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Ognuna delle pagine che compongono questo volume costituisce la 
tessera di un mosaico che nel suo insieme rappresenta due anni di vita 
dell’Accademia Nazionale di San Luca, gli anni della presidenza di 
Guido Strazza, i primi due del mio mandato da Segretario Generale.

Raccontano, con apparente fredda oggettività, nella seppur minima 
distanza critica che il poco tempo trascorso consente, di quanto fatto, 
di quanto avviato, di quanto sperato ma, in alcuni casi, pochi per 
altro, rimasto purtroppo ancora solo un’idea che troverà però in 
seguito forma compiuta.

Rappresentano anche un frammento di storia delle tante persone che 
abbiamo incontrato, di coloro che hanno partecipato alle iniziative, di 
chi ha operato “in prima linea” e di chi ha svolto, e quotidianamente 
svolge, il proprio lavoro “dietro le quinte”.

Ogni pagina di questo volume degli Atti 2011-2012 riferisce di un 
operare costante e di una progettazione svolta in stretta connessione, 
tra tutte le forze, interne o esterne all’Accademia, che hanno saputo e 
voluto portare il loro prezioso contributo. 

Questi due anni sono stati caratterizzati da emozionanti sfide, 
da nuovi slanci e da grandi (e piccole, ma non per questo meno 
significative) trasformazioni poste in essere per aprire, simbolicamente 
e materialmente, le porte dell’Accademia verso l’esterno, verso 
la città, verso il mondo. Ne sono testimonianza in questo senso 
non solo il riscontro di quanti hanno seguito gli eventi, partecipato 
alle presentazioni o ai convegni, la constatazione di quanti si sono 
iscritti ai corsi e ai laboratori didattici o sono venuti a vedere le 
mostre, ma anche il riverbero che tutte le attività accademiche 
hanno sul web, con una crescita sensibile e costante di visitatori del 
sito ufficiale dell’Accademia, recentemente rinnovato, o del Nam, il 
Nuovo Archivio Multimediale, un nuovo progetto che sta man mano 
prendendo forma e consolidandosi, un portale nel quale sono raccolti 
tutti i filmati delle iniziative svolte, ma anche progetti appositamente 
concepiti, al fine di costruire una banca dati, un “nuovo archivio”, 
appunto, per il presente e per il futuro di questa istituzione. Così come 
nell’ottica di apertura e di trasformazione della vita accademica, 
tra le azioni di tono certamente minore, ma dagli effetti comunque 
rilevanti, deve essere ascritto anche il prolungamento degli orari 
di apertura (ora estesi all’intera giornata, per tutta la settimana 
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lavorativa) dell’Archivio, della Biblioteca e della Galleria accademica. 
Una sfida, anche questa, che è stata vinta non senza dover affrontare 
difficoltà, e che ci gratifica profondamente ogni qual volta vediamo, 
il sabato pomeriggio, ad esempio, tutte le postazioni di lettura della 
Biblioteca occupate da giovani studiosi e appassionati. Giovani che poi 
ritroviamo tra il pubblico delle conferenze, nei laboratori didattici, 
negli archivi.

Nella prima parte degli Atti viene dato proprio conto di tutte le 
iniziative svolte nel biennio 2011-2012, ora ripercorse, in rigoroso 
ordine cronologico, attraverso le locandine, i testi dei comunicati, le 
fotografie degli eventi o le immagini più significative. Si susseguono 
così le presentazioni dei volumi, per lo più studi recenti sulle arti e 
sull’architettura commentati da studiosi della disciplina assolutamente 
“necessari”, come mi piace dire, a costituire il giusto controcanto 
agli autori, ovvero in grado di esaltare ulteriormente le qualità dei 
temi trattati, aggiungendo note e commenti indispensabili per poter 
comprendere appieno il senso di ogni ricerca. E poi i convegni e gli 
incontri dedicati a figure, temi e problematiche di assoluto rilievo della 
storia più antica o più recente; e le conversazioni, con storici, artisti o 
architetti, italiani o stranieri, convenuti in Accademia a condividere 
con estrema generosità gli esiti o i passaggi critici del loro lavoro. E le 
mostre, alcune dedicate a soggetti più “intimisti”, di vita accademica, 
come il restauro di un dipinto o di una terracotta, l’interpretazione 
di un piccolo nucleo di documenti legati ad un particolare periodo 
storico o l’esposizione di alcuni, selezionati, disegni di architettura 
contemporanea; altre, invece, di più ampio respiro, organizzate anche 
in collaborazione con altri centri di ricerca; alcune, infine, realizzate 
come installazioni audiovisive. 

Chiudono significativamente questa prima sezione le pagine dedicate 
alla Didattica 2011-2012, un progetto, articolato in questo ciclo iniziale 
intorno al tema “Segnare/Disegnare”, che ha visto lo svolgersi di 
quattro corsi, curati rispettivamente da Guido Strazza, Marisa Dalai 
Emiliani, Paolo Portoghesi e Francesco Moschini, ognuno dei quali ha 
dato, attraverso la particolare visione del curatore, una interpretazione 
del “segnare” e del “disegnare”, nelle arti, nella storia, nel paesaggio, 
nella memoria. 

Due anni di trasformazioni, si è detto, piccole o grandi, che hanno 
investito anche Palazzo Carpegna; due anni di azioni orientate 
verso cambiamenti futuri per un necessario adeguamento dell’intera 
struttura, descritte nel loro svolgersi nelle pagine della seconda, ampia, 
sezione del volume. Così il racconto prende le mosse dalla relazione sul 
restauro del Palazzo, una campagna di rilevamento sistematico che ha 
portato alla redazione di elaborati grafici necessari a qualsiasi successivo 
atto progettuale e che, allo stesso tempo, ha costituito l’occasione per 
effettuare una rilettura storico-critica condotta anche attraverso il 
fondamentale confronto dell’attuale configurazione dell’edificio con i 
disegni, ora alla Albertina di Vienna, di Francesco Borromini per un 
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progetto di ridefinizione e ampliamento fantastico anche perché, 
purtroppo, rimasto in buona parte sulla carta. Di un’altra campagna 
volta a verificare l’eventuale presenza di altri locali posti al di sotto 
del piano del cortile e del portico borrominiano, avviata dopo il 
risanamento delle cantine da detriti e materiali che lì giacevano dal 
trasferimento della sede accademica in Palazzo Carpegna, e dopo 
il dettagliato rilievo, dà conto il successivo resoconto sulle indagini 
diagnostiche effettuate. Questa analisi è stata condotta supponendo 
la presenza di eventuali ambienti in seguito ricoperti, spazi che in 
un futuro, speriamo prossimo, opportunamente risanati potrebbero 
essere, al pari dello scantinato, convenientemente utilizzati. E su 
un possibile uso dell’interrato e del piano di ingresso si concentrano 
alcune prime ipotesi progettuali, intraprese con il coraggio 
dell’azzardo, per provare a formulare una risposta alle necessità, 
e agli obblighi, di un adeguamento funzionale e normativo della 
sede accademica. Nell’articolo seguente vengono invece presentati 
gli interventi attuati per “liberare” il portico borrominiano da una 
grande epigrafe in marmo apposta alla inaugurazione della sede e da 
dieci bassorilievi in terracotta, esiti di concorsi accademici del XVII-
XVIII secolo, qui posizionati nell’immediato dopoguerra, atti che 
hanno permesso di tornare a far apprezzare lo splendore del fregio 
nella chiarezza dello spazio concepito da Borromini e che hanno 
consentito di mettere finalmente al riparo le terrecotte, potendo così 
avviare anche lavori di restauro sui pregevoli bassorilievi. Della 
cura della cancellata del giardino, ammalorata e fatiscente tanto da 
poter divenire pericolosa, delle operazioni che hanno portato alla 
sua sostituzione e della riorganizzazione del deposito della Galleria 
accademica, attraverso la realizzazione di rastrelliere composte 
da pannelli metallici sovrapposti e scorrevoli su cui appendere in 
modo più consono i quadri, raccontano i due articoli che seguono. 
Conclude questa sezione dedicata agli interventi attuati in questi due 
anni, o predisposti per il futuro, anche l’attivazione della copertura 
Wi-Fi di Palazzo Carpegna, progetto condotto di concerto con la 
Provincia di Roma, che ha portato a servire di libera connessione 
internet l’Archivio, la Biblioteca, la sala delle conferenze e il cortile, 
un adeguamento necessario per rispondere ai tempi attuali che ha 
contribuito a far divenire l’Accademia, insieme al prolungamento 
degli orari di apertura al pubblico, un vero e proprio punto di 
riferimento per studiosi e ricercatori italiani e stranieri. 

Un capitolo a parte merita poi negli Atti 2011-2012 la relazione 
sulle operazioni compiute per il rifacimento dell’illuminazione 
della Galleria accademica, con la sostituzione dei precedenti corpi 
illuminanti, inadatti per una corretta conservazione delle opere 
esposte, per la fruibilità degli spazi espositivi e, non ultimo, per 
l’eccessivo spreco energetico che quelle apparecchiature obsolete 
comportavano.

Delle collezioni accademiche, degli interventi di restauro o delle 
indagini diagnostiche compiute sulle opere, ma anche delle donazioni 
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e delle nuove acquisizioni, tratta una specifica sezione degli Atti 
nella quale si susseguono saggi che ripercorrono le vicende legate al 
restauro delle terrecotte, in particolare del Leone che si abbevera di 
Gian Lorenzo Bernini, modello per il grande leone della Fontana 
dei quattro Fiumi in piazza Navona, intervento compiuto in seguito 
ad uno specifico accordo intercorso con l’Istituto Superiore per la 
Conservazione ed il Restauro; alle indagini diagnostiche per stabilire 
l’attribuzione del San Luca dipinge la Vergine, controversa opera di 
Raffaello; alle riflessioni sui “pentimenti” emersi dopo la pulitura 
de Il Sacrificio di Isacco di Domenico Pellegrini; al complesso 
restauro della tela Monte Circello, opera di notevoli dimensioni 
di Giulio Aristide Sartorio posta sulla parte terminale dello scalone 
d’onore di Palazzo Carpegna. In questo stesso capitolo anche le 
nuove acquisizioni e, tra queste, l’importante archivio dei progetti 
dell’architetto Federico Gorio, accademico di San Luca, donato nel 
2012 dagli eredi che con questo atto hanno chiaramente riconosciuto 
l’importanza del ruolo che l’Accademia ha assunto negli ultimi anni 
anche come luogo di salvaguardia e valorizzazione dei fondi di 
architettura contemporanea.

Uno tra i capitoli più importanti, non solo di questo numero degli Atti 
ma della intera vita accademica, è indubbiamente quello delle borse 
di studio assegnate a giovani studiosi per compiere ricerche presso 
l’Archivio dell’Accademia o all’estero. In questo volume vengono 
presentati, seguendo l’ordine temporale dei temi trattati, gli esiti di 
tali ricerche che, attraversando i secoli, trattano di Guido Reni e dei 
pittori a lui collegati negli anni che trascorsero a Roma e dei legami 
che questi ebbero con l’Accademia di San Luca; guardano agli studi 
sei-settecenteschi di nudo accademico, così come pubblicati in una 
rara raccolta conservata al British Museum di Londra; relazionano 
in merito al riordino di un gruppo di disegni afferenti alle serie di 
architettura e di figura; raccontano di un importante studio su un 
nucleo di carte provenienti dall’archivio privato degli scultori Carlo 
e Filippo Albacini; rileggono documenti ottocenteschi postunitari 
aggiungendo annotazioni non secondarie a quanto già conosciuto; 
indagano sul ruolo dell’Accademia al First International Congress on 
Architectural Education tenutosi a Londra del 1924; ricostruiscono 
attraverso documenti d’archivio le vicende e i danneggiamenti subiti 
dai gessi di Thorvaldsen e Canova durante i lavori alla chiesa dei 
Ss. Luca e Martina svolti dal 1926 al 1944; descrivono i rapporti 
intercorsi tra Bruno Maria Apollonj Ghetti e l’Accademia, anche 
attraverso lo studio delle carte del Fondo recentemente riordinate; 
si concentrano su questioni relative alle collezioni accademiche, alla 
conservazione e al restauro affrontate durante gli anni della seconda 
guerra mondiale; analizzano i documenti del 1950-1951, una fase 
significativa e ancora poco nota della più recente storia accademica.

Una parte, a mio avviso molto importante, è quella introdotta 
dal titolo “Opere in viaggio”: sono qui riportate tutte le opere che 
nel biennio 2011-2012 sono state prestate per mostre nazionali o 
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internazionali, una sezione che ulteriormente dimostra l’importanza 
del patrimonio artistico conservato in Accademia e l’interesse che il 
mondo rivolge costantemente alle collezioni accademiche. Opere che 
sono spesso diventate fulcro delle esposizioni, come nel caso, forse 
il più eclatante, del Leone del Bernini, vero e proprio protagonista 
della mostra “Bernin. Sculpting in Clay”, attualmente ancora esposto 
al Metropolitan Museum of Art di New York ma a breve anche nella 
eccezionale cornice del Kimbell Art Museum di Fort Worth, in Texas 
(febbraio-maggio 2013).

Nel segno del rinnovamento, della promozione e diffusione della 
conoscenza del patrimonio accademico, nonché dell’apertura verso 
un pubblico più vasto possibile, si possono leggere le pagine che 
descrivono il progetto per il nuovo sito ufficiale dell’Accademia, 
rinnovato non solo nella veste grafica ma anche nella sua struttura 
tecnica, organizzando un complesso in grado di presentare al 
meglio le collezioni e di costituire anche un archivio online per gli 
utenti e per gli operatori. Dello stesso segno anche il racconto della 
“costruzione”  di Nam, Nuovo Archivio Multimediale, la mediateca 
in rete dell’Accademia e del sito dedicato al Fondo dell’architetto 
Mario Ridolfi, ufficialmente presentato al pubblico nel maggio 2011.

Due anni non sono poi un lasso di tempo così lungo. Ma le pagine di 
questi Atti dimostrano come per l’Accademia, per tutti noi, questo sia 
stato un periodo molto intenso.

Roma,  gennaio 2013		                                
					            Francesco Moschini
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Venerdì 5 ottobre 2012 è stata ufficialmente aperta al pubblico la mostra dedicata a 
Cesare Cattaneo organizzata nel centenario della nascita dell’architetto razionalista 
comasco dall’Accademia Nazionale di San Luca di concerto con l’Associazione 
Archivio Cattaneo di Cernobbio. Curata da Pierre-Alain Croset, la mostra, 
inizialmente aperta sino al 17 novembre, poi prorogata al 2 febbario 2013, è concepita 
attorno alla scelta di circa 160 schizzi e disegni autografi, insieme con plastici originali e 
nuovi, che evidenziano come si forma il pensiero architettonico di Cesare Cattaneo, un 
pensiero caratterizzato da una forte tensione ideale. L’atto di disegnare rappresenta una 
vera e propria scrittura, nel senso della trascrizione grafica di un pensiero: molti schizzi 
evidenziano l’intensità e la velocità di un’attività progettuale che produce variazioni, 
ripensamenti, alternative talvolta radicali. Scomparso a soli 31 anni, Cattaneo ha 
lasciato un’impronta non dimenticata, tanto con le poche, ma qualificatissime opere 
realizzate (Asilo Garbagnati ad Asnago; Fontana di Camerlata; Casa d’affitto a 
Cernobbio; Palazzo dell’Unione Lavoratori dell’Industria a Como), quanto con i 
numerosi progetti che si distinguono per la singolare sperimentazione plastica, e con 
alcuni acutissimi saggi critici che lo hanno portato a teorizzare l’innovativo concetto 
di “polidimensionalità”.

Il percorso espositivo è stato incentrato su quattro sezioni. La prima illustra gli 
anni di formazione, testimoniata da quaderni di studio, album di schizzi e progetti 
universitari. La seconda sezione è dedicata alle relazioni tra Cattaneo e gli artisti 
astrattisti di Como, in particolare Mario Radice con il quale progetta e realizza 
la Fontana di Camerlata. La terza sezione presenta alcuni progetti per la “città 
razionalista”, dal Piano Regolatore di Como (1933-34), al disegno urbano del centro 
storico, prima con progetti teorici, poi con l’occasione concreta della sede dell’Unione 
Lavoratori dell’Industria (1938-42, costruita nel lotto retrostante la Casa del Fascio 
di Giuseppe Terragni), sino al progetto, finora inedito e presentato per la prima volta 
in questa mostra, per l’immobile d’abitazioni “CX” (1938) caratterizzato da un 
impianto tipologico di grande originalità.  La quarta e ultima sezione analizza in modo 
approfondito l’opera realizzata più nota di Cattaneo, la Casa d’affitto a Cernobbio 
(1938-39), con circa 70 disegni autografi, modelli originali e nuovi, fotografie d’epoca 
attuali. La ricca documentazione consente di approfondire la conoscenza di questa casa 
straordinaria per la qualità della sua espressione plastica e per il modo particolarmente 
raffinato di inserirsi nel contesto storico, rivelando aspetti poco noti e singolari della 
complessa e travagliata storia della sua ideazione e del suo cantiere. In particolare 
è illustrata in dettaglio la prima fase del progetto, ancora poco nota e studiata, ma 
anche il funzionamento degli spettacolari meccanismi che azionano le finestre e gli 
scuri scorrevoli, secondo un’idea dinamica dello spazio abitativo ben rappresentata in 
un filmato di Alberto Momo prodotto specificamente per questa mostra. 

Nell’occasione, con il sostegno della Fondazione Roma. Arte-Musei, l’Archivio 
Cattaneo Editore in Cernobbio ha pubblicato il catalogo della mostra curato da Pierre-
Alain Croset con introduzione di Francesco Moschini, qui integralmente riproposta.

La riflessione intellettuale e la poetica progettuale alla base dell’opera di 
Cesare Cattaneo muovono dall’assunto per il quale l’architettura non si 
pone come mera parte di un’appagante e risolta totalità, ma come volto 
in grado di sintetizzare una molteplicità di saperi nell’unità di un disegno 

mostra

Cesare Cattaneo 1912-1943 
Pensiero e segno nell’architettura
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che non è mai inteso come soluzione definitiva, in quanto suscettibile di 
continui ripensamenti. La sua inesauribile volontà di indagare, che Giolli 
definisce, all’indomani della scomparsa, tensione dell’intendere, trova 
nel disegno il proprio mezzo privilegiato, ove la convergenza di piani 
diversi e multiformi conduce a quella che l’architetto comasco definisce, 
mirabilmente, polidimensionalità. Se il tentativo di individuare punti di 
tangenza tra diverse discipline pone Cattaneo in pieno accordo con altri 
architetti della sua generazione, la consapevolezza che l’armonia non sia un 
dato soggetto a reificazione, ma rappresenti un ideale verso il quale tendere 
incessantemente, rende la sua figura di notevole importanza e la sua ricerca 
di grande attualità.
Non è, pertanto, espressione di un retorico e vuoto cerimoniale il 
riconoscimento della rilevanza di questa mostra – Cesare Cattaneo 1912-
1943. Pensiero e segno nell’architettura – che di Cattaneo intende illustrare il 
pensiero sull’architettura e la continua sperimentazione plastica ricorrendo 
all’esposizione dei suoi disegni, quali tracce significative e determinanti 
per il dispiegarsi della sua riflessione. L’aver prediletto il piano della 
rappresentazione in luogo di quello, carico di una immediatezza solo 
apparente, della realizzazione per evidenziarne il sistema metodologico e le 
scelte formali non è certo dovuto all’inadeguatezza dei risultati materiali, 
che, seppur di numero limitato, risultano indubbiamente esemplari. 
Piuttosto, è diretta conseguenza di quel sostrato culturale condiviso che 
congiunge i principi operativi di Cattaneo ai fondamenti che sostanziano 
lo statuto dell’Accademia Nazionale di San Luca, secondo cui il disegno 

Allestimento della mostra  
(foto di Giampiero Ortenzi).
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rappresenta il termine comune del quale le tre arti, pittura scultura e 
architettura, partecipano con pari dignità. 
Sin dal suo primo costituirsi, nel 1577, come Accademia delle Arti della 
Pittura, della Scultura e del Disegno che, per iniziativa del pittore Girolamo 
Muziano, si originava dalla quattrocentesca Università delle Arti della 
Pittura, e con la successiva simbolica rifondazione come Accademia di San 
Luca, avvenuta nel 1593, ad opera del pittore Federico Zuccari, dopo il 
trasferimento della sede presso la Chiesa di Santa Martina al Foro Romano, 
l’Accademia ha posto a fondamento del proprio statuto il proposito 
di muoversi in difesa e a sostegno delle arti, come attestato dalla scelta 
della figura di san Luca evangelista quale primo simbolo dell’istituzione 
accademica. L’ingresso degli Architetti nel sodalizio sotto il Principato di 
Pietro da Cortona, con l’attribuzione dei medesimi diritti riconosciuti a 
Pittori e Scultori, conduce a una riflessione sulla natura del disegno, non 
più inteso soltanto alla stregua di una delle arti, quanto piuttosto quale 
necessario presupposto di ognuna di esse. A suggello di tale considerazione 
risulta, a partire dal 1705, l’adozione da parte dell’Accademia di San Luca 
della figura del triangolo equilatero come proprio emblema, i cui elementi 
costitutivi, il pennello, la stecca e il compasso, trovano nel disegno il proprio 
simbolico baricentro, l’origine comune dinnanzi alla quale le tre arti, in 
accordo con il motto oraziano aequa potestas, assumono pari rilevanza.
Quanto detto riporta alla riflessione sulla figura di Cattaneo, che 
dell’interdipendenza delle arti plastiche è convinto assertore. Lo è per 
formazione, se si considera la frequentazione di un gruppo eterogeneo di 
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artisti, architetti, intellettuali con i quali disquisire sulle istanze della nuova 
architettura. Lo è nella pratica professionale, se si tiene conto della sua 
collaborazione non soltanto con Terragni e Lingeri, ma anche col pittore 
Mario Radice per il progetto della fontana di piazzale Corsica a Como. 
Ognuna delle sue opere, sin dalle esercitazioni giovanili, rappresenta, al 
di là della compiutezza specifica, un diverso momento di un itinerario 
in divenire, un aspetto distinto di un’infinita ricerca che Cattaneo tenta 
di definire e precisare attraverso un costante ricorso al disegno. Non si 
tratta di una semplice indagine grafica, quanto, piuttosto, come testimonia 
il complesso di disegni sulla casa d’affitto a Cernobbio, di far confluire 
le diverse esperienze in una soluzione unitaria, dove l’estro creativo e le 
ragioni della funzione, la visionarietà e la tecnica, trovino una propria 
declinazione nel rigoroso universo della logica euclidea, nella chiarezza di 
un proporzionamento armonico, che esprima il senso dell’unità, più che 
una sua effettiva realizzazione. 
La geometrica perfezione non persegue alcuna virtualità o pretesa 
scenografica, mirando invece a riflettere, anche in un’opera di decorazione 
pura come la fontana di Camerlata, i valori della collettività, nonché ad 
accogliere le implicazioni dell’opera di architettura in relazione alla sua 
durata, al suo essere nel tempo. A tal fine, Cattaneo si avvale di un vero e 
proprio procedimento diairetico, che risolva ogni tema nei propri aspetti 
costitutivi, per poi assorbirli e ricomporli in sempre nuove e diverse 
articolazioni volumetriche di figure elementari, in una successione che al 
disegno tecnico affianca e oppone lo schizzo. 
La forte analiticità del metodo non è, tuttavia, l’unico filo che congiunge 
la figura dell’architetto comasco alla filosofia platonica. Oltre ai criteri 
fondativi della sua idea di spazialità, egli si avvale dello strumento narrativo 
che sommamente contraddistingue il pensiero del filosofo greco, quando 
articola le proprie riflessioni secondo uno schema che ricalca e ripropone 
la formula dei dialoghi socratici, già adottata con esiti mirabili da Paul 
Valéry.  Questa scelta è, del resto, opportunamente dettata, considerato il 
carattere ad un tempo empirico e speculativo, mai dottrinale, del dialogo, 
dal preciso intento di indagare i multiformi aspetti dell’esistenza e i suoi 
riflessi particolari sul mestiere dell’architetto e sull’animo di chi lo esercita, 
senza rinunciare alla possibilità di astrarre da essi seguendo il filo di 
quelle corrispondenze, di quel fitto e inesorabile contrasto tra generale 
e particolare, che riportano all’unità del problema estetico. Ne è diretta 
conseguenza lo scherzo sinfonico rappresentato dallo specchio sinottico 
posto al principio del testo Giovanni e Giuseppe. Dialoghi di architettura, 
in cui l’inventario di stili architettonici, qualità, oggetti e comportamenti, 
suddivisi nei quattro momenti del giorno, lungi dall’essere irrefutabili 
certezze, categorie fisse e immutabili, rappresentano frammenti peculiari 
e determinati dell’esistenza posti in relazione.  Su questi rimandi si 
confrontano i due personaggi, l’architetto e il suo interlocutore, in un 
dialogo inesauribile, che si conclude, più che con delle risposte, con dei 
nuovi interrogativi. E, al termine del testo, cosciente che i due personaggi 
abbiano discusso molto ma concluso pochissimo, Cattaneo rivolge al lettore 
l’invito a proseguire la riflessione in merito, rendendo il dialogo non più 
soltanto un espediente narrativo, ma uno strumento concreto di confronto. 
Si intende, in questa occasione, raccoglierne l’appello, affrontando la sfida 
di un ragionamento su temi che, a cento anni dalla nascita dell’architetto 
comasco, risultano centrali nel dibattito sull’architettura.

Francesco Moschini

Allestimento della mostra  
(foto di Giampiero Ortenzi).
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didattica 2011-2012 
Memoria / Progetto di Memoria
corso a cura di Francesco Moschini

4 - 6 dicembre 2012

Memoria | Progetto di Memoria è il quarto ed ultimo dei corsi previsti per il Progetto 
Didattica 2011-2012 dall’Accademia Nazionale di San Luca. Il corso, che sarà ripreso 
e ampliato nel successivo anno accademico, ha inteso sottolineare le relazioni tra “le” 
memorie e le forme di comunicazione e di conservazione nella contemporaneità. 
Gli interventi previsti, volti ad evidenziare temi e problemi relativi al progetto e 
alla costruzione dei luoghi in cui la memoria si “custodisce”, hanno analizzato come 
i “nuovi” media si rapportino con la lettura della città contemporanea, aprendo alla 
indagine sui “segni” urbani, nel confronto tra filosofia, scienza, teoria matematica e 
geografia.
Di questi segni, materiali e immateriali, che non hanno ceduto al flusso del tempo e 
della storia, giungendo, al contrario, a raccoglierlo e custodirlo, si è inteso considerare 
non tanto e non solo il valore specifico di singola testimonianza, ma la pluralità di 
rimandi che si genera nella loro vision d’ensemble, per cui il modo stesso di osservarli 
e di ricomporli concorre a costruire un’immagine di memoria. La narrazione diviene 
di per sé condizione imprescindibile del recupero memoriale, che, prima ancora di 
risultare oggetto di conoscenza, trova la propria autentica espressione nell’atto del 
discorrere, o, più propriamente, nella forma del racconto, scritto o per immagini. 
La memoria rappresenta, dunque, il principio e la fine del processo immaginativo, 
perché, oltre che segno in grado di tradurre e tramandare il senso proprio di un’epoca, 
si pone quale presupposto dell’interpretazione, dell’immaginazione, divenendo, in tal 
modo, fatto intrinseco al progetto.

Il Corso�

4 dicembre 2012 		  Custodire le Memorie | Francesco Moschini 
			   Memoria e Musei di Narrazione | Paolo Rosa_Studio 	
			   Azzurro

5 dicembre 2012 		  La Città dei Colori | Manlio Brusatin 
			   Fotografia e Città | Enrico Menduni

6 dicembre 2012 		  Scienza e Disegno | Lucio Russo 
			   La Tavola, il Mondo, la Sfera | Franco Farinelli
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Francesco Moschini

A proposito di una mostra in Accademia:

Luigi Moretti e Pietro De Laurentiis  

A partire dal 2005 l’Archivio del Moderno di Mendrisio e 
l’Accademia di Architettura della Svizzera italiana avviarono 
una ricerca su Luigi Moretti. L’esito fu quello di due mostre 
tra loro correlate che si tennero nel 2010, “Luigi Moretti 

architetto. Dal razionalismo all’informale”, presso il Maxxi e “Luigi 
Moretti architetto: storia, arte e scienza” presso l’Accademia Nazionale di 
San Luca. Ad accompagnare le due esposizioni il volume a cura di Bruno 
Reichlin e Letizia Tedeschi, Luigi Moretti. Razionalismo e trasgressività 
tra barocco e informale, che riportava anche una mia testimonianza, Luigi 
Moretti e Pietro De Laurentiis.

Il testo, ampiamente abbreviato per motivi redazionali, rendeva conto del 
particolare rapporto intercorso tra Luigi Moretti e lo scultore Pietro De 
Laurentiis. Ho ritenuto opportuno  riproporlo in questa sede per intero; 
chiarendo che a muovermi è quel lieve senso di disagio, che è spesso alla 
base delle mie scelte culturali, un po’ di febbre, un malessere, che mi 
costringe a colmare anche – e soprattutto – quei minimi vuoti di senso 
che si creano negli infiniti spazi della realtà dell’immensamente piccolo, 
nelle vastità che si aprono ogni volta che si tenta di ridurre il mondo a 
qualcosa di conoscibile, l’horror vacui che quotidianamente mi coglie e che 
tendo ossessivamente a rilevare e colmare con un’attenzione al mondo che 
a volte estenua persino me stesso, insieme a chi intorno a me condivide il 
mio operare. 

La mostra su Moretti all’Accademia di San Luca approfondiva “la 
formazione di Moretti e quanto di essa si ritrova in relazione alla fucina 
delle idee esplicitate nei singoli progetti” (Letizia Tedeschi, Dalla ricerca 
alla mostra, in Luigi Moretti architetto. Dal razionalismo all’informale. 
Guida alla mostra, Milano, 2010). Ma appare evidente a ognuno che questa 
fucina, che ha operato per decenni interi a livelli eccezionali di qualità, non 
abbia mai rivelato padri – né per rivendicarne una continuità né tantomeno 
per segnare una discontinuità – e tantomeno abbia formato possibili 
seguaci. Luigi Moretti è stato in definitiva un maestro senza discepoli né 
maestri, salvo poi dare delle indicazioni, dei riferimenti sul suo lavoro, 
negli eccezionali articoli di “Spazio”, che andavano da Michelangelo 
a Borromini.  Ed è un po’ questo il vuoto che mi è sembrato, perciò, 
interessante indagare, un non visibile che, per forza di cose, l’esposizione 
ha lasciato indefinito. La mia testimonianza, che qui appare completa per 
la prima volta, aveva inteso mostrare proprio un “non visto”, o meglio 
un “non visibile” e non rilevabile. Il fatto è che ho avuto la fortuna di 
condividere parte della mia formazione con uno di quelli, lo scultore 
Pietro De Laurentiis, che aveva costituito una parte non trascurabile del 
tessuto del quotidiano della vita di Moretti, non dei collaboratori, ma 
semplicemente amici, persone che probabilmente condividevano il fondo di 
una visione, e che è poi, strano a dirsi, il senso profondo delle cose. Parte di 

Pietro De Laurentiis, autoritratto.

Pagina a fronte
Pietro De Laurentiis e Luigi Moretti 
alla personale dello scultore alla Galleria 
Selecta di Roma, 1958.
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In 2005 the Academy of Architecture and the Contemporary 
Archive of the Università della Svizzera Italiana, Mendrisio 
began a research project focusing on Luigi Moretti which 
resulted in two related exhibitions held in 2010, Luigi Moretti 
architetto. Dal razionalismo all’informale, at the Maxxi in 
Rome, and Luigi Moretti architetto: storia, arte e scienza at 
the Accademia di San Luca. The two events were accompanied 
by the volume Luigi Moretti. Razionalismo e trasgressività 
tra barocco e informale, edited by Bruno Reichlin and Letizia 
Tedeschi and for which I wrote an essay entitled Luigi Moretti 
e Pietro De Laurentiis.
Summarizing Luigi Moretti’s special relationship with the 
sculptor Pietro De Laurentiis, at the time the text was heavily 
cut for reasons of space. It seems appropriate to re-propose the 
uncut version here, whilst admitting that the decision to do so is 
conditioned in part by a sense of uneasiness that often underlies 
my cultural choices, a feverishness or anxiety that forces me 
to fill even (and above all) the minutest gaps in meaning that 
appear in the infinite spaces of reality’s immense detail, that 
vastness which reveals itself whenever one attempts to reduce 
the world to something that can be known and understood, 
a horror vacui which assails me daily and that I have an 
obsessive tendency to observe and fill in, with an attention to 
detail that at times even I find exhausting, as do those who work 
alongside me.
The Moretti exhibition at the Accademia di San Luca examined 
“Moretti’s professional training and the extent to which 
it emerges in the volcano of ideas that find expression in his 
individual projects” (Letizia Tedeschi, Dalla ricerca alla mostra, 
in Luigi Moretti architetto. Dal razionalismo all’informale. 
Guida alla mostra, Milan, 2010.) But is seems very clear that 
this “volcano” which for entire decades produced work of 
exceptional quality, was heir to no one, and never claimed to 
represent either a continuum or a rebellion: even less did he 
school possible followers. Luigi Moretti was, at the end of the 
day, a maestro with no disciples nor masters of his own, the 
exception being the indications and references regarding his 
own work that he gave in the exceptional articles written for 
“Spazio”, ranging from Michelangelo to Borromini. And this 

questo mondo, Moretti lo ostenta pubblicamente nella 
“Mostra della Casa abitata”, tenutasi a Palazzo Strozzi 
a Firenze nel 1965, organizzata da Pierluigi Spadolini 
con Giovanni Michelucci e Tommaso Ferraris, tra 
l’altro ampiamente testimoniata nell’esposizione del 
Maxxi dove nella sezione dedicata a questo evento 
figuravano, fortemente evidenziate in uno spazio in 
aggetto creato a partire dalla parete di fondo, due delle 
sculture di Pietro De Laurentiis appartenute a Moretti.

E in effetti, pur privo di ascendenti e discendenti, Luigi 
Moretti certo non si aggirava nel nulla. Si muoveva 
all’interno di una mappa di riferimenti, un’idea 
interpretativa del mondo che condivideva con alcuni 
e che cercavo in questo mio scritto di ricostruire. 
Quando, per esempio, nel 1958, organizzando una 
mostra di Pietro De Laurentiis a Milano scrive a 
Agnoldomenico Pica, necessariamente ne sottolinea 
l’eccezionalità: “per me è uno scultore importantissimo 
[…]. È un artista con una voce potente e soltanto sua;  
voce che dovrebbe scoppiare per gli altri di colpo”, ma 
la fulminazione arriva in clausola, con un perentorio 
“Guarda la contadina abruzzese”. Nient’altro. Ora 
sarebbe lungo spiegare cosa volesse intendere, ma a chi 
conosce a fondo le opere di Pietro De Laurentiis e quelle 
di Luigi Moretti, queste quattro parole costruiscono (o 
meglio, ricostruiscono) una vera e propria “visione”, 
un intreccio di citazioni e di rimandi, che partono dal 
Guerriero di Capestrano per arrivare alle superfici 
permeate di luce delle sue architetture.

Credo che alla base di questa Weltanschauung ci fosse 
l’idea dell’opera come assoluto, ma non per questo 
aliena dalla storia, anzi in essa pienamente immersa. 

Pietro De Laurentiis, Bufalo, gesso dipinto, 1951.

Luigi Moretti, allestimento del proprio studio, nell’ambito della 
Mostra della Casa Abitata, Firenze, 1965.
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gap, which therefore seemed to me an interesting subject for 
investigation, remains to a certain extent an “unseen”, an 
aspect which the exhibition left, of necessity, undefined. My 
own contribution, which here is published  in its entirety for 
the first time, intended to reveal precisely this: an “unseen”, 
or perhaps more accurately, an “invisible” and undetectable 
aspect of Moretti.
The fact is that I have had the luck to have spent much time 
in my formative years with the sculptor Pietro De Laurentiis, 
one of the figures who played a not-indifferent part in Moretti’s 
daily life, not as colleagues but simply as friends: figures who in 
all probability shared a fundamental vision which, strange to 
say, is effectively the profound sense of things. Moretti put an 
element of this world on public show in the 1965 exhibition 
at Palazzo Strozzi in Florence entitled “Mostra della casa 
abitata” [An exhibition of the inhabited home] organized by 
Pierluigi Spadolini with Giovanni Michelucci and Tommaso 
Ferraris, and amply represented in the 2010 exhibition at 
Rome’s Maxxi. Here, in a section dedicated to the Florentine 
event, particular emphasis was given to two sculptures by 
Pietro De Laurentiis that had belonged to Moretti and which 
were shown in a dedicated space standing out from the far wall. 
In fact, whilst boasting neither artistic forebears nor heirs, 
Luigi Moretti did not by any means operate in a vacuum. 
He worked within a “map” of references, an interpretive 
idea of the world that he shared with others and that I have 
attempted to reconstruct in this essay. When, for example, in 
1958, organizing an exhibition of Pietro De Laurentiis’ work 
in Milan, he wrote to Agnoldomenico Pica, he underlined 
– inevitably – the sculptor’s exceptional quality: “For me he 
is a sculptor of great importance (…). He is an artist with a 
powerful and unique voice; a voice that – for others – should 
explode, all of a sudden”. But the electrifying phrase arrives 
right at the end, with a peremptory, “Look at the Contadina 
Abruzzese”. Nothing but that. It would take some time to 
explain exactly what he meant by this, but for those who know 
the work of both Pietro De Laurentiis and Moretti very well, 
these five words represent (or rather, reconstruct) a veritable 
“vision”, a weave of citations and cross-references that start 
with the Capestrano Warrior and reach their conclusion in 
the light-permeated surfaces of Moretti’s buildings. I think 
that at the basis of this Weltanschauung there was the idea of 
the work of art as an absolute, not detached from history but, 
on the contrary, entirely immersed in it. A work of art that 
proposes itself, in its historicism, as a sort of definitive – and 
therefore absolute – form, the references in which represent a 
series not so much of citations as of “fulfilments” for which the 
other works it quotes could be seen as portents, “shadows of 
the thing to come”. It was Pietro De Laurentiis himself in an 
interview (cf. “Parametro”, March 1987) who suggested this 
idea: “In ‘Spazio’ there are various essays on the baroque, for 
example the one where the drapings were published, where he 
[Moretti] practically says, ‘Here I am giving you an example 
of what is abstract’. Of the abstract in the baroque. I believe 
that in a sense he was right, in that modern abstract art in that 
period was more a geometrical abstract. There was a great deal 
of confusion between geometry and the abstract. He wanted, 
somehow, to demonstrate that abstract and figurative art have 
as their scope the catharsis of the element from which they have 
been constructed… ”.
Beginning with that idea (which is effectively the basis for a 
figurative vision of the world) of the work of art as something 

Un’opera che si ponesse, nel suo essere storica, come 
una sorta di forma definitiva – appunto assoluta – i 
cui riferimenti interni rappresentassero una serie, più 
che citazioni, di “adempimenti”, di cui le opere citate 
fossero delle “umbrae futurorum”. È lo stesso Pietro 
De Laurentiis, in un’intervista (Cfr. “Parametro”, 
marzo 1987) a metterci su questa traccia: “Ci sono, 
su “Spazio” alcuni saggi sul barocco, quello con la 
pubblicazione dei panneggi, per esempio, in cui lui 
[Moretti ndr], praticamente dice: ‘ecco vi do un esempio 
dell’astrattismo’. Dell’astrattismo nel barocco. Secondo 
me lui in un certo senso aveva anche ragione, in quanto 
l’astrattismo moderno, in quel periodo era più un 
astrattismo geometrico. Si faceva molta confusione tra 
geometria ed astrattismo. Lui, in qualche modo, voleva 
dimostrare che l’astrattismo e il figurativo, hanno come 
punto di arrivo la catarsi dell’elemento dal quale sono 
stati costruiti…”.

A partire da quel senso assoluto dell’opera – che 
è poi alla base di una visione figurale del mondo – 

Pietro De Laurentiis, Gallo e Bufalo, mostra Luigi Moretti 
architetto. Dal razionalismo all’informale, Maxxi di Roma, 2010.
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absolute,  the sense of all his work cascades forth: that sort of 
never-explicitly expressed nostalgia for an organic and vaguely 
anthropomorphic form; the love of the fragment as an element 
that links two different moments in history (the figure and its 
shadow), and so forth. 
But then this is the hypothesis of my 2010 essay, which thanks 
to my tendency to repeat myself I have begun re-writing here 
– even before I get round to re-using it. I realize that my love 
of words is leading me to talk over myself and risk muffling my 
own voice instead of revealing it. Perhaps the time has come to 
let myself speak and, with me, Pietro De Laurentiis and Luigi 
Moretti.

Moments in an Elective Affinity

In the thirty years in which they worked in parallel (from 
the 1940s up until the death of the architect), apart from the 
scattered occasions on which they collaborated, Luigi Moretti 
and Pietro De Laurentiis also shared a tendency to consider the 
work of art – whether architectural or sculptural – an Absolute. 
For the period this was an undeniably anomalous approach, if 
we consider that the serious architectural and artistic culture of 
the time was only really interested in experiencing the results of 
tense oscillations between ethics and language.

deriva a cascata il senso del suo operare: quella sorta 
di nostalgia mai esplicitata per una forma organica e 
vagamente antropomorfa, l’amore per il frammento, 
come elemento di raccordo tra due momenti della 
storia (appunto ombra e figura), ecc. 

Ma questo è poi l’argomento del mio intervento del 
2010, che la mia coazione a ripetere mi porta a riscrivere 
in questa prefazione, prima ancora che “riutilizzare”. 
Mi accorgo che l’amore per la parola, rischia di farmi 
parlare “sopra” e temo di coprirmi la voce, invece che 
svelarla. È forse invece giunto il momento di lasciarmi 
parlare, e con me Pietro De Laurentiis e Luigi Moretti.

Momenti di un’affinità elettiva

Luigi Moretti e Pietro De Laurentiis nella loro 
trentennale contiguità, dagli anni Quaranta sino alla 
scomparsa dell’architetto, condividono, al di là delle 
“puntiformi” occasioni di collaborazione, una parallela 
tendenza nel pensare all’opera, sia architettonica che 
scultorea, come Assoluto. Ed era certo per quegli anni 
una posizione anomala se si tiene conto che, per la 
migliore cultura architettonica e artistica, le uniche 
possibili oscillazioni erano tra etica e linguaggio, sul 
filo di una perseguita tensione all’esperienza dei 
risultati. Entrambi si fondano sulla certezza che il 
passato, la storia, vadano interpretati con gli occhi della 
modernità, ma soprattutto che valutare la modernità 
dello stesso passato sia l’unico modo di intervenire nel 
contemporaneo, guardando alla modernità che viene 
dall’antico e che il moderno tout court non sa restituire. 
Biblicamente per entrambi si tratta di intercettare 
l’antico con gli occhi che sono stati attraversati dalla 
“Rivelazione” evidenziata dall’arte moderna. Certo 
deve aver trepidato non poco il giovane scultore De 
Laurentiis nelle attese spasmodiche delle uscite, a 
incerta periodicità, della mitica rivista “Spazio” di 
Luigi Moretti, dove l’architetto “insegnava” a guardare 
al passato non tanto come fonte di insegnamento, ma 
come qualche cosa che richiedeva, prima di essere 
guardato, di individuarne la modernità e dove si tentava 
la “ricucitura” del moderno con la storia in una sorta di 
ritorno alle radici, ma non attraverso l’Imitazione 
quanto piuttosto attraverso l’Ispirazione. Erano queste 
posizioni a far sì che Luigi Moretti rileggesse ad 
esempio le tarsie marmoree del romanico fiorentino 
alla luce dell’esperienza di Mondrian, o le modanature 
michelangiolesche alla luce delle linee forza di Van de 
Velde. Ripercorrendo le occasioni di maggiore 
vicinanza tra le due personalità andrebbe certo qui 
ricordata in primis la testa in cera, ritratto dell’architetto 
Moretti, commissionato a De Laurentiis alla fine degli 
anni Quaranta. In questa opera, che nei tratti manifesta 
un’affinità con i temi della figurazione cari alla 

Lettera di Luigi Moretti a Agnoldomenico Pica, luglio 1958.
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Underlying the work of both Moretti and De Laurentiis is 
a conviction that the past, and history, should be interpreted 
through modern eyes and, above all, that assessing the past’s 
own modernity is the only true way of intervening in that 
which is contemporary – looking to the modernity that derives 
from antiquity and which the merely Modern is incapable of 
reproducing. For both men this meant intercepting the antique 
with eyes that have (to put it in biblical terms) experienced the 
“Revelation” of modern art.
As a young sculptor, De Laurentiis must surely have waited 
with trepidation for the spasmodic and unpredictable release 
of each number of Luigi Moretti’s famed review “Spazio”. In 
“Spazio” the architect “taught” readers to look to the past not 
so much as a source of inspiration but as something in which, 
prior to looking at it, we must first identify the modernity: the 
intent was to “re-connect” the modern and history in a sort 
of return to our roots, but in the name of inspiration rather 
than imitation. It was these notions that saw Luigi Moretti 
re-reading, for example, the marble intarsia of the Florentine 
Romanesque in the light of the experience of Mondrian, or 
Michelangelesque mouldings in the light of Van de Velde’s 
“line-force”.
Looking back over the occasions on which the two men came 
into closest contact, we should surely begin with the wax portrait 

ritrattistica postcelebrativa di Arturo Martini o Marino 
Marini, è sorprendente l’accoglienza da parte 
dell’architetto di un ritratto che, nell’evanescenza alla 
Medardo Rosso, quindi di una materia come la cera che 
liquidamene si disperde, consunta dalla luce, per poi 
rassodarsi nella perentorietà dei segni-tratti somatici 
quasi di una forza primordiale, riesce a imporsi poi con 
la propria assolutezza d’immagine. Ma questa 
“ambiguità” è la stessa che ritroviamo in Moretti, in 
quell’idea di “trasfigurazione” delle forme per cui 
inedite zoomate sulla statuaria barocca o frammenti di 
edifici, sottoposti a una vera e propria “deriva” del 
significato, rinunciano alla riconoscibilità, 
all’appartenenza al mondo della raffigurazione. La 
presenza protagonistica del frammento all’interno 
della gerarchia della composizione rappresenta un 
secondo, importante nucleo di affinità tra le due figure, 
di cui il progetto per la rappresentazione teatrale del 
“Nessuno salì a bordo” della Pavlova costituisce forse 
l’episodio più significativo. Elaborato nel 1949, questo 
allestimento scenico accosta al collasso visivo provocato 
dalla “apparizione” di un Cristo lacerato tanto nella 

Galleria Selecta, Roma 1958, Pietro e Nina De Laurentiis con Luigi Moretti davanti alla Contadina abruzzese.
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sua integrità iconografica quanto nella postura 
vertiginosa, il vuoto paralizzante del sottofondo 
prospettico, in cui l’unico risarcimento alla laconicità 
delle superfici sembra essere offerto dalla metafisicità 
dei due “oggetti architettonici” disposti 
simmetricamente alla base del boccascena. L’idea del 
reperto in quanto strumento, oggetto di osservazione 
cui guardare con gli occhi del moderno per rintracciarne 
il segreto, è cara a Moretti fin dagli anni della sua 
formazione. Ed è proprio in questa comune fascinazione 
per l’antico che si rintraccia il senso della collaborazione, 
ancora una volta ricercata da Moretti, tra lo scultore e 
l’architetto per l’esposizione di Torino “Italia ’61”. Il 
calco del Guerriero di Capestrano, commissionato a 
De Laurentiis per l’allestimento del Padiglione della 
Regione Lazio, testimonia infatti non soltanto la 
volontà di introdurre nella sequenza espositiva una 
derivazione ieratica ma, soprattutto, introduce il tema 
del “negativo” della forma, l’idea morettiana del vuoto 
come presenza attiva nella percezione dello spazio e 
dell’architettura. Anche l’allestimento della mostra “La 
casa abitata”, tenutasi come è noto presso i saloni di 
Palazzo Strozzi nel 1965, manifesta, seppur in modo 
diverso, la prossimità di vedute tra Moretti e De 
Laurentiis. Qui è la compresenza, tanto evidente da 
apparire forzata, volutamente stridente, di oggetti 

Appunto autografo di Pietro De Laurentiis sulle collaborazioni 
con Luigi Moretti.

Galleria Montenapoleone, Milano 1959, Luigi Moretti e Pietro 
De Laurentiis.

of Moretti which was commissioned from De Laurentiis at the 
end of the 1940s. In its lineaments this piece reveals an affinity 
with the figurative themes dear to Arturo Martini and Marino 
Marini where their portraiture is at its most intimate and least 
monumental, and there is something surprising in the architect’s 
welcoming of a portrait which, with all the evanescence of 
Medardo Rosso, and in a material like wax that liquefies, eaten 
by the light, to then re-solidify in the peremptoriness of the 
handling/physiognomy with its almost primordial force, then 
imposes itself as an image with an absoluteness all its own. But 
then this ambiguity is the same that we find in Moretti, in that 
idea of a “transfiguration” of forms in which novel close-ups of 
baroque statuary or fragments of buildings undergo a very real 
“drift” in meaning, abandoning their recognisability and their 
place in the world of the figurative.
The central role of the fragment as a presence in the compositional 
hierarchy represents a second and important aspect of the affinity 
between the two men, the most significant episode of which 
is probably marked by their project for Tatiana Pavlova’s 
theatre piece, “Nessuno salì a bordo”. This set design, which 
was elaborated in 1949, flanks a visual collapse provoked by 
the “apparition” of a Christ as lacerated in his iconographical 
integrity as he is by his vertiginous position, with the paralyzing 
void of the backdrop’s perspective, in which the laconic surfaces’ 
only redemption seems to lie in the metaphysical qualities of the 
two symmetrically-arranged “architectural objects” at the base 
of the proscenium arch. The idea of the archaeological find or 
fragment as both tool and object of study, only yielding up its 
secrets to a modern eye, had been dear to Moretti ever since 
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his student days. And it is in precisely this shared fascination 
with the antique that we find the key to their collaboration 
(once again suggested by Moretti) for the Turin Expo “Italia 
61”. In fact the cast of the Capestrano Warrior, which was 
commissioned from De Laurentiis for the Region of Latium’s 
pavilion, testifies not only to a desire to introduce a hieratic 
element into the exhibition sequence, but also and above all, 
introduces the theme of the “negative” form; Moretti’s idea of 
the void as an active presence in our perception of space and 
architecture. 
The design of the 1965 exhibition “La casa abitata”, famously 
held in the rooms of Palazzo Strozzi, also reveals – albeit in a 
different way – the similarity of Moretti and De Laurentiis’s 
approaches. Here the simultaneous presence (deliberately 
strident and so obvious as to appear forced) of objects that 
are culturally and stylistically very different, expresses a sort 
of coincidentia oppositorum. In a shared predilection for 
antagonistic forms and for that contrast between elements 
that meet and collide without ever penetrating one another, 
we perceive a veiled polemic regarding the poetics of cubism, 
at that point over-worked by the Italian avant-garde, who 
felt that in order to shrug off the inherited [national] yoke 
of rhetoric and monumentality it was sufficient to cross the 
alps and evoke – principally – the heroic novelties of Picasso 
at his most subversive. Instead they frequently ended up 
emphasizing an expressionistic clash of weights and elements, 
thrown deliberately and violently together and never really 
integrating if not where the parts themselves begin to meld. 
But in one of the most important occasions on which Moretti 
and De Laurentiis collaborated, when the artist was directly 
involved in the creation of scattered “darts-of-poetry” to 
be inserted in the soaring structural supports of the Taghba 
sanctuary (in a way similar to what was done in the project 
for the La Califfa villa at Santa Marinella, where the artist 
had reserved for himself a number of “poetic-sculptural niches” 
both men explore the idea that apparently absolute forms can be 
contaminated with partially incised voids, and therefore by light 
and shadow, almost as though to contradict the uniform light 
diffused by the solid planes which, from a Piero-della-Francesca-
like condition in which the light falls uninterrupted, then change 
tone with duskier pauses created by fragments, “incidentals” 
and, eventually, by the coagulation of the material, suggesting 
the futility of pretending an improbable “sunny brightness”. 
The pair’s fraternal working relationship then seems to arrive at 
an ideal finale in the 1970 project for the church of the Concilio 
Santa Maria Mater Ecclesiae in Rome, one of the architect’s 
“extreme” projects in which Moretti pays a none-too-subtle 
homage to his esteemed sculptor-friend’s ever more frequent 
incursions into the impervious territory of architecture. In fact De 
Laurentiis had for some time been working on virtuoso exercises 
in architecture for his own pleasure. These were always poised 
between the pleasure of form and the form “in crisis”, thanks to 
his continual acts of graphic subversion in which the insistent line 
incises and corrodes to the point at which the work as a whole 
begins to dissolve, almost as though reducing the fullness of the 
forms to a tattooed two-dimensionality in which architecture 
dissolves into pure writing, in an obsessive orchestration that 
sounds all imaginable notes to arrive at a sort of reconstruction 
of the universe in which rhythm, counterpoint, fragmentation 
and conflict result in what is effectively an emphatic polyphony 
– even if formed of discordant bids for attention. However, 
even in resorting to the idea of a form that is investigated 

culturalmente e stilisticamente distanti, a esprimere, in 
una sorta di coincidentia oppositorum, di condivisa 
predilezione per l’antagonismo delle forme, per quella 
contrapposizione delle parti che urtano senza mai 
compenetrarsi in cui si rintraccia una velatamente 
sottaciuta posizione polemica nei confronti della 
poetica cubista allora fin troppo frequentata dalle 
avanguardie italiane, che per scrollarsi di dosso l’ipoteca 
della retorica e della monumentalità pensavano bastasse 
un viaggio oltralpe e soprattutto rievocare le eroiche 
acquisizioni del Picasso più eversivo, per privilegiare 
invece una espressionistica contrapposizione di pesi e 
parti volutamente fatte configgere tra di loro senza mai 
incorrere nel rischio dell’integrazione se non della 
fusione degli elementi stessi. Ma anche in uno degli 
episodi di maggiore interrelazione tra Moretti e De 
Laurentiis dove l’artista è direttamente coinvolto per 
puntiformi “frecce poetiche” d’autore da inserire nelle 
svettanti strutture di sostegno del santuario di Taghba, 
così come già si era tentato nel progetto per la villa La 
Califfa a S. Marinella, per la quale lo stesso artista si era 

Pietro De Laurentiis, Ritratto di Luigi Moretti durante la 
lavorazione, cera, anni Quaranta.
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and solicited – if not actually tattooed (as both Moretti and 
De Laurentiis often did, albeit in diverse circumstances), 
neither suggests the emptiness of a pure graphic exercise but 
both markedly take their moves from that cultured and 
historicized tradition which runs from Raphael’s project for 
Palazzo Branconio dell’Aquila, via the visual allusiveness 
of Palazzo Spada in Piazza Capo di Ferro [both in Rome] 
to the loggia with which Palladio equipped the Palazzo del 
Capitaniato [Vicenza] (also famous as the Loggia Bernarda 
and which celebrated the Battle of Lepanto), leading via 
Warhol’s multiplied patterns right up to the compulsive 
repetition of Robert Venturi.

An emphatic predilection for curves and organic forms

Maintaining, in all of his projects, an evident nostalgia for 
nature, Moretti felt the lure of the organic and vaguely 
anthropomorphic form, uniquely capable of reconnecting 
architecture with the most explicit physical traits of the world 
around us. Those who best knew his character and ideals, say 
that in Moretti’s insistent use of the curve we see traces of his 
abiding interest in the majesty of Roman statuary, unusually 
beautiful examples of which were conserved in his Roman 

riservato alcuni “cantucci poetico-plastici”, c’è per 
entrambi l’idea che l’apparente assolutezza formale 
possa essere contaminata da parziali incisioni di vuoto, 
quindi di luce e ombra, quasi a contraddire l’uniforme 
diffusione luministica di quei corpi che da una 
condizione pierfrancescana in cui la luce si diffonde 
uniformemente, subiscono un’inversione di rotta con 
più crepuscolari interruzioni attraverso il frammento, 
attraverso l’incidente, attraverso infine il raggrumarsi 
della materia a indicare l’impossibilità di qualsiasi 
pretesa di improbabile “solarità”. Il sodalizio tra i due 
sembra trovare poi una propria ideale conclusione nel 
progetto per la chiesa del Concilio “Santa Maria Mater 
Ecclesiae” di Roma, del 1970, uno dei progetti 
“estremi” dell’architetto in cui Moretti rende 
addirittura un non troppo sottaciuto omaggio alle 
sempre più frequenti incursioni dell’amico stimato 
scultore negli impervi territori dell’architettura. De 
Laurentiis stava infatti portando avanti da tempo 
virtuosistici esercizi architettonici di autocommittenza, 

Luigi Moretti, Scenografia del Nessuno Salì a Bordo, particolare, Cristo di Pietro De Laurentiis, 1949.
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studio in via Panisperna. The editorial approach of “Spazio” 
left no doubt as to his multifaceted and intrinsically pluralistic 
personality with his fondness for blurring boundaries, and in 
the pages of his review Moretti had no hesitation in explicitly 
and insistently underlining the classical foundations of his own 
architecture, a classicism upon which history constantly seems 
to affix signs of its iconic simulacra, signs of that continually 
evolving system of values that are both definitive and ever-
relevant: the same values that Pietro De Laurentiis’ work 
upholds implicitly, in its veiled allusions to antiquity. We have 
only to think of the relationship between Moretti’s pre-war 
and post-war work, which very clearly illustrates a continual 
and uninterrupted evolution in his style, reflecting a research 
that was complex, multi-disciplinary and multi-faceted but also 
pervaded by insistently recurring motifs – a coherent and very 
personal orthography. Or the primitive monumentality of De 
Laurentiis’ anthropomorphic figures, in which the imposing 
classicism of the poses underlines the hybrid mix of diverse 
materials. 

In common with that of the sculptor, and like any “system” 
determined by the form and energies of its own elements, the 
homogenous flow of which gives it its character and at the 

sempre in bilico tra piacere della forma e messa in crisi 
della stessa, attraverso i suoi continui scardinamenti 
grafici, in cui il segno insistito incideva e corrodeva, 
fino alla dissoluzione della totalità, quasi a ridurre 
quella pienezza formale a una tatuata bidimensionalità, 
in cui l’architettura si risolveva in pura scrittura, in 
ossessione di uno spartito in cui toccare tutte le tonalità 
per giungere a una sorta di ricostruzione dell’universo 
in cui il ritmo, la contrapposizione, la frantumazione e 
il conflitto conducessero a una sottolineata polifonia 
pur di discordanti protagonismi. Ma anche il ricorrere 
all’idea di una forma indagata, sollecitata se non tatuata 
come faranno spesso sia pure in occasioni diverse sia 
Moretti che De Laurentiis, non allude al vuoto del 
puro esercizio grafico ma segnatamente prende per 
entrambi le mosse da una tradizione colta, storicizzata 
a partire dal progetto raffaellesco per Palazzo 
Branconio dell’Aquila, attraverso le sollecitazioni 
visive di Palazzo Spada a piazza Capodiferro fino alla 
loggia palladiana del Capitanato, la famosa Loggia 
Bernarda che celebrava la battaglia di Lepanto, per 
giungere sino alla coazione a ripetere di Robert Venturi 
attraverso la moltiplicazione wharoliana dei pattern. 

L’insistita predilezione per la curva e la forma organica

Conservando in ogni suo progetto un’evidente 
nostalgia naturalistica, Moretti subisce la tentazione 
della forma organica, vagamente antropomorfa, la sola 
che riunisca l’architettura alla fisionomia più esplicita 
del mondo. Quanti ne abbiano conosciuto davvero 
il temperamento e la posizione morale affermano 
di intravedere, nell’insistita propensione per l’uso 
della curva, tracce del suo grande interesse per la 
maestosità della statuaria romana, di cui lo studio di 
via Panisperna, a Roma, custodiva esemplari di rara 
bellezza. Certo Moretti non mancò di sottolineare 
ancora più esplicitamente e insistentemente, dalle 
pagine di “Spazio”– la cui stessa impostazione editoriale 
non lasciava dubbi sulla sua personalità multiforme e 
intrinsecamente plurale, incline allo sconfinamento – la 
matrice classica della propria architettura, su cui la storia 
sembra costantemente apporre segni del suo simulacro 
iconico, di quel sistema in fieri di valori definitivi e 
sempre attuali. Gli stessi valori che l’opera di Pietro 
De Laurentiis, con le sue velate allusioni all’antico, 
implicitamente sottende. Basta pensare al rapporto 
tra le opere morettiane realizzate precedentemente e 
successivamente al secondo conflitto mondiale, che 
descrive, con convincente chiarezza, una continua e 
ininterrotta evoluzione del suo linguaggio, rendendo 
merito a una ricerca complessa, pluridisciplinare, 
multiforme anche se attraversata da motivi ricorsivi, 
insistiti, da una scrittura coerente e fortemente 

Pietro De Laurentiis mentre modella il Cristo per la scenografia 
del Nessuno Salì a Bordo del 1949.
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same time holds the key to its secrets, Luigi Moretti’s sculptural 
language has a coordinating logic of its own, sustained by 
deep roots, woven through with well-consolidated reflections, 
which each piece of architecture appropriates for itself and in 
which there lies its “living consciousness”. It is a logic that we 
recognize in the transitions between the sculptural nuclei of his 
apartment building in Via Jenner, where the temporal forms 
of Borromini’s architecture resurface – the dissemination of 
signs and of areas of coagulation on the algid outlines of his 
“angels over Rome”. We also see it in the constellation of forms 
emerging from a Caravaggesque bed of compact material, the 
eloquent silence of which suggests ideas of absence as a space 
“waiting to be constructed”. The same thing also happens with 
the “contrasting opposites” in De Laurentiis’ relief sculptures 
like the large marble relief at the INPS building in Rome’s 
EUR district. Here the artist’s corrosiveness scours and incises 
the marble, but above all it hollows out powerful oculi, which 
in dematerialising the forms, alter the normal relationship 
between the inscription of the surface and the spasmodic search 
for a deeper intimacy, in a sort of deliberate fusion of diverse 
worlds and cultures, of East and West, in which we have the 
first inklings of that approach to the world in the form of pure 
inscription/description that would be so skilfully expressed in 
Peter Greenaway’s masterpieces, Prospero’s Books and The 
Pillow Book.

The fragment as citation

With the first of the projects that followed his move from 
Milan to Rome, Luigi Moretti offered his greatest and most 
theatrical contribution to residential architecture. As Thomas 
Schumacher and Fulvio Irace have observed in underlining 
the relative dates of the Girasole building, the Via Jenner 
apartment block and various buildings in Lombardy, it is 
important to clarify or at least to reflect on the reasons behind 
the evident allusions in the planimetric organization of the 
two Roman buildings to the Ghiringhelli and Lavezzari 
residences designed in Milan by Giuseppe Terragni and Pietro 
Lingeri. In fact, like these, Moretti’s projects also present 
a notably scenographic compositional structure. Pietro De 
Laurentiis makes similar use of the idea of the mise-en-scene 
in his great panels for the Acea headquarters in Rome, where 
the suggestion of a curtain opening to reveal the architectural 
concavities of the portico is, in reality, combined with the idea 
of a pure membrane/diaphragm, a bony structure hinting 
at ulterior depths and gradually revealing the proliferation 
of spaces behind it. However, for both sculptor and architect 
there is always a reference to the historical derivations of the 
“diaphragm/screen”, beginning with the sixteenth-century 
lesson in control offered by the relationship between sacristy 
and quire in Venice’s Palladian churches of San Giorgio 
Maggiore and the Redentore. 

Moreover, in contrast with the projects of the Novocomum 
architects, in Rome Moretti creates a  veritable theatricalisation 
of the building, which inverts, or if one prefers, subverts the 
relationship between theatre and architecture, assigning to 
the latter of the two the job of constructing an imaginary 
place in which a complex layering of elements lifted from 
history and memory are recomposed within the artificial unity 
of the constructed image. From this point of view it might 
be opportune to underline the fact that during the period in 
which Moretti was developing the Girasole project, he was also 

Primo modello della Chiesa Santa Maria Mater Ecclesiae, 
elaborato da Pietro De Laurentiis sul primo schizzo di Luigi 
Moretti, nella mostra Moretti visto da Moretti, Archivio 
Centrale dello Stato, Roma, 2008.

autografica. Ma anche alla monumentalità primitiva delle 
figure antropomorfe di De Laurentiis in cui le ibride 
commistioni tra materiali diversi, la stessa postura delle 
figure dello sculture con la loro imponente classicità 
tendono a sottolineare. Non diversamente da quello 
dello scultore, il linguaggio plastico di Luigi Moretti, 
come ogni sistema determinato dalle energie e dalla 
forma dei propri elementi, il cui scorrere omogeneo le 
caratterizza e al tempo stesso ne custodisce il segreto, 
ha una sua logica di coordinazione sostenuta da radici 
profonde, intessuta di riflessioni sedimentate, di cui 
ciascuna architettura si appropria e in cui permane la sua 
“coscienza vivente”. Lo si riconosce nei passaggi tra i 
nuclei plastici della palazzina di via Jenner, in cui riaffiora 
la temporalità plastica delle architetture borrominiane, 
la disseminazione di segni e di zone rapprese sulle 
algide sagome degli “angeli sopra Roma“, ma anche le 
costellazioni di forme emergenti da un sedime di materia 
compatta di derivazione caravaggesca, la cui silenziosa 



461

atti 2011-2012

exploring set design, as is testified by the fact that the designs 
for “Nessuno salì a bordo” date from the same year. Created 
in collaboration with Pietro De Laurentiis, who produced the 
large Christ figure (reduced to what is almost a mere bust), 
this project effectively represents the perfecting of a variform 
architectural device: a vessel open to infinite manipulations, 
imagined – in a manner that recalls Pirandello – as being 
multiple, yielding itself dramatically to a variety of readings 
and meanings thanks to the diverse narrative tones it is capable 
of conveying, from the ostentation of imperial Rome and the 
hyperbole of the Baroque to the dreamlike light of Piranesi or 
the futurist “mechanical universe” of Depero. 
Multiplicity is, once again, the unifying element in De 
Laurentiis’ ambitious piece for the cathedral in Chicago. Here, 
in a deliberately two-dimensional and carefully sustained low 
relief, the figurative elements of the narrative rush on and 
multiply, their individual deflagrations indicating a nebulous, 
granular composition, whilst the piece in its entirety re-coalesces 
in an overall structure formed of a series of continual close-ups, 
focusing in on what can just be glimpsed at in a space “beyond”, 
seemingly separate and distant but in reality close-to, in a sort 
of ideal visual proscenium. 
Various semantic patterns are repeated in both the scenery 
invented for Pavlova’s play and in the project for the Girasole 
building. Here we will consider at least two. 
In the first place there is the scenographic treatment of the 
perspective which, with the proscenium-like façade [of the 
Girasole], separates the real space of the city from the illusory 
space of the building’s interior. It is the carefully calibrated 
distance between the two “wings” of the façade that activates 
the scene, creating the expectation of an eternally postponed 
event that will never take place and evoking an unconscious 
and lasting sense of yearning. If these two “wings” of the 
building in Via Bruno Buozzi were to be reunited as a single 
planar surface, the viewer would in fact find himself simply 
observing the horizontal repetition of the apertures. But the 
maestro has opened the curtain very slightly, just enough to 
allow the darkness of the vertical slash to flow, like solidifying 
lava, onto the “stage” of the atrium. 
Secondly, there is the presence of external objects assembled 
for this “show”, like the leg that emerges from the jamb of a 
window, or the great masses that slide out from the obscurity 
of the interior. Here we should note that this is not, as it is 
elsewhere, the result of surfaces “corrugating” or forms simply 
accruing, but a precise selection of samples taken from the city’s 
repertoire of icons and then superimposed, or perhaps it would 
be more accurate to say “swept” very naturally, as though in 
the wake of a shipwreck, onto the tectonic mass of the building 
– onto the ideal structure of what we might call “the space of an 
inventory”. Here we find confirmation of the role (dear to both 
Moretti and De Laurentiis) of the fragment in the composition. 
Finally, for the sculptor in particular, the use of slashes, of 
caesuras and of separations alludes to an obsessive need for 
the binary or twofold to counter the rigid finality of the single 
word, the completeness of which is continually undermined in 
favour of diversification through insistent multiplication.

Consonance as a syntactic pretext

The shapes of Moretti’s architecture are a result of the sculptural 
manipulation of the elements that most directly influence 

eloquenza fa pensare all’assenza come “possibilità di 
costruzione” dello spazio. Ma è quanto succede anche 
nelle “contrapposizioni” delle sculture frontali di De 
Laurentiis, come il grande marmo nella sede dell’Inps 
all’Eur, in cui la corrosività dell’artista scava e incide 
ma soprattutto svuota attraverso potenti “oculi”, che 
nella loro propensione alla smaterializzazione formale 
tendono a condurre in un altro alveo il rapporto 
tra scrittura della superficie e ricerca spasmodica di 
una più intima profondità, in una sorta di ricercato 
sincretismo tra culture e mondi diversi, tra Oriente 
e Occidente in cui è possibile ravvisare i prodromi di 
quella sollecitazione nei confronti del mondo come 
pura scrittura così sapientemente restituita da alcuni 
capolavori di Greenaway “The Prospero’s Books” e 
“The Pillow Book”. 

Il frammento come citazione

Con il primo progetto elaborato per Roma dopo le 
esperienze milanesi Luigi Moretti rende il contributo 
più alto e scenografico all’architettura della palazzina. 
Come hanno osservato Thomas Schumacher e Fulvio 
Irace, sottolineare la posizione cronologica della casa 
del Girasole, come anche di quella di via Jenner, rispetto 
agli interventi lombardi, è necessario a chiarire, o 
almeno a supporre, la ragione delle evidenti allusioni 

Mostra Pietro De Laurentiis e Luigi Moretti, realizzata 
nell’ambito della esposizione Moretti visto da Moretti, Archivio 
Centrale dello Stato, Roma, 2008. 
In primo piano, sulla parete: copertina e pagine di “Spazio” del 
gennaio 1959, numero speciale della rivista fondata e diretta da 
Moretti, con un’ampia parte centrale dedicata all’opera di Pietro 
De Laurentiis. L’articolo sarà poi estratto e pubblicato, sempre 
a cura delle edizioni di “Spazio”, come catalogo della personale 
di De Laurentiis tenutasi nello stesso anno alla Galleria 
Montenapoleone di Milano.
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planimetriche riscontrabili in questi due episodi alle 
residenze Ghiringhelli e Lavezzari progettate a Milano 
da Giuseppe Terragni e Pietro Lingeri. Anche nei 
progetti morettiani, infatti, la struttura compositiva 
dell’opera ha un’impostazione fortemente scenografica. 
Allo stesso modo Pietro De Laurentiis imposta sul 
piano della messa in scena le grandi sculture progettate 
per la sede centrale dell’Acea di Roma, dove l’idea di un 
sipario che si apre sui vuoti architettonici del porticato 
in realtà si coniuga con l’idea della pura struttura-
diaframma, elemento osteologico che allude a ulteriori 
profondità e squaderna le retrostanti proliferazioni 
spaziali. Sia per lo scultore che per l’architetto è però 
sempre presente la storica derivazione degli elementi-
diaframma, a partire dalla lezione cinquecentesca del 
rapporto mediato tra presbiterio e coro delle palladiane 
chiese di San Giorgio Maggiore o del Redentore a 
Venezia. A differenza dei progetti del maestro del 
Novocomum, tuttavia, Moretti realizza a Roma una vera 
e propria teatralizzazione dell’edificio, che inverte, o se 

its spatial qualities, and the architect seems also to have 
understood that if such elements do not respond with sufficient 
conviction to the surrounding context, if they fail to establish 
a sensitive or explicit relationship with it, they inevitable lose 
something of their expressive intensity precisely because they 
are extraneous to their surroundings. The theoretical “site” 
with which Moretti builds and nurtures a relationship involves 
not only the physical qualities of a space but also, and above 
all, the ways in which the space belongs to a wider and more 
complex pattern of meanings and of implicit messages, which 
he re-elaborates in his own assertive style. In fact whilst at 
first glance they may seem heterogeneous and distinct, all the 
signs and symbols gathered together on his buildings effectively 
respond faithfully to a particular theme, to a discourse that the 
architect had already begun to define during the years of his 
training and which, intentionally or not, represents a thematic 
coherence that renders his work instantly recognizable. 

Similarly, with its insistent tendency to fill up with forms, with 
that contraposition of masses which collide but never meld, 
Pietro De Laurentiis’ work faithfully adheres to a knowing 
and very personal stylistic register. For the sculptor this does 
not involve treating artistic production as a form of endless 

Pietro De Laurentiis, Le città Illuminate, bassorilieo bronzeo per la sede Acea di Roma, 1961, pannello 2.
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entertainment, but constantly ascribing a different sense to 
each of his sculptural projects, in a search for that multiplicity 
in unity which seems to be reproduced in the reassembled 
elements, in the lines and patterns that, as unifying elements, 
appear to form  rules in which any elements of hazard or 
chance serve to underline the very coherence of that emphatic 
abundance of forms. 
The degree to which Moretti’s architecture is analytical reflects 
that to which De Laurentiis’ signs/forms emerge. And the very 
degree to which architect and sculptor have access to signs/
forms is what permits the continuing evolution of their stylistic 
language.
Moretti and De Laurentiis’ apparently stubborn pursual of 
abstraction brings to their work a spatial principle which is 
not, as its architectonic character might suggest, a pre-existing 
fact, but actually always an end result. The very process of 
elaborating each work creates a temporal differential: an 
instant in which chronologically disparate elements converge, 
rendered simultaneous by the work’s own unity. The synthesis 
takes place in the act of reassembling the various elements 
found juxtaposed in a given space and in translating their ideal 
simultaneity into a structure: the unified form that the work 

Pietro De Laurentiis, pannello ligneo per la Holy Name 
Cathedral di Chicago, 1968. In basso: particolare.
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si preferisce, sovverte il rapporto tra teatro e architettura, 
investendo quest’ultima del compito di costruire un 
luogo immaginario, nel quale un complesso stratificarsi 
di elementi prelevati dalla storia e dalla memoria è 
ricomposto nell’artificiosa unitarietà dell’immagine 
costruita. E in questo senso potrebbe non essere 
inopportuno rievocare la contemporaneità alla stesura 
del progetto del Girasole alle indagini sulla scenografia di 
cui l’allestimento scenico per il “Nessuno salì a bordo”, 
dello stesso anno, fornisce testimonianza. Elaborato con 
la collaborazione di Pietro De Laurentiis, che realizza 
la grande figura di Cristo, la cui la rappresentazione è 
ridotta quasi al solo busto, questa opera si identifica 
di fatto con la messa a punto di un dispositivo 
architettonico dalle differenti apparenze, un contenitore 
disponibile a infinite manipolazioni, immaginato, 
pirandellianamente, come molteplice, capace di 
immolarsi drammaticamente a una varietà di letture 
e di significati, attraverso le diverse tonalità narrative 
che è in grado di mostrare, dall’ostentazione della 
Roma imperiale alla dimensione caricaturale barocca, 
dalla visionarietà dei “lumi” piranesiani, all’“universo 
meccanico” di Depero futurista. Ma il molteplice è anche 
l’elemento riunificante della impegnativa elaborazione 
di De Laurentiis per la Cattedrale di Chicago dove in 
un voluto e mantenuto stiacciamento bidimensionale 
si rincorrono e si moltiplicano i figurativi elementi 
narrativi, che con le loro deflagrazioni sembrano 
indicare una composizione pulviscolare mentre il tutto 
è riunificato da una sovrastruttura che rivela il carattere 
di continue zoomate, vere e proprie messe a fuoco di 
quello che è appena fatto intravedere in uno spazio 
“oltre”, apparentemente distanziato e lontano e invece 
così vicino come si presenta in una sorta di ideale ribalta 
visiva. Come per la visione scenica per il testo della 
Pavlova anche nel caso del progetto della casa del Girasole 
le orditure semantiche da rilevare sono molteplici. 
Ne considereremo almeno due. In primo luogo 
l’impostazione scenica della prospettiva, che separa, con 
il “boccascena” della facciata, lo spazio reale della città 
da quello illusorio dell’interno dell’architettura. Ed è la 
distanza, sapientemente calibrata, tra le due “quinte” 
del fronte, ad attivare la scena, attraverso l’aspettativa 
di un evento sempre rimandato, di ciò che nel Girasole 
non avviene e che sollecita un desiderio inconsapevole 
e prolungato. Se le due quinte di via Bruno Buozzi 
si fossero riunite in una sola superficie l’osservatore 
sarebbe infatti stato relegato nel semplice ruolo di 
testimone della ricorsività orizzontale delle aperture. 
Ma il maestro scosta appena il sipario, quel tanto da 
consentire al buio del taglio verticale di confluire, come 
materia magmatica rappresa, nel palcoscenico dell’atrio. 
In secondo luogo, occorre osservare come la presenza 
di oggetti esterni, raccolti per questa rappresentazione, 
come la gamba che affiora dall’imbotte di una finestra o 
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will take in various moments. This process, which occurs in 
the thing itself and not simply in the method of its realization, 
essentially takes shape where there are relationships of tension 
and is, by its very nature, temporal.
So history is an inherent part of both building and object, and 
its adjectivisation reflects the time employed in elaborating 
the design – time which is embedded in the work itself. And 
it is in their use of these qualities, in this fidelity to an abstract 
counterpart that both Moretti and De Laurentiis clearly strive 
for, that their work redraws the boundaries of their respective 
disciplines.  Ancient games played with form and likenesses 
converge in their work, and at the same time new relationships 
develop, reminding us that the making of art consists of relating 
one “language” to another, and that knowledge is to be found 
not through seeing or illustrating, but in the act of interpreting.

Discontinuity of form and structure

Influenced by his studies of architecture, painting and, above 
all, baroque statuary, Moretti identified a system for dissecting 
architecture’s component elements, a system which essentially 
involved inverting the sequence of design/construction/
interpretation-of-the-finished-work. In the same way, with 
his assemblages of forms held together not so much by their 
capacity to evoke figurative counterparts as by a primitive 
and visionary plasticity, De Laurentiis uses the instruments 
usually associated with the reading of a work to define, 
instead, its image, introducing a degree of complexity to his 
sculptures that renders them impossible to fully understand 
without reconstructing the creative process behind them. So, 
such tools, which can be associated both with the design process 

i grandi massi franati dall’oscurità dell’interno, non sia il 
risultato, come in altri casi, di corrugamenti superficiali 
o accumulazioni di forme, ma l’esatta rappresentazione 
di campioni prelevati dal repertorio iconico della città 
e sovrapposti o, forse più correttamente, “trasportati”, 
naturalmente, come dopo un naufragio, nella compagine 
tettonica dell’edificio, nella struttura ideale di ciò 
che potrebbe definirsi “lo spazio di un inventario”. 
A conferma dell’importanza del ruolo – caro tanto a 
Moretti quanto a De Laurentiis –  assegnato al frammento 
nella composizione, dove per lo scultore in particolar 
modo, i ricorsi ai tagli, alle cesure, alle separazioni, in 
fine alludono all’ossessiva necessità del doppio come 
controcanto  alla definizione ultimativa della singola 
parola, a una continua messa in crisi della sua pienezza 
per una privilegiata diversificazione attraverso la sua 
insistita moltiplicazione.

L’appartenenza come pretesto sintattico

Pervenendo alla configurazione morfologica della 
architettura attraverso la manipolazione plastica degli 
elementi che più direttamente ne determinano le 
proprietà spaziali, Moretti pare anche aver compreso 
che quando questi non soddisfano con sufficiente 
convinzione le condizioni del contesto, stabilendovi 
una relazione sensibile o esplicita, sono soggetti a un 
inevitabile assottigliamento dell’intensità espressiva, 
proprio per effetto della loro estraneità ai luoghi. L’idea 
di sito con cui Moretti costruisce e intrattiene una 
relazione non riguarda soltanto la fisicità di uno spazio 
ma anche e soprattutto l’appartenenza di quest’ultimo 
a un sistema più ampio e complesso di significati, di 
messaggi impliciti la cui rielaborazione autografica 
è affidata all’assertività del linguaggio. Tutti i segni 
chiamati a raccogliersi sugli edifici, che a una prima 
lettura potrebbero apparire eterogenei e singolari, 
restano sempre, in realtà, fedeli a uno stesso tema, a 
un discorso di cui l’architetto ha preso ad annotare i 
termini fin dagli anni della formazione e che è diventato, 
suo malgrado, testimone di una coerenza tematica che 
consente di riconoscerlo.

Non diversamente l’opera di Pietro De Laurentiis, con 
la sua insistita propensione alla pienezza formale, alla 
contrapposizione delle masse della composizione che 
urtano senza mai dissolversi le une nelle altre, è testimone 
della più assoluta aderenza a un registro stilistico 
consapevole e autografico. Ma per lo scultore non si 
tratta di affidare la propria creazione a un’idea di infinito 
intrattenimento, quanto piuttosto di reinscrivere in alvei 
sempre diversificati il senso dei singoli progetti scultorei, 
alla ricerca di quella molteplicità nell’unità che sembra 
riassumersi in quegli elementi riunificati rappresentati 
dai tracciati e dagli orditi che come elementi unificanti 

Galleria Montenapoleone, Milano 1959, in primo piano Torso 
femminile (anche a sinistra).
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sembrano darsi come regole in cui il gioco dell’azzardo, 
dell’incidente, indicano la tenuta stessa di quella sempre 
evidenziata pienezza formale. Nella misura in cui 
l’architettura analizza, il segno appare. Nella misura in cui 
l’architetto, cosi come lo scultore, dispongono di segni, 
il linguaggio non cessa la propria evoluzione. L’ostinata 
anti-figuratività che Moretti e De Laurentiis sembrano 
perseguire introduce nell’opera un principio spaziale 
che non è un fatto a priori, come vorrebbe dedursi dalle 
sue proprietà architettoniche, bensì rappresenta sempre 
un risultato. L’elaborazione dell’opera determina un 
differenziale temporale, un istante in cui si concentrano 
elementi temporalmente disparati, cui l’unità dell’opera 
conferisce simultaneità. La sintesi consiste invece nel 
raccogliere ciò che si trova giustapposto nello spazio e 
nel commutare il principio formale della simultaneità 
nella struttura dell’unità determinata dei diversi 
momenti dell’opera. Ma questo processo, svolgendosi 
nella cosa stessa e non semplicemente nel modo della 
sua realizzazione, si definisce essenzialmente in rapporti 
di tensione, e non può verificarsi senza il momento della 
temporalità. Perciò la storia è immanente all’edificio e 
all’oggetto, così come l’aggettivazione rappresenta il 
tempo di elaborazione progettuale in esso sedimentato. 
Ed è attraverso il dispiegamento di queste proprietà, 
questa prossimità all’omologo anti-figurativo che le due 
figure, Moretti e De Laurentiis, mostrano di prediligere, 
che le loro opere tracciano il limite disciplinare. In esse 
convergono i giochi antichi della somiglianza e dei segni 
e tuttavia già nuovi rapporti si stringono, a ricordarci 
che fare arte consiste nel riferire linguaggio a linguaggio, 
e che ciò che caratterizza il conoscere non è né il vedere 
né il dimostrare, ma l’interpretare.

La discontinuità della forma e della struttura

Prendendo le mosse dalle indagini sull’architettura, 
sulla pittura, ma soprattutto sulla statuaria barocca, 
Moretti individua un sistema di dissociazione degli 
elementi dell’architettura, il cui funzionamento può 
ricondursi essenzialmente all’inversione della sequenza 
progettazione-costruzione-rilettura dell’opera. Allo 
stesso modo De Laurentiis, con i suoi assemblaggi 
di forme tenute insieme non tanto dalla proprietà 
di rievocazione del loro omologo figurativo quanto 
piuttosto dall’idea di plasticismo primitivo e visionario, 
utilizza gli strumenti propri della decifrazione della 
scrittura dell’opera per definirne invece l’immagine, 
introducendo nelle sue sculture un tale grado di 
complessità da renderne impossibile la comprensione se 
non al prezzo di ricostruirne la processualità generativa. 
Tali strumenti, di cui si ammettono quindi sia l’accezione 
progettuale che quella ermeneutica, si identificano tanto 
con gli accorgimenti compositivi messi in atto durante 
l’elaborazione quanto con il loro, successivo, potenziale 

and with the act of interpretation, are equally identifiable in 
the compositional choices made during the elaboration of the 
work and in their eventual results in the finished object or 
building. Thus far we have looked at these compositional 
devices in terms of how they manifest themselves in specific 
works: a second glance permits us to define each of them more 
explicitly.   

There is, for example, the organization of the composition 
around several nuclei or epicentres which, being physically 
distant and distinct, are observed in different moments. 
There is (one effect of this “dissociated” vision) the fact that 
each of these focal points is autonomous. Then there is the 
conceptual unity which comes from the visual juxtaposition 
of these “central” images, and which is different from the 
work’s overall unity. We can also point to the subjective 
expressiveness of these images, and the tendency towards an 
abstract lyricism in the manner in which they are selected 
and combined. Or the hierarchical organization of the work 
in which the sculptural “transitions” from one focal point to 
another are subordinate to the focal points themselves. Again, 
there is the treatment of the perspective, which observes a logic 
of scale essential in permitting the mental re-composition of 
the overall image. Or the introduction of figurative elements 
which, when they are arranged in the “connecting passages” 
of the work’s overall compositional framework, become 
essential to any “literary” reading of the work, whereas when 
placed at the “joints” or nodes they acquire the resonance 
of fragments. And, finally, the fact that any reading of the 
work’s fundamental conceptual unity depends on an abstract 
synthesis of elements that are almost always subjective. 
We should, however, underline the fact that both Moretti 
and De Laurentiis employ all of these approaches (and they 
always employ them simultaneously) in line with a more 
general principle: the idea that the conception and subsequent 
contemplation of a piece of art should give all the pleasure of 
the hunt for and recognition of connecting relationships that 
we experience when observing a constellation of forms.
The theme of “discontinuity” that Moretti takes from 
his studies of Caravaggio, is effectively as evident and 
recognizable in the ebulliently anomalous forms of the Astrea 
apartment building or in the coagulating rotundities of De 
Laurentiis’ anthropomorphic figures as it is in the old master’s 
paintings, where the presence and identity of the figures that 
emerge from the mysterious black depths is a result of the 
visionary selectiveness of the light. With this in mind, it is 
worth underlining the fundamentally autonomous position 
that both men took in relation to the period’s obsessive feud 
between abstract and figurative, a feud from which they 
both chose to remain ostentatiously aloof, whilst intervening 
more directly in the debate that raged between abstract and 
concrete. In the latter case the rival positions were represented 
by Elio Vittorini and Palmiro Togliatti, one camp defending 
the autonomy of artistic research in its various specific forms, 
from literature to cinema, and the other vindicating the 
rightful role of politics in defining the parameters of artistic 
expression. From the specifically artistic point of view both 
Moretti and De Laurentiis refused to adopt Longhi’s line or 
that of Venturi, in other words, that of realism opposed to 
the experimentalism of the avant-gardes from Impressionism 
onwards. Instead they took a more conciliatory route, 
considering balanced detachment, if not a gradual blurring 



467

atti 2011-2012

rilevamento nell’oggetto o nell’edificio realizzato. 
Ripercorrendone gli esiti, descritti fin qui attraverso la 
presentazione specifica delle opere ricordate, ciascuno 
di essi può, più espressamente, essere ricondotto a una 
definizione. Vi è l’accentramento della composizione 
in più nuclei o centri compositivi, che essendo distanti 
si osservano in momenti diversi; la libertà di ogni 
centro rispetto per effetto di questa dissociazione della 
visione; l’unitarietà intellettiva dell’opera dovuta alla 
sovrapposizione delle immagini dei centri e differente 
da quella complessiva; le espressioni non oggettive 
degli stessi; l’attitudine all’astrazione lirica nella 
scelta e nella loro associazione; l’impostazione della 
gerarchia dell’opera che impone la subordinazione dei 
passaggi plastici tra i centri compositivi ai centri stessi; 
la costruzione della prospettiva secondo una logica 
dimensionale necessaria alla ricomposizione mentale 
dell’immagine dell’opera; l’introduzione di elementi 
figurativi, che se disposti nei passaggi dell’ideale trama 
compositiva dell’opera in generale si rendono necessari 
alla sua comprensione letteraria, mentre nei nodi 
assumono il valore di frammenti; la lettura dell’unità 
concreta intellettiva dell’opera solo per sintesi astratta 
di elementi quasi sempre non oggettivi. È necessario 
però precisare che ciascuno di questi atteggiamenti, 
esibiti sempre come compresenti, è assunto da Moretti 
così come da De Laurentiis in ordine a un principio più 
generale, che attiene all’idea che l’arte si presti a essere 
pensata e successivamente contemplata, sperimentando 
il piacere della ricerca e della scoperta delle relazioni tra 
le parti di chi osserva una costellazione di forme. Il tema 
della “discontinuità”, che Moretti sottrae agli studi su 
Caravaggio, è in effetti evidente e riconoscibile tanto nel 
buio delle tele del Merisi, dove la presenza e l’identità 
delle figure che emergono dalle misteriose profondità del 
nero si deve alla visionaria selettività della luce, quanto 
nelle concitate anomalie formali della casa dell’Astrea, 
quanto nel raggrumarsi delle rotondità delle figure 
antropomorfe di De Laurentiis. E a questo proposito 
andrebbe sottolineato come, per entrambi, sia fondante 
una del tutto autonoma e ostentatamente “laterale” 
presa di posizione nei confronti dell’ossessiva disputa di 
quegli anni tra figurazione e astrazione, in termini più 
diretti intervenendo sulla polemica che allora infuriava 
tra astratto e concreto e che trovava in Elio Vittorini e 
Palmiro Togliatti le due opposte polarità. L’una protesa 
a difendere l’autonomia della ricerca artistica nei suoi 
vari specifici, dalla letteratura al cinema,  e l’altra protesa 
a rivendicare alla politica le linee guida proprio sul piano 
espressivo. Dal punto di vista più strettamente artistico, 
sia Moretti che De Laurentiis si rifiutano di privilegiare 
la linea longhiana o quella venturiana, la linea cioè del 
realismo contrapposta a quella dello sperimentalismo 
dalle avanguardie impressioniste in poi, per additare una 
strada più conciliante di equilibrata distanza se non di 

of the boundaries between one thing and the other, as an 
absolute necessity in those years of moral commitment and 
reconstruction. 

Chiaroscuro as a break in the continuity of the material

Emphasizing the idea of the gap, the hiatus or the threshold, 
without ever arriving at an extreme minimalism, but taking 
a path formed of constant jumps and changes in rhythm, 
Moretti and De Laurentiis infuse the continuity of their 
materials with the subtle ambiguity of their respective poetics. 
They justify numerous internal antitheses by using the idea 
of the oxymoron as an artifice for soldering these contrasts 
together in sequences of opposites, an artifice employed, time 
after time, as a means for arriving at a very precise form of 

Pietro De Laurentiis, Coppia di pinguini, gesso dipinto, 1957.



468

accademia nazionale di san luca

slittamento progressivo dei contorni dell’una nell’altra, 
come pura necessità per quegli anni di impegno etico e 
ricostruttivo.

La modulazione chiaroscurale come eccezione alla 
continuità della materia 

Privilegiando l’idea di interstizio, di attesa, di soglia, 
senza tuttavia mai approdare a un minimalismo estremo, 
ma seguendo una direzione fatta di continui sussulti e 
cambi di ritmo, Moretti e De Laurentiis sanno sciogliere 
nella continuità della materia le sottili ambiguità delle 
loro rispettive poetiche, ricorrendo, per giustificarne i 
numerosi antagonismi interni, all’idea di ossimoro come 
artificio per saldare termini antitetici in sequenze di 
opposizioni, come strumento per pervenire, di volta in 
volta, a una scrittura esatta e attraversata da grandi segreti. 
Cautela e pathos, metodo e libertà si sovrappongono e 
si fronteggiano. Moretti riduce la propria sintassi ad 
alcune cifre essenziali, modellando sagome, modanature 
e profili complessi costruiti dentro materie formali 

description – laced with great secrets. Caution, pathos, method 
and freedom are juxtaposed and contrasted. 

Moretti pares his own syntax down to a few essential 
“signatures”, modelling silhouettes, mouldings and complex 
profiles out of the flexible “materials” of form which are 
given tactile consistency and an organic sinuosity. In this way 
he defines a style which succeeds in combining the moment 
of extreme synthesis and that of the planning, moments 
of minimalism and moments of exuberance. Then, testing 
the limits of  the “achromatic”, he breathes life into a very 
personal and novel idea of architecture, impossible to compare 
with anything else of the period, constantly underlining his 
ideological detachment from the vicissitudes of the post-war 
crisis. 
De Laurentiis separates the elements of his sequences of 
modelling with cleverly calibrated passages of shadow obtained 
by alternating contrasting shapes. In these juxtapositions the 
multiple focal points acquire great importance so that, for De 
Laurentiis, the work is devoid of one particular or privileged 
central focus, but has diverse “dispersed” centres, in which the 
exaltation of the material and the chromatic ambiguity given 
it (the colour of one material blending into another) suggests 
a gradual movement of the original elements, creating a 
visionary intensity that brings with it effects of unexpected 

Pietro De Laurentiis, Allegoria della scultura, gruppo marmoreo per l’Ospedale Civile di Sora (Fr), 1980.
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beauty. The same logic that lies behind his structured use of 
chiaroscuro also governs De Laurentiis’ use (again, always 
on a monochrome surface) of the caesura. Highlighting the 
precision of each trajectory – traced out without hesitations 
and never abandoned if not to begin another (different and 
equally predetermined) – in De Laurentiis’ pauses the “secret” 
of the surface is allowed to speak, as it does in Lucio Fontana. 
The same thing happens in Milan, where Moretti knows that 
the atmosphere is terse and the light is nothing like that of 
Rome which, violent and shameless, throws itself against 
the baroque cornices of Pietro da Cortona. In Milan it is not 
enough to gently turn corners or deform facades with delicate 
bas-reliefs, and the rarefaction of the air erases the visual and 
tactile qualities and differences of materials. And it is, perhaps, 
this black – obtained indirectly, appearing only as a negative 
in the form of concavities subtracted from the silent eloquence 
of the white – that explains the fact that Luigi Moretti and 
Pietro De Laurentiis hang (each in his own way) in a limbo, in 
a no-man’s-land contested alternatively or simultaneously by 
architecture, sculpture and painting. For both men the moves 
“elsewhere” that saw them working in the most disparate of 
places (in Moretti’s case Milan and Rome, and De Laurentiis’ 
in various Italian cities, as well as their work elsewhere in 
Europe and in America) simply confirm the need that both 
felt to elaborate each work as a “project” which has its roots 
in History, in the highest sense of the word, but adapting to 
the various moments and places in which they worked, and in 
conclusion, to the changing “spirit of the times”.

The much-loved figure(s) of Pietro De Laurentiis

The final confirmation of my boyhood inclination towards 
studies that would be exclusively and obsessively “artistic” 
owes a great deal to Pietro De Laurentiis, Nina and their 
vivacious children Aurelio, Gian Luca and Pierfranco. When, 
in the early 1960s, I enrolled at the Valle Giulia Faculty of 
Architecture [at the University of Rome], it was Pietro who, 
with great and unusual generosity, “adopted” me, not only 
offering me hospitality in the extraordinary context of Villa 
Blanc (where he allowed me to settle myself in on the floor 
above his studio, in addition to making me a fixed guest 
at lunch and supper), but also including me in the family’s 
“peregrinations” exploring artistic sites the length and 
breadth of the country.

It was alongside Pietro and his vivid intelligence, that I 
discovered the Campo dei Miracoli in Pisa, and Paestum, 
Herculaneum and Pompei for the first time. And when we 
weren’t trawling around in search of Romanesque churches, 
there were always piles of extraordinary books in the huge 
and austere drawing room of the house. From the architecture 
of Greece to the stavkirker (the wooden churches) of Norway 
and the frescoed churches of Romanian Moldavia – they were 
books that we never tired of reading and re-reading, always 
accompanied by the fascinating observations of a tireless 
Pietro. As a teacher he never fell into academic pedantry but 
sought to develop in all his students a clear, realistic and critical 
eye. For Pietro it was important to stimulate us to think, with 
observations that we would certainly not have found in 
any book and which were based on his own extraordinary 
erudition, so thoroughly imbued with ancestral, primordial 
force and deliberate “un-prettiness”. 

flessibili, dotate di consistenza tattile e di organica 
sinuosità, definendo, in tal modo, uno stile che riesce 
a coniugare il momento della riduzione estrema con 
quello della pianificazione, la fase minimale con quella 
esuberante. Poi, verificando i limiti del “noncolore”, dà 
vita a una sua personale  e inedita idea di architettura, 
inconfrontabile con qualunque altra esperienza a 
essa coeva, costantemente impegnata a sottolineare la 
distanza ideologica dalle vicende connesse all’emergenza 
postbellica. De Laurentiis separa gli elementi delle sue 
sequenze plastiche con passaggi d’ombra sapientemente 
calibrati, ottenuti per avvicendamento di geometrie 
contrapposte.

All’interno di queste contrapposizioni assumono 
grande rilevanza i molteplici fuochi generatori a far 
sì che l’opera per De Laurentiis sia priva di un centro 
particolare o privilegiato ma “dispersivamente” abbia 
diversificate centralità, in cui l’esaltazione del materiale, 
l’ambiguità cromatica ascritta allo stesso, di una materia 
che trascolora in un’altra, possa alludere agli spostamenti 
progressivi dei dati di partenza per darsi con visionarietà 
che comporti impreviste bellezze. La stessa ragione 
che dà ordine alla costruzione chiaroscurale dell’opera 
governa il ricorso, sempre sulla superficie monocroma, 

Pietro De Laurentiis, Cappella del Villaggio Acea di Rivisondoli 
(Aq), altare (marmo) con predella (legno intarsiato), candelieri 
(bronzo), tabernacolo (bronzo), croce sospesa (bronzo), 1961.
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He confronted everything with irony, a taste for paradox 
and a corrosiveness which never descended into a simple 
taste for sharp retorts, but reserved its force for a merciless 
castigation of the myths and “rituals” typical of the period. 
But “complete” maestro that he was, with his approach rooted 
in the ethics of his artistic activity and professional authority, 
he could also be uncomfortably intransigent with himself and 
others. His peremptory teaching style made no allowance 
for short-cuts or easy ways out, and in its unbending and 
“monolithic” firmness it seemed a sort of Absolute.
I still remember how, towards the end of the period in which 
we were in daily contact, Pietro was so upset by the fact that 
I began to put out feelers, looking elsewhere and listening to 
other maestros, that to avoid arguing with him, and with a 
lack of courage that I regret to this day, I stopped telling him 
about my cultural “escapades” – which his son Gian Luca 
regularly revealed anyway, casually mentioning books or 
catalogues seen in my little library above Pietro’s studio. But 
even as I cut the apron strings, Pietro proved himself a great 
teacher, a patient and tireless “maker of men”, moulding 
characters which, for all that they were disarticulated 
combinations of interlocking parts, would hold firm to the 
strengths accumulated over time. He was a maestro whose 
own artistic roots and physicality derived from the myths and 
history that he had taught us to love and recognize, as did 
his powerful sculptures like the “Contadina” and, above all, 
much-loved figures such as the “Capestrano Warrior” which 
was the first that he discussed with us, mesmerizing us as he 
conjured it up before our eyes, while his own sparkled with 
enchantment.

alla cesura, che nell’ostentare l’esattezza della traiettoria 
tracciata senza esitazioni e mai abbandonata se non 
per intraprenderne una nuova, diversa e ugualmente 
predeterminata, dà voce al “segreto” della superficie 
di fontaniana memoria. Come a Milano, dove Moretti 
sa che l’atmosfera è tersa e la luce non ha a che vedere 
con quella violenta, sfrontata, che si scaglia contro 
le cornici cortoniane di Roma barocca, dove non è 
sufficiente sfogliare, deformare le facciate in un delicato 
bassorilievo, dove, ancora, la rarefazione dell’aria 
cancella le proprietà e le differenze visivo-tattili della 
materia. Ed è forse proprio al nero ottenuto senza farvi 
ricorso, che compare soltanto sotto forma di cavità 
negativa sottratta alla silenziosa eloquenza del bianco, 
che si deve l’oscillazione di Luigi Moretti e Pietro De 
Laurentiis, pur nelle loro rispettive poetiche, in un 
limbo, in un territorio intermedio per la cui conquista si 
avvicendano, alternativamente o contemporaneamente, 
l’architettura, la scultura e la pittura. E per entrambi, le 
dislocazioni “altrove” del loro operare nei luoghi più 
disparati, il dualismo Roma-Milano morettiano, che 
trova un corrispettivo negli interventi di De Laurentiis 
in diverse città italiane – ma anche nei loro interventi 
tra Europa e America, non fanno che confermare la loro 
necessità di elaborare l’opera come “progetto” che ha le 
proprie radici nella Storia, nei termini più alti, ma che 
sa declinarsi con i diversi momenti e i diversi luoghi 
dell’agire, in fine con il cangiante “spirito del tempo”.

Le figure amiche di Pietro De Laurentiis

Debbo molto della mia riconferma di una scelta già 
maturata per altro sin da ragazzo, per una esclusiva e 
ossessiva predilezione “artistica”, nella mia formazione 
accademica, a Pietro De Laurentiis, a Nina e ai suoi 
vivacissimi figli Aurelio, Gian Luca e Pierfranco. 
Proprio Pietro, nei primi anni Settanta, quando iniziavo 
da “fuorisede” i miei studi alla Facoltà di Architettura di 
Valle Giulia, mi aveva, con grande e inusitata generosità, 
“adottato”, ospitandomi non solo nello straordinario 
scenario di Villa Blanc, dove mi aveva concesso di 
sistemarmi al piano di sopra del suo studio ma, oltre 
all’ospitalità fissa a pranzo e a cena, coinvolgendomi con 
tutta la famiglia nelle varie “peregrinazioni” alla ricerca 
dei luoghi d’arte dal Nord al Sud del Paese.

È con lui, con la viva intelligenza del suo carattere che per 
la prima volta in vita mia scoprivo il Campo dei Miracoli 
di Pisa piuttosto che Paestum o Ercolano e Pompei. E 
quando non si andava per chiese romaniche da scoprire, 
c’erano sempre, nel grande e asettico salone di casa, 
cataste di volumi straordinari: dall’architettura greca alle 
stavkirker (le chiese lignee norvegesi) alle chiese affrescate 
della Moldavia romena, che non ci stancavamo mai di 
vedere e rivedere sempre accompagnati dalle esaltanti 

Galleria Montenapoleone, Milano 1959, Pietro De Laurentiis e 
Luigi Moretti.
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indicazioni dell’instancabile Pietro. Come docente, 
lontano da ogni caduta nella pedanteria accademica, 
cercava di stimolarci a uno sguardo limpido, disincantato 
e critico nei confronti del reale, ci teneva a stimolarci con 
osservazioni che certo non avremmo trovato nei libri, 
che si fondavano sulla straordinarietà del suo sapere così 
intriso di ancestralità, di forza primigenia, di ricercata 
“antigraziosità”. Il tutto sempre affrontato con l’ironia, 
il gusto del paradosso, la carica corrosiva che non si 
risolveva mai però nel puro gusto della battuta sapida 
e sferzante quanto piuttosto nella disamina impietosa 
dei miti e dei riti di quegli anni. Ma nel suo essere un 
maestro “totalizzante” come lo era nell’impostazione 
fondata sull’etica del proprio fare artistico e del proprio 
magistero didattico, risultava anche di una intransigenza 
con sé e con gli altri da risultare un maestro “scomodo”, 
destabilizzante nella perentorietà del suo insegnamento 
che non lasciava adito a scorciatoie e tanto meno a 
scappatoie da risultare, nella sua incrollabile fissità e 
monoliticità, una sorta di Assoluto. Ricordo ancora, 
negli ultimi tempi della nostra assidua condivisione 
del quotidiano, quanto i miei “tentennamenti”, i miei 
sguardi altrove, il mio inseguire anche altri maestri, lo 
sconcertassero, al punto che per non “polemizzare” 
con Pietro, per mia “pochezza” di cui ancor oggi mi 
rattristo, non gli raccontavo più le mie “sbandate” 
culturali che invece, prontamente, il figlio Gian Luca 
rivelava accennando ora a un libro ora a un catalogo 
che scopriva nella mia piccola biblioteca sopra lo studio 
di Pietro. Poi anche in questa recisione del cordone 
ombelicale, Pietro sapeva essere un grande maestro, un 
paziente e inesauribile “modellatore” di personalità che, 
nel loro pur disarticolato gioco di incastri, sapessero 
mantenere salda la forza stratificatasi nel tempo; un 
maestro che dal mito e dalla storia che ci avevi abituati 
ad apprezzare e riconoscere traeva i propri fondamenti 
e la propria fisicità come le sue possenti sculture, come 
la sua Contadina ma soprattutto come le figure amiche, 
come quel Guerriero di Capestrano di cui per primo ci 
parlò facendoci sognare, quasi portandocelo a presenza 
fisicamente davanti a noi, attraverso lo scintillio dei suoi 
occhi incantati.

Copia del Guerriero di Capestrano, commissionata da Luigi 
Moretti a Pietro De Laurentiis per il padiglione Lazio della 
mostra Italia ’61, (attualmente esposto presso il Castello 
cinquecentesco, Sala dell’Auditorium, L’Aquila).
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Resoconto sulle attività del 2011 

Cari Accademici, cari Amici,
trascorso un anno dal mio insediamento come Segretario Generale 
all’Accademia Nazionale di San Luca, ritengo opportuno fare un bilancio 
su quello che fino ad oggi è stato il lavoro svolto all’interno di questa 
importante Istituzione, un compito impegnativo e gratificante, che spero di 
onorare costantemente con la mia dedizione. Per tale ragione, ho pensato 
di riassumere, e mi scuso fin d’ora per l’inevitabile lunghezza di questa 
mia lettera, non solo tutte le iniziative svolte durante questo intenso anno 
di attività, ma anche tutti gli interventi avviati affinché queste potessero 
prendere forma all’interno di una struttura realmente all’altezza del suo 
nome. Le iniziative svolte, tutte all’insegna di una auspicata “rigenerazione” 
dell’Accademia, si inscrivono all’interno di un programma di generale 
ristrutturazione finalizzato ad una sua migliore operatività ed efficienza, a 
partire da una più corretta economia di gestione, dall’oculato e responsabile 
utilizzo delle strutture e delle risorse,  con una costante e vigile “lotta agli 
sprechi” e la progressiva eliminazione di qualsiasi privilegio. 
Penso che mettere al centro la progettualità delle scelte culturali rappresenti 
appieno un contributo per la valorizzazione e la crescita di questa 
Istituzione, nella certezza che la presidenza illuminata di Guido Strazza e 
la collaborazione di tutti gli Accademici porteranno all’avvio di molte altre 
iniziative e a esiti positivi ed inattesi. 
Inizio questo riepilogo delle iniziative avviate nell’anno appena trascorso, 
ricordando da subito l’importante ripresa dell’attività didattica, avvenuta 
attraverso un progetto premurosamente seguito, passo dopo passo, dal nostro 
Presidente, che, con la passione e la determinazione necessarie, ha ridato vita 
alla vocazione primaria dell’Accademia quale luogo in cui si produce e si 
trasmette il sapere. Il corso “Primo Segnare” ha stabilito infatti un nuovo 
avvio dell’Accademia Nazionale di San Luca, in termini di propositività 
disciplinare e di avvicinamento nei confronti degli artisti, degli studiosi e degli 
appassionati dell’arte. Durante il mese di novembre il Salone d’Onore e le sale 
espositive del piano terra hanno visto alternarsi, tra gli altri, studiosi come 
Lamberto Maffei, Carlo Bertelli, Salvatore Settis, Emanuele Trevi, Curzio 
Maltese, Giorgio Nottoli, Francesco Telli, coordinati dall’attenta presenza 
del Presidente, al quale va il merito di aver concertato magistralmente questa 
importante iniziativa, divenuta momento di prezioso arricchimento, non 
solo per i partecipanti “esterni”, ma per gli Accademici tutti.
All’insegna dello slogan “Spazi Aperti”, in questo anno l’Accademia si è 
posta come obiettivo il superamento del degrado funzionale, derivante da 
una troppo limitata e circoscritta fruizione delle proprie importanti strutture. 
Con il prolungamento degli orari di apertura al pubblico degli archivi, (per la 
consultazione, dal lunedì al venerdì, dalle ore 9.00 alle ore 18.00, il sabato dalle 
ore 9.00 alle ore 13.00, per la richiesta, dal lunedì al venerdì dalle ore 10.00 
alle ore 14.00), e della biblioteca, (dal lunedì al venerdì dalle ore 9.00 alle ore 
18.00, il sabato dalle ore 9.00 alle ore 13.00), i servizi offerti dall’Accademia 
Nazionale di San Luca  risponderanno con più efficienza alle esigenze degli 
studiosi, che in questa sede devono trovare un valido punto di riferimento 
per la loro formazione e per le loro ricerche. 
Al progetto di aggiornamento funzionale e organizzativo delle storiche 
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strutture accademiche, Archivi, Biblioteca, Galleria, 
contribuisce una generale “rimotivazione” di tutto il 
personale interno, portato a scommettere in prima persona 
sui prossimi grandi impegni dell’Accademia, introducendo 
la necessità “dell’aver cura” delle strutture loro affidate, 
come momento fondativo del proprio operare.  In questa 
prospettiva si è provveduto alla stabilizzazione di alcuni 
giovani collaboratori, già presenti in Accademia, anche 
con l’obiettivo di garantire all’Istituzione un fisiologico 
ricambio generazionale, e al coinvolgimento di giovani 
studiosi di provata qualificazione, per lo sviluppo di 
nuovi progetti volti all’incremento e alla diffusione 
delle attività culturali, anche attraverso una nuova 
organizzazione e implementazione dell’ufficio stampa e 
comunicazione interni. 
All’aggiornamento funzionale delle strutture 
contribuisce, inoltre, la recente dotazione di una rete 
WiFi, ottenuta con il contributo della Provincia, che 
attualmente consente agli studiosi e agli ospiti della 
nostra struttura il collegamento gratuito e con totale 
copertura dell’Accademia ad internet, con la conseguente 
possibilità di accedere direttamente ai cataloghi degli 
archivi e della biblioteca dal proprio computer. Sul 
piano organizzativo, per una valorizzazione e per una 
più agile gestione dell’ampio patrimonio del Novecento 
presente in Accademia, costituito da numerosi disegni e 
documenti provenienti da importanti fondi, l’Archivio 
del Contemporaneo si configura oggi come una 
struttura autonoma, anche in previsione di una costante 
ricerca e acquisizione di nuovi  Archivi  e di una corretta 
conservazione e valorizzazione del materiale presente. 
Un proposito questo avviato dalla “riacquisizione” del 
fondo Chiarini, tornato nuovamente in Accademia, e 
attuato prestando sempre più attenzione ad evitare ogni 
forma di “dispersione”.
La nuova organizzazione, l’ampliamento degli orari di 
apertura al pubblico delle strutture e il servizio WiFi, 
sono solo una parte delle iniziative che partecipano a un 
più ampio progetto di ammodernamento e di riassetto 
funzionale dell’Accademia. Tale progetto prevede la 
riconfigurazione del sito internet, con una nuova grafica 
e con una struttura più agevole per la visualizzazione 
dei contenuti, la digitalizzazione di una sempre più 
consistente parte del patrimonio, l’adeguamento 
normativo, infine, dell’architettura di Palazzo Carpegna, 
lo sgombero delle cantine per ricavare nuovi spazi da 
dedicare alla conservazione e l’archiviazione dei materiali 
e una serie di interventi funzionali volti al recupero 
di un doveroso “decoro” delle nostre strutture. Tra 
questi, il restauro del cancello su via della Stamperia, da 
troppo tempo degradato e reso pericoloso dall’avanzato 
stato di ossidazione, e lo sgombero delle automobili, 
impropriamente parcheggiate nel giardino e nella piazza 
dell’Accademia di San Luca,  che attualmente rendono 
difficoltoso l’accesso per i visitatori. 

Dear Academicians and friends of the Academy,
A year having passed since I became Secretary General of the 
Accademia Nazionale di San Luca, it seems opportune to take 
stock of the work done so far for this important institution 
in a role which is both challenging and rewarding, and to 
which I hope my work does honour. For that reason, and with 
apologies in advance for the inevitable length of this letter, 
I have felt it appropriate not only to look back over all the 
initiatives undertaken in a year of intense activity, but also 
to summarize the changes which have been set in motion so 
that these activities might take place in an institution which 
truly lives up to its name. With the hoped-for “revitalisation” 
of the Academy as their common goal, these changes form 
part of a programme of general reorganisation aimed at 
improving performance and efficiency, starting with a more 
careful control of the Academy’s finances, the judicious 
and responsible use of buildings and resources, a constant 
and vigilant “battle” against waste and the progressive 
elimination of residual privileges. 
I believe that a focus on the targeted programming of our 
cultural initiatives represents an important contribution to 
the promotion and growth of the Academy as an institution, 
and I am convinced that the enlightened presidency of Guido 
Strazza and the collaboration of all the Academicians will 
see the launch of many other initiatives, with positive and 
exciting results.
I will begin this summary of the initiatives launched over 
the last year with a reminder of the important revival of 
the Academy’s teaching activities in the form of the project 
that has been seen through step-by-step and with great 
enthusiasm by our current President, reviving, with all the 
necessary passion and determination, the primary scope 
of the Academy as a place where knowledge and learning 
are produced and transmitted. The “Primo Segnare” 
course effectively represents a new start for the Accademia 
Nazionale di San Luca, both in terms of the Academy’s  
proactive role within art as a discipline and in creating closer 
ties with artists, scholars and art lovers. Throughout the 
month of November the Saloned’Onore and the exhibition 
spaces on the ground floor saw the presence of, among others, 
scholars such as Lamberto Maffei, Carlo Bertelli, Salvatore 
Settis, EmanueleTrevi, Curzio Maltese, Giorgio Nottoli and 
Francesco Telli, coordinated by the Academy’s President – an 
attentive presence to whom all credit is due for the masterful 
organisation of this important initiative which has offered a 
precious and enriching opportunity not only for the “external” 
participants, but also for all the Academicians.
With the slogan “SpaziAperti” [Open Spaces], this year the 
Academy has set itself the goal of remedying a decline in 
services that had been the result of an overly restrictive and 
limited use of its prestigious facilities. The archives are now 
open to the public for reference access from Monday to Friday 
from 9am to 6pm and on Saturdays from 9am to 1pm, and 
requests can be made from Monday to Friday from 10am to 
2pm. The library is open from Monday to Friday from 9am 
to 6pm and on Saturdays from 9am to 1pm. Thanks to these 
extended opening hours the services offered by the Accademia 
Nazionale di San Luca now respond more effectively to 
the needs of scholars, for whom the Academy should be an 
important point of reference as a seat of learning and research. 
Part of the programme for updating the services and 
organisation of the Academy’s historical facilities, the Archives, 
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Library and Picture Gallery, involves “re-motivating” 
all personnel, encouraging a personal investment in the 
Academy’s major forthcoming commitments and introducing 
the idea that the “care” of the facilities entrusted to them is 
a core part of the staff’s work. In this context, several young 
employees already working in the Academy have been given 
permanent contracts, the intention being to ensure a natural 
generational turnover and to involve young scholars, with 
proven skills, in the development of new projects, with the 
aim of increasing and publicising the Academy’s cultural 
activities through, among other things, the reorganisation of 
the Press Office and effective internal communications.
Thanks to funding from the Province of Rome another 
contribution to the functional improvement of the Academy’s 
facilities has been made with the recent installation of a WiFi 
network. This now allows scholars and guests free use of 
the Academy’s internet connection, and the entire Academy 
building is covered, allowing direct access to the catalogues 
of both the archives and the library from users’ own laptops. 
On an organisational level, in recognition of its importance 
the Contemporary Archive has now become an autonomous 
structure, the aim being to permit a more flexible management 
of the Academy’s important twentieth-century holdings, 
which include numerous drawings and documents from 
major collections. This will also allow for what is expected to 
be ongoing research, the acquisition of new Archives and the 
correct conservation and use of the material already present 
in the archive. A start has been made with the reacquisition 
of the Chiarini collection which has recently returned to the 
Academy, and ever greater care will be paid to avoiding any 
form of “dispersion”. 
The organisational changes, extended opening hours and 
the WiFi service are just a few of the initiatives included in 
a wider programme of modernisation and reorganisation 
of the Academy. This also involves the redesigning of 
the website with new graphics and a more user-friendly 
structure, the digitalisation of an increasingly consistent part 
of the Academy’s patrimony, and, finally, work on Palazzo 
Carpegna to ensure that the building complies with current 
regulations and safety standards, the clearing of the basement 
floor to create new rooms dedicated to the conservation and 
archiving of material, and a series of interventions aimed at 
restoring the decoration of our building to an appropriate 
standard. This will include the restoration or replacement 
of the railings that face onto Via della Stamperia, neglected 
for far too long and now dangerously rusty, along with the 
removal of of the cars inappropriately parked in the garden 
and piazza, which currently hamper visitors’ access to the 
building. 
In this context, a survey has already been made of the 
foundations of the building in the search for forgotten 
underground rooms that might eventually be utilized, and 
Palazzo Carpegna has been the subject of a “measured 
building survey” using laser scanning to provide a scientifically 
accurate record of the building in its entirety. On the basis of 
an analysis of the building’s idiosyncratic architecture and the 
logistical difficulties involved, the survey was conducted via a 
scanning of the building’s facades and interior, including the 
entrance, the portico, the stairway, Borromini’s ramp and the 
basements, using 3d scanners, and a topographical mapping of 
the building in the form of a solid model with open extensions, 
in anticipation of a physical survey to be effected at a later 

In questa prospettiva sono state ultimate: le indagini 
diagnostiche del sottosuolo, per riscoprire eventuali 
spazi sotterranei oggi inutilizzati; le misurazioni laser 
di Palazzo Carpegna, per avere finalmente il rilievo 
scientifico dell’intero stabile. Il rilievo dell’edificio, sulla 
base delle peculiarità architettoniche e dell’analisi dei 
problemi di carattere logistico e operativo, è avvenuto 
attraverso la scansione delle facciate, degli spazi interni, 
compresi l’androne, il porticato, lo scalone e la rampa 
borrominiana e delle cantine, attraverso uno scanner 3d 
ed un rilievo topografico costituito da una poligonale 
chiusa e bracci liberi  per un successivo rilievo diretto. 
Inoltre sono in corso progetti di riconfigurazione degli 
spazi della nostra sede, indispensabili per garantire un 
necessario riavvio dell’Accademia, che non guardi solo 
all’importanza del “passato”, ma che evidenzi un reale 
interesse nei confronti della contemporaneità, in tutte le 
sue espressioni. 
L’attenzione al giardino e al portico, recentemente 
restituito alla sua primaria e ideale bellezza, le nuove 
piantumazioni, il già citato “consolidamento” della 
cancellata su via della Stamperia, sono tutti interventi 
che mirano alla riappropriazione di questo spazio 
“dimenticato”, per trasformarlo in un prezioso luogo 
di eventi, dove ospitare manifestazioni e attività legate 
all’arte e alla cultura.  Dopo il ripristino della sua 
condizione originaria, senza intrusioni di elementi 
estranei, quali terrecotte e lapidi, uno spazio come 
quello del porticato di Borromini può diventare così 
disponibile a porsi come  eccezionale “luogo della 
scultura”, nel quale proporre un dialogo tra forme 
dell’antico e del contemporaneo, come è recentemente 
avvenuto con l’installazione delle sculture “Ulisse” e 
“Contento” di Pasquale Santoro.
Nell’intenzione di dedicare sempre nuove attenzioni e 
spazi dell’Accademia al contemporaneo, si è provveduto 
alla nuova collocazione nelle sale della Presidenza, 
della “Collezione del Contemporaneo”, visitabile 
dal pubblico, ampliata e valorizzata. Questa nuova 
collocazione, inoltre, comporta un più coerente utilizzo 
degli ambienti della Galleria Accademica, attualmente 
destinati esclusivamente all’esposizione del patrimonio 
storico e, a rotazione, a piccole mostre di studio dedicate 
alla riscoperta di opere per troppo tempo rimaste segrete 
nei depositi.  
Si sono poi compiuti i primi importanti lavori di 
ammodernamento del Salone d’Onore che, con la 
sostituzione delle scomode e instabili sedute e con la 
dotazione di un nuovo impianto per le proiezioni di 
supporto ai relatori, si configura come una struttura 
funzionalmente ed esteticamente rispondente al suo 
ruolo. Questo con la consapevolezza che i lavori da 
compiere per la riqualificazione di tale spazio sono ancora 
molti: a partire dal restauro del soffitto cassettonato, fino 
alla dotazione di una nuova struttura per i conferenzieri, 
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date. Projects are also underway for the redesign of the 
Academy’s spaces, which will be indispensable in guaranteeing 
that the institution’s much-needed revival sees the Academy 
looking not merely to the importance of the “past”, but also 
demonstrating a real interest in the contemporary world, in 
all its forms.
The attention being paid to the garden and the portico 
(recently restored to its original and ideal loveliness) the new 
planting and the already-mentioned “reconsolidation” of 
the iron railings on Via della Stamperia are all intended to 
contribute to the re-appropriation of this “forgotten” space, 
and its transformation into a valuable venue for events, in 
which the Academy might host cultural and artistic events and 
activities. Now restored to its original condition, and freed of 
intrusive and incongruous elements like the terracottas and 
epigraphs, Borromini’s portico has become an exceptional 
“space for sculpture” in which to propose a dialogue between 
the forms of the past and those of the present, as was the case 
with the recent installation featuring Pasquale Santoro’s 
sculptures “Ulisse” and “Contento”.
With a view to dedicating increasing space and attention to 
contemporary art, the Academy’s expanded  “Contemporary 
Collection” has been given greater prominence with its move 
to the rooms of the President’s office, where it is now open to 
the public. This new arrangement has also resulted in a more 
coherent use of the rooms of the Academy’s Gallery, now used 
exclusively to exhibit the historical collections and for small 
temporary exhibitions dedicated to the rediscovery of works 
that have been hidden away in storage for far too long.
The first work has already been done on modernising the 
Saloned’Onore in the form of the removal of the uncomfortable 
and unstable seating and the installation of a new projector 
for lectures, making the room better-suited to its role, both 
functionally and aesthetically. That said, much work still needs 
to be done on this room, from the restoration of its coffered 
ceiling to the provision of a new seating structure suitable 
for conferences and for which various proposals are being 
considered. It should also be said that these interventions will 
be made possible thanks to new sources of funding, which, 
for the first time, include the “cinque per mille” (the 0.5% of 
income tax that Italian tax payers can choose to devolve to 
scientific research, charities and other non-profit organisations 
of their choice) and government funding.
As far as the Academy’s activities are concerned, our 
intention is to see an increased volume of research not only 
promoted within the Academy itself, but also backed by the 
recognition of the wider academic community. To this end the 
2009-2010 edition of the “Atti” has, for the first time, been 
officially assigned both Issn and Isbn, and indexed in the 
Bha (the Bibliography of the History of Art hosted by the 
Getty Research Institute’s Research Library and the Institut 
de l’InformationScientifique et Technique at the French 
Centre National de la Recherche). The new “Atti” also 
represent an important first step in launching the autonomous 
publishing activity which it is hoped will contribute much to 
the promotion and diffusion of the initiatives and academic 
debate taking place within the Academy. As a publisher, the 
Academy will offer the opportunity to young scholars who 
have been involved in the Academy’s work via workshops, 
study grants and “calls for papers” on specific themes, to 
publish their research, bringing it to the attention of the 
academic community as a whole. 

per la quale sono in corso studi e proposte. Va inoltre 
detto che questi interventi, per la prima volta, saranno 
finanziati anche grazie alle incentivazioni economiche 
attese, tra le altre, da nuove attivazioni come quella del 
5xmille o dei fondi dalla Presidenza del Consiglio dei 
Ministri. Per quanto riguarda le attività, va segnalata la 
volontà di un più intenso lavoro di ricerca che non resti 
chiuso all’interno della struttura accademica, ma che 
sia sostanziato dal riconoscimento dell’intera comunità 
scientifica. In questo senso l’edizione degli “Atti 2009-
2010” è ufficializzata, per la prima volta, dall’Issn, 
dall’Isbn, nonché dall’indicizzazione Bha – Bibliography 
of the History of Art del servizio bibliografico del 
Getty Research Institute e dell’Information Scientifique 
et Technique of the Centre National de la Recherche 
Scientifique. Inoltre i nuovi “Atti” rappresentano un 
primo importante passo per l’avvio di una linea editoriale 
autonoma, che possa contribuire alla valorizzazione e 
alla diffusione delle iniziative e del dibattito scientifico 
attivo all’interno dell’Accademia. Attività editoriale che 
si propone di offrire l’opportunità a giovani studiosi, 
coinvolti nelle ricerche dell’Accademia attraverso i 
laboratori, la consueta istituzione di borse di studio, 
nonché attraverso “call for papers” su temi specifici, 
di pubblicare e rendere noti i propri contributi nel 
confronto con la comunità scientifica.
Un’altra importante iniziativa, alla quale si è lavorato 
intensamente durante quest’anno, riguarda la 
costituzione di una Mediateca Accademica, che troverà 
forma compiuta nell’arco del 2012. Un progetto questo 
per il quale saranno investite molte energie, ritenuto 
indispensabile per conservare la documentazione 
delle attività accademiche e per la successiva loro 
fruizione da parte di un pubblico allargato. La nuova 
mediateca rappresenta il punto di partenza per la 
costruzione di un Archivio Multimediale dedicato alle 
arti e all’Architettura, in grado di mettere in rete un più 
ampio numero di dati e documenti a livello nazionale 
ed internazionale. In funzione di questo è già prevista la 
sistemazione di uno spazio appositamente dedicato alla 
fruizione di materiale audiovisivo e fotografico sulle arti 
e sull’architettura, uno spazio, all’interno delle strutture 
dell’Accademia, facilmente raggiungibile dal pubblico e 
che possa risultare idoneo alle funzioni di acquisizione, 
conservazione e accessibilità dei materiali stessi. Primi 
passi verso la costruzione dell’archivio multimediale 
sono la costante attività di video-documentazione di 
tutte le attività organizzate e promosse dall’Accademia, 
svolta a partire dal 2011, alla quale si aggiunge la 
raccolta di tutte le presentazioni power point relative 
alle giornate di studio, per consentire la più semplice 
consultazione dei materiali a supporto dei relatori, e lo 
sviluppo del progetto “Ritratti Accademici”, una serie di 
video-interviste, nelle quali la forma audiovisiva andrà 
a sostituire l’antica tradizione del Ritratto Accademico 
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Another important initiative which has involved intense 
work over the past year regards the development of a Media 
Library which will be completed in the course of 2012. 
Significant energy is being invested in this project which is 
considered essential for conserving the documentation of the 
Academy’s activities and ensuring its future availability to 
a wider public. The new media library will be the starting 
point for the creation of a Multimedia Archive dedicated to 
art and architecture, putting online a much greater quantity 
of data and documents at a national and international level. 
To this end work is already underway on the preparation of 
a dedicated space which will allow access to audiovisual and 
photographic material on art and architecture – a space within 
the Academy which can be easily accessed by the public and 
is well-adapted to the functions of acquisition, conservation 
and guaranteeing the accessibility of material. The first 
stage in the creation of the multimedia archive has been 
the ongoing video-documentation of all activities organised 
and promoted by the Academy from 2011 onwards, along 
with the conservation of all the Powerpoint presentations 
connected with the Academy’s study days, simplifying access 
to the material provided by lecturers. A project entitled 
“RitrattiAccademici” is also being developed: a series of 
video interviews which will replace the ancient tradition 
of Academicians’ Portraits on canvas with an audiovisual 
format. This will be flanked by other activities involving 
artists and scholars including non-academicians in a growing 
programme of work. In fact, whilst on one hand the intention 
is to use the audiovisual material as a means of exploring the 
Academy’s existing patrimony, pointing to new suggestions 
for research and debate, on the other, it also facilitates the 
acquisition of videos relating to external initiatives considered 
to be of artistic and cultural interest to the Academy. This 
will allow the Accademia Nazionale di San Luca to operate 
within a wider cultural circuit, facilitating the exchange of 
information and ongoing dialogue with major national and 
international institutions in the field of art and architecture.
Mention should also be made of the extensive work done over 
the past year in terms of information and communication. 
Academicians and all the external scholars interested in our 
activities have been kept informed of all initiatives not only 
via printed invitations but also in the fuller form of press 
releases. This campaign has been “baptised” with the first six 
press releases illustrating (in both Italian and English) aspects 
of the Academy’s own history and heritage, from the Library 
and the Gallery  to the Historical Archive, the Contemporary 
Archive and the Church of SS. Luca and Martina. This year 
alone, the visibility of the activities organised by the Academy 
has been guaranteed by the launch of carefully-targeted 
advertising campaigns, the acquisition of a new directory of 
over 10,000 email addresses, and targeted marketing in the 
form of a poster campaign and press releases distributed to 
universities. This has been accompanied by a scrupulous 
updating of the Academy’s visual branding/identity. From 
posters to emailed invitations and the new Annuario, the 
Academy is gradually defining what is intended to be a 
distinct and instantly recognisable visual identity.
Over the last few months a series of exhibitions has 
been organised to accompany the normal programme of 
presentations regarding books on art and architecture. These 
exhibitions have generally been based on themes dealt with 
in the texts or on the work of the authors, and have included, 

su tela. A queste si affiancheranno ulteriori attività che 
coinvolgeranno artisti e studiosi, anche non Accademici, 
all’interno di un programma in costante accrescimento. 
La forma dell’audiovisivo, infatti, se da una parte 
verrà utilizzata a scopo documentario per ricercare 
nel patrimonio accademico nuovi spunti e riflessioni 
d’indagine, dall’altra rende possibile l’acquisizione 
di filmati di iniziative esterne, ritenute di interesse 
artistico e culturale dall’Accademia stessa.  Questo 
permetterà all’Accademia Nazionale di San Luca di 
agire all’interno di un circuito culturale dalle prospettive 
dilatate, che possa favorire lo scambio di informazioni e 
il costante dialogo tra le maggiori istituzioni nazionali 
ed internazionali nel campo dell’arte e dell’architettura.
Va inoltre segnalata la capillare attività di informazione e 
di comunicazione compiuta nell’anno appena trascorso. 
Attività sia rivolta agli Accademici, personalmente 
aggiornati sulle singole iniziative, non solo attraverso 
il semplice invito cartaceo ma con la completezza 
informativa del comunicato stampa, sia verso l’esterno, 
a tutti gli studiosi interessati alle nostre manifestazioni. 
Comunicati che hanno avuto una sorta di “battesimo” 
con le prime sei schede informative che illustrano (in 
italiano e in inglese)  la storia e il patrimonio delle strutture 
dell’Accademia stessa, dalla Biblioteca alla Galleria, 
all’Archivio Storico a quello Contemporaneo, alla chiesa 
dei Ss. Luca e Martina. Solo in questo anno la visibilità 
delle attività organizzate è stata garantita dall’avvio di 
mirate campagne pubblicitarie, dall’acquisizione di un 
nuovo indirizzario composto da oltre 10.000 mail, per 
non contare il lavoro di informazione diretta, attraverso 
l’affissione di locandine e la distribuzione di comunicati 
nelle Facoltà universitarie. A questo si affianca un preciso 
lavoro di aggiornamento grafico. Dalle locandine, agli 
inviti web, fino al nuovo Annuario, l’Accademia sta 
operando verso la definizione di un’immagine chiara e 
riconoscibile.   
Durante questi mesi, intorno alla consueta 
presentazione di volumi sull’arte e sull’architettura, 
sono state organizzate una serie di mostre specifiche, 
di volta in volta incentrate sulle tematiche trattate 
dai testi  o sull’attività degli autori (tra queste, Gino 
Valle, di Pierre-Alain Croset, Luka Skansi, con mostra 
fotografica dei materiali provenienti dall’Archivio Valle 
di Udine; Souvenir/l’industria dell’antico e il Grand 
Tour a Roma di Antonio Pinelli con mostra bibliografica 
delle pubblicazioni dell’autore, e molte altre). In 
futuro si lavorerà anche affinché la presentazione di 
una monografia importante diventi il pretesto per un 
intervento artistico in situ: da una parte il ripercorso 
dell’opera attraverso il contributo scientifico dei 
saggi contenuti nel volume; dall’altra l’incontro con la 
dimensione del fare  attraverso il diretto coinvolgimento 
da parte degli artisti per operazioni site specific. Questo 
potrebbe avvenire seguendo una triplice direzione: da 
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among many others, Gino Valle (Pierre-Alain Croset and 
Luka Skansi), with an exhibition of photographs from the 
Archivio Valle in Udine, and Souvenir/l’industriadell’antico e 
il Grand Tour a Roma (Antonio Pinelli), with a bibliographic 
exhibition illustrating the author’s published work. In future, 
it is envisaged that the presentation of important monographs 
might offer a pretext for artistic interventions in situ: so, on the 
one hand the artist’s work would be explored in the academic 
essays contained in the book and, on the other, an active 
encounter with the work itself would be proposed with the 
direct involvement of the artists who could be asked to produce 
site-specific pieces. This could lead in three directions: it might 
be concerned purely with the artist’s own work, or it could 
offer a re-reading of elements of the Academy’s heritage from a 
specific contemporary point of view, or, finally, it could involve 
reinterpretations of the Academy’s spaces and buildings.
The past months have also seen the Accademia Nazionale di 
San Luca hosting important initiatives in collaboration with 
numerous other institutions, encouraging the establishment 
and consolidation of an essential and profitable network of 
contacts across the fields of academia and the arts. Moments 
of exchange and dialogue, and opportunities for their 
future development, have been offered by, for example, 
the Academy’s participation in the “First national day of 
contemporary architectural archives”, organised by AAA-
Italia. This involved an exhibition on “The Twentieth-
Century Architectural Archives at the Accademia Nazionale 
di San Luca” and also marked the launch online of the 
archive of Mario Ridolfi’s drawings. (Similar operations will 
soon be underway for the drawings of Maurizio Sagripanti, 
UgoLuccichenti and many other of the architects whose 
collections are housed in the Academy.) Other joint initiatives 
have included the organisation, in close collaboration 
with Rome’s “Sapienza” University, of the conference 
“SaverioMuratori o della didattica del progetto”; the Study 
Day dedicated to “PlautillaBricciArchitettrice”, organised 
together with the City of Rome’s Superintendency for 
architectural and natural heritage and the French Embassy 
to the Holy See; and collaboration with the Conservatorio di 
Santa Cecilia in the context of the “Festival Internazionale 
di MusicaElettronica” (a first indication of the Academy’s 
aspiration to open up to other disciplines such as music, 
photography and design). Finally, the most recent joint 
projects have included the “Giorgio Vasari” study project in 
collaboration with the Società Dante Alighieri and Mario 
Botta’s “lectiomagistralis” held at the Church of SS. Luca and 
Martina and organised together with Maxxi (the National 
Museum of XXI Century Arts).
Mario Botta’s lecture inaugurated a series of special events 
to be hosted in the Church of SS. Luca and Martina. Whilst 
respecting its primary function as a sacred space, the church 
will increasingly be used as a venue for a large number of 
carefully selected events, which will be much enriched by 
their unique setting.
I am also very proud to be able to report the notable success 
of two debates: one with Marc Fumaroli – since 1995 member 
of the world-renowned AcadémieFrançaise – who discussed 
“The Role of Papal Rome in Europe’s ‘Conversion’ to 
Neoclassicism”, and one with Robert Storr – dean, since 2006, 
of the Yale University of School of Art and curator of the 2007 
Venice Biennale. Both occasions offered the Academy precious 
contact with cultural excellence at an international level, and 

quella più propriamente autoriale, a quella di una rilettura 
del patrimonio storico alla luce di una particolare idea di 
contemporaneità, fino alla reinterpretazione di spazi e di 
luoghi dell’Accademia stessa. 
In questi ultimi mesi, l’Accademia Nazionale di San 
Luca è stata sede di importanti iniziative che hanno 
visto la collaborazione di numerose altre Istituzioni, 
favorendo la creazione di necessari e proficui contatti 
volti alla costruzione di un sistema consolidato di 
relazioni scientifiche e culturali. L’adesione alla 
Prima Giornata Nazionale Archivi di Architettura 
promossa da AAAItalia, con la mostra “Gli Archivi di 
Architettura del Novecento all’Accademia Nazionale di 
San Luca”, occasione per la messa in rete dell’archivio 
dei disegni di Mario Ridolfi cui seguirà a breve quella 
dei disegni di Maurizio Sacripanti, Ugo Luccichenti e di 
molti altri architetti di cui l’Accademia ospita i fondi; 
l’organizzazione del convegno “Saverio Muratori o 
della didattica del progetto”, che ha visto la luce in stretta 
collaborazione con l’Università “Sapienza”; la giornata 
di studi dedicata a “Plautilla Bricci Architettrice”, con la 
Soprintendenza per i Beni Architettonici e Paesaggistici 
per il Comune di Roma e l’Ambasciata di Francia presso 
la Santa Sede; la collaborazione con il Conservatorio di 
Santa Cecilia all’interno del “Festival Internazionale 
di Musica Elettronica”, primo segnale della volontà 
dell’Accademia di aprirsi ad altri specifici disciplinari, 
come la musica, la fotografia, il design, ecc. fino alla 
più recente iniziativa di studio su “Giorgio Vasari”, 
in collaborazione con la Società Dante Alighieri, e 
alla recentissima “lectio magistralis” tenuta da Mario 
Botta nella chiesa dei Ss. Luca e Martina, nata con 
la collaborazione del Maxxi, sono stati momenti di 
confronto e di dialogo che avranno ulteriori occasioni 
di continuità.
In particolar modo la lezione di Mario Botta, ha 
inaugurato la serie di “mirate” attività che saranno 
ospitate all’interno della chiesa dei Ss. Luca e Martina, 
che, compatibilmente con la sua primaria natura di 
spazio sacro, diverrà sempre più spesso uno scenario 
unico  all’interno del quale arricchire e potenziare l’esito 
di molte se pur calibrate iniziative.
Sono inoltre molto orgoglioso di segnalare l’ottima 
riuscita di due incontri: quello con Marc Fumaroli, 
membro dal 1995 della celeberrima Académie Française, 
sul tema de “Il ruolo di Roma papale nella ‘conversione’ 
dell’Europa al gusto Neoclassico”; e quello con Robert 
Storr, rettore dal 2006 della Yale University School of 
Art, nonché curatore della Biennale d’Arte di Venezia 
nel 2007. In entrambi gli incontri l’Accademia ha avuto 
una preziosa opportunità di confronto con l’eccellenza 
della cultura internazionale, dimostrando la specifica 
volontà di aprirsi progressivamente ad un dialogo 
il più possibile rivolto al nuovo e al confronto tra 
differenti punti di vista. Questi incontri si inseriscono 
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exemplify the Academy’s intention to make itself increasing 
open to a dialogue that addresses, as far as is possible, all that 
is new in the world of art, and the comparison of different 
cultural perspectives. These events form part of a well-
defined strategy of “opening up” and “internationalising” 
the Academy which, for some time now, has been exploring 
different cultures such as those of America and the Far East. 
An important example of this was offered by the atmospheric 
concert of Baroque music held on 12th June 2011 at the 
Church of SS. Luca and Martina to celebrate the agreement 
signed between the Italian Ministry of Culture and the James 
Madison Council of the Library of Congress in Washington, 
thanks to which some of Italy’s prestigious historical libraries 
will be included in the “World Digital Library” project. 
Many of these initiatives are the result of a capacity to exploit 
synergies and coincidences in the form of events organised 
by other institutions, transforming these into important 
opportunities for contact and debate without requiring any 
notable financial outlay. This has been the case, for example, 
with the events involving Marc Fumaroli, Robert Storr and 
Mario Botta, all of whom were “pounced on” whilst visiting 
Rome.
As far as regards the Academy’s historical patrimony, in 
addition to constant and ongoing conservation work it is 
worth mentioning the recent diagnostic analysis of Raphael’s 
“St Luke Painting the Virgin” - a painting which, as part 
of a profitable programme of collaboration with various 
museums, will be on loan to the MuseoNacional del Prado 
for the exhibition “El último Rafael” , programmed for 2012. 
The results of the painting’s analysis were discussed during 
a day of study and debate which saw the involvement of 
the directors of important institutions and museums such 
as Vienna’s Kunsthistorisches Museum, the University 
of Cambridge, the Humboldt-Universität of Berlin, the 
Vatican Museums and the Max Plank Institut’s  Bibliotheca 
Hertziana.  Mention should also be made of the important 
conference discussing the natural disasters that have afflicted 
Italy since its reunification, “150 anni di disastri in Italia: 
1861-2011” – a thorough and wide-ranging investigation of a 
theme central to the proper management and preservation of 
our artistic heritage. 
Another moment of intense activity, but also of immense 
satisfaction, was offered by the celebrations for St. Luke’s 
day. The day was marked with a numerous series of events, 
from the rehanging of the “Contemporary Collection” in 
the rooms of the Presidency, to the donation of Pasquale 
Santoro’s sculpture “Contento” (inaugurating a new practice 
which will see the donation of an important work of art by 
each artist awarded the PremioPresidente della Repubblica). 
A concert for lutes and electronic instruments was also 
given by the Conservatorio di Musica di Santa Cecilia, 
and on the same day the exhibition of CamilloPacetti’s 
recently restored terracotta opened to the public along 
with two other exhibitions: “L’Accademia di San Luca 
neldibattitosull’istruzioneartisticadell’Italiaunita (1860-
1882) note di archivio” [The Accademia di San Luca in the 
debate on artistic education in the reunited Italy (1860-1882): 
notes from the archives] and “DomenicoPellegrini 1759-1840. 
Ritratto di un pittore collezionista” [portrait of a painter and 
collector]. These events give a good idea of the extent to which 
the various sections of the Academy can promote autonomous 
initiatives.

all’interno di una precisa strategia di “apertura” e di 
“internazionalizzazione” dell’Accademia, che già da 
tempo sta esplorando le culture “altre” come quella 
americana o quella orientale: importante a tal riguardo 
è stato il suggestivo concerto di Musica Barocca, 
tenutosi il 12 giugno 2011 presso la chiesa dei Ss. Luca 
e Martina, per celebrare l’accordo siglato dal Ministro 
per i Beni Culturali e il James Madison Council of the 
Library of Congress di Washington, e che ha permesso 
l’inserimento di alcune prestigiose biblioteche storiche 
italiane nel progetto “World Digital Library”. 
Molte di queste iniziative nascono dalla capacità di saper 
cogliere sinergie e coincidenze con gli eventi promossi da 
altre Istituzioni, trasformandole in occasioni di confronto 
con minimi investimenti economici, come è avvenuto per 
i già citati Marc Fumaroli, Robert Storr e Mario Botta, 
“colti al volo” durante un loro soggiorno romano.
Per quanto riguarda l’attenzione verso il patrimonio 
storico va ricordato, oltre la costante e continua attività 
di restauro, la recente esecuzione del rilievo diagnostico 
sul dipinto di Raffaello “San Luca che dipinge la 
Vergine” – opera che, sempre nell’ottica di una proficua 
collaborazione tra poli museali, verrà data in prestito al 
Museo Nacional del Prado per la mostra “Raphael”, les 
dernières années, in programma nel 2012 – cui ha fatto 
seguito la giornata di studi e di confronto sugli esiti delle 
diagnosi con il coinvolgimento di direttori di importanti 
istituzioni museali, quali il Kunsthistorisches Museum 
di Vienna, l’University of Cambrige, l’Humboldt-
Universität di Berlino, i Musei Vaticani e la Bibliotheca  
Hertziana-Max Planck Institut. Ricordo, poi, il 
fondamentale convegno sulle catastrofi, “150 anni di 
disastri in Italia: 1861-2011”, che si è configurato come 
completa ed ampia indagine su un tema di centrale 
interesse per la corretta gestione e tutela del patrimonio. 
Altro momento di intenso lavoro, e al tempo stesso 
di impagabile soddisfazione, è stata l’occasione dei 
festeggiamenti di San Luca. Giornata che ha visto la 
sovrapposizione di molte iniziative, dalla ricollocazione 
della “Collezione del Contemporaneo” nelle sale della 
Presidenza, alla donazione della scultura “Contento” 
da parte di Pasquale Santoro, nuova prassi, appena 
instaurata, di conferimento di un “dono” importante 
da parte dell’autore insignito del Premio Presidente 
della Repubblica, al concerto del Conservatorio di 
Musica di Santa Cecilia, per liuti e musica elettronica. 
Nella stessa occasione sono state aperte al pubblico 
l’esposizione della terracotta di Camillo Pacetti, in 
seguito al recente restauro; la mostra “L’Accademia di 
San Luca nel dibattito sull’istruzione artistica dell’Italia 
unita (1860-1882) note di archivio”; e l’esposizione 
“Domenico Pellegrini 1759-1840. Ritratto di un 
pittore collezionista”, occasioni queste che segnalano 
l’opportunità di attivazioni autonome delle singole 
strutture dell’Accademia. 
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I should also like to note the success of the events held, on 
their birthdays, in honour of the Architect-Academicians 
Paolo Portoghesi and Franco Purini. The occasions were 
marked by fascinating audiovisual installations looking back 
over their academic and professional careers. The plan is to 
continue to organise similar events in the future, marking 
notable birthdays as a means of “honouring” the Academy 
by drawing attention to the importance of the Academicians 
themselves.
Other important goals for the future include the expansion 
of the Media Library project with the addition of essential 
sections such as a Photographic Library and a Slide Library. 
Work will also begin on the “Twentieth-Century Library” 
project which, to start with, will guarantee access to the 
Palma Bucarelli, Giancarlo De Carlo and Carlo Aymonino 
collections and, it is hoped, the bibliographic collections of 
many other artists, architects, historians and critics of the past 
century, all catalogued and made easily accessible. 
The immediate future will see the launch of a photographic 
project exploring the Academy’s buildings and artistic 
patrimony. This will be entrusted to leading photographers 
including Gabriele Basilico and Mario Cresci, and will 
offer a permanent record of this particular moment in the 
Academy’s history as well as a form of documentation useful 
in developing and defining future initiatives.   
Another step that will be key in triggering various beneficial 
mechanisms involving the Academy, is the establishment 
of a network of relationships with public and private 
organisations, offering them the opportunity to support an 
increasingly proactive Academy as “Friends of the Accademia 
Nazionale di San Luca”. Importance will also be given to 
establishing ever closer ties with the institutions closest to us 
like, for example, the PinacotecaCommunale and the Istituto 
Nazionale per la Grafica. 
Finally, 2014 will see the celebrations for the eightieth 
anniversary of the Academy’s presence at Palazzo Carpegna. 
In anticipation of this, plans are being made for a variety 
of exhibitions and other events which will reconsider the 
institution’s cultural, documentary and artistic heritage and 
look at the work of the Academicians in the broader historical 
context. All of this necessitates long-term planning, with 
adequate time dedicated to the organisation of the various 
activities, but without in any way neglecting the Academy’s 
specific cultural raison d’être and, above all, focusing on the 
fundamental role of the Academicians. 
With the Academicians’ rightfully central role as a starting 
point, my hope is that this new beginning will see us all 
committedly involved in ensuring that the Academy continues 
to occupy the prominent cultural position it has held ever since 
its foundation.
With my very best wishes for a happy new year, and looking 
forward to seeing you all,

Francesco Moschini
30.12.2011

Vi segnalo, poi, la riuscita delle iniziative rivolte agli 
Accademici Architetti Paolo Portoghesi e Franco Purini, 
festeggiati, nell’occasione del loro compleanno, con 
suggestive installazioni audiovisive che ripercorrono la loro 
attività teorica e professionale. Iniziativa questa che, d’ora in 
avanti, sarà un modo per segnalare compleanni importanti, 
per esprimere la volontà di “onorare” l’Accademia a partire 
dalla centralità degli Accademici stessi.
Altri importanti traguardi per il futuro sono l’ampliamento 
del progetto Mediateca attraverso la creazione di 
indispensabili appendici, come la Fototeca e la Diateca, 
e l’avvio del progetto “Biblioteche del Novecento”, 
che renderà disponibili e accessibili, tra i primi, i fondi 
bibliografici di Palma Bucarelli, Giancarlo De Carlo, 
Carlo Aymonino, e, ci auguriamo, di molti altri artisti, 
architetti, storici e critici dello scorso secolo, sistematizzati 
e  resi facilmente consultabili. 
Nell’immediato futuro saranno avviate nel corso del tempo 
letture fotografiche  dell’Accademia,  delle sue strutture 
e del suo patrimonio, affidate a fotografi di eccellenza 
come, tra gli altri, Gabriele Basilico e Mario Cresci: una 
testimonianza storica del presente e una documentazione 
utile allo sviluppo e al supporto di ulteriori iniziative.
Altro fondamentale passo per innescare circoli virtuosi, 
all’interno dei quali inserire l’Accademia, è la costituzione 
di una rete di relazioni con organismi pubblici e privati che 
possano sostentare la crescente propositività delle attività 
svolte dall’Accademia stessa attraverso la creazione di 
un apposito albo di “Amici dell’Accademia Nazionale 
di San Luca”. Sarà inoltre importante lavorare sempre a 
più stretto contatto con le strutture a noi più prossime, 
come la Pinacoteca Comunale e l’Istituto Nazionale per 
la Grafica.
Infine per il 2014, anno che vedrà la celebrazione degli 
ottanta anni dell’Accademia  nella nuova sede di Palazzo 
Carpegna, sono allo studio una serie di iniziative espositive 
e non solo, che possano rileggere il patrimonio culturale, 
documentario e artistico dell’Istituzione e del lavoro dei 
suoi eletti, proiettandolo all’interno di una più ampia 
dimensione storica. Tutto ciò a partire da una necessità 
di programmazione a lunga scadenza e di previsione 
per tempi appropriati di tutte le attività, senza privare 
l’Accademia della propria specifica vocazione culturale 
e, soprattutto, mettendo al centro il fondamentale ruolo 
degli Accademici. 
A partire dalla doverosa centralità degli stessi, mi auguro 
che questo nuovo avvio, possa vederci tutti coinvolti, con 
reale impegno, per garantire all’Accademia una posizione 
di rilievo all’interno della cultura artistica, come è sempre 
stato sin dal momento della sua fondazione.
Con l’augurio di un buon anno,
Vi aspetto tutti, grazie.

Francesco Moschini
30.12.2011
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cariche accademiche 
2011 - 2012

presidente
Guido Strazza

vice presidente

Paolo Portoghesi

ex presidente

Nicola Carrino

segretario generale

Francesco Moschini

amministratore

Pio Baldi

vice amministratore

Fiorello Angeleri *

Il Presidente, con il vice Presidente e 
l’ex Presidente, insieme all’Accademico 
Segretario Generale e all’Accademico 
Amministratore, formano la 
Presidenza. 

* fino a maggio 2012, poi il ruolo è 
stato ricoperto da Pio Baldi

consiglio accademico

Il Consiglio Accademico è costituito 
dalla Presidenza, da Accademici delle 
tre Classi Nazionali e, dopo il 2005, 
da un Accademico Cultore e un 
Accademico Benemerito. 

Pittori

Concetto Pozzati
Giulia Napoleone

Scultori

Carlo Lorenzetti
Giuseppe Spagnulo

Architetti

Franco Purini
Paolo Zermani

Cultore

Marisa Dalai Emiliani 

Benemerito

Fabrizio Lemme

collegio revisori dei conti

Arnaldo Acquarelli (presidente)
Gianni Dessì
Nicola Dabicco (supplente)

nomine accademiche

2011

Accademici Cultori

Maurizio Calvesi
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biblioteca accademica - biblioteca “a. sarti”

Soprintendenti 
Evelina Borea
Antonio Pinelli

Conservatore

Angela Cipriani

Responsabile del Comune di Roma

Fabrizio Ambrosi de Magistris (fino a dicembre 2011)

chiesa accademica santi luca e martina

Consegnatario 
Francesco Taddei

galleria e collezioni accademiche

Soprintendenti 
Angela Cipriani
Marisa Dalai Emiliani
Concetto Pozzati

Consegnatario 
Francesco Taddei

archivio storico

Curatore 
Angela Cipriani

accademia nazionale di san luca
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premi di pittura, scultura, 
architettura

Premio nazionale “Presidente 
della Repubblica”

2011	 Aurelio Cortesi, architetto

2012	 Valentino Vago, pittore

attività svolte 
2011 - 2012
 

borse di studio

Borse di studio per viaggi 
all’estero

2012	
Sara Bova
Emilia De Marco

Borse di studio per ricerche 
presso l’Archivio Storico

2011	
Ilaria Sferrazza
Ludovica Tiberti
 
2012	
Riccardo Gandolfi
Stefania Ventra

Ilaria Sferrazza
Ludovica Tiberti
borsa straordinaria ex-aequo

mostre

2010-2011
L’Architettura italiana per la città cinese 
dic. 2010-gen. 2011; a cura di F. Purini,  
U. Siola

 
2011	
150 anni di storia attraverso volumi e 
documenti della Biblioteca Sarti 
mostra organizzata in occasione della 
“Notte Tricolore” promossa da Roma 
Capitale per il 150° anniversiario dell’Unità 
d’Italia marzo 2011

Storia dell’Italia unitaria attraverso 
volumi e documenti della Biblioteca e 
dell’Archivio Storico  
mostra organizzata in occasione della XIII 
Settimana della Cultura  
aprile 2011

Antonio Canova e la Biblioteca 
Accademica. Alla scoperta dei libri  
di un artista  
maggio 2011

50 anni di storia dell’editoria 
dell’Accademia 
mostra inaugurata il 23 aprile 2011 in 
occasione della Giornata Mondiale del Libro 
e del Diritto d’Autore promossa dall’Unesco 
apr.-magg. 2011

Gli Archivi degli Architetti del 
Novecento all’Accademia di San Luca: 
conservazione, ricerca, comunicazione 
mostra inaugurata il 18 maggio 2011 in 
occasione della I Giornata Nazionale degli 
Archivi di Architettura promossa da AaaItalia 
magg.-sett. 2011

Giornata del Contemporaneo. In 
mostra la Collezione delle opere dei 
Maestri Accademici contemporanei 
mostra inaugurata l’8 ottobre 2011 in 
occasione della Giornata del Contemporaneo 
promossa da Amaci, Associazione dei Musei 
d’Arte Contemporanea Italiani 
ott. 2011

Giuditta mostra la testa di Oloferne. 
Rilievo in terracotta di Camillo 
Pacetti, 1775 
ott. 2011

L’Accademia di San Luca nel dibattito 
sull’istruzione artistica dell’Italia 
Unita (1860-1882). Note d’archivio 
ott. 2011; a cura di M. Marzinotto e V. Rotili

Domenico Pellegrini 1759-1840. 
Ritratto di un pittore collezionista 
ott. 2011

Ritratti accademici. Paolo Portoghesi 
installazione audivisiva 
nov. 2011

Ritratti accademici. Franco Purini 
installazione audivisiva 
nov. 2011

 
2012	
Ritratti accademici. Nicola Carrino 
installazione audivisiva 
feb. 2012

Melchiorre Cafà. Scultore maltese  
nella Roma barocca. Modelli e bozzetti 
dalla Cattedrale di Malta  
mar.-magg. 2012; a cura di S. Guido,  
G. Mantella, E. Vella

Cesare Cattaneo 1912-1943.  
Pensiero e segno nell’architettura 
ott. 2012- feb. 2013; a cura di P.-A. Croset

conferenze, seminari,  
incontri e convegni

2011

Carlo Rainaldi. Architetto e musico 
romano. 1611-1691 
18 maggio 2011 | giornata di studi 
introduzione di F. Moschini; relazione 
introduttiva di di P. Portoghesi; interventi  
di F. Bellini, S. Benedetti, R. Bösel, M. 
Fagiolo, Ch. L. Frommel, T. Manfredi, A. 
Roca De Amicis 

Marc Fumaroli: Il ruolo di Roma 
papale nella “conversione” 
dell’Europa al gusto neoclassico 
20 maggio 2011 | lezione magistrale 
introduzione di F. Moschini

atti 2011-2012
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Saverio Muratori  
o della didattica del progetto 
8 giugno 2011 | convegno organizzato 
sotto l’Alto Patronato del Presidente della 
Repubblica con il Patrocinio dell’Accademia 
Nazionale di San Luca, curato da F. Purini 
e G. Cataldi; interventi di G. Cataldi, P. 
Marconi, F. Moschini, G. Lucarino, M. 
Mini, A.B. Menghini e V. Palmieri 

Vignola e l’Europa 
17 settembre 2011 | giornata conclusiva del 
III Corso Internazionale di Studi “Vignola 
e la sua eredità tra Cinquecento e Seicento”, 
promosso dal Centro Internazionale di 
Studi “Jacopo Barozzi da Vignola”; tavola 
rotonda coordinata da S. Frommel con 
interventi di F. Bellini, H. Guenther,  
O. Medvedkova, H. Serazin

Plautilla Bricci “architettrice” e la 
cappella di San Luigi dei Francesi 
23 settembre 2011 | giornata di studi 
introduzione di F. Moschini; interventi di  
C. Di Matteo, L.C. Cherubini, D. Repellin, 
M. Micangeli, L. De Cesaris, R. Rivelli,  
F. Giacomini, M. Verità, D. Poggi

Il Patrimonio dell’Accademia. 
Restauri e rilievo diagnostico 
24 settembre 2011 | incontro sulle indagini 
sul dipinto “San Luca dipinge la Vergine” 
introduzione di F. Moschini; interventi di  
M. Cardinali, M.B. De Ruggieri (emmebi 
diagnostica artistica); con la proiezione di 
un filmato sulle fasi principali dell’indagine 
diagnostica

Il Segno nelle Arti e nella Musica 
12 ottobre 2011 | tavola rotonda, 
organizzata in occasione della IV Edizione 
del Festival Internazionale di Musica 
Elettronica di Santa Cecilia, presieduta 
da G. Strazza; interventi di M. Battier, F. 
Dhomont, R. Mirigliano, G. Nottoli, F. Telli

Claudio Strinati: Ritorno a Federico 
Zuccari 
27 ottobre 2011 | conferenza organizzata 
dall’Accademia Nazionale di San Luca e 
dalla Bibliotheca Hertziana Max-Planck-
Institut für Kunstgeschichte per celebrare 
l’ottantesimo anno di età di Matthias 
Winner; introduzione di F. Moschini e di S. 
Ebert-Schifferer

Inchiesta su Raffaello. San Luca 
dipinge la Vergine 
26 novembre 2011 | giornata di studi 
introduzione di F. Moschini; relazioni di M. 
Dalai Emiliani, S. Ventura, M. Cardinali, M. 
B. De Ruggeri, G. Trassari Filippetto e L. 
Zuccarello; tavola rotonda coordinata da S. 
Ferino Pagden con interventi di M. Dalai 
Emiliani, C. Giantomassi, P. Joannides, A. 
Nesselrath, A. Pinelli, C. Strinati, R. Varoli 
Piazza, M. Winner

Giorgio Vasari 
5 dicembre 2011 | giornata di studi 
promossa dalla Società Dante Alighieri e 
dall’Accademia Nazionale di San Luca, 

a conclusione dell’anno vasariano per i 
cinquecento anni dalla nascita di Vasari 
(1511-1574); sezione pomeridiana “Giorgio 
Vasari, pittore e architetto”; introduzione di 
F. Moschini; interventi di C. Conforti,  
N. Baldini, F. Funis

Mario Botta: Architettura e Città 
12 dicembre 2011 | lezione magistrale 
tenuta nella Chiesa dei Ss. Luca e Martina; 
introduzione di F. Moschini

150 anni di disastri in Italia: 1861-2011. 
Dati, riflessioni, prospettive 
12 dicembre 2011 | giornata di studi 
promossa dal Centro euro-mediterraneo 
di documentazione e dall’Accademia 
Nazionale di San Luca; presentazione di F. 
Moschini; introduzione di D. Giardini, D. 
Benedetti, E. Guidoboni; sezione “Eventi, 
Ambienti, Individui”, presieduta da D. Di 
Bucci con intervenuti di P. Camerieri, M. 
Aversa, M. Amanti, F. Luino, G. Ricciardi, 
E. Guidoboni; tavola rotonda coordinata da 
A. Cianciullo con interventi di D. Giardini, 
M. Dolce, E. Caroni, P. Bevilacqua, P. 
Marconi, S. D’Agostino; sezione “Riflessioni 
e Prospettive” presieduta da E. Galanti, 
interventi di T. Postiglione, A. Ceroni e 
I. Ponzi, C. Roda e G. Valensise; sezione 
“Centri storici e Beni culturali: perdite 
e tutele” presieduta da F. Moschini con 
interventi di V. Teti, V. De Lucia e M. Dalai  
Emiliani

2012

Centro Studi Mafai-Raphaël 
28 febbraio 2012 | giornata di studi 
introduzione di F. Moschini; interventi  
di M. Mafai, S. Mafai e G. Mafai, G. 
Appella, L. Trucchi

Transavanguardia | Grand Tour 
2 marzo 2012 | incontro sulla serie di 
iniziative curate da A. Bonito Oliva, in 
concomitanza con i festeggiamenti per i 
150 anni dell’Unità d’Italia, dal titolo”La 
Transavanguardia in Italia”; introduzione di 
F. Moschini; interventi di A. Bonito Oliva, 
S. Chiodi, A. Cortellessa, F. Purini

RIC0 GT12. Rassegna 
internazionale del cortometraggio. 
Grand Tour del Terzo Millennio 
21 aprile 2012 | premiazione dei 
partecipanti alla quinta edizione della 
rassegna promossa dalla cattedra di 
Storia dell’Architettura della Facoltà di 
Ingegneria dell’Università di Roma “Tor 
Vergata” e dall’Accademia Nazionale di 
San Luca; giuria: C. Conforti (presidente), 
E. Morreale, F. Moschini, G. Bonaccorso,  
S. Kubersky, H. Schlimme, B. Corsetti  

Rome Art History Network. Storia 
dell’Arte tra scienza e dilettantismo. 
Metodi e percorsi 
24 aprile 2012 | giornata di studi curata da 
A. Varela Braga e M. Henry; introduzione 

di F. Moschini, H. de Riedmatter,  
C. Conforti; interventi di A. Varela Braga, 
M. Henry, L. Geymonar, V. Locatelli,  
E. Pagliano, S. Catenacci, T. Battisti 

Germano Celant: Grand Tour 
dell’Arte Povera 
17 maggio 2012 | incontro con il curatore 
del progetto “Arte Povera 2011” 
introduzione di F. Moschini

Nam. Il Nuovo Archivio 
Multimediale dell’Accademia 
Nazionale di San Luca 
18 maggio 2012 | presentazione del nuovo 
portale nell’ambito della II Giornata 
Nazionale degli Archivi di Architettura 
promossa da AaaItalia; introduzione di  
G. Strazza; interventi di I. Giannetti,  
L. Porqueddu, G. Nottoli

Alvar González-Palacios: Ricordi di 
case e persone 
5 giugno 2012 | conversazione con F. De 
Melis

Maurizio Calvesi: Caravaggio: dalla 
parte della luce 
18 ottobre 2012 | lezione magistrale che 
segna l’ingresso dell’insigne storico  
dell’arte tra gli accademici; introduzione di 
F. Moschini

Lo stato dell’Arte 10 
22-24 novembre 2012 | X Congresso 
Nazionale del Gruppo Italiano 
dell’International Institute for Conservation 
(IGIIC), evento rivolto a tutti i professionisti 
della conservazione e del restauro, è 
stato scandito da una serie di interventi e 
presentazioni di poster

Donne Artiste e Committenze 
femminili nell’Europa moderna 
29 novembre 2012 | giornata conclusiva 
del seminario internazionale di studi 
organizzato dall’Accademia Reale di Spagna, 
dall’Accademia Nazionale di San Luca, 
dall’Università di Jaen e dall’Università di 
Roma “Sapienza” e curato da F. Serrano e  
C. Lollobrigida; introduzione di F. Moschini; 
tavola rotonda coordinata da V. Fortunati

Premio Toti Scialoja per la Poesia a 
Filippo Strumia 
18 dicembre 2012 | premiazione per 
Pozzanghere (Torino 2011) introduzione di 
F. Moschini; interventi di P. Mauri, F. Strumia 
 
Ritratti di accademici. Guido Strazza 
21 dicembre 2012 | festeggiamenti in 
occasione del novantesimo compleanno del 
Presidente Guido Strazza; introduzione di  
F. Moschini; interventi di G. Appella,  
C. Bertelli, M. Faietti, A. Fusco, G. Marini, 
G. Napoleone, S. Papaldo, L. Patella,  
L. Trucchi
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2011-2012

Corso Primo Segnare, a cura di 
Guido Strazza
7-15 novembre 2011 |  lezioni di Guido 
Strazza, Lamberto Maffei, Carlo Bertelli, 
Salvatore Settis, Emanuele Trevi, Curzio 
Maltese, Giorgio Nottoli, Francesco Telli
16-23 novembre 2011| laboratorio Disegno 
e incisione: Guido Strazza con Elisabetta 
Diamanti, Gianluca Murasecchi, Giulia 
Napoleone, Sergio Pandolfini

Corso Segnare, disegnare, interpretare. 
Un itinerario nella storia, a cura di 
Marisa Dalai Emiliani
20-27 febbraio 2012 |  lezioni di Marisa Dalai 
Emiliani, Giorgio Agamben, Carlo Gasparri, 
Chiara Nenci, Francesca Valli, Donata Levi, 
Paul Tucker, Giorgio Ciucci 
28 febbraio-3 marzo 2012| laboratorio 
Museologia e museografia sul campo:
la Galleria dell’Accademia Nazionale di 
San Luca / il cantiere del Museo dell’Olio a 
Seggiano: Marisa Dalai Emiliani, Francesco 
Cellini, Angela Cipriani, Giorgio Ciucci,  
Alessandro Grassia, Sveva Di Martino, 
Elisabetta Pallottino, Fabio Porzio

Corso Segnare il paesaggio, a cura di 
Paolo Portoghesi
21 maggio-1 giugno 2012 |  lezioni di  Paolo 
Portoghesi, Pietro Citati, Massimo Venturi 
Ferriolo, Franco Panzini, Ettore Rocca, Luisa 
Bonesio, Mauro Agnoletti, Paolo Avarello, 
Fausto Bertinotti, Franco Salvatori, Mario 
Pisani, Lucio Valerio Barbera, Franco Purini, 
Aimaro Oreglia d’Isola, Paolo Zermani, 
Giovanni Chiaramonte, Laura Thermes, 
Roberto Pirzio Biroli, Giacomo Marramao, 
Maurizio Pallante
28 maggio-1 giugno 2012| laboratorio 
Appunti sul paesaggio: Roma, il Tevere, 
Villa Adriana: Paolo Portoghesi con 
Petra Bernitsa, Pietro Fantozzi, Francesca 
Gottardo, Luca Nicotera, Leone Spita, Maria 
Luna Vetrani, Chiara Visentin

Corso Memoria / Progetto di 
memoria. Musei, città, paesaggio. 
Segno antico / Segno contemporaneo, a 
cura di Francesco Moschini
4-6 dicembre 2012 |  lezioni di  Francesco 
Moschini, Paolo Rosa_Studio Azzurro, 
Manlio Brusatin, Enrico Menduni, Lucio 
Russo, Franco Farinelli

presentazioni di volumi  
e riviste

2011

A. Foscari, Andrea Palladio. Unbuilt 
Venice, Lars Müller Publishers, 
Baden 2010 
20 gennaio 2011 | interventi di F. Moschini, 
G. Beltramini, H. Burns, F.P. Fiore, P.N. 
Pagliara

M. Fagiolo, M. Tabarrini (a cura di), 
Giuseppe Piermarini tra barocco e 
neoclassico. Roma, Napoli, Caserta, 
Foligno, Fabrizio Fabbri editore, 
Perugia 2010 
11 marzo 2011 | interventi di F. Moschini, 
C. Bertelli, G. Curcio, P. Portoghesi, 
G. Ricci; presentazione organizzata 
dall’Accademia Nazionale di San Luca, di 
concerto con il Comitato nazionale per le 
celebrazioni del bicentenario della morte di 
Giuseppe Piermarini e del Centro di studi 
sulla cultura e l’immagine di Roma

P.-A. Croset, L. Skansi, Gino Valle, 
Electa architettura, Milano 2010 
1 aprile 2011 | interventi di F. Moschini,  
A. Anselmi, F. Cellini, G. Ciucci, A. Rocca

A. Pinelli, Souvenir. L’industria 
dell’antico e il Grand Tour a Roma, 
Editori Laterza, Roma-Bari 2010  
5 maggio 2011 | interventi di F. Moschini, A. 
Ottani Cavina, M. Vallora

S. Parmiggiani (a cura di), Mario 
Raciti. La Pittura dell’ignoto. Dipinti 
1959-2009, Skira, Milano 2010 
16 maggio 2011 | interventi di G. Strazza,  
S. Parmiggiani

B. Fabjan, M. Cardinali, B. De 
Ruggieri (a cura di), Materiali e 
tecniche nella pittura murale del 
Quattrocento. Storia dell’arte, indagini 
diagnostiche e restauro verso una nuova 
prospettiva di ricerca, Roma 2011 
30 maggio 2011 | interventi di F. Moschini, 
G. Capponi, G. Capriotti, M.I. Catalano, 
M. Marabelli

F. Di Napoli Rampolla (a cura di), 
Opere in Bianco. Storia e accadimenti 
del primo Novecento, Roma 2011 
6 giugno 2011 | interventi di G. Strazza ,  
N. Carrino, S. Frezzotti, M. Lolli Ghetti, 
M. Pizzo 

S. Benedetti, Architettura del 
Cinquecento romano, Istituto 
Poligrafico e Zecca dello Stato, Roma 
2010 (a cura di L. Marcucci) 
4 novembre 2011 | interventi di F. Moschini, 
P. Portoghesi, A. Roca De Amicis, A. Scotti 
Tosini, V. Tiberia

S. Barbagallo, Gli animali nell’arte 
religiosa. La basilica di San Pietro in 
Vaticano, Libreria Editrice Vaticana, 
Città del Vaticano 2010 
16 novembre 2011 | interventi di F. 
Moschini, P. Portoghesi, Rev.mo P. Ab 
J. Micheal Zielinski O.S.B. Oliv. e L. 
Colonnelli. 

R. Storr, In direzione ostinata e 
contraria, Libri Scheiwiller-Federico 
Motta, Milano 2011 
24 novembre 2011 | interventi di  
F. Moschini, R. Storr, F. Pietropaolo 

M. Ghilardi, G. Pilara (a cura di), 
La città di Roma nel disegno 
di riordinamento politico e 
amministrativo di Giustiniano, Acqua 
Pia Antica Marcia, Ronciglione 2011 
15 dicembre 2011 | interventi di F. Moschini, 
F. Caltagirone Bellavista, L. Gatto, R. Avesani 

M. Morbidelli, L’abside di San 
Giovanni in Laterano. Una vicenda 
controversa, Viella Arte, Roma 2011 
16 dicembre 2011 | interventi di F. Moschini, 
M. Caperna, P. Liverani, V. Vidotto

2012

V. Casale,  L’arte per le 
canonizzazioni. L’attività artistica 
intorno alle canonizzazioni e alle 
beatificazioni del Seicento, Allemandi 
& C., Torino 2011 
26 gennaio 2012 | interventi di F. Moschini,  
R. Fusco, F. Lemme, B. Toscano

Vernacular sonnets of Giuseppe 
Gioachino Belli, traduzione di M. 
Sullivan, Windmill Books Limited, 
London 2011 
31 gennaio 2012 | interventi di F. Moschini, 
R. Duranti, F. Onorati, C. Siani

P. Portoghesi, Roma barocca, Editori 
Internazionali Riuniti, Roma 2011 
(edizione riveduta e ampliata) 
2 febbraio 2012 |  interventi di F. Moschini,  
P. Marconi, V. Sgarbi, C. Strinati

K. Wenthwort Rinne, The Waters 
of Rome. Aqueducts, Fountains, and 
the Birth of The Baroque City, Yale 
University Press 2011  
3 marzo 2012 | interventi di F. Moschini,  
H. Porfyriou, C. Conforti, A. Petruccioli,  
G. Bonaccorso

E. Debenedetti (a cura di), 
Collezionisti, disegnatori e teorici dal 
Barocco al Neoclassico (vol. I, 2009); 
Collezionisti, disegnatori e teorici 
dall’Arcadia al Purismo (vol. II, 2010);  
Palazzi, chiese, arredi e scultura, 
Bonsignori editore, Roma 2011  
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3 aprile 2012 | interventi di F. Moschini,  
R. Bösel, M. Bolteux, M. di Macco, F. Solinas 

C. de Seta, Ritratti di città. Dal 
rinascimento al secolo XVIII, 
Einaudi, Torino 2011 
4 maggio 2012 | interventi di F. Moschini,  
A. Paolucci, C. Strinati

G. Appella, Alberto Gianquinto. 
Catalogo Generale dei dipinti dal 
1947 al 2003, De Luca Edizioni 
d’Arte, Roma 2012 
8 giugno 2012 | interventi di G. Strazza,  
G. Giuffrè

P. Derossi, L’avventura del progetto. 
L’architettura come conoscenza, 
esperienza, racconto, Franco Angeli 
edizioni, Bologna 2012 
15 giugno 2012 | interventi di F. Moschini,  
M. Biraghi, F. Purini, G. Vattimo

M. Bisson, Meravigliose macchine 
di giubilo: l’architettura e l’arte degli 
organi a Venezia nel Rinascimento, 
Fondazione Giorgio Cini, Venezia; 
Scripta, Verona 2012;
V. Cafà, Palazzo Massimo alle Colonne 
di Baldassarre Peruzzi, storia di una 
famiglia romana e del suo palazzo in 
rione Parione, Centro internazionale di 
studi di architettura Andrea Palladio, 
Vicenza; Marsilio, Venezia 2007;
G. Ceriani Sebregondi, Architettura e 
committenza a Siena nel Cinquecento: 
l’attività di Baldassarre Peruzzi e la 
storia di palazzo Francesconi, Aska 
edizioni, Siena 2012;
G. Guidarelli, Una giogia ligata 
in piombo: la fabbrica della Scuola 
Grande di San Rocco in Venezia 1517-
1560, Quaderni della Scuola Grande 
Arciconfraternita di San Rocco, 
Venezia 2002;
V. Pizzigoni, Ludwig Mies van der 
Rohe, Gli scritti e le parole, Giulio 
Einaudi Editore, Torino 2010;
D. Rifkind, The Battle for Modernism. 
Quadrante and the Politicization of 
architectural Discourse in Fascist Italy, 
Centro internazionale di studi di 
architettura Andrea Palladio, Vicenza; 
Marsilio, Venezia 2012;
F. Rossi, Palladio in Russia. Nicolaj 
L’vov, architetto e intellettuale 
russo al tramonto dei Lumi, Centro 
internazionale di studi di architettura 
Andrea Palladio, Vicenza; Marsilio, 
Venezia 2010 
11 ottobre 2012 | interventi di F. Moschini,  
H. Burns, F.P. Fiore, M. Mussolin, A. Roca  
De Amicis 

F. Gualdoni, I. Iori (a cura di), Vasco 
Bendini, Grafiche Step Edizioni, 
Parma 2012 

26 ottobre 2012 | interventi di M. Calvesi,  
W. Guadagnini, F. Gualdoni, I. Iori, L. Monica 

A. Alibrandi, S. Santini (a cura di), 
Mauro Staccioli. Gli anni di cemento 
1968-1982, coedizione Archivio 
Mauro Staccioli, Galleria Niccoli 
Parma, Edizioni Il Ponte, Firenze, 2012 
9 novembre 2012 | interventi di F. Moschini, 
M. Staccioli, A.M. Marini Clarelli, B. Corà, 
E. Crispolti 

G.B. Fidanza, L. Speranza,  
M. Valenzuela (a cura di), Scultura 
Lignea. Per una storia dei sistemi 
costruttivi e decorativi dal Medioevo 
al XIX secolo, Bollettino dell’Arte 
2011, volume speciale, De Luca 
Editori d’Arte, Roma 2011 
13 novembre 2012 | interventi di S. Rinaldi, 
L. Arcangeli

A. Cipriani, G. Fusconi, C. Gasparri,  
M.G. Picozzi, L. Pirzio Biroli 
Stefanelli  (a cura di), Roma 1771-
1819. I Giornali di Vincenzo Pacetti, 
Naus, Pozzuoli 2011 
10 dicembre 2012 | interventi di F. Moschini, 
A. Giuliano, A. González-Palacios

C. Salaris, Riviste futuriste della 
collezione Echaurren Salaris, Gli Ori, 
Pistoia 2012 
14 dicembre 2012 | interventi di G. Strazza, 
F. Moschini, C. Salaris, P. Echaurren, A. 
Kerbaker, I. Musolino

A.M. Affanni, P. Portoghesi (a cura 
di), Studi su Jacopo Barozzi da 
Vignola, Gangemi, Roma 2011 
17 dicembre 2012 |  interventi di G. Strazza,  
F. Moschini, B. Adorni, F. Amendolagine, 
Ch.L. Frommel 

S. Valtieri, E. Bentivoglio,Viterbo nel 
Rinascimento, Ginevra Bentivoglio 
EditoriA, Roma 2012 
20 dicembre 2012 | interventi di F. Moschini, 
Ch.L. Frommel, B. Toscano, F. Scoppola,  
S.M. Itro

pubblicazioni 

Quaderni della Didattica

serie diretta da F. Moschini

2011

G. Strazza, Il gesto e il segno, 
Quaderni della didattica 1, 
Accademia Nazionale di San Luca, 
Roma 2011 
quaderno didattico del corso “Primo Segnare” 
curato da G. Strazza | 7-18 novembre 2011

G. Strazza, Il segno e il colore negli 
occhi, Quaderni della didattica 2, 
Accademia Nazionale di San Luca, 
Roma 2011 
quaderno didattico del corso “Primo Segnare” 
curato da G. Strazza | 7-18 novembre 2011

2012

M. Dalai Emiliani, Disegnare il 
museo, Quaderni della didattica 3, 
Accademia Nazionale di San Luca, 
Roma 2012 
quaderno didattico del corso “Segnare 
Disegnare Interpretare. un itineraio nella 
storia” curato da M. Dalai Emiliani |  
20 febbraio - 3 marzo 2012

A. Cipriani, Materiali per una storia 
della Galleria dell’Accademia di San 
Luca, Quaderni della didattica 4, 
Accademia Nazionale di San Luca, 
Roma 2012 
quaderno didattico del corso “Segnare 
Disegnare Interpretare. un itineraio nella 
storia” curato da M. Dalai Emiliani |  
20 febbraio - 3 marzo 2012

P. Portoghesi, Proteggere e definire il 
paesaggio, Quaderni della didattica 
5, Accademia Nazionale di San Luca, 
Roma 2012 
quaderno didattico del corso “Segnare il 
Paesaggio” curato da P. Portoghesi |  
21 maggio - 1 giugno 2012

F. Gottardo (a cura di), Paesaggio. 
Sopravvivenza e trasformazione, 
Quaderni della didattica 6, 
Accademia Nazionale di San Luca, 
Roma 2012 
quaderno didattico del corso “Segnare il 
Paesaggio” curato da P. Portoghesi |  
21 maggio - 1 giugno 2012
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Pubblicazioni sull’ Accademia

2011

N. Carrino (a cura di), Atti 
dell’Accademia Nazionale di 
San Luca 2009-2010, Accademia 
Nazionale di San Luca, Roma 2011 
direttore responsabile F. Moschini

2012

F. Moschini (a cura di), Annuario 
2011, Accademia Nazionale di San 
Luca, Roma 2012

A. Cipriani, Materiali per una storia 
della Galleria dell’Accademia di San 
Luca, Quaderni della didattica 4, 
Accademia Nazionale di San Luca, 
Roma 2012 
serie diretta da F. Moschini

A. Cipriani, F. Porzio, 
Considerazioni sul dipinto di 
Domenico Pellegrini Il sacrificio di 
Abramo, in “Arte. Documento”, pp. 
70-75, Venezia 2012 

Pubblicazioni edite in occasione 
di Mostre in sede

2012

P.-A. Croset (a cura di), Cesare 
Cattaneo 1912-1943. Pensiero e segno 
nell’architettura, Archivio Cattaneo 
Editore in Cernobbio, 2012 
con saggio introduttivo di F. Moschini

concerti

2011

Festa per l’inaugurazione dell’anno 
accademico 2011-2012  
18 ottobre 2011 | concerto in due parti 
(la Prima, ad uno o due liuti, eseguita 
nel Salone delle conferenze, la Seconda, 
con Strumenti ed elettronica, nel 
portico borrominiano) organizzato dal 
Conservatorio di Santa Cecilia

doni, nuove acquisizioni

2011-2012

Collezione delle opere dei Maestri 
Accademici contemporanei:

Agostino Bonalumi, Rosso, tela 
estroflessa e acrilico;
Grazia Varisco, Risonanza, 2010, 
alluminio;
Vasco Bendini, cartella con sette 
litografie accompagnate da un testo 
di Francesco Arcangeli (edizioni 
Galleria “L’Attico”, Roma 1961);
Vasco Bendini, sette serigrafie, 1961

Collezione del contemporaneo:

Pasquale Santoro, Contento, 1972, 
ferro saldato e dipinto;
Pasquale Santoro, Portolano. Capo 
Spulico, 2004, ferro saldato

Fondi Architetti del XX secolo:

Fondo Federico Gorio 
dono di Fiorenza Gorio; consistenza del 
Fondo, dichiarato di notevole interesse storico 
dalla Soprintendenza Archivistica per il Lazio 
il 9 ottobre 1995: circa 2500 disegni relativi 
a 83 progetti; 89 faldoni di documentazione; 
1093 fotografie, 365 lastre fotografiche

restauri di sculture, dipinti, 
disegni e libri antichi o rari

2011-2012

Jules Eugène Lenepveu, Progetto per 
una cattedrale, 1878 ca.  
3 disegni | restauro della carta con 
integrazioni eseguito da Flavia Serena

Antonio Valeri, Progetto di chiesa a 
pianta centrale, 1696.  
2 disegni | restauro della carta con 
integrazioni eseguito da Flavia Serena

Jan Franz van Bloemen, Paesaggio 
con rovine romane, XVIII secolo 
olio su tela | interventi di pulitura e 
reintegrazione pittorica eseguiti da Fabio 
Porzio e Rossana Giardina

Giovanni Paolo Pannini, L’archeologo, 
1749 

olio su tela | interventi di pulitura e 
reintegrazione pittorica eseguiti da Fabio 
Porzio e Rossana Giardina

Pio Joris, Ritratto di Domenico 
Pellegrini, 1902 
olio su tela | interventi di pulitura e 
reintegrazione pittorica eseguiti da Fabio 
Porzio e Monica Schivo

Domenico Pellegrini, Bozzetto per 
l’autoritratto, 1826 ca. 
olio su carta | interventi di pulitura, 
reintegrazione pittorica e restauro 
del supporto cartaceo mediante 
deacidificazione eseguiti da Fabio Porzio e 
Flavia Serena

Domenico Pellegrini, Autoritratto, 1827 
olio su tela | interventi di pulitura, 
stuccatura con colla di coniglio e gesso di 
Bologna e reintegrazione pittorica eseguiti 
da Fabio Porzio 

Domenico Pellegrini, Il sacrificio di 
Isacco, 1840 
olio su tela | interventi di pulitura, 
foderatura, sostituzione del telaio ligneo 
con struttura estendibile, stuccatura con 
colla di coniglio e gesso di Bologna e 
reintegrazione pittorica eseguiti da Fabio 
Porzio e Rossana Giardina

Anton van Dyck, Vergine con angeli 
musicanti, XVII secolo 
olio su tela | interventi di pulitura e 
reintegrazione pittorica eseguiti da Rossana 
Giardina

Pieter Paul Rubens, Bozzetto per 
L’abbondanza coronata dalla ninfa, 
XVII secolo 
olio su tavola | interventi di pulitura, 
reintegrazione pittorica e restauro del 
supporto ligneo eseguiti da Fabio Porzio e 
Daniela Caldone

Antiveduto Gramatica, San Luca che 
dipinge la Vergine, 1620 
olio su tela | rimozione dall’altare maggiore 
della chiesa dei Ss. Luca e Martina; 
interventi di pulitura eseguiti da Fabio 
Porzio e Rossana Giardina

Amedeo Bocchi, Ritratto di Bianca, 
1923 
olio su tela | interventi di pulitura e 
reintegrazione pittorica eseguiti da Fabio 
Porzio

Carlo Mattioli, Paesaggio d’estate, 1976 
olio su tela | interventi di pulitura, 
consolidamento con adesivo termoplastico 
e reintegrazione della pellicola pittorica 
eseguiti da Fabio Porzio

Camillo Pacetti, Giuditta mostra la 
testa di Oloferne, 1775 
terracotta | restauro strutturale delle 
superfici e degli elementi decorativi del 
bassorilievo eseguito da Gabriella Caterini 
e Carola Tavazzi
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Gian Lorenzo Bernini, Leone che si 
abbevera, ca. 1649-50 
terracotta, modello per la Fontana dei 
Quattro Fiumi di piazza Navona | 
intervento eseguito dall’Iscr: direzione 
dei lavori (Daila Radeglia), restauro, 
realizzazione del  nuovo supporto e 
della copia (Salvatore Federico, Davide 
Fodaro, Angelo Raffaele Rubino), indagini 
diagnostiche (Ernesto Borrelli e Lucia 
Conti), documentazione fotografica e 3D 
(Angelo Raffaele Rubino)

Giambologna, Allegoria di un fiume, 
XVI secolo 
terracotta | intervento eseguito dall’Iscr: 
direzione dei lavori (Daila Radeglia), 
restauro (Salvatore Federico e Davide 
Fodaro), indagini diagnostiche (Ernesto 
Borrelli e Lucia Conti), documentazione 
fotografica e 3D (Angelo Raffaele Rubino)

Alessandro Algardi, I Santi Martiri 
Concordio, Epifanio e Papia, 1640 ca. 
terracotta | operazioni preliminari 
all’intervento conservativo eseguite 
dall’Iscr (Salvatore Federico e Davide 
Fodaro)




