-cosa-vedere-il-palio-della-balestra.html (3) https://www.umbriatourism.it/it/-/palio-del-
la-balestra-evento
P. 153 Disponibile su: https://www.facebook.com/sbandieratorigubbio/posts/-venerd%C3%AC-25-apri-
le-gli-sbandieratori-di-gubbio-si-ritroveranno-in-piazza-grande-/1103155591617810/

Pp. 156-157 Disponibile su: https://www.antiquarius.it/it/territorio-di-perugia/1804-perusia.html
P. 163 Disponibile su: https://it.wikipedia.org/wiki/Basilica_di_San_Pietro_(Perugia)#/media/File:Campani-
le_San_Pietro,_Perugia.jpg
P. 166 Disponibile su: https://it.wikipedia.org/wiki/Basilica_di_San_Pietro_(Perugia)#/media/File:Chio-
stro_e_campanile_di_San_Pietro_(Perugia)_-_2023.jpg
P. 167 Disponibile su: https://it.wikipedia.org/wiki/Basilica_di_San_Pietro_(Perugia)#/media/File:Perugia_
Coro_della_chiesa_di_San_Pietro_15.jpg
P. 177 Disponibili su: (1) https://www.museiapperugia.it/it/trasporto-di-cristo-al-sepolcro-copia-della-de-
posizione-baglioni-di-raffaello (2) https://www.museiapperugia.it/it/cristo-pieta-tra-maria-san-giovan-
ni-e-giuseppe-darimatea
P. 178 Disponibili su: https://www.museiapperugia.it/it/san-costanzo-santercolano-san-mauro-san-pie-
tro-vincioli-santa-scolastica
P. 179 Disponibili su: https://www.museiapperugia.it/it/nozze-di-cana-il-profeta-eliseo-monda-i-cibi-infet-
ti-miracolo-della-mensa-di-san-benedetto
P. 180 Disponibile su: https://www.museiapperugia.it/it/santa-francesca-romana-e-langelo
P. 184 Disponibile su: https://www.museiapperugia.it/it/cappella-dei-priori
P. 186 Disponibile su: https://gallerianazionaledellumbria.it/opere-archivio/63106-polittico-di-santantonio/
P. 192 Disponibile su: https://gallerianazionaledellumbria.it/opere/63225-adorazione-dei-magi/
P. 194 Disponibile su: https://it.wikipedia.org/wiki/File:Pinturicchio_Spello_Nativit.jpg

GIORNO 2 – ARTE CONTEMPORANEA E NUOVA SPIRITUALITÀ

P. 197 Disponibili su: (1) https://www.italia.it/it/umbria/cosa-fare/terzo-paradiso-assisi-bosco-san-fran-
cesco (2) https://canadiangeographic.ca/articles/exploring-land-art-in-umbria-italys-green-heart/#&gi-
d=1&pid=6
P. 199 Disponibili su: https://unaboccatadarte.it/progetti/mattia-paj%C3%A8
P. 203 Disponibile su: https://www.museiapperugia.it/it/grande-nero#&gid=1&pid=4

Pp. 212-213 Disponibile su: https://www.antiquarius.it/it/umbria/8659-la-citta-di-castello-nela-provin-
cia-dell-umbria-dello-stato-ecclesiastico.html
P. 230 Disponibile su: https://patrimonio.archivioluce.com/luce-web/detail/IL0000006047/9/burri-al-
la-sua-mostra-compagnia-brandi-ed-altro-uomo-1.html&jsonVal=?jsonVal={%22jsonVal%22:{%22fieldDa-
te%22:%22dataNormal%22,%22_perPage%22:20}}
P. 232 Disponibile su: https://www.aurelioamendola.it/le-opere/alberto-burri/
P. 233 Disponibile su: https://www.ilvaloredellarte.it/2022/03/03/alberto-burri-buy-or-sell/

Pp. 238-239 Disponibile su: https://www.antiquarius.it/it/umbria/13680-todi-de-l-etat-de-l-eglise.html
P. 247 Disponibile su: https://www.fondazioneprogettibeverlypepper.com/beverly-pepper/
P. 248 Disponibile su: https://www.ad-italia.it/article/casa-in-umbria-dipinta-brian-odoherty-todi-um-
bria-arte/
P. 250 Disponibile su: https://www.ad-italia.it/article/casa-in-umbria-dipinta-brian-odoherty-todi-um-
bria-arte/
P. 251 Disponibile su: https://www.ad-italia.it/article/casa-in-umbria-dipinta-brian-odoherty-todi-um-
bria-arte/
P. 255 Disponibili su: (1) https://www.marcocianini.com/index.php/it/ (2) https://www.instagram.com/p/
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DJPNCHTIBgM/?img_index=1
P. 256 Disponibili su: (1) https://www.ilgiornaledellarte.com/Articolo/dorazio-solo-dal-vivo (2) https://www.
lorettahoward.com/artists/roberto-caracciolo/videos
P. 257 Disponibili su: (1) https://www.finestresullarte.info/arte-base/alighiero-boetti-arte-povera-vita-sti-
le-opere (2) https://www.milanoguida.com/visite-guidate/mostre-milano/mostra-ugo-mulas-milano/

GIORNO  3 – UTOPIE TRA CIELO E TERRA

P. 264 Disponibile su: https://www.progettopelago.com/2022/09/tiportoalmuseo-la-scarzuola.html
P. 271 Disponibile su: https://www.ad-italia.it/article/umbria-la-scarzuola-progetto-incompiuto-piu-surrea-
le-di-tomaso-buzzi/
P. 274 Disponibili su: (1) https://it.wikipedia.org/wiki/File:La_scarzuola,_anfiteatro_principale_(Teatrum_
Mundi),_mascherone_tra_i_palchi_del_sole_e_della_luna_13,_palco_del_sole.jpg (2) https://commons.
wikimedia.org/wiki/File:La_scarzuola,_anfiteatro_principale_%28Teatrum_Mundi%29,_mascherone_tra_i_
palchi_del_sole_e_della_luna_15_palco_della_luna.jpg

P. 281 Disponibile su: https://www.facebook.com/100063661806593/posts/brufa-pg-umbria-il-parco-
di-sculture-an-plein-air-ideato-nel-1987-invitando-uno-/1414199449044963/
P. 283 Disponibile su: https://www.facebook.com/100063661806593/posts/brufa-pg-umbria-il-parco-
di-sculture-an-plein-air-ideato-nel-1987-invitando-uno-/1414199449044963/
Pp. 284-285 Disponibile su: https://cultura.gov.it/luogo/parco-di-sculture-di-brufa
P. 286 Disponibile su: https://www.fondazioneprogettibeverlypepper.com/lavori/lumbria-di-beverly-pep-
per/
P. 287 Disponibile su: https://www.facebook.com/100063661806593/posts/brufa-pg-umbria-il-parco-
di-sculture-an-plein-air-ideato-nel-1987-invitando-uno-/1414199449044963/

P. 288 Disponibile su: https://www.fuseum.eu/
P. 290 Disponibile su: http://www.latramontanaperugia.it/articolo.asp?id=2591
P. 292 Disponibili su: (1) https://cultura.gov.it/luogo/fuseum (2) https://www.fuseum.eu/percorso-scor-
ci-panoramici-brancaleone/
P. 293 Disponibili su: (1) https://www.fuseum.eu/galleria-le-maschere/ (2) https://www.fuseum.eu/galle-
ria-cromoggetto-1969/ (3) https://www.fuseum.eu/galleria-straticromia-1956/

P. 295 Disponibili su: (1) https://artslife.com/2016/09/12/i-totem-della-contemporaneita-campo-del-so-
le-a-tuoro-sul-trasimeno/ (2) https://www.trasimenoland.com/itinerari/musei-lago-trasimeno/cam-
po-del-sole-tuoro-sul-trasimeno/
P. 297 Disponibili su: https://www.umbriatourism.it/it/-/campo-del-sole
P. 298 Disponibile su: https://www.umbriatourism.it/it/-/campo-del-sole

GIORNO  4 – OVERTOUR

Pp. 306-307 Disponibile su: https://www.antiquarius.it/it/territorio-di-orvieto/14890-la-citta-di-orvieto-ca-
pitale-dell-orvietano-nello-stato-ecclesiastico.html
P. 309 Disponibile su: https://www.duomodiorvieto.it/duomo-di-orvieto/la-facciata
P. 311 Disponibili su: (1, 2) https://www.duomodiorvieto.it/duomo-di-orvieto/la-facciata (3) https://notedi-
pastoralegiovanile.it/index.php?option=com_content&view=article&id=11293:le-porte-bronzee-del-duo-
mo-di-orvieto
P. 312 Disponibili su: (1) https://www.finestresullarte.info/opere-e-artisti/il-duomo-di-orvieto-e-i-suoi-teso-
ri-meravigliosi (2) https://www.duomodiorvieto.it/duomo-di-orvieto/la-facciata
P. 313 Disponibili su: (1) https://www.duomodiorvieto.it/duomo-di-orvieto/la-facciata (2) https://www.

finestresullarte.info/opere-e-artisti/il-duomo-di-orvieto-e-i-suoi-tesori-meravigliosi
P. 314 Disponibili su: https://www.finestresullarte.info/opere-e-artisti/il-duomo-di-orvieto-e-i-suoi-teso-
ri-meravigliosi
P. 315 Disponibili su: https://www.finestresullarte.info/opere-e-artisti/il-duomo-di-orvieto-e-i-suoi-teso-
ri-meravigliosi
P. 317 Disponibile su: https://www.italynotes.com/stories/duomo-di-orvieto
P. 322 Disponibile su: https://www.duomodiorvieto.it/duomo-di-orvieto/la-cappella-del-corporale
P. 323 Disponibile su: https://www.duomodiorvieto.it/duomo-di-orvieto/la-cappella-del-corporale
Pp. 325-326 Disponibile su: https://www.duomodiorvieto.it/duomo-di-orvieto/la-cappella-di-san-brizio
P. 328 Disponibile su: https://www.duomodiorvieto.it/duomo-di-orvieto/la-cappella-di-san-brizio
P. 329 Disponibili su: https://www.duomodiorvieto.it/duomo-di-orvieto/la-cappella-di-san-brizio
P. 337 Disponibile su: https://www.umbriacultura.it/SebinaOpac/resource/museo-dellopera-del-duo-
mo-modo-orvieto-tr/SAM9000289
P. 339 Disponibile su: https://cultura.gov.it/luogo/museo-emilio-greco
P. 340 Disponibile su: https://www.umbriajazz.it/umbria-jazz-winter/
P. 342 Disponibile su: https://www.umbriajazz.it/umbria-jazz-winter-il-programma-completo/ 
P. 344 Disponibile su: https://www.orvietolife.it/jam-lightsession-luci-e-musica-in-piazza-duomo-a-orvie-
to-aspettando-il-2025/
P. 345 Disponibile su: https://www.umbriajazz.it/en/in-orvieto-from-december-28th-to-january-1st-um-
bria-jazz-winter-27/

Pp. 350-351 Disponibile su: https://www.antiquarius.it/it/ducato-di-spoleto/15060-spoleto.html
P. 356 Disponibile su: https://it.wikisource.org/wiki/File:Pianta_del_Duomo_Spoleto_e_dintorni.png
P. 360 Disponibile su: https://www.spoletocard.it/scheda_monumento.asp?id_circ=17
P. 369 Disponibile su: https://www.palazzocollicola.it/gallery.asp
P. 370 Disponibile su: https://calder.org/historical-photos/calder-with-teodelapio-1962-2/
P. 372 Disponibile su: https://commons.wikimedia.org/wiki/File:Wall_drawing_Sol_LeWitt._Spoleto_2.jpg
P. 373 Disponibile su: https://www.albornozpalace.com/opera/bozzetti/
P. 375 Disponibile su: https://www.rai.it/ufficiostampa/assets/template/us-articolo.html?ssiPath=/arti-
coli/2023/07/Il-Concerto-finale-del-Festival-dei-Due-Mondi-2021-6cb9f0fc-c73f-4bd6-b33f-e454a-
a494d76-ssi.html
P. 377 Disponibile su: https://commons.wikimedia.org/wiki/File:Gian_Carlo_Menotti_%28Paris%29.png
P. 379 Disponibile su: https://www.vivoumbria.it/e-morto-christo-artista-di-land-art-che-impacchetto-la-
torre-medievale-e-la-fontana-barocca-in-piazza-del-mercato-a-spoleto/
P. 380 Disponibile su: https://playsinternational.org.uk/memory-of-a-fall-spoleto-festival-of-two-worlds/

TRAME DI BELLEZZA

P. 382 Disponibile su: https://www.meisterdrucke.it/stampe-d-arte/Giotto-di-Bondone/55145/La-mor-
te-del-cavaliere-di-Celano,-1297-1300.html
P. 384 Disponibile su: (1) https://www.festivaldelmedioevo.it/tovaglie-perugine-status-symbol-medievale/ 
(2)  https://www.brozzetti.com/ 
P. 386 Disponibile su: (1) https://it.wikipedia.org/wiki/File:Domenico_ghirlandaio,_cenacolo_di_ognissan-
ti_01.jpg (2) https://museitoscana.cultura.gov.it/luoghi_della_cultura/cenacolo_del_fuligno/
P. 387 Disponibile su: (1) https://cultura.gov.it/luogo/collezione-tessile-di-tela-umbra (2) https://www.
umbriacultura.it/SebinaOpac/resource/collezione-tessile-di-tela-umbra-citta-di-castello-pg/SAM9000139
P. 388 Disponibile su: https://unascuolaunlavoro.it/project/alessia-galassi/
P. 389 Disponibile su: (1) https://www.brozzetti.com/  (2) https://unascuolaunlavoro.it/project/alessia-ga-
lassi/
P. 390 Disponibile su: (1) https://unascuolaunlavoro.it/project/alessia-galassi/ (2) https://www.brozzetti.
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com/
P. 392 Disponibili su: (1) https://it.pinterest.com/pin/817755244837768836/ (2) https://it.pinterest.com/
pin/3799980929061728/ (3) https://it.pinterest.com/pin/8444318043298262/ (4) https://it.pinterest.
com/pin/194358540144836079/
P. 393 Disponibili su: (1) https://www.vogue.it/moda/article/dior-cruise-2021-fazzoletto-foulard-foto 
(2, 4) https://www.vogue.it/moda/article/dior-cruise-2021-abiti-pizzo-ricami-foto (3) https://hypebae.
com/2020/7/dior-cruise-2021-collection-lookbook-bags-shoes-accessories
P. 394 Disponibili su: (1, 4) https://antoniomarras.com/it/pages/spring-summer-25-fashion-show (2) 
https://antoniomarras.com/it/products/ss25-men-blazer-nuraghe-motif (3) https://www.cagliaripad.
it/637197/sanremo-2025-gli-abiti-di-geppi-cucciari-saranno-un-omaggio-alla-sardegna/  
P. 396 Disponibili su: https://www.perugia1416.com/storia/abiti-storici-del-400/
P. 397 Disponibili su: (1) https://it.wikipedia.org/wiki/File:Bronzino_-_Eleonora_di_Toledo_col_figlio_Gio-
vanni_-_Google_Art_Project.jpg (2) https://it.wikipedia.org/wiki/File:Bronzino_-_Eleonora_di_Toledo_-_Na-
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