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Il disegno delle arti

Sveva Brunetti, Ilaria Giannetti, Sara Petrolati
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Più di 90 artisti, 180 opere in mostra “Per una 

collezione del disegno contemporaneo”. Equità delle 

arti, equa potestas, e disegno come fondamento di 

ogni espressione artistica. Questo tema, come 

declinazione contemporanea della secolare tradizione, 

istituzionale e didattica dell’Accademia Nazionale di 

San Luca, costituisce il nucleo tematico intorno al 

quale si costruisce l’esposizione “L’Accademia 

Nazionale di San Luca. Per una collezione del disegno 

contemporaneo”, ospitata nelle sale di Palazzo 

Carpegna a Roma. L’iniziativa, a cura di Francesco 

Moschini, Accademico Cultore, sostenuta dal 

Consiglio Accademico presieduto dall’allora 

Presidente dell’Accademia Guido Canella, sottolinea 

l’attuale apertura nei confronti del disegno 

contemporaneo allo scopo di costituire un nuovo 

fondo dedicato a questo particolare momento 

espressivo della creatività comune alla Pittura, alla 

Scultura e all’Architettura. Il confronto senza 

mediazioni delle tre discipline sul piano del disegno 

testimonia la continuità e il rilancio, sfacciatamente 

contemporaneo nel suo invito alla contaminazione, 

all’ibridazione, allo sguardo incrociato tra le discipline, 

del fondamento storico di quella che fu, ai suoi inizi, 

Accademia del Disegno.  È Federico Zuccari, cui si 

deve la fondazione simbolica dell’Accademia nel 1593 

e l’istituzione dell’insegnamento del disegno 

nell’antica sede accanto alla Chiesa di Santa Martina, 

ad evidenziare l’importanza del disegno e la sua 

preminenza nell’attività artistica, nel suo trattato più 

L’Accademia Nazionale di San Luca  
per una collezione  
del disegno contemporaneo

Per una collezione  
del disegno contemporaneo:  
90 artisti, 180 opere in mostra. 
Una declinazione contemporanea 
della secolare tradizione 
dell’Accademia Nazionale  
di San Luca sul tema  
dell’equità delle arti e del disegno  
come fondamento  
di ogni espressione artistica

famoso “L’idea De’ Pittori, Scultori Ed Architetti”. Il 

disegno, con Zuccari è “forma, idea, ordine, regola, 

termine o oggetto dell’intelletto” e ancora “segno di 

Dio nell’anima, fondamento trascendente di ogni 

espressione artistica”; dimostra la nascita dell’idea 

tramite lo scaturire della forma e, in tali termini, 

coincide ontologicamente con un piano 

imprescindibile per la pratica e per la scuola di ogni 

disciplina artistica. L’insegnamento del disegno 

assume nel tempo un ruolo fondamentale nell’attività 

dell’Accademia, tanto da permettere all’Istituzione, 

accanto alla pratica dei concorsi, di raggiungere, nel 

corso del Settecento, l’apice del suo prestigio ed il 

suo riconoscimento internazionale. L’attività 

didattica, incentrata sull’educazione al disegno in 

quanto pratica dal vero con la Scuola di Nudo, e in 

quanto fondamento teorico con un progetto che 

prevedeva un vasto spettro di cognizioni teoriche e 

pratiche, subisce una graduale perdita di centralità da 

parte dell’Accademia negli anni successivi alla 

soppressione delle Scuole (1873) e alla conseguente 

perdita del compito dell’insegnamento. La distanza 

temporale di più di quattro secoli dagli esordi 

dell’Accademia come Accademia del disegno e di più 

di un secolo dalla soppressione delle Scuole e dal 

graduale allontanamento delle tre discipline 

artistiche dall’insegnamento del disegno come pratica 

cosciente e trasmissibile alla prefigurazione 

dell’opera, esalta e legittima oggi l’importanza di una 

mostra che, nella  contemporaneità, sposta 

Foto allestimento  
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programmaticamente il fuoco dalla superficie del fare 

artistico ai moti sotterranei del suo farsi, al disegno, 

citando ancora Zuccari, come “luogo ontologico” in 

cui ha origine la forma. L’esposizione si pone come 

momento dedicato al contemporaneo, in continuità 

con la tradizione dell’Accademia; carattere ribadito 

dalla scelta del curatore e del Consiglio Accademico 

di dare alla mostra la formula della collezione come 

fondo in fieri, che si auspica possa trovare una sua 

ulteriore espressione in una mostra itinerante in 

diversi paesi europei e non. Il fondo completa le già 

ampie collezioni storiche dell’Accademia che 

custodiscono oltre dodicimila disegni di figura e di 

architettura a partire dalla fine del Cinquecento, 

definendone, allo stesso tempo, una concreta 

strategia di apertura verso il futuro. L’importanza di 

fissare a futura memoria una fase del percorso 

secolare dell’Istituzione costituendo un fondo 

dedicato al disegno contemporaneo, si basa sul 

particolare valore documentario del disegno che, oltre 

a rappresentare una fonte importante, quale 

elaborato autografo dell’artista o dell’architetto, 

custodisce, a differenza dell’opera compiuta o 

costruita, un contatto non mediato con l’intimità 

della ricerca poetica e della biografia di chi lo esegue. 

L’acquisizione delle opere degli Accademici per 

l’apertura del fondo che, tramite la pratica della 

donazione, fa apparentemente eco ad una prassi 

consolidata nell’Accademia fin dai suoi inizi, quando 

ogni artista o architetto nominato accademico 

donava un’opera rappresentativa quale “prova 

d’ingresso”, rappresenta, nelle sue diverse modalità, 

una sottile presa di distanza dalla tradizione 

dell’Istituzione che permette, oggi, di rinnovarne 

profondamente il senso. Gli Accademici Pittori, 

Scultori, Architetti sono invitati a donare due disegni 

rappresentativi di due momenti distintivi della ricerca 

e dello sviluppo, nel corso del tempo, del proprio 

itinerario poetico: la processualità della ricerca, 

raccontata dai diversi percorsi, ora antipolari ora 

tangenti, si configura come un dato fondamentale 

all’esposizione, facendo cadere definitivamente il 

pericolo di un’adesione a linee guida precostituite, 

agli stessi stilemi sintattici o linguistici che hanno 

caratterizzato in passato il ruolo guida di tutte le 

Accademie. Su queste premesse, l’iniziativa di 

Francesco Moschini, nell’ambito della sua trentennale 

esperienza legata alle attività culturali della A.A.M. 

Architettura Arte Moderna, appare come un vero e 

proprio manifesto programmatico del disegno 
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Nicola Carrino – Decostruttivo, 
2008,  acrilico su carta C.M. 
Fabriano 100 x 100 cotton,  
cm 57 x 76,2 (in alto)

Mauro Staccioli – Senza titolo, 
1993, tecnica mista su carta, 
cm 100 x 70 (di lato)

Gino Marotta – Carta, 1956, 
smalto nero su carta,  
cm 101 x 63,5 (in basso)

Claudio Verna – Pastello  
su carta, 2007, pastelli a cera 
su carta, cm 55 x 75 (in alto)

contemporaneo, tramite il quale il curatore riafferma 

con estrema e continuativa chiarezza d’intento il 

ruolo fondante del disegno nelle arti; inteso esso 

stesso come pensiero, considerato come “concentrato 

teorico” e molto più di uno strumento per comunicare 

un concetto, esprime l’aspetto più intenso e 

persistente della forma. Il disegno è idea e proprio nel 

“valore dell’ideazione e della costruzione dell’opera 

d’arte”, afferma Francesco Moschini nel saggio 

introduttivo al catalogo L’Accademia Nazionale di San 

Luca. Per una collezione del disegno contemporaneo. 

Pittura Scultura Architettura (De Luca Editori d’Arte), 

si rintraccia la possibilità di “individuare un comune 

denominatore tra le discipline”. Come campo del 

confronto di Pittura, Scultura e Architettura il 

disegno si intende qui come soggetto primigenio del 

farsi dell’arte, come figura di quel continuo cercare 

che è il cuore del fare artistico; per ogni espressione 

artistica supera il semplice valore dell’immagine per 

diventare studio, analisi, operazione culturale oltre 

che figurativa, fenomeno espressivo dell’identità e 

della costruzione dell’opera d’arte. Esso vive in 

completa intimità con il presente dell’atto creativo, 

per cui si configura sempre come atto violento e 

insondabile, interruzione del pensiero, rinuncia a 

continuare ad immaginare o a percepire 

indistintamente; è quindi un atto critico che prende 

decisamente le distanze dal presente per prefigurare 

un futuro che è già dominio dell’opera e che in esso 

non ha mai modo di compiersi. Su questi presupposti 

lo spessore storico degli ambiti disciplinari richiede 

che il disegno assuma accezioni di volta in volta 

diverse. Nella pittura il disegno nasce come base, 

come sistema costruttivo e organizzativo diviene 

strumento di controllo compositivo; nella scultura 

disegnare acquista il significato di pesare la materia, 

indagare le variazioni delle masse, mentre in 

architettura, il disegno è a disposizione non della 

massa in sé, ma di persone nella massa. Si può 

affermare che nel disegno d’architettura lo spazio è 

insieme materia astratta e concreta e diversamente 

da quello di figura, coincide sempre con l’oggetto 
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rappresentato, come sguardo, pensiero, 

comunicazione e memoria dell’architetto dimostra la 

nascita dell’idea e il dispiegarsi del pensiero 

progettuale di cui custodisce segretamente l’essenza, 

al di là degli esiti dell’opera compiuta. Il disegno di 

figura, al contrario, il più delle volte omette il 

riferimento all’oggetto rappresentato e si configura 

come un momento in cui il contenuto ermetico 

dell’idea si scioglie in un confronto più libero e diretto 

con la materia. Benché, in questo contesto, non abbia 

alcun senso distinguere i ruoli delle varie arti, in 

quanto esse agiscono in un equivalente campo 

segnico e semantico, risulta invece essenziale 

rintracciare le differenti modalità di azione per 

condurre l’osservazione empatica fino alla struttura 

profonda delle forme, luogo dove il disegno diviene 

essenza estetica e conoscitiva. Le opere esposte 

permettono, nelle loro affinità e distanze, di penetrare 

proprio in questa nascosta e quasi segreta morfologia 

genetica. Il risultato dello “sguardo incrociato” delle 

diverse discipline tra identità e differenze, è dunque 

ritratto di un fenomeno eterogeneo e complesso che 

trova il senso comune nel mettere in mostra, al di là 

della molteplicità degli esiti, la dialettica interna al 

proprio operare, al fine di una continua e rigorosa 

verifica dei processi di costruzione della forma. I 

decostruttivi di Nicola Carrino, gli equilibri instabili di 

Mauro Staccioli, i progetti di Igino Legnaghi e 

Gianfranco Pardi, i graffi di Paolo Icaro, le opere di 

Arnaldo Pomodoro e quelle di Mimmo Paladino, i 

processi di costruzione per la casa elicoidale di Oriol 

Bohigas, le città di Franco Purini, le forme colore di 

Claudio Verna, dimostrano provocatoriamente come, 

soltanto comprendendo il valore dell’ideazione e della 

costruzione dell’opera, è possibile trovare un comune 

denominatore alle tre discipline, aprire il campo ad 

attraversamenti trasversali del senso del fare artistico 

nella sua accezione più ampia, appena al di là dei 

confini disciplinari.

Curato da chi scrive, il progetto dell’allestimento 

è stato realizzato perseguendo il duplice intento 

del riconoscimento dell’identità soggettiva 

assieme alla costruzione di un polifonico discorso 

collettivo. Nella disposizione della massiccia 

quantità di opere l’allestimento consente una 

lettura incrociata: verticale del medesimo autore 

e orizzontale degli artisti tra loro. Introducendo 

a una modalità artistica e disciplinare intuitiva 

più che sintetica, il percorso espositivo sceglie il 

sistema dell’intercettazione istantanea del potenziale 

Carlo Aymonino – La sala del Marco Aurelio in Campidoglio, 2000, 
stilografica con china e fogli d’oro, cm 70 x 100 (in alto)

Alessandro Anselmi – Chiesa di San Pio da Pietrelcina, San Giovanni 
Rotondo, 2007, tecnica mista su carta, cm 29 x 41 (in bassso a sinistra)

Salvatore Bisogni – Progetto per il quartiere Montecalvario a Napoli 
– vista frontale dell’edificio scolastico sul profilo della collina  
di S. Martino, 1973, disegno a matita e gessetti colorati su carta 
da bozza, cm 45 x 41 (a destra)

Franco Purini – Studio  
per La Città Compatta,  
progetto di Franco Purini  
e Laura Thermes, 1966,  
china su cartoncino,  
cm 50 x 70
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creativo presente nel disegno e, confermando la 

volontà di isolare e insieme associare le singole 

tematicità delle opere, induce alla sua continua 

ridefinizione. È evidente la volontà di rendere le 

complesse relazioni tra passato e presente un valore 

comune del contemporaneo, come necessità di 

contaminazione tra i racconti individuali nel percorso 

di costruzione e sperimentazione dell’opera d’arte. 

Le sale si configurano come momenti di riflessione 

sul disegno che, come pratica autonoma, supera le 

identificazioni disciplinari per diventare immagine e 

contaminazione, identità e dialogo, idea e oggetto, 

luogo e campo dell’”uso intimo e privato del segno e 

della disciplina”, esperienza simultanea delle arti. Le 

intenzioni progettuali dell’allestimento, secondo le 

indicazioni del curatore, vogliono dunque rintracciare, 

nella pratica del disegno, una dimensione processuale 

e trasformativa comune alle tre discipline per porre 

poi, in tale modo, l’accento sulla volontà, taciuta 

ma prorompente, di individuare nella collezione un 

dominio specifico del “progetto dell’opera” che possa 

auspicatamene configurarsi come pratica autonoma.

Insieme al catalogo – quale documentazione di tale 

volontà – la mostra “L’Accademia Nazionale di San 

Luca. Per una Collezione del Disegno Contemporaneo” 

si pone come evento unico nel panorama attuale 

in grado di coinvolgere anche le nuove generazioni, 

aprendosi alla prospettiva che il disegno, continuando 

ad incarnare grandi speranze ed illusioni, conduca 

il linguaggio e la comunicazione della società 

contemporanea a riacquistare la capacità di fissare la 

permanenza delle immagini. 

In un ambito storico in cui al criterio dell’immagine 

come rappresentazione del suo stesso formarsi, come 

dimostrazione, il più delle volte scomoda, delle proprie 

dinamiche interne fa da contrappunto la prassi di un 

consumo superficiale che rappresenta, oggi più che 

mai, un momento illusorio di comprensione, la mostra, 

ricordandoci quanto sia utile guardare alla complessità 

del disegno come momento di indagine sui processi 

di definizione della forma, agisce sottilmente come 

elemento di disturbo capace di mettere in crisi, anche 

solo per un attimo, il soporifero sistema dell’immagine 
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in cui oggi le arti sembrano assopite.  
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Francesco Cellini – Progetto per un circolo aziendale della società 
Maccarese, Roma, 1973, china e pastelli su cartoncino,  
cm 70 x 50 (in alto)

Vittorio Gregotti – Prospettiva del riassetto dell’area di piazza 
Matteotti, Vicenza, 1986,  Primo Premio al Concorso di idee  
a inviti, Vicenza, 1986, china su lucido, cm 42 x 58 (in basso)

Francesco Venezia – Museo di Gibellina, 1981, matita su lucido,  
cm 50 x 35 (di lato)

Mario Botta 
Casa unifamiliare a Morbio 
Superiore, schizzi di studio, 
Canton Ticino, 1982,  
matita su carta da schizzo,  
cm 50 x 50 (in basso)
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