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Lezione n. 6, 6 aprile 2009

 Professor Stefano Papetti, Curatore scientifico dei Musei Civici di Ascoli Piceno.
“Itinerari artistici tra Dante e Cecco nelle collezioni comunali di Ascoli Piceno”
In apertura della serata, date le prime notizie di ordine logistico sullo spostamento della VI lezione (Troncarelli) che viene fissata dopo la presente e quindi diventa la settima e ultima del Corso, il Presidente dell’Istituto, Prof. Luigi Morganti, dà notizia anche di una collaborazione tra l’Istituto e il FAI, delegazione di Ascoli Piceno, che avrebbe dovuto qualificare la parte terminale del Corso con interessanti e pertinenti visite guidate nei luoghi e nei monumenti dell’ascolano e dell’Abruzzo, anche in vista di un progetto che si svilupperà nel 2010-2011 intorno alla figura e all’arte del cosiddetto Maestro di Offida, un ignoto frescante del Trecento così denominato per aver magistralmente dipinto le storie della Vergine e di Santa Lucia nella cripta di Santa Maria della Rocca, ad Offida appunto, e giustamente caro agli ascolani per aver lasciato nelle nostre chiese (san Tommaso, San Pietro Martire, San Vittore, San Vincenzo e Anastasio, San Giacomo, Sant’Andrea etc) le sue belle Madonne pensose, dai lunghi languidi sguardi e dalle ricchissime vesti; se è giusta l’interpretazione recente di alcuni studiosi, il suddetto Maestro avrebbe affrescato anche alcune chiese abruzzesi, di recente restaurate, come il Duomo di Atri, e si identificherebbe in Luca d’Atri (e non in Milicuccio o Menicuccio di Giovanni, frate francescano operante nelle Marche sulla fine del Trecento, come era stato identificato finora). Il Presidente, recatosi ieri in ricognizione in territorio Aquilano, è rimasto fortemente colpito dalla notizia del terremoto avvenuto nella notte, che ha sconvolto quella bella terra, ricca di opere d’arte, colpita da un sisma di incredibili proporzioni, che annuncia anche tante vittime. E’ chiaro che nell’immediato quello che interessa sono le vite umane, le vittime, i feriti, i senzatetto, tutta la sofferenza che un simile evento porta con sé. Ma aver rivisto appena ieri i tesori d’arte che l’Aquilano custodisce e oggi non conoscerne più il destino è veramente ragione di sgomento e di sconforto. Il Presidente, visibilmente commosso, nomina la chiesa di San Bernardino, opera meravigliosa di Cola dell’Amatrice, che alla prime notizie sembrerebbe risparmiata, col suo soffitto ligneo dorato, tra i più belli di tutto il centro-Italia (in verità si saprà in seguito che è crollato all’interno il soffitto ligneo, a cui il Presidente ha fatto cenno), il Castello che custodisce Pinacoteca e Museo. Il Presidente si è recato a Santa Maria di Paganica e Santa Maria di Collemaggio, che non fu intaccata dal terrificante terremoto del 1703( tutte chiese che oggi hanno subito danni gravissimi, si saprà poi). E’ salito a Bominaco, per vedere ambedue le chiese affrescate con i mesi dell’anno, sulla montagna meravigliosa da cui si aprono viste stupende su tutta la catena degli Appennini.  Di qui a Santa Maria Assunta e San Pellegrino dove è il famoso ciclo pittorico del XIII secolo, a Fossa e a Capestrano, chiudendo l’itinerario con la visita a San Pietro ad Oratorium  dove le sorgenti del Grillo creano una vegetazione lussureggiante con una macchia meravigliosa di verde, tanto che sembra di essere nel Mato Grosso. Tra la vegetazione appare la chiesa romanica meravigliosa, da cui il Presidente ha tratto tutta la simbologia che presentò l’anno passato nell’edizione di “Strumenti e Fonti per la ricerca storica, anno III”, sull’iconografia medievale. Il Presidente si augura che non sia accaduto nulla di male soprattutto alla Casa dello Studente, dove sono alcuni dei suoi ex allievi e, visibilmente scosso, passa la parola alla prof. Teresa Piermarini, che ha il compito di presentare il Prof. Stefano Papetti, relatore della serata. La Prof. Piermarini dichiara che presentare il prof. Papetti in Ascoli è superfluo, in quanto il professore gode di una stima e di una popolarità profonda e meritata, in quanto è colui che ha avviato in Ascoli Piceno un profondo ripensamento di tutto il patrimonio storico artistico della città, quando quindici anni fa egli per primo (e tra i pochi nelle altre parti d’Italia) guidò la prima giornata FAI di Primavera, accompagnando uno sparuto gruppo di curiosi a vedere la chiesa di Santa Maria delle Donne; è stato lui il pioniere di una nuova valorizzazione del patrimonio culturale cosiddetto “minore”, o meglio che appare minore rispetto ad altre opere gigantesche della nostra Italia, quello rappresentato non solo dai grandi monumenti, ma anche dai piccoli tesori architettonici e artistici, spesso trascurati, negletti, il più delle volte chiusi al pubblico, sconosciuti ai più, che formano il tesoro più grande di questa nostra terra. Minore come il figlio più piccolo, non certo nel suo valore intrinseco, vivaio, come ci ha indicato il professore, per i più grandi personaggi della nostra cultura ufficiale, tale patrimonio rappresenta l’humus culturale e figurativo nel quale sono nati e al quale si sono alimentati i più grandi artisti del mondo. La professoressa menziona, per esempio, Cola dell’Amatrice, che in alcune lezioni il professor Papetti indicava come la musa di tanti artisti a lui contemporanei, ma anche l’epigono di Raffaello in terra di Ascoli. Ascoli è dunque un microcosmo nel quale si può leggere il macrocosmo italiano. La professoressa riprende il discorso introduttivo del Presidente, precisando come le chiese da lui nominate, in particolare Fossa e Bominaco, siano quelle alle quali bisogna riferirsi per conoscere ed interpretare correttamente l’arte dei frescanti delle chiese romaniche ascolane, fondamentali per trarre i segni di questa parentela con l’Abruzzo artistico, per rintracciare le mani di ignoti pittori che fecero vivere nelle pareti dei nostri luoghi sacri la Biblia pauperum. Tutte queste cose il professor Papetti le ha insegnate in Ascoli, con la generosità che è tipica dei pionieri di questo tipo di visione dell’arte. Marchigiano di origine, ma fiorentino di studi, Stefano Papetti è il Direttore delle Raccolte Comunali di Ascoli Piceno, docente di Museologia nell’Università di Camerino, dal 1996 vicepresidente regionale del FAI, Fondo Ambiente Italiano, e direttore del Centro Studi sui Giochi Storici di Ascoli Piceno, è socio onorario dell’Associazione per le Dimore Storiche Italiane, membro dell’Accademia  Marchigiana di Lettere, Scienze ed Arti, autore di molti saggi e articoli relativi all’arte marchigiana dal XIV al XIX secolo, apparsi su prestigiose riviste; ha svolto negli ultimi anni un’intensa attività nell’organizzazione di alcune importanti mostre, tra le quali ricordiamo quella per il cinquecentenario della morte di Carlo Crivelli, per il bicentenario della nascita di Giacomo Leopardi e le iniziative dedicate al Gotico nelle Marche, delle quali ha curato anche i relativi cataloghi editi da Marsilio: “Il tempo del bello”, “Leopardi e il Neoclassicismo tra le Marche e Roma”, “Lorenzo e Jacopo Salimbeni nella civiltà tardogotica delle Marche” (Mazzotta). Ha partecipato alla realizzazione di numerose pubblicazioni relative ad alcuni aspetti poco conosciuti dell’arte marchigiana, con particolare riguardo all’iconografia sacra “Iconografia della Madonna di Loreto nell’arte”, “Il culto dell’immagine” premiato nel 1999 con l’assegnazione del premio Frontino- Montefeltro, “Storia del collezionismo e delle arti minori”, “La maiolica in Ascoli dal neoclassicismo all’Art déco” “La scultura lignea nelle Marche”, premiato anch’esso col premio Frontino-Montefeltro.
Tra le sue pubblicazioni a carattere monografico ricordiamo: “Fermo” per la collana “Gran tour”, Editore Franco Maria Ricci, “Vittore Crivelli e la pittura marchigiana del suo tempo”, edito da Federico Motta nel 1987 e presentato da Federico Zeri, “I papi marchigiani” edito nell’ambito delle iniziative giubilari con il contributo delle Fondazioni delle Casse di Risparmio marchigiane. La Regione Marche deve molto al ruolo di attento studioso delle arti locali del Professor Papetti, a cui va anche il merito di aver contribuito in maniera determinante alla salvaguardia e alla valorizzazione di una parte considerevole del patrimonio artistico regionale.
Dettaglio della lezione

Prende la parola il professor Papetti, dicendo che la professoressa Piermarini rievocava un episodio quasi storico, quando per la prima volta con il FAI fu aperta la chiesa di Santa Maria delle Donne, era una cosa allora fattibile, oggi è assolutamente improponibile, se, come è accaduto per il Forte Malatesta e gli altri beni aperti per la Giornata di Primavera 2009, partecipano 20.000 persone; certamente la chiesa di Santa Maria delle Donne non avrebbe consentito un afflusso del genere, erano tempi pionieristici, c’era anche una diversa sensibilità nei riguardi del patrimonio artistico, quelle iniziative contribuirono a farla crescere, ma con essa sono cresciute anche le incombenze e le responsabilità che una Giornata di Primavera oggi comporta. Sono finiti i tempi in cui bastava che il professore prendesse la chiave e spiegasse ai pochi presenti ( forse 400-500 persone in due giorni) il monumento prescelto. Il FAI tende a far le cose per bene e ad organizzarle nel migliore dei modi, e ci riesce, come ha dimostrato il FAI di Ascoli nelle ultime Giornate di Primavera.
 Il professor Morganti, quando organizza questi splendidi incontri, che si articolano nel periodo invernale chiamando sempre qualificati relatori, per sua bontà o per sua eccessiva fiducia nei riguardi del prof. Papetti, inserisce sempre anche un suo intervento. Non essendo il prof. Papetti, a suo dire, un grande specialista di storia e storia dell’arte medioevale, (il professore è uno specialista della storia dell’arte dal Rinascimento all’età moderna, ma il prof. Morganti lo ritiene un grande conoscitore anche del Medioevo, età a cui l’Istituto ospitante si dedica precipuamente) riesce a ritagliare uno spazio per lui. Lo scorso anno infatti l’argomento della relazione, all’interno della splendida iniziativa denominata “Strumenti e Fonti per la ricerca storica, III” era il Maestro di Offida, argomento che  ha appassionato molto il professor Papetti, che lo ha approfondito in una pubblicazione e lo approfondirà ancora il prossimo anno. Quest’anno invece il compito del professore è lumeggiare la figura di Cecco d’Ascoli nell’arte e nella dotazione della Pinacoteca civica, percorso virtuale attraverso le collezioni della prestigiosa quadreria cittadina,  relative a temi che riguardano Cecco d’Ascoli e Dante. Al primo incontro nemmeno il professore conosceva che cosa avrebbe potuto recuperare (tranne due opere famose) soprattutto nei depositi della Pinacoteca riguardo a questo argomento. Quanto recuperato, e che vedremo durante la lezione, si riferisce ad opere d’arte che risalgono al XIX secolo, dagli anni ’30 dell’Ottocento fino ai primi anni del Novecento. La cosa non deve assolutamente stupire, perché in tutto il periodo precedente agli anni ’20 dell’Ottocento, quindi nella grande stagione neoclassica della seconda metà del Settecento fino al 1820 c’è una forte preclusione dal punto di vista culturale nei riguardi del Medioevo, l’interesse dell’architettura neoclassica è tutto proiettato verso l’antichità e verso il Rinascimento e quindi è il momento nel quale si operano i maggiori interventi devastanti delle opere d’arte del Medioevo; chiese romaniche o gotiche di grande rilevanza nel periodo neoclassico vengono completamente trasformate senza affatto porsi nemmeno il dubbio circa l’opportunità di intervenire in quella direzione, oppure vengono operate modifiche strutturali interne, che hanno determinato la copertura di cicli di affreschi trecenteschi, che ancora alla fine del Settecento non esercitavano un’attrazione e non venivano considerati così importanti, come li consideriamo noi oggi. La riscoperta del Medioevo è un dato che riguarda soprattutto l’affermarsi del Romanticismo, è durante la stagione culturale del Romanticismo che prende piede la volontà, soprattutto da parte di alcuni artisti, di rappresentare dei temi di storia medievale. Ora quindi bisogna attendere quel periodo per veder rappresentato Cecco d’Ascoli o per veder rappresentate in ambito locale delle tematiche che riguardino Dante e la Divina Commedia, perché è il periodo del Romanticismo quello in cui il Medioevo viene riscoperto; in modo specifico i temi medievali che vengono presi in considerazione dagli artisti del Romanticismo sono quelli che hanno una caratterizzazione allegorica, in quanto possono essere riferiti al presente. In Italia il Romanticismo è il periodo in  cui si sviluppa l’idea dell’Italia unita e in cui hanno luogo le tre guerre di indipendenza, che hanno contribuito a che ciò si realizzasse. E quindi molto spesso i pittori, ma anche i musicisti, vanno a cercare nel Medioevo dei temi che allegoricamente possano essere riferiti a questo desiderio di rivalsa nei confronti delle dominazioni straniere, che ancora caratterizzavano il panorama politico dell’Ottocento, insomma non è un caso che, parlando di pittura o di musica dell’Ottocento, si possano far dei confronti diretti tra i dipinti di Francesco Ayez e le opere di Verdi. Anche i titoli sono gli stessi: Ayez dipinge opere i cui soggetti saranno poi oggetto di intervento musicale da parte di Giuseppe Verdi: i vespri siciliani, i lombardi e la prima crociata, sono tutti temi del Medioevo che vediamo rappresentati da Francesco Ayez nei suoi dipinti e che vediamo messi in musica da Verdi, temi scelti proprio tra quelli di argomento medievale che potevano in qualche modo esprimere il desiderio di indipendenza che caratterizzava l’Italia di quel tempo, è in questo contesto che, anche in una realtà molto circoscritta come quella ascolana, incominciamo a veder circolare nel campo della pittura e della scultura le immagini di questi grandi personaggi del Medioevo, che fino ad allora non avevano esercitato una particolare attrazione nei riguardi degli artisti, che di loro non si erano occupati.  Quindi possiamo dire che la presenza di opere legate a figure come Cecco d’Ascoli e in qualche modo all’attività poetica di Dante anche nella nostra Pinacoteca sono legati a questa riscoperta del Medioevo, che si manifesta dal Romanticismo in poi. E proprio una delle prime rappresentazioni che possiamo vedere nel nostro museo di Cecco d’Ascoli risale all’attività di uno scultore che si colloca anche dal punto di vista stilistico tra Neoclassicismo e Romanticismo: lo scultore e ceramista Emidio Paci. Egli apparteneva ad una famiglia di origine sangiorgese, trasferitasi poi qui ad Ascoli e nel 1808 il nonno di Emidio Paci aveva preso in gestione dai monaci di Sant’Angelo Magno la fabbrica di oggetti in ceramica. La famiglia abitava presso la chiesa di San Domenico, quel bel palazzo rinascimentale con una bella loggia che si vede salendo da via Pretoriana: lì c’era la loro fabbrica di maioliche e, tra i giovani della famiglia che più si distinsero, figurano i due fratelli Emidio e Giorgio Paci, che ebbero per un certo periodo la responsabilità di questa manifattura di famiglia, ma che erano a tutti gli effetti degli scultori e avevano percorso un itinerario formativo da scultori. Questo loro itinerario formativo li aveva portati a studiare a Roma dove Emidio aveva avuto come insegnante di scultura uno degli artisti più celebrati a Roma negli anni tra il 1815 e il 1830, cioè lo scultore toscano Pietro Tenerani, che alla morte di Canova era considerato un po’ il suo successore, anche se come vedremo lo stile che Emidio Paci apprende da Tenerani non è più il Neoclassicismo di tipo canoviano. Tenerani è stato un grande scultore, oggi assolutamente trascurato nell’ambito degli studi storico-artistici sull’Ottocento, ma questo non ci stupisce perché l’Ottocento è stato soltanto in tempi recenti oggetto di indagini più attente: Tenerani ha lasciato tutti i gessi preparatori delle sue sculture al Comune di Roma, quindi nel Museo di Roma a Palazzo Braschi c’è questa quantità enorme di gessi realizzati da lui, che consentono di vedere riunite in queste cantine tutte le opere che questo molto prolifico artista ha realizzato, ora disperse in molti luoghi d’Italia e di stati stranieri. Dunque Tenerani è stato il maestro di Emidio Paci e Emidio Paci ha appreso da Tenerani uno stile che riesce a coniugare il rigore accademico del Neoclassicismo con un temperamento emotivo già romantico, una partecipazione emotiva già incline al sentimentalismo romantico. Non è un artista che possa essere definito freddo, come spesso ci capita di dover fare per gli artisti appunto romantici. Con questo tipo di preparazione Emidio Paci inizia la sua carriera a Roma dove riscuote grande successo soprattutto presso i collezionisti stranieri, modellando delle piccole sculture in terracotta, soggetti per lo più allegorici, che vende in una sua bottega presso il ponte di Castel Sant’Angelo, infatti andando in tutti i grandi musei stranieri, soprattutto in quelli inglesi, nei depositi, perché non sono esposte, si trovano tantissime piccole sculture di Emidio Paci. Nei depositi nel British Museum ce ne sono moltissime, erano quelle appunto che i viaggiatori stranieri che arrivavano a Roma comperavano, poi, tornando in patria, loro stessi (o qualche discendente) pensavano di donarli alle collezioni della loro nazione. Emidio Paci ritornò ad Ascoli dove fu chiamato anche dalla famiglia per gestire l’attività della fabbrica di maioliche che il nonno aveva impiantato e qui ad Ascoli si dedicò alla realizzazione, come a Roma, di piccole sculture di terracotta, che egli pretendeva fossero lasciate del colore naturale del materiale in cui erano state plasmate: spesso se ne vedono anche di colorate, ma non era nelle sue intenzioni, Emidio Paci voleva che il materiale, un materiale povero come l’argilla, non fosse camuffato sotto uno strato pittorico, voleva che queste sculture mantenessero la loro vivacità e il modo in cui erano state modellate, presentandosi per quello che erano, cioè delle sculture fatte con materiale molto povero. Molte di queste sculture sono pervenute alla Pinacoteca civica tramite Riccardo Gabrielli, il quale, oltre ad aver scritto un volumetto in cui ricostruisce tutta l’attività della famiglia Paci, provvide anche in vita a raccogliere numerosi oggetti di maiolica e sculture di Emidio Paci, che poi ha devoluto alla Pinacoteca. Tra queste piccole sculture, che sono esposte in numero molto limitato, figurano anche una serie di piccole sculturine che raffigurano i personaggi eminenti della storia di Ascoli, pittori del seicento e del settecento e letterati, tra i quali compare anche una piccola statua in terracotta alta 20 centimetri, un palmo di altezza, in cui Emidio Paci ci dà una sua versione della figura di Cecco d’Ascoli. Si tratta sicuramente di una scultura che gli è stata commissionata e che comunque lui ha pensato di realizzare qui ad Ascoli, perché associare Cecco d’Ascoli a questo consesso di grandi personalità di livello nazionale, che ha rappresentato in questa serie di sculture, appare una scelta determinata da una volontà municipale che prevedeva di esaltare questo personaggio, che nel contesto in cui è inserito è un po’ fuori luogo, perché è l’unico letterato rappresentato in questa serie di piccole immagini allegoriche; il nome di Cecco è poi scritto sulla base della scultura. Emidio Paci rappresenta Cecco d’Ascoli con quelli che sono i caratteristici attributi del letterato: egli tiene un mano un rotolo di pergamena, l’altra mano sollevata forse doveva tenere in mano una penna e sotto il braccio, sul basamento roccioso su cui è disposta la figura, si vedono dei libri, su cui Cecco appoggia il gomito, le caratteristiche tipiche del letterato. Certamente Emidio Paci s’è trovato in difficoltà quando ha dovuto pensare a come vestire questo letterato del Medioevo, la conoscenza che si aveva dei costumi medievali non era molto profonda, in questi anni intorno al 1830-1840, quando Emidio Paci ha realizzato questo oggetto: lo veste con un ampio mantello, in testa interpreta malamente quello che avrebbe dovuto essere un cappuccio medievale. Nel Medioevo il cappuccio non lo si portava completamente calzato, lo si metteva intorno alla testa e poi il becchetto, cioè la punta del berretto, doveva ricadere su un lato. Nella statuetta del Paci il berretto somiglia più ad un velo da suora e non è propriamente pertinente a quello che è l’abito medievale, però la connotazione di Cecco come poeta viene comunque rimarcata dal fatto che, sia pure sommariamente modellato, sulla cima di questo copricapo ci sia un serto di alloro che fa pensare alla gloria poetica. Anche il gesto con cui viene rappresentato attiene alla sua connotazione di poeta, infatti Cecco non sta scrivendo, ma sembra in attesa dell’ispirazione, con la penna in mano guarda verso l’esterno, e non verso di noi, questo lascia intuire che Emidio Paci abbia voluto collegare alla rappresentazione che ci propone di Cecco d’Ascoli tutti quegli elementi che rientrano nell’iconografia generica dei poeti, senza un precisa connotazione legata al poeta ascolano, il quale, non essendoci delle testimonianze sicure su quelle che erano le sue fattezze, viene da tutti interpretato con una certa libertà rispetto ad altri poeti anche suoi contemporanei, dei quali invece ci rimangono delle testimonianze pittoriche. La statuetta (proiettata sullo schermo) non è sicuramente un modello pensato per essere poi tradotto in un monumento di grandi misure, anche perché la data in cui è stata realizzata, tra il 1830 e il 1840, sembrerebbe un po’ precoce rispetto all’idea di realizzare ad Ascoli un monumento celebrativo su Cecco d’Ascoli: questa esigenza si avvertirà, Cecco d’Ascoli avrà il suo monumento, ma molto più tardi rispetto al periodo di cui stiamo parlando, quindi dobbiamo pensare ad una sculturina modellata senza pensare ad un traduzione in grande formato dello stesso soggetto: in essa troviamo già delineate una serie di caratteristiche che rientreranno, in quanto identificative del letterato, anche nell’iconografia più consueta e più frequente di Cecco d’Ascoli. E’ iscritto il nome di Cecco nel basamento della scultura.
Passiamo ora alla seconda metà dell’Ottocento, la figura di Cecco d’Ascoli o il riferimento alla sua persona e anche all’attività poetica di Dante Alighieri compaiono con più frequenza nell’arte, anche secondo un osservatorio secondario come può essere quello della  Pinacoteca di Ascoli: non è un caso che il più affermato tra gli scultori ascolani attivi nella seconda metà dell’Ottocento, Romolo Del Gobbo, abbia rappresentato sia Cecco d’Ascoli, sia un tema legato alla Divina Commedia. Vediamo sullo schermo la scultura in bronzo raffigurante Paolo e Francesca, siamo ormai in una fase molto più avanzata dell’Ottocento rispetto alla prima metà del secolo, quando datava la scultura di Emidio Paci, e quindi questo interesse nei confronti dei personaggi e delle opere letterarie del Medioevo si è notevolmente arricchito, anche perché nel clima postunitario (a questa data l’Italia era già unita) si manifesta la volontà delle varie realtà provinciali di affermare la propria identità, esaltando gli eroi o i protagonisti nel campo delle arti di quello specifico territorio. L’unità, dunque, determina paradossalmente un fenomeno di riappropriazione, di sponsorizzazione da parte delle comunità cittadine dei loro grandi del passato, quindi sorgono in tutte le piazze d’Italia monumenti che celebrano i letterati, i pittori e gli scultori più grandi di quella città ed è in questo contesto che si giustifica anche ad Ascoli l’aver realizzato una statua celebrativa di Cecco d’Ascoli. Romolo Del Gobbo è stato molto abile nel riuscire a rappresentare questi temi, in quanto è un artista indubbiamente dotato, oltre che di una spiccata personalità, anche di una capacità tecnica straordinaria. Questo gruppo in bronzo si trova nella sala detta “di Cecco” della Pinacoteca di Ascoli, quasi in un gioco di rimandi e di contraddizioni  rispetto al dipinto dov’è raffigurato Cecco d’Ascoli che tiene una lezione a Firenze:in questa sala sono rappresentati due esponenti del mondo letterario che probabilmente non sarebbero andati molto d’accordo, se avessero saputo che un giorno si sarebbero trovati nella stessa stanza, con delle opere che facevano riferimento alla loro attività, forse non sarebbero stati contenti. Il gruppo scultoreo di Romolo Del Gobbo, in cui sono raffigurati Paolo e Francesca, evidenzia una straordinaria capacità tecnica, perché le figure dei due giovani amanti, che abbracciate si librano nell’aria, sono praticamente sostenute da una sorta di panneggio che collega le due figure al grande basamento che funge un po’ da contrappeso; questa è una scultura molto studiata anche dal punto di vista statico, poiché tutto è calcolato ai limiti della sopportazione del bronzo, infatti, vedendola da vicino, si può verificare chiaramente che questo panneggio, che si vede sul lato destro della scultura e che è l’elemento di raccordo tra la base e le figure che non poggiano i  piedi per terra, è spezzato e ricomposto, perché in passato la statua per un incidente (le cadde addosso il grande lampadario in bronzo dorato che pende tutt’oggi sull’oggetto) si è spezzata ed è stato necessario in quel punto ricollegare i due elementi della scultura stessa. Romolo Del Gobbo concepisce una scultura che rivede il tema dantesco alla luce di una sensibilità che potremmo dire già incline al fraseggio scultoreo del Liberty. Queste due figure che volano senza peso, le masse dei capelli di lui e di lei che si intrecciano nel momento del loro abbraccio, e poi il motivo del panneggio che avvolge le figure e poi le collega al basamento, creano un sistema compositivo tutto organizzato dalle linee curve, caratteristico di uno stile che è molto vicino alle soluzioni del Liberty. Ed è molto interessante il fatto che Romolo abbia pensato questa scultura proprio per collocarla al centro di un ambiente (così come ora è sistemata, al centro della “Sala di Cecco”, nella Pinacoteca), una scultura fatta per essere vista girandole intorno, non pensata per essere addossata al muro o inserita in una nicchia, perché la qualità di questa resa plastica si percepisce girandole intorno e guardandola da tutte le angolazioni; Romolo Del Gobbo si è sforzato di rappresentare tutto il gruppo pensando ad un osservatore che non stia fermo a guardare la statua da un unico punto di vista, ma le possa girare intorno riuscendo a percepire questo movimento che coinvolge le due figure con grande efficacia.
Romolo Del Gobbo nei primi del Novecento aveva anche lui progettato un monumento a Cecco d’Ascoli. Vediamo proiettato sullo schermo un modello in gesso di quella che avrebbe dovuto essere una grande scultura in bronzo. Sul basamento si legge l’iscrizione “Cecco de Esculo”. Si tratta di un primo pensiero per un monumento che poi non fu realizzato, dove si coglie, rispetto a quello visto in precedenza di Emidio Paci, non più il generico riferimento al letterato adombrato dall’atteggiamento e da certi particolari, come i libri, il rotolo di pergamena, la penna, lo sguardo ispirato, ma una maggiore ricerca di adeguare l’espressione della figura a quello che presumibilmente era il carattere di Cecco d’Ascoli e poi, anche se con qualche ingenuità, è evidente una migliore interpretazione di quello che poteva essere l’abbigliamento di un personaggio vissuto nel XIII secolo. Prima di tutto Romolo Del Gobbo rappresenta un Cecco d’Ascoli non con l’atteggiamento ispirato e un po’ languido, che certo non si confaceva all’immagine che si può trarre dalla lettura delle opere di Cecco e che invece si evidenzia nella scultura di Emidio Paci. Qui vediamo uno sguardo molto risoluto, l’espressione del volto piuttosto corrucciata, la foto proiettata non rende bene ma, vedendo dal vero la scultura, si capisce bene che Romolo Del Gobbo vuole conferire a Cecco un’espressione non idealizzata e formalmente edulcorata, ma intende invece rappresentare un uomo di grande spirito e di grande temperamento e lo rappresenta in piedi, come sarà appunto nel monumento che Cammilli farà a Cecco successivamente. Questo è un altro aspetto che merita di essere notato: Cecco d’Ascoli è uno dei pochi letterati che raramente in questo periodo viene rappresentato, come ci aspetteremmo di vedere un letterato, seduto alla sua scrivania, oppure in atteggiamento ispirato come aveva fatto Paci; nelle opere prodotte su di lui, è rappresentato sempre con questo atteggiamento molto risoluto e quasi combattivo, come se stesse avventurandosi verso una tenzone letteraria piuttosto che verso un momento in cui possa dedicarsi alla stesura dei suoi versi, infatti nella statuetta che stiamo esaminando di Romolo del Gobbo lo vediamo abbigliato di tutto punto con un abito di quelli che s’indossavano per stare in casa ma con una sopravveste di quelle che nel Medioevo si portavano quando si doveva uscire, come se si incamminasse con dei testi in mano verso quello che potremmo pensare uno scontro, una diatriba, un’occasione in cui, più che scrivere, debba interloquire verbalmente.
E mentre parla e non scrive lo rappresenta anche Giulio Cantalamessa nella grande tela che dà il nome alla sala della Pinacoteca. Qui vediamo Cecco d’Ascoli in cattedra che tiene una lezione a Firenze, verso gli anni della conclusione della sua vita: nel rivestimento in legno che si vede alle spalle dei personaggi a sinistra è lo stemma col giglio rosso di Firenze, a destra lo stemma del Duca di Atene che il quel momento reggeva le sorti dello stato fiorentino. Giulio Cantalamessa viene incaricato di realizzare questo dipinto dal Comune di Ascoli, nel 1862 il sindaco Paolo Carfratelli commissiona questo dipinto per la cifra di 2500 lire, che per l’epoca era una somma ragguardevole. Giulio Cantalamessa impiega 4 anni per realizzare questa grande opera, che viene firmata nello sgabello che si vede al centro e datata 1875, ma in realtà è stata presentata per la prima volta qui ad Ascoli al pubblico al Teatro Ventidio Basso nel 1876 e poi in quell’anno fu portata in Pinacoteca, dove venne allestita una sala appositamente per ospitare questo dipinto. Ci troviamo di fronte ad un dipinto con tutti i crismi dell’ufficialità, c’è un’ Amministrazione Comunale che si rivolge ad un giovane, ma già affermato artista locale e gli chiede di realizzare una tela che, anche per dimensioni (il dipinto è alto più di 2 metri e largo più di 3), acquisisce un ruolo di grande ufficialità. Giulio Cantalamessa, quando si trova a realizzare quest’opera, ha 26 anni (la finirà a 30) però è un artista che ha già fatto tutto il suo percorso formativo, ha studiato prima a Bologna col pittore Puccinelli poi a Firenze col pittore Ciseri, tornato in Ascoli si era fatto notare in campo nazionale con alcune opere di soggetto storico, poi ottenne questa commissione dal Comune di Ascoli. Giulio Cantalamessa, a Bologna prima e poi a Firenze, si era specializzato nei quadri di soggetto storico, sapeva bene poi che i critici che avrebbero commentato il suo dipinto, oltre a guardare la qualità artistica del quadro, sarebbero stati molto attenti a valutare la verisimiglianza storica di quello che veniva rappresentato. Non era concesso a Giulio Cantalamessa, né a nessun altro pittore storico dell’Ottocento, di fare degli errori nell’arredamento, nel vestire le figure, nell’immaginare l’ambiente in cui la scena avviene. La scena del dipinto è ambientata a Firenze nel Palazzo Vecchio, o Palazzo della Signoria, dove Cecco d’Ascoli è immaginato mentre tiene una lezione ad un gruppo di persone la cui età varia, dall’età senile a quella adolescenziale; Cecco d’Ascoli ha una platea molto allargata, che include degli adolescenti ma anche delle persone mature che, dall’abito che indossano, possiamo anche collocare in vari ceti sociali: ci sono persone che appartengono al clero, in primo piano sulla destra un frate che sta ascoltando Cecco, un altro è a sinistra della cattedra su cui Cecco d’Ascoli in piedi sta parlando, ci sono dei giovani, ci sono probabilmente dei magistrati; si vedono sullo sfondo a sinistra e a destra colloquiare fra di loro un personaggio che indossa un abito con una ricchissima sopravveste rossa, con il cappuccio tenuto come avrebbe dovuto rappresentarlo Emidio Paci nella sua sculturina, altri che, tenendo in mano dei libri, commentano sulla porta quello che Cecco sta dicendo, insomma un pubblico attento e tutto rapito dal discorso che sta tenendo Cecco. Quando riceve l’incarico per questa opera, consapevole che si tratti di un impegno molto importante che può rischiare di vanificare tutti i suoi studi e annullare i successi che fino ad allora aveva avuto in questo genere di quadri, Giulio Cantalamessa chiede un anticipo sulle 2500 lire che avrebbe dovuto avere per recarsi a Firenze, c’è appunto nell’archivio storico comunale questa richiesta indirizzata al Sindaco, in cui Giulio Cantalamessa, proprio in considerazione del fatto che vuole essere consapevole del luogo in cui vuole rappresentare il suo Cecco d’Ascoli, vuole tornare, perché c’era stato a studiare qualche anno prima, a Firenze. E lì va a visitare il Palazzo della Signoria, per cercare un ambiente dove rappresentare questo episodio. Ma Palazzo Vecchio non conserva più nessun ambiente medievale, anche se è un edificio gotico realizzato su disegno di Arnolfo di Cambio, perché nel 1519 il palazzo dove si riunivano le magistrature della repubblica fiorentina divenne la residenza del Duca di Toscana, Cosimo I dei Medici, il quale chiamò Giorgio Vasari e fece ridecorare tutti gli ambienti. Se noi oggi andiamo a visitare Palazzo della Signoria, vediamo un involucro gotico che contiene tutte opere d’arte rinascimentali, realizzate dal Vasari, dal Bronzino, da tutti i grandi artisti che lavorano per Cosimo I de Medici e per la moglie Eleonora di Toledo, perché proprio quel palazzo, per simboleggiare la fine della repubblica e l’inizio di un periodo in cui il potere è formalmente in mano ai Medici, viene trasformato in tutte le sue decorazioni, quindi oggi naturalmente, come del resto nel 1872, quando Giulio Cantalamessa vi si reca, non esiste dentro il Palazzo della Signoria un luogo che possa essere immaginato come l’ambiente in cui, sia pure ipoteticamente, Cecco d’Ascoli teneva la sua lezione. Un viaggio andato a vuoto. Perciò Giulio Cantalamessa si tiene molto sulle generali per rappresentare questo interno. Rappresenta infatti la parete di fondo con un dossale in legno caratterizzato da una decorazione con archi a sesto acuto, che sono appunto tipicamente gotici, mentre sulle pareti libere da questa boiserie in legno vediamo inseriti dei rilievi medievali, con una certa casualità, come se fossero degli elementi disposti in modo tale da non creare un vero e proprio apparato decorativo. Da notare la formella in alto a sinistra dell’architrave di pietra rossa, una formella grigia con una linea molto mossa, corrispondente come forma alle formelle quadrilobate che Andrea Pisano aveva realizzato per decorare la base del campanile di Santa Maria del Fiore a Firenze: progettato da Giotto, lo splendido manufatto fu decorato nel primo piano da una fila di bassorilievi, inseriti in formelle quadrilobate di disegno inconfondibile, che raffigurano le arti liberali, realizzati da Andrea Pisano. Dunque Giulio Cantalamessa, anche se non trova in Palazzo Vecchio un ambiente adatto a celebrare questo evento, comunque cerca di immaginare una serie di elementi verosimiglianti, la maggior parte dei quali oggi ci sfugge probabilmente. Lo stesso si può dire anche a proposito dell’abbigliamento che è stato molto studiato da Giulio Cantalamessa, soprattutto perché era uno degli elementi su cui maggiormente potevano vertere le critiche, riguardo ad un dipinto di soggetto storico. La cura con cui rappresenta questi grandi mantelli, cappelli e cappucci, in alcuni casi indossati, in altri portati, come già detto, semplicemente imboccati all’altezza della testa, rispecchia proprio la moda del tempo e caratterizza socialmente i personaggi che sono rappresentati, anche perché a Firenze all’epoca vigevano delle disposizioni  suntuarie che impedivano a chi non avesse un certo status sociale di indossare certi tipi di abito. C’è proprio una “fotografia”dell’abbigliamento del periodo medievale che Giulio Cantalamessa fa: la può fare forse perché è stato a Firenze, l’essere andato a Firenze in questo caso gli deve essere stato utile perché vi ha raccolto comunque una serie di spunti sull’abbigliamento e l’arredo. Nel 1872-75 (anni in cui Giulio Cantalamessa va a Firenze) si andavano formando due grandi collezioni dedicate alle arti minori da parte di due personaggi grandi nella storia e nella storia dell’arte, che potevano offrire a Giulio Cantalamessa degli spunti per esempio sulla forma degli sgabelli su cui siedono i personaggi (da osservare, in particolare, il personaggio vestito di verde rappresentato di spalle, e proprio lì su quello sgabello il pittore mette la firma). In Firenze proprio in quegli anni Frederick Stibbert, grande collezionista inglese, raccolse una straordinaria collezione di oggetti medievali e rinascimentali, che ha poi lasciato alla città di Firenze, dove si visita il Museo Stibbert raccolto in una bellissima villa nel centro di Firenze, dove si trova una vasta collezione di armi e oggetti legati alle arti minori medievali e rinascimentali. Parallelamente negli stessi anni, sempre a Firenze, un antiquario umbro di Città di Castello, Elia Volpi, dopo aver comprato Palazzo Davanzati, un palazzo appartenuto ad una grande famiglia fiorentina del Medioevo, l’aveva tutto riarredato con pezzi d’epoca proprio per creare un museo della casa fiorentina, oggi uno tra i musei comunali. Giulio Cantalamessa, dunque, sebbene non abbia trovato all’interno di Palazzo Vecchio un ambiente adatto per situarvi la sua scena della lezione di Cecco, si è trovato comunque in una città che poteva fornirgli molti modelli, sia riguardo alle abitazioni, sia ai dettagli del pur minimo arredo che si vede in questo dipinto. Tanto scrupolo e tanta attenzione non servirono ad evitargli le critiche, perché proprio questo genere di pittura di soggetto storico si prestava, oltre che ad eventuali rimostranze di ordine artistico, ad essere criticata per molti dettagli: il caso volle che poco tempo dopo che il Cantalamessa aveva presentato nel 1876 al Teatro Ventidio Basso questo dipinto, uno studioso iesino, il marchese Colocci, riuscì a fissare meglio le coordinate temporali della vita di Cecco d’Ascoli e subito Giulio Cantalamessa fu accusato di aver rappresentato Cecco d’Ascoli troppo vecchio: cioè Cecco d’Ascoli non è mai stato così vecchio come lo rappresenta Cantalamessa, col viso segnato da rughe profonde, i capelli tutti bianchi, ma anche quasi sfibrati, tipici della persona molto in là con gli anni. Dunque, nonostante tutte le attenzioni possibili, Cantalamessa venne criticato proprio per la figura del protagonista che, si disse, aveva rappresentato in un’età alla quale Cecco non era mai arrivato, quindi si trattava di una falsificazione che poteva far pensare a Cecco d’Ascoli come ad un vegliardo, mentre la situazione biografica era abbastanza differente, era un cinquantenne che era stato rappresentato come un ottantenne. Dopo aver realizzato questa grande tela per la quale gli occorsero 4 anni (questo dà l’idea di quanto si impegnò) abbandonò la pittura, non per la critica mossa al dipinto, ma perché già da tempo aveva avvertito che i solventi che usava per i suoi dipinti, solventi che gli erano necessari per i colori, gli creavano dei fastidi a livello nervoso; per questo motivo dunque Cantalamessa progressivamente abbandonò la pittura e impegnò la sua competenza artistica dedicandosi alla storia dell’arte. Noi oggi, più che come pittore, ricordiamo Giulio Cantalamessa per essere stato il primo direttore dell’Accademia di Venezia, il primo direttore dell’Accademia Borghese, il Sovrintendente di Roma, l’antesignano degli studi sull’arte barocca in tempi in cui il barocco interessava pochi studiosi, ma in realtà prima della sua attività di direttore di musei c’era stata un’attività pittorica di cui il dipinto su Cecco d’Ascoli è l’opera più importante, quella anche pagata di più dal Comune di Ascoli (allora i Comuni pagavano).

A questo punto si proietta un ritratto di Giulio Cantalamessa sullo schermo alle spalle del relatore: lo studioso è ritratto a Roma nella Galleria Borghese e sta guardando un quadro. Il dipinto risale alla maturità della sua carriera, quando era diventato critico d’arte e studioso dei dipinti antichi, un settore in cui ha avuto grandi meriti e grandi successi. Il dipinto fu collocato nel 1925 nella Sala della Pinacoteca che prende il nome di “Cecco d’Ascoli”.
Si proietta ora una foto della Sala “Cecco d’Ascoli della Pinacoteca civica.
Dopo aver commissionato a Giulio Cantalamessa la grande tela di Cecco d’Ascoli, nel 1876 si provvide anche a pensare per la sala a lui dedicata un arredo adeguato; i tavoli da muro, le poltrone, la grande specchiera di Murano sono stati acquistati dal Comune di Ascoli per essere parte dell’arredo di questa sala molto rappresentativa delle glorie ascolane. In quella circostanza si acquistò anche quel lampadario francese in bronzo dorato che pende sopra la statua raffigurante Paolo e Francesca di Romolo del Gobbo e che, qualche tempo dopo la messa in opera, cadde sulla statua, che si spezzò sul basamento, richiedendo l’ intervento di restauro a cui si è accennato in precedenza. Tutti i mobili che arredano la sala di Cecco non sono ottocenteschi, il grande tavolo romano intagliato è del Seicento, mentre altre consoles e le specchiere sono del Settecento. Purtroppo, in vista della loro collocazione nella sala di Cecco nell’Ottocento, furono tutte ridorate da un artigiano (che ha anche firmato la sua opera), quindi hanno perso quella patina che la doratura doveva avere in origine, oggi appaiono dei mobili scintillanti che, a chi non è molto esperto, possono far venire qualche dubbio sulla loro autenticità, invece sono mobili straordinari, originali, ma purtroppo ridorati, perché in questo nuovo ambiente che si voleva allestire bisognava che tutto fosse all’altezza della gloria scintillante di Ascoli. L’unico cambiamento fatto negli ultimi restauri: il pavimento della sala era stato coperto di una straordinaria moquette a ramages e a fiori, fatta su misura di produzione francese, di cui oggi rimane solo un frammento conservato per documentazione. Oggi la sala è frutto di un intervento recente di architetti che l’hanno completamente trasformata utilizzando dei marmi colorati realizzando un pavimento che sembra più adatto ad un obitorio degli anni ’50 del Novecento, che ad un salone di rappresentanza dell’Ottocento. Nella parete opposta al dipinto di Cecco d’Ascoli, dove adesso c’è un’altra specchiera simile a quella che si vede a sinistra, c’era all’epoca un quadro che per misure, ma soltanto per misure, sembrava essere un pendant ideale al dipinto di Cecco, un dipinto molto importante intitolato “vanga e latte” del pittore abruzzese Teofilo Patini,  dove si vede una contadina che sta dando il latte al suo bambino mentre il marito sta vangando il terreno. Risale ad un periodo molto più avanzato rispetto a quello di Cecco, esprime della pittura italiana la componente realistica propria dei primi anni del Novecento, la tela è stata appunto per molti anni depositata presso la Pinacoteca di Ascoli, poi è rientrata nella sua sede naturale alla Galleria dell’Arte Moderna di Roma, dove costituisce uno dei quadri forse più rappresentativi della pittura italiana dei primi anni del Novecento L’aspetto generale di questo salone era molto solenne con un arredo particolarmente ricco, carico di dorature. Una curiosità: il lampadario è stato uno dei primi ad essere elettrificato, la luce elettrica ha fatto la sua comparsa proprio in questa sala, era il salone più rappresentativo del Comune di Ascoli, segno che la figura di Cecco era stata assunta a simbolo della tradizione culturale ascolana, risultato di una cultura più laicista che caratterizza il secondo Ottocento rispetto ai secoli precedenti. 
Proprio nei primi anni del Novecento matura l’idea di realizzare un monumento a Cecco d’Ascoli, monumento la cui esecuzione venne affidata, da parte di un gruppo di italiani residenti a New York, riuniti in un’associazione presieduta dal Conte Fiocca Noli, ad uno scultore toscano, il Cammilli, che in quel periodo si trovava in America; quindi la statua di Cecco d’Ascoli che oggi vediamo vicino allo stadio Squarcia, in quella esedra che venne predisposta appositamente dall’ingegner Paoletti, è opera di uno scultore toscano che ha lungamente lavorato tra New York e Buenos Aires e là ha modellato la statua di Cecco, che venne messa in opera nel 1919.
Nella produzione artistica dell’Ottocento marchigiano, anche se non ce ne sono testimonianze nella nostra Pinacoteca, sono presenti delle straordinarie serie di dipinti che raffigurano dettagliatamente i fatti della Divina Commedia. In tanti musei marchigiani possiamo individuare le opere di vari artisti dell’Ottocento, che hanno rappresentato in serie, come se fossero destinati ad illustrare un libro, gli episodi più salienti della Divina Commedia. I due artisti che si sono maggiormente dedicati a questo sono il Bigioli, di San Severino Marche e il Rigustini di Civitanova. Il primo, Filippo Bigioli, deve la sua notorietà all’aver eseguito a Roma le decorazioni del Palazzo Torlonia, l’ultima grande famiglia principesca di Roma, che venne distrutto poi nei primi anni del Novecento, quando venne aperta Piazza Venezia: nei primi anni dell’Ottocento, i Torlonia avevano fatto decorare tutto il palazzo, chiamando tanti pittori, tra cui anche vari marchigiani, da Ancona il Podesti, da San Severino appunto il Bigioli, i quali avevano riccamente affrescato questi interni tardo-neoclassici con opere d’arte di notevole valore; nel salone principale, per esempio, c’era una grande statua di Canova raffigurante Ercole e Lica, che adesso si trova alla Galleria dell’Arte Moderna di Roma; Filippo Bigioli, incaricato della decorazione pittorica di alcune stanze, realizzò 30 piccole tele, molto vivaci e molto ricche di colore, che rappresentano vari episodi della Divina Commedia, una specie di sunto figurativo dei fatti più salienti dell’opera dantesca. Queste opere sono state recentemente proposte ad un’asta e fortunatamente lo Stato è potuto intervenire a comprarle ed oggi sono state date in deposito al Comune di San Severino Marche, dove si trovano altre opere di questo artista, che lì era nato. Un altro grande esempio di raffigurazione dei fatti della Divina Commedia che anticipano e completano le più famose immagini a stampa della Divina Commedia dell’Ottocento, quelle di Gustave Doré, sono costituite da una serie di dipinti di piccolo formato a tempera che si trovano a Perugia all’Accademia delle Belle Arti, perché dipinte da un professore dell’Accademia stessa, originario delle Marche, un pittore di Civitanova, Ulisse Rigustini, che ha lavorato molto anche nelle Marche, oltre che in Umbria, il quale alla fine dell’Ottocento si è anche lui impegnato nel rappresentare in una trentina di disegni colorati a tempera molti episodi della Divina Commedia: in questa fase avanzata dell’Ottocento, in cui la Divina Commedia aveva assunto sempre più il valore di un testo normativo, che non si poteva non conoscere, gli artisti marchigiani, tutti legati a questa formazione di pittori storici, hanno rappresentato questi fatti della Divina Commedia.
 Un artista dal quale ci si sarebbe aspettata un’operazione del genere ad Ascoli avrebbe dovuto essere Ferdinando Cicconi, pittore di Castel di Lama, che ha rappresentato anche tanti fatti dei Promessi Sposi, ha realizzato una serie di quadri molto interessanti sulla storia di Cristoforo Colombo e della scoperta dell’America, aveva la forma mentis adatta per fare anche lui come Bigioli, come Rigustini una serie di opere ispirate alla Divina Commedia, invece nella sua vastissima produzione e nei suoi studi rimasti irrealizzati non resta nulla che possa fare riferimento a questi temi. Ma Cicconi era certamente consapevole della grandezza di questi letterati medievali, è addirittura lui ad esportare Cecco d’Ascoli: quando viene chiamato a dipingere il sipario del Teatro di Sant’Elpidio a Mare e rappresenta tutte le glorie delle arti e della letteratura marchigiana, raffigura naturalmente Raffaello, Bramante, raffigura Annibal Caro ed è l’unico che mette in questo consesso di grandi delle arti  e delle lettere marchigiane anche Cecco d’Ascoli, ben riconoscibile vicino a Leopardi e ad Annibal Caro, tutti vestiti in modo diverso, tutti che stanno conversando tra di loro amabilmente come se fossero contemporanei: Cicconi non ha trattato temi della Divina Commedia, ma ha fatto conoscere una sua versione della figura di Cecco sul sipario, recentemente restaurato. 
L’ultimo tentativo di inserire Cecco d’Ascoli nel pantheon delle glorie ascolane risale ad un’iniziativa, proposta negli anni ’60, quando era sindaco Antonio Orlini: creare un museo dove fossero visibili attraverso dei ritratti, i grandi personaggi della storia, della storia dell’arte e della letteratura ascolana. A questo scopo venne realizzato un dipinto che raffigura il volto di Cecco, che però è rimasto l’unico di quella serie perché, come molte proposte, evidentemente quest’idea non è stata portata in porto, resta solo questo dipinto che era nei nostri depositi, realizzato da Ernesto Ercolani che all’epoca era il direttore della Galleria di Ascoli e, piuttosto che tenerlo nei depositi, è stato collocato nel Palazzo dei Capitani nella sala Massy. 
Ercolani interpreta il personaggio di Cecco con dei risentimenti magici piuttosto evidenti e quella è la versione più aggiornata rispetto a quella che è l’iconografia di Cecco d’Ascoli, a meno che, grazie alla riscoperta della sua opera e della sua figura  portata avanti negli ultimi anni anche dall’Istituto Superiore di Studi Medievali che porta il suo nome, qualche pittore contemporaneo non voglia cimentarsi nel proporci una sua immagine di Cecco che sia confacente al temperamento e al carattere di questo personaggio, che gli studi ci dicono essere un personaggio estremamente complesso, di vasta cultura e non facilmente racchiudibile in una definizione che possa condensare tutte le sue aperture mentali, tutte le sue conoscenze. Interviene il Presidente precisando che sono state realizzate due ulteriori immagini di Cecco su palii della quintana, da parte di due artisti contemporanei, Valeriano Trubbiani (l’immagine è stata scelta per la brochure di questo corso), e Dante Fazzini.
Dibattito
Domanda la prof. Piermarini: parlavamo appunto della persistenza di queste figure non solo nella letteratura, ma anche nell’arte plastica e nell’arte figurativa, come un’acquisizione del luogo, profondamente incise nella cultura materiale di un certo posto: per questo motivo Cecco non possiamo trovarlo in tutt’Italia, ma dobbiamo cercarlo all’interno della nostra cultura e delle nostre figurazioni. Per Dante la cosa è diversa, perché Dante appartiene al mondo intero, appartiene forse anche ad una cultura popolare  in un modo così profondo e radicato che ci lascia piuttosto sbalorditi, è una di quelle figure talmente grandi che la sua capacità di filtrare anche attraverso gli strati sociali più umili è molto evidente in alcuni dipinti: si rimane abbastanza interdetti quando andando alla chiesa di San Pietro Apostolo a Castignano, si ammira un “giudizio universale”che, a ben guardare, ha delle figure dell’immaginario religioso tracciate attraverso l’Inferno dantesco: Dante Virgilio e il “veglio solo”, il guardiano del Purgatorio Catone, in un dipinto del Quattrocento in un ambiente molto popolare, un ambiente lontano dai centri della cultura, pure esprime in una pieve l’iconografia più importante della religione cristiana, le forme e i personaggi dell’Inferno, del Purgatorio e del Paradiso, attraverso la trascrizione pittorica di un’opera laica, l’opera dantesca che era dichiaratamente antipapale, e Dante denominato “il ghibellin fuggiasco” non poteva essere nelle grazie della Chiesa in quel momento storico.
Risponde il professor Papetti: innanzi tutto la Divina Commedia non è stata mai considerata un’opera laica, infatti è uno dei pochi testi, soprattutto per la raffigurazione dell’Inferno, proposta da Dante, che non venne mai fatta oggetto di critica durante l’età della controriforma, mentre appunto l’interpretazione figurativa dell’Inferno, così come l’aveva concepito Dante, che in qualche modo sostiene il Giudizio universale di Michelangelo, venne criticata perché, essendo opera visibile a tutti, avrebbe dovuto essere più rispettosa di quelli che sono i concetti dell’Inferno cristiano; quindi non si accettò dal grande maestro la raffigurazione di Caronte, non si accettò la raffigurazione degli angeli apteri, non si accettarono parecchie cose, però quegli stessi personaggi o particolari che Michelangelo inserisce nel suo grandioso dipinto, ma che anche Dante aveva descritto nei suoi versi, furono criticati in Michelangelo pittore, non in Dante scrittore, perché la fruizione del testo scritto era in mano a persone che erano in grado di capire quali fossero le licenze poetiche che Dante si era preso nel rappresentare questi temi che attenevano l’Inferno cristiano. Per quanto riguarda gli affreschi di Castignano, che sono degli anni ‘30 del Quattrocento, è vero che sono oggi in un luogo che ci può portare a ritenerlo un luogo popolare, ma sono dipinti da un pittore che aveva raffigurato gli stessi temi a Loreto Aprutino per la famiglia dei D’Aquino, che non era esattamente una famiglia popolare, era la famiglia dei discendenti di san Tommaso, infatti a Loreto Aprutino lo stesso pittore rappresenta tutte le storie di San Tommaso. Il professore dichiara che questo collegamento e questa apertura apparentemente popolare di Dante, per cui la sua poesia e i suoi personaggi rifluiscono nell’immaginario dei pittori e di chi vede queste opere, siano dovuti al fatto che Dante si sia ispirato, nelle sue concezioni, a dei testi figurativi più antichi; non c’è dubbio insomma che i mosaici dove è raffigurato l’Inferno, per esempio nel battistero di San Giovanni a Firenze, che sono più antichi della scrittura della Commedia, siano un’immagine che Dante ha tenuto ben presente, quindi, se c’è qualcosa che attraverso Dante è poi rifluito nella cultura più popolare, è dovuto al fatto che alcuni degli aspetti che Dante riprende sono legati a testi figurativi, che erano già conosciuti ed erano nell’immaginario collettivo prima di Dante e a prescindere da lui.
Ribatte la prof. Piermarini che però Catone (personaggio che si vede inequivocabilmente effigiato nel Giudizio Universale di Castignano) è un personaggio originale di Dante, il “veglio solo” con i lunghi capelli bianchi che scendono ai lati del viso e la barba divisa solennemente in due bande etc, Catone non è un personaggio della storia medievale e tanto meno di una qualsiasi iconografia, ma in quella mansione di guardiano del Purgatorio è inventato da Dante, che è criticato ancora oggi per la scelta di un suicida a guardiano del Purgatorio, scelta che era assolutamente contro ogni ortodossia.

Continua il professor Papetti: è anche un fatto legato alla circostanza del tempo, stiamo parlando di opere che sono tutte precedenti al Concilio di Trento, quando c’era una libertà molto maggiore nell’ambito dell’iconografia sacra, anche certi aspetti che sarebbero stati successivamente giudicati come non adeguati al luogo, venivano comunque accettati. Indubbiamente Dante, che aveva fatto proprie le immagini del passato, costituisce poi a sua volta un modello per tanta iconografia legata appunto a questi temi del viaggio nell’aldilà, era inevitabile.

Domanda : nel descrivere il modellino di Emidio Paci raffigurante Cecco d’Ascoli il prof. Papetti sottolineava anche della passione di molti collezionisti viaggiatori del Grand Tour per questo genere particolare di oggettistica. La domanda sorge spontanea: la figura di Cecco d’Ascoli entra nella diaristica dei viaggiatori del Grand Tour o nelle vedute e nei dipinti di artisti stranieri?

Risponde il prof. Papetti: per i viaggiatori del Gran Tour Emidio Paci faceva delle statuette di soggetto molto più neutro, soprattutto allegorie, allegorie delle stagioni, allegorie dei mesi dell’anno, allegorie dei segni zodiacali, o, come negli stessi anni faceva Pinelli, che è stato anche scultore, delle scene che si riferivano al popolo romano, quella era una produzione per il Gran Tour, cioè per il viaggiatore che cercava soggetti piacevoli, ma non particolarmente collegabili ad aspetti storico- letterari, mentre questa serie di sculturine, che rappresentano personaggi per lo più legati alla cultura ascolana, di cui fa parte anche tutta una serie di pittori ascolani, sono stati pensati quando già Emidio Paci ragionava per un pubblico più circoscritto, che era quello di Ascoli dove era rientrato. Certamente non era un tipo di produzione appetibile per il pubblico del Gran Tour. Per loro aveva fatto in precedenza, perché sono più antiche, delle opere molto più neutre come soggetto, non così caratterizzate in senso culturale ascolano, come farà solo quando rientrerà ad Ascoli. Quello è un tipo di produzione che si inquadra in una specialità locale, che nell’opera di un artista come lui che ha avuto un pubblico internazionale, si manifesta nel momento in cui è più presente ad Ascoli e più in contatto con la realtà ascolana.
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