
Era il 25 gennaio 1787 quando
Johann Wolfgang von Goethe, nel
suo soggiorno a Roma, venne a
contatto con il Cenacolo di Leo-
nardo. «Nella casa di un sacerdo-
te che, pur privo di talenti innati,
ha consacrato la sua vita all’arte,
abbiamo veduto interessanti co-
pie di grandi quadri da lui ripro-
dotti in miniatura. La più notevo-
le è quella della Cena di Leonar-
do da Vinci a Milano. È colto il
momento in cui Cristo, che siede
a tavola in lieta familiarità con gli
apostoli, annunzia loro: “C’è uno
tra voi che mi tradirà!”. Speriamo
di poterci procurare un’incisione
su rame di tale copia, o di altre
ancora in lavoro. Sarà un dono
veramente grande quando una fe-
dele riproduzione sarà messa a
disposizione del pubblico». Gra-
zie a quel prete copista Goethe
s’innamorò follemente del dipin-
to leonardesco. Ma solo nel mag-
gio 1788 poté visitarlo dal vero a
Milano e, preso da una violenta
emozione, scrisse al granduca
Carlo Augusto di Sassonia, signo-
re di Weimar: «Il Cenacolo di
Leonardo da Vinci è una vera
chiave di volta nei miei concetti
artistici. È unico nel suo genere,
non vi è nulla con cui possa esse-
re paragonato».
Non aveva visto i cenacoli fio-
rentini? Certo il cenacolo più fa-
moso della storia dell’arte, il ce-
nacolo per eccellenza, è quello di
Leonardo, finito nel 1498, ma
Leonardo non fu l’inventore del
tipo iconografico: attinse a una
tradizione fiorentina nel suo tem-
po già lunga e fiorente. Portò a
Milano il cenacolo fiorentino.
Solo che Leonardo è Leonardo.
Comunque sia andata, la commo-

zione di Goethe s’intrecciò con
l’impagabile lavoro di Giuseppe
Bossi, segretario dell’Accademia

di Brera, il quale aveva ricevuto
l’incarico di fare una copia del
Cenacolo destinata a una sua tra-
duzione in mosaico che la fissas-
se in eterno. E il Bossi non si li-
mitò a una cosa qualunque. Dise-
gnò dei «lucidi» di tutti i partico-
lari e, cercando di avvicinarsi il
più possibile all’originale, intra-
prese una lunga ricerca che diede
origine a quattro volumi dedicati
al capolavoro. Era il 1810. Anco-
ra oggi godiamo di questa ecce-
zionale documentazione. Ma ac-
cadde che nell’estate 1817 Carlo
Augusto di Sassonia fece un viag-
gio a Milano alla ricerca di opere
d’arte da acquistare e si prese i di-
segni e i testi di Bossi. Proprio al-
lora a Weimar Goethe stava lavo-
rando alle memorie del suo viag-
gio in Italia e, visto quel materia-
le, decise di scrivere un saggio sul
Cenacolo, uscito nel 1818. Co-
minciava l’interesse moderno per
il capolavoro vinciano.

Capolavoro lo è ma, come è ben
noto, ha avuto da sempre, già in
vita di Leonardo, problemi di
conservazione a causa della tec-
nica inadatta usata dall’artista.
Da lì l’interesse per le copie. Ep-
pure è stata proprio l’abbondanza
di copie a fare di un «affresco» in
fondo poco accessibile una sor-
gente continua d’ispirazione. 
L’Ultima Cena, non poteva esse-
re altrimenti, è iconografia tra le
più diffuse nell’arte cristiana, fin
dalle catacombe. Nel Rinasci-
mento si possono distinguere al-
meno tre line di sviluppo. Una è

Il Cenacolo non è finito
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ARTI VISIVE

In alto, l’opera di Ro-
bert Longo e, qui so-
pra, quella di Anish
Kapoor selezionate da
Demetrio Paparoni.

La soluzione
più copiata



quella fiorentina, e quindi di
Leonardo, erede diretta delle ce-
ne medievali con la sua frontalità
ed essenzialità. Un’altra, quella
veneta, che vede in Tintoretto e
Veronese un’impostazione ben
più movimentata, sia nell’inqua-
dratura sia nel numero e nei gesti
dei personaggi. La terza è quella
fiamminga, che congrega gli
apostoli intorno a una tavola qua-
drata e che arriva fino al capola-
voro di Rubens, presentata a Bre-
ra in una delle diverse versioni.
Il Cenacolo leonardiano è, fra
tutti, il più copiato, stampato, ri-
prodotto in ogni modo. E al tem-
po stesso è stato fecondo di altre
cene più o meno direttamente
ispirate. Basti citare il grande
gruppo scultoreo (1531) di An-
drea da Corbetta nel Santuario di
Saronno, ma la produzione è du-
rata fino ai nostri giorni, anche in
forme molto popolari da tenere in
casa o nelle chiese. 
Della sua storia recente è utile ri-
cordare che nel 1980 il Cenacolo
fu dichiarato patrimonio dell’u-

manità e che nel 1999 Pinin
Brambilla consegnò l’opera dopo
un restauro minuzioso durato
ventidue anni. Oggi, tolte le ridi-
pinture e i resti di restauri danno-
si, di Leonardo è rimasto poco…
ma sicuro. 

Ma oggi, continua il Cenacolo a
ispirare gli artisti come nel passa-
to? È la domanda che si pone,
nell’àmbito delle celebrazioni di
Leonardo, la piccola ma sostan-
ziosa mostra della Fondazione
Stelline a Milano, proprio dirim-
petto al Cenacolo vinciano. Cu-
rata da Demetrio Paparoni, radu-
na otto opere di artisti contempo-
ranei di fama internazionale, al-
cune prodotte direttamente per
l’esposizione, altre comunque re-
centi ed esplicitamente collegate
al Cenacolo. Paparoni affianca
alla mostra un sostanzioso cata-
logo Skira con quel che ci si
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aspetta sempre dal catalogo: un
approfondimento, qualcosa in
più rispetto a quello che è già
esposto e tutti possono vedere e
giudicare. Finalmente.
In un ampio excursus sull’ispira-
zione di artisti del XX e XXI se-
colo al Cenacolo vinciano, Papa-
roni ci riporta a quel che andrebbe
considerato il primo caso: Il sa-
cramento dell’ultima cena, di Sal-
vador Dalí (1955), dove il riferi-
mento è evidente ma l’opera è au-
tonoma; quello strano personag-
gio di Dalí, che diceva di essere
cattolico convinto, l’ha trasforma-
ta in un cenacolo di preghiera dal-
l’aria fortemente mistica.
È proprio ciò che cerca questa
mostra: illuminazione leonardia-
na diretta ma indipendenza
espressiva e stilistica. E il passo
fondamentale lo fece Andy War-
hol con la memorabile mostra Il
Cenacolo tenutasi proprio alle
Stelline nel 1986 curata e soste-
nuta da Alexandre Iolas. Warhol
trasformò il dipinto leonardesco
in un’icona pop; senza snaturare

M.D. - Torna alla Pinacoteca Ambrosiana, dopo
anni di restauro, il celebre cartone di Raffaello
La Scuola di Atene, interamente autografo. Ora
è godibile in un allestimento nuovo a cura di
Stefano Boeri.
Merita tutta l’attenzione perché
non si tratta «solo» di un dise-
gno, ma del più grande disegno
rinascimentale (285x804 cm),
perfettamente conservato. Ben-
ché da sempre lo si chiami «car-
tone», è in realtà il disegno pre-
paratorio per l’affresco, esegui-
to a grandezza naturale. Da esso
si ricavò il cartone vero e pro-
prio che servì per l’esecuzione
del dipinto murale. Era il 1508 e
committente fu papa Giulio II per la Stanza del-
la Segnatura in Vaticano. Lo si conosce come
La Scuola di Atene, ma il vero nome è La Filo-
sofia e si inserisce in un complesso programma
iconografico che vede nelle quattro pareti della
stanza la Filosofia, la Teologia (Disputa sul

Santissimo Sacramento), la Giurisprudenza
(Virtù) e la Poesia (Parnaso).
Il disegno arrivò in Ambrosiana nel 1610 come
prestito del conte Fabio II Visconti di Brebbia.

Nel 1626 la vedova Bianca Spi-
nola Borromeo lo vendette per
seicento lire imperiali, somma
spropositata. Ma nel 1796 fu re-
quisito dai francesi e portato al
Louvre. Solo nel 1815 venne
consegnato alla commissione
austriaca per il recupero delle
opere d’arte e tornò a Milano.
Non si può dire che in seguito
abbia avuto vita tranquilla, per-
ché si dovette salvarlo dai bom-
bardamenti delle due guerre: nel

1918 fu trasportato temporaneamente a Roma e
nel 1942 trovò rifugio nel caveau della Cariplo.
Ora è lì per la nostra ammirazione, più bello che
mai. E sembra proprio di sentire il frusciare del-
la mano di Raffaello che tratteggia grazia su
grazia.

Il «nuovo» cartone di Raffaello

E oggi?



il carattere sacro, produsse un
centinaio di lavori sul tema. Na-
turalmente l’operazione suscitò
entusiasmi e polemiche, ma quel-
le immagini sono una pietra mi-
liare della storia recente dell’arte
e un interessante focus sulla spi-
ritualità cattolica di Warhol ulti-
mamente scoperta. Aperta la stra-
da, ecco tanti artisti che tornano
ad abbeverarsi al genio vinciano.
Qui vengono citati tra gli altri
Mary Beth Edelson (1972), An-
drés Serrano (1990), Marlene
Dumas (1991), Vik Muniz
(1998), Hiroshi Sugimoto (1999-
2012), David LaChapelle (2003),
Zhang Huan (2012). Tutte opere
interessanti per diversi aspetti,
nessuna apertamente blasfema,
alcune senza afflato religioso
(che non si può chiedere a chi
non ce l’ha).
Ancora una volta si riafferma la
teoria di Aby Warburg: l’arte vi-
ve di storia dell’arte (e quando
non è così se ne vede tutta la mi-
seria). L’immagine ritorna sem-

pre, sempre carsica, sempre tra-
sformata, l’immagine è insepolta,
come scriveva Georges Didi-Hu-
berman.

La selezione di Paparoni non si
può dire propriamente antologi-
ca. Anche in considerazione
dell’abbondante paccottiglia che
gira in materia di «ispirazione» al
Cenacolo, ha portato artisti di fa-
ma mondiale, apprezzati e amati
e, non ultimo, consacrati dal mer-
cato. È una sorta di rassegna del
meglio in questo soggetto. E con
sorprese. 
Robert Longo ha disegnato in
grande scala il volto di Cristo co-
me appare dopo il restauro, ac-
centuando con i carboncini il
chiaroscuro e le crepe. Ne viene
un’immagine di forte impatto che
amplifica di molto l’intenso rac-
coglimento del volto originale

vinciano. Non si rimane indiffe-
renti di fronte a questo volto. Un
sacchetto di cuoio con le monete,
appeso alla cornice, ricorda il tra-
dimento di Giuda e fa guardare
questo Cristo con ancor maggio-
re struggimento. L’artista poi ha
voluto l’opera esposta su una pa-
rete rossa, immergendo così
idealmente il corpo di Cristo nel
vino dell’ultima cena, che è il
sangue versato in remissione dei
peccati.
Anish Kapoor ha scelto due lavo-
ri che, nelle parole del curatore,
sono «come una prefigurazione
della passione e del sacrificio che
da lì a poco si sarebbe consuma-
to» e che è teologicamente inse-
parabile dalla Cena. «Nel prefi-
gurare la Passione e il sacrificio
Flayed II dà immagine a un ba-
gno di sangue che impregna come
una sindone l’intera tovaglia, Un-
titled diviene invece una visione
macroscopica di una ferita».
«Nell’opera di Nicola Samorì Ge-
sù offre letteralmente ai suoi

  372

L’Ultima Cena. Interno assoluto di Nicola Samorì, ispirata al capolavoro vinciano.

Il meglio,
con sorprese



commensali il suo corpo raschia-
to dal supporto e adagiato sulla
tavola. La pelle pende da un cor-
po liberato dalle sembianze uma-
ne. Scura e raggrinzita racchiude
in sé tracce di quelle sembianze,
come il lenzuolo che ha avvolto il
corpo di Cristo. Privato della sua
carne, Cristo si trasforma in una
sagoma di luce: di lui rimane solo
il bagliore della lastra di rame che
fa da supporto all’intero dipinto e
ci trasmette il senso del sacro del-
le antiche icone». Gran bella ope-
ra, questa di Samorì, dipinta con
acidi e olio, che idealmente ha
portato avanti il processo di con-
sunzione del dipinto vero.
Masbedo (Nicolò Massazza e Ia-
copo Bedogni) presenta un video
sull’importanza «di prendersi cu-
ra delle testimonianze della cul-
tura per mantenere in vita valori
che sono a fondamento della no-
stra civiltà». Sono le mani di Pi-
nin Brambilla che indicano alcu-
ni dettagli del restauro su foto-
grafie. «L’opera non ha intento

documentativo. Come nel dipinto
di Leonardo gli apostoli parlano
anche con le mani, qui sono le
mani a raccontarci l’esperienza
di cui Madame Pinin è stata pro-
tagonista nel tentare di riportarci
a una versione dell’opera il più
possibile vicina a quella voluta
da Leonardo».
Due pittori cinesi, Wang Guangyi
e Yue Minjun, ben noti al grande
pubblico, sono comprensibil-
mente lontani dallo spirito del
Cenacolo sia per cultura sia per
religione. Ma forse è proprio
questo che li rende interessanti.
Wang Guangyi vede nelle sago-
me delle figure le montagne della
sua terra e lascia delle scolature
evocando l’antica pittura cinese.
Minjun, famoso per gli uomini
dalla perenne risata stupida, pre-
senta un’opera molto concettua-
le, forse troppo.
Contemporaneamente esce per i
tipi di Skira il libro Maurizio Ga-
limberti. Il Cenacolo di Leonardo
da Vinci, a cura di Federico Mi-

ninni. Galimberti è un fotografo
di fama internazionale che elabo-
ra delle composizioni a mosaico
in cui il soggetto viene scomposto
in numerosi scatti da diverse pro-
spettive. Ne deriva qualcosa di
analogo al cubismo, che tentava
di comporre sul piano orizzontale
angolature differenti del soggetto.
Ma Galimberti è luminoso, le sue
immagini respirano e ci riportano
all’inevitabile frammentarietà del
nostro sguardo. Qui applica il suo
obiettivo multiplo al dipinto di
Leonardo.
Galimberti è creatore del Movi-
mento Dada Polaroid: la sua fo-
tografia è stata sviluppata attra-
verso il tempo in una dimensione
di ricerca e di scoperta del ritmo
e del movimento. Applicare tutto
ciò a un capolavoro idolatrato co-
me il Cenacolo è indice di un co-
raggio non comune. Il risultato è
godibilissimo in questo libro di
grande formato da tenere e sfo-
gliare in casa.

Michele Dolz
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C.S. - Dopo le antologiche di Pablo Picasso nel
2015, Salvator Dalí nel 2016, Marc Chagall nel
2017 e Lucio Fontana nel 2018, tutte ospitate a
Palazzo Saracco, quest’anno è in cantiere una
raffinata esposizione di oltre cento capolavori
della grafica italiana e internazionale. A Palazzo
Robellini le opere saranno precedute da un vi-
deo esplicativo di interessante impatto emozio-
nale e didattico. Saranno esposte oltre cento la-
vori su carta di grandi maestri del ’900, che per-
mettono di ripercorrere le tappe dell’innovazio-
ne artistica nella grafica e nella tecnica incisoria
nella seconda metà del secolo scorso, con parti-
colare messa a fuoco per calcografia, xilografia
e litografia. In mostra capolavori della grafica
contemporanea, gran parte dei quali fanno parte
di una celebre collezione privata, raccolta in ol-
tre quarant’anni di cura e severa selezione criti-
ca, potendo anche contare sulla conoscenza di-
retta, e in molti casi amicizia, con diversi degli
artisti rappresentati. Le opere esposte nascono
dai torchi e dai telai di celebri stampatori, loro

stessi maestri e demiurghi che trasformano e im-
preziosiscono fogli immacolati, in un clima di
continua e costante evoluzione dei linguaggi
grafici tradizionali. Molti di questi esemplari
esposti liberano gli artisti dai limiti tecnici della
stampa (formato, colore e modalità esecutive),
consentendo loro di raggiungere risultati inediti
e straordinari. Non a caso, oggi, talune di quelle
opere sono considerate pietre miliari, non solo
nella produzione degli artisti ma anche nella sto-
ria della grafica contemporanea. La mostra è cu-
rata da Adriano Benzi e Rosalba Dolermo; gode
del patrocinio della città di Acqui Terme, del
Rotary Club, dei Cento Amici del Libro e del
Premio Acqui Storia e, dopo la chiusura acquese
agli inizi di settembre, dovrebbe essere riallesti-
ta presso una importante istituzione culturale
milanese. A corredo dell’esposizione nelle quat-
tro sale d’arte di Palazzo Robellini è previsto un
grande catalogo a colori, con tutte le opere espo-
ste e saggi critici di Elisabetta Cocito, Carlo
Sburlati e Gianfranco Schialvino. 

Maestri contemporanei a Palazzo Robellini 
di Acqui Terme


