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PROF. SANDRO MASSARI  

In questo incontro culturale sarà presentata la tesi di laurea 

brillantemente conseguita nel 2007 dalla dott.ssa Erika Andriola. 

L’incontro è stato promosso dall’Unitre insieme alla Biblioteca 

comunale, di cui è direttore responsabile la dott.ssa Maria Antonietta 

Moro, che è qui con me. Insieme a lei saluto il prof. Antonello 

Todisco per la pronta disponibilità a relazionare, da esperto, sul tema 

della tesi. È la sua prima lezione per l’Unitre. Ma per tutti i nostri 

docenti c’è sempre una prima volta seguita da altre volte.  

Saluto il caro Assessore alla Biblioteca e al Turismo, rag. 

Agostino Buongiorno, che segue con assiduità nostra i nostri incontri 

culturali. Saluto i parenti di Erika e tutti voi, soci e amici, interessati a 

questo tema che tocca la religiosità e la nostra tradizione popolare. 

Noi anziani, sin da ragazzi, abbiamo seguito e partecipato con 

commozione alle processioni e alle Via Crucis della Settimana Santa, 

nelle quali le statue di cartapesta di Cristo carico della croce, 

flagellato, morto, risorto, erano portate a spalla dagli incappucciati  

fratelli delle diverse Congreghe di Ostuni. E allora, in verità, 

ignoravamo – e lo abbiamo ignorato anche dopo – che quelle statue 

fossero di cartapesta, anche perché in processione erano portate a 

spalla dagli incappucciati che procedevano a passi lenti e mostravano 

tanta fatica nel sostenerle.  

Dopo i saluti, lasciatemi esprimere, particolarmente in questa 

occasione, la nostra soddisfazione, mia personale e di tutti i soci e 

amici dell’Unitre, per i buoni frutti della collaborazione che, come 

presidente dell’Unitre, porto avanti con la dott.ssa Maria Antonietta 

Moro da quando lei, nel 2000, assunse l’incarico di direttore 

responsabile della Biblioteca comunale. Incontri che lei esplica con 

competenza e dedizione a profitto dei giovani. La Biblioteca è un 
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cantiere aperto ai giovani studiosi delle scuole di ogni ordine e grado 

oltre agli studenti universitari e agli studiosi di ogni età e condizione.  

Erika, che di questo incontro è la protagonista, meritava questo 

riconoscimento da parte dell’Unitre, oltre che per il valore culturale 

del suo lavoro attinente alla sua tesi di laurea, anche per la 

collaborazione che da tempo lei presta a servizio dell’amministrazione 

della Biblioteca, alle dirette dipendenze della dott.ssa Moro. 

Servizio prestato, da circa un anno, come volontariato, e senza 

remunerazione. È lei, Erika, che, fra l’altro, ha provveduto, con la 

guida esperta della Direttrice, alla trascrizione del “Diario” 

manoscritto di Ferdinando Ayroldi, a cui abbiamo recentemente 

dedicato un nostro incontro culturale. Diario che, ci auguriamo, possa 

quanto prima avere la sua pubblicazione in edizione critica, come ha 

assicurato il prof. Angelo Massafra.  

 

DOTT.SSA MARIA ANTONIETTA MORO  

Innanzi tutto desidero ringraziare l’UNITRE e il suo Direttivo 

con il Presidente, prof. Sandro Massari, per la collaborazione offerta 

nel voler unitamente promuovere tesi di laurea che tendono a 

valorizzare il nostro patrimonio culturale.  

Desidero anche ringraziare l’Amministrazione Comunale che 

accoglie le proposte culturali della biblioteca che, ritengo, sia di 

stimolo alla conoscenza del nostro territorio, in quanto raccoglie, 

conserva e rende fruibili tutte le opere di interesse locale e di autori 

ostunesi.  

Quando ho visto per la prima volta la tesi di laurea della dott.ssa 

Erika Andriola sono rimasta stupita per la quantità di opere artistiche 

in cartapesta presenti nelle nostre chiese, ma anche per lo spirito 
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devozionale della comunità ostunese (soprattutto confraternite) che si 

esprimeva anche attraverso la committenza di tali opere.  

Un lavoro inedito che porta alla luce dei beni artistici poco 

conosciuti dalla collettività, ma che, con questo encomiabile lavoro e 

con questa serata organizzata tra Unitre e Biblioteca comunale, si 

intende promuovere e valorizzare.  

La dott.ssa Erika Andriola ha dedicato alla stesura della tesi un 

anno e mezzo tra ricerca in archivio, in biblioteca e nelle varie chiese 

di Ostuni.  

Molto spesso, ha constatato che lo stato e le modalità di 

conservazione delle opere in cartapesta non è ottimale, per cui la tesi e 

questa iniziativa intendono anche sensibilizzare i detentori di questo 

patrimonio a tener debito conto dei criteri conservativi e della loro 

adeguata valorizzazione.  

Erika Andriola, intanto, sta svolgendo un tirocinio formativo 

presso la Biblioteca comunale, occupandosi in particolar modo delle 

attività didattiche programmate con le scuole e della trascrizione del 

“Diario” dell’Avv. Ferdinando Ayroldi che probabilmente sarà 

pubblicato l’anno prossimo in collaborazione con la Facoltà di Storia 

Moderna dell’Università degli Studi di Bari,.  

Erika è nata ad Ostuni dal compianto vigile urbano Mario 

Andriola e da Lucia Argentiero, che salutiamo. Diplomata al Liceo 

Classico di Ostuni nel 2000, si è laureata in Conservazione dei Beni 

Culturali, con indirizzo Beni mobili artistici, presso l’Università di 

Lecce, il 22 aprile 2009.  

Durante il suo percorso universitatrio, nel 2007 ha frequentato il 

corso di Tutor diocesano con l’Arcidiocesi di Brindisi–Ostuni, avendo 

poi avuto l’opportunità di svolgere attività di guida turistica e di 

tutoraggio in aula.  
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Ha scritto articoli sull’arte per il giornale “Lo Scudo”, per la 

rivista brindisina “Altre strade” e per “Fermento”. Ha fatto 

esperienze anche come animatore ambientale presso Torre Guaceto ed 

il Parco delle Dune costiere.  

Ad un anno dalla tesi presentiamo questo suo lavoro con il 

valido contributo del Prof. Antonello Todisco che introdurrà i 

contenuti della tesi di laurea.  

Il prof. Antonello Todisco è docente di Materie Letterarie 

presso l’Istituto Commerciale “J. Monnet” di Ostuni, ed è esperto in 

Storia dell’arte e non solo.  

Laureatosi presso l’Università degli Studi di Bari in Storia 

dell’Arte Medievale e Moderna, si è, in seguito, diplomato in 

Archivistica, Paleografia e Diplomatica presso la scuola diretta 

dall’Archivio di Stato di Bari.  

Dal 1986 al 1990 si è impegnato negli scavi condotti da una 

equipe italo – francese presso i siti archeologici di Castel Fiorentino, 

Monte Sacro e Monte Sant’Angelo.  

Ha svolto attività di catalogazione dei beni storico – artistici sul 

territorio pugliese per la TECNARTE. Borsista presso l’Ecole 

Francaise de Rome. Dottore di ricerca in Documentazione, 

Catalogazione, Analisi e Riuso dei Beni Culturali.  

Collabora in ricerche storico – artistiche e archeologiche per il 

territorio della Diocesi di Brindisi – Ostuni nell’ambito del Centro 

Ricerche di Storia Religiosa in Puglia.  

Diversi sono i lavori pubblicati dal prof. Todisco sull’arte e sui 

monumenti significativi della nostra città, della Puglia e della 

Basilicata.  

Inoltre cito il suo volume “Puglia e Albania” coautore Paola 

Lisimberti, che ancora oggi sta riscotendo particolare interesse ed il 
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saggio “Ostuni nel Settecento: la città, i cantieri, le confraternite, la 

devozione popolare, la processione e la cavalcata di Sant’Oronzo” 

che fa parte del volume “Angeli, stemmi, confraternite. Arte. Studi per 

il ventennale del Centro Ricerche di Storia religiosa in Puglia (1968 – 

2006)”.  

Adesso passo subito la parola al prof. Todisco che ci parlerà 

dell’arte della cartapesta e della sua diffusione nel nostro territorio.  

 

PROF. ANTONELLO TODISCO  

Io vi ringrazio della bellissima presentazione. Ringrazio il 

Presidente, e soprattutto ringrazio Maria Antonietta e la neo dottoressa 

Erika Andriola.  

Non sono di Ostuni, ma da quindici anni oramai io sono 

ostunese. Quindi, grazie di essere stato definito storico del territorio. 

In realtà, con gli anni, la ricerca si è ulteriormente anche ampliata ed 

oramai abbiamo fatto diverse pubblicazioni con mia moglie, anche 

riguardanti città come Mola, e poi  tutto il versante pugliese. 

Anzi, a nome anche del Centro di Ricerche di Storia Religiosa 

in Puglia, ed anche dell’amica qui presente, in realtà noi abbiamo in 

corso un’ulteriore ricerca che speriamo nei prossimi anni veda la luce, 

e che riguarda la bella Cattedrale di Ostuni.  

Perché, devo dire che a livello internazionale, e forse noi non ci 

rendiamo conto, ma Ostuni comincia ad essere molto ben conosciuta 

perché sia grazie ad Erika, ma anche al ruolo delle confraternite, che 

devo dire sono veramente tante sul territorio di Ostuni, noi stiamo 

notando, scoprendo e valorizzando sempre di più dei giacimenti 

culturali.  

In fondo, che cosa è il giacimento culturale? È una sorta di 

tesoro che molto spesso la comunità non si rende conto di possedere. 
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Che cosa è la valorizzazione? Far capire alla comunità che questo 

tesoro esiste, appartiene alla comunità e va soprattutto tutelato. 

Quindi, valorizzazione che significa? Riscoprire, difendere, 

valorizzare. E questo porta sempre anche un ritorno economico, sia 

per le nuove generazioni, sia per il discorso turistico. Ma io, quando 

parlo di turismo non intendo un discorso puramente economico, macro 

– economico del turismo. Il turismo, in realtà, (e soprattutto gli 

stranieri questo ci insegnano) significa veramente fruire delle bellezze 

a tutto tondo di un territorio. Chi è addetto ai lavori sa benissimo che 

un territorio viene sempre visto in un’ottica di rete. Quindi, una rete 

culturale come Ostuni è veramente rara, perché Ostuni ha una 

notevole stratificazione sociale, economica; una notevole 

stratificazione artistica che comporta la esistenza di giacimenti 

culturali che vanno individuati e valorizzati.  

Quindi, ben vengano le tesi, come quella della dottoressa 

Andriola, perché veramente permettono di colmare alcuni vuoti. In 

fondo la storia che cosa è? Una sorta di mosaico; in fondo noi 

archeologi e noi storici cosa siamo? Siamo un po’ dei poliziotti che 

arrivano sul luogo del delitto con alcuni secoli di ritardo.  

I documenti sono stati distrutti, l’assassino è andato via, molto 

spesso i reperti sono quelli che sono, e pure in effetti molte volte - e lo 

vedremo anche dalla carrellata - a volte alcuni dei reperti sono 

veramente sull’orlo della quasi distruzione.  

Quindi, insieme a voi, che ringrazio vivamente della pazienza, 

dobbiamo non soltanto presentare l’opera di Erika, che è notevole, ma 

soprattutto - ed è il mio contributo di stasera - cercare di portare una 

sorta di ricostruzione del contesto.  

In fondo, che cosa è il contesto? Il contesto è un territorio nel 

quale noi siamo in grado di individuare le coordinate storiche e 
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sociali. Giustamente la dottoressa ha parlato prima di ruolo delle 

confraternite e di committenza. Il grande merito di Erika è stato quello 

di restituire alla comunità di Ostuni e al mondo della ricerca un corpus 

omogeneo e di grande valore storico – artistico. Ma questo, 

indirettamente, ci ha permesso di individuare il ruolo delle 

committenze, ancora vitale.  

Io saluto i diversi rappresentanti delle varie confratenite. Ho 

avuto modo sia nelle pubblicazioni che abbiamo fatto, ma soprattutto, 

anche, come vita, diciamo, continua di relazione, di apprezzare il loro 

lavoro.  

Perché, notate, che il ruolo della confraternita è fondamentale. 

Inizia a stratificarsi perfettamente verso il 1500 – 1600, ma è 

soprattutto nel 1700, dopo i grandi terremoti, che veramente le 

confraternite ostunesi assumono un ruolo che è non soltanto sociale; 

alcune confraternite avevano addirittura proprio un ruolo di supporto 

economico alle famiglie, quasi di banche, ma non banche nel senso 

deteriore del termine, ma proprio di banche di comunità. Vale a dire 

che la comunità poteva trovare nella confraternita una sponda sociale, 

di aiuto. Il ruolo del discorso delle sepolture sembra un qualche cosa 

quasi di lontano dall’argomento storico – artistico, ma era 

fondamentale nella mentalità dell’epoca: morire e avere una buona 

sepoltura significava veramente appartenere in toto ad una comunità. 

Quindi, le confraternite avevano questo ruolo di supplenza di uno 

Stato che non esisteva.  

E poi c’era il ruolo della committenza. Le confraternite nel 

Cinquecento esistono, sono molto vitali, hanno un grande ruolo, ma il 

grande ruolo primario della committenza sono le grandi famiglie: i 

Royo, gli Zevallos famosissimi. Il ruolo di queste grandi famiglie 

nobiliari era quello di alta committenza. Noi, storici dell’arte, siamo 
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abituati ad individuare le alte committenze, e questo è il problema 

della cartapesta, perché molte volte la gente dice: eh, ma la cartapesta 

sembra quasi una declinazione minore in ambito artistico, e invece 

non è assolutamente vero.  

La cartapesta prende una predominanza soprattutto a cavallo del 

decennio francese, praticamente quando arriverà, (con il periodo 

napoleonico ci sarà la sostituzione della feudalità locale) il 

decurionato. Quindi, praticamente, con Gioacchino Murat e, 

purtroppo, con la fine di Napoelone, ritorneranno le vecchie strutture. 

Però, come esempio tipico, ci sono diverse opere d’arte che stiamo 

notando durante i restauri, fra cui il bellissimo San Vito Martire, che 

potete ammirare oggi alle Monacelle, ma soprattutto anche opere che 

stiamo riscontrando nella Confraternita del Carmine.  

Ma sicuramente troveremo altri di questi riscontri. Notiamo che 

dietro questi quadri comprare un sigillo, un sigillo rosso che porta un 

cavallino rampante - e questa è una sorta di scoop che abbiamo 

scoperto insieme a Paola  - che non è altro che la catalogazione dei 

beni culturali fatti durante il decennio francese, perché con 

l’applicazione del codice napoleonico, le opere d’arte vengono tolte 

alla chiesa e il ruolo di supplenza e di tutela dei beni culturali che 

venivano catalogati, (ed ecco i sigilli e i numeri), venivano affidati 

proprio alle confraternite, che assumono un ruolo spaventosamente 

serio nel nostro territorio. Loro garantiscono la tutela di questi beni 

culturali in un’ottica già laica, ma al tempo stesso le permettono la 

sopravvivenza come macchine di fede, perché, in realtà, che cosa è 

un’opera d’arte? Un quadro o una madonna processionale? È una 

macchina di fede, cioè un qualche cosa di tangibile, che il popolo 

segue, e che le comunità che si riconoscono nel medesimo vestito e 

nel medesimo statuto amano. Spesso ci fanno anche a botte: difatti ci 
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sono dei documenti deliziosi dove, addirittura, il Purgatorio magari 

accelerava un poco la velocità processionale (e sto parlando del 

Seicento e del Settecento) e magari quelli del Carmine un poco si 

risentivano.  

Durante i riti, la gente tende a toccare, allora, magari, gli storici 

dell’arte dicono: via, andate retro, l’opera d’arte è meravigliosa, 

lasciatela stare, chiudetela in una campana di vetro. No, sarebbe un 

errore. Queste sono macchine di fede, ed io tremo quando vedo dei 

quadri decontestualizzati. Io, quando ho visto San Vito tornato nelle 

Monacelle, sono stato felice come un bambino, perché era lì il luogo 

per il quale era destinato. Se il Cristo deposto del Purgatorio viene 

sottoposto ancora a baci o a carezze - anche se qualcuno potrebbe 

storcere il naso -  in realtà quella è esattamente la sua funzione.  

Non decontestualizziamo mai un’opera d’arte, se no riempiamo 

i musei dove non va nessuno, e svuotiamo invece le processioni e i 

luoghi di culto, dove veramente le confraternite lottano.  

Io non cesserò mai di insistere sul ruolo delle confraternite 

locali, che, a tutt’oggi, sono veramente “no profit”, l’ultima struttura 

che viene da un passato lontano, ma che è ancora vitale, che crea 

aggregazione sociale, e aggregazione sociale significa amore, 

circolazione di intenti ed anche tutela di beni culturali.  

Dovremmo essere noi della Sovrintendenza a prendere esempio 

dalle Confraternite che spesso a proprio rischio e pericolo, cercano di 

affrontare i restauri, restauri magari non perfetti. Ostuni ancora ha sei 

confraternite vitali che sono corpus di ambito artistico incredibili.  

Immaginate il Seicento: grande committenza, altari lignei, 

sorgono le grandi fabbriche. Nel Settecento c’è una forte crisi 

economica nel meridione - e Ostuni non sfugge a questa -: abbiamo il 
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ruolo delle committenze, le Confraternite, l’alta committenza e 

arrivano pezzi straordinari ad Ostuni.  

San Francesco d’Assisi: si entra e c’è la meravigliosa Madonna 

del Colombo; la sua gemella è dalle Benedettine. L’altare: è un altare 

unico, da noi attribuito ai Viva, e quindi praticamente siamo nella 

seconda metà del Settecento: opera di arte napoletana di livello 

stratosferico.  

Oltre le due Madonne del Colombo, la Madonna della Stella: un 

manichino processionale. Cosa è un manichino processionale? Una 

testa, delle mani, con l’impalcatura, e con dei vestiti meravigliosi, 

preziosissimi. Sul retro del manichino c’è scritto Giacomo Colombo. 

Nuovamente un pezzo preziosissimo. Figuratevi che le vostre 

madonne in Spagna hanno soltanto la statua bozzetto.  

Ma torniamo al Carmine, ancora nella fase finale del settecento. 

Abside meraviglioso, una statua, la Madonna del Carmine 

veneratissima; abbiamo sia quella processionale, attribuibile allo 

stesso periodo, e quella in pietra, del Greco. E voi sapete che Greco. 

La colonna di Sant’Oronzo, altro contesto perfettamente conservato. 

Quindi, vedete, che basta girarsi in questi contesti,  e noi scopriamo 

delle meraviglie.  

Mi piacerebbe avere ancora più tempo per parlarvi anche della 

Cattedrale, di alcuni aspetti della cultura interadriatica, però  

troveremo il modo un’altra volta.  

Ma, torniamo a noi. Il Settecento è fatto in questa maniera. La 

crisi continua, e arrivano i grandi terremoti del 1743 e 1748. 

Sembrerebbe che il mondo si fermasse, non ci sono fondi, i grandi 

monumenti sono crollati e ancora una volta le confraternite 

intevengono e inizia una barocchizzazione ancora più estesa. Tutti i 

monumenti vengono completati con sforzi incredibili della comunità. 
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Con l’Ottocento arrivano i napoleonidi, arriva Murat, arriva la 

ristrutturazione e sembrebbe che quasi una pagina fosse finita, ed 

ancora una volta la supplenza viene raccolta dalle confraternite, che 

diventano custodi dei beni culturali, che li difendono e ce li hanno 

portati ad oggi.  

A cavallo tra Settecento e Ottocento il testimone passa ai grandi 

gruppi processionali. È il momento della cartapesta, che non è arte 

seondaria, che non è arte minore, ma una ulteriore declinazione della 

fede, dell’arte, delle macchine di fede, cioè tutto il discorso 

processionale. E non dimenticate che Ostuni ha una Cavalcata di 

Sant’Oronzo, famosa in tutto il mondo, che in realtà è essa stessa un 

bene culturale: quelle stesse divise che portano questi uomini sono 

divise napoleoniche, o meglio, tardo – napoleoniche. Solo gli ussari 

sono signori: cosa significa? Che praticamente la vecchia processione, 

dove i grandi nobili e la scorta militare seguivano il Santo, è sostituita 

ad Ostuni - ed è un unicum - dall’uso dei cavalli, i cosiddetti murgesi, 

che erano cavalli da traino, sui quali bellissime gualdrappe 

riproducono i colori della guardia nazionale ferdinandea. Quindi, 

quella che a Napoli era una grande festa in pompa magna, a Ostuni 

viene recuperata in un’ottica religiosa. Quindi, quella che sembra 

un’attrazione turistica, è una cosa meravigliosa. Lo stesso tragitto 

dalla Cattedrale è un unicum.  

Ed ora giunge Erika. Non ho voluto assolutamente toccare la 

sua tesi, perché è talmente bella, che voglio che sia lei a descriverla, 

perché le immagini devono parlare. Ho voluto solo portarvi per mano 

da un contesto ligneo al contesto della cartapesta. Però, se voi notate, 

è una storia di gente viva, vitale, che crede, che ama, esattamente 

come noi.  
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Quindi, che cosa è in fondo la tutela dei beni culturali? È un atto 

di amore, un sogno ad occhi chiusi che cerca di recuperare che cosa? 

La bellezza dell’arte e del sentirsi identità culturale.  

In fondo, che cosa è la processione? È un luogo dove ci si 

affratella, è quel simbolo che cammina, spesso rovinato, spesso antico, 

spesso prezioso, ed è un luogo di aggregazione spirituale.  

Questa è l’arte, e dobbiamo ringraziare Erika Andriola di aver 

colmato l’intero tassello della cartapesta a cavallo fra il Settecento, e 

la fine dell’ Ottocento..   

 

DOTT.SSA ERIKA ANDRIOLA  

L’obiettivo di questo lavoro di ricerca è stato quello di 

ricostruire il corpus della cartapesta presente nel territorio di Ostuni. 

L’arco di tempo in cui si snoda tale corpus è compreso tra il 

diciannovesimo ed il ventesimo secolo, anche se a volte non è stato 

possibile individuarne la cronologia esatta, poiché si tratta di opere per 

lo più inedite, le cui fonti sono spesso lacunose, disomogenee, se non 

del tutto assenti.  

Un aspetto importante che io metto in risalto nella mia tesi è il 

fatto che per molti secoli la cartapesta è stata ritenuta un materiale 

povero, e quindi di inferiore qualità, concetto che ha già esposto il 

professore Todisco. Quindi, ritenuto di inferiore qualità rispetto alle 

strutture in legno, in marmo o in bronzo. La principale conseguenza di 

questo atteggiamento storico è stata la perdita di moltissime di queste 

opere. 

 Parto da un sunto della storia della cartapesta, delle tecniche, 

delle tecniche di produzione, delle modalità di conservazione, e mi 

concentro in particolare, poi, sul catalogo, cioè la parte proprio 

saliente, che comprende un corpus di cinquantanove sculture, ne 
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analizzo gli aspetti stilistici e tecnici, soffermandomi in particolare 

sullo stato in cui si trovano, sullo stato di conservazione.  

Per quanto riguarda questo corpus, ho riscontrato che è 

abbastanza omogeneo, innanzitutto per quanto concerne la 

committenza, appunto anche la cronologia, e bene o male, anche le 

modalità di conservazione.  

Un gran numero di sculture sono state realizzate da Raffaele 

Caretta, un cartapestaio leccese molto famoso, che ha realizzato delle 

opere non soltanto per Lecce, per il Salento, e per la Puglia, ma anche 

per il resto d’Italia. Cioè, molte opere sono importate.  

Allora, nella prima immagine vediamo San Biagio vescovo 

della Concattedrale di Santa Maria Assunta, dove, appunto, è 

rappresentato nel modo canonico, quindi con abiti vescovili, la mitria 

e il pastorale, e con il bambino a suo fianco, che si indica la gola con il 

suo dito. Quindi, in ricordo e in memoria del miracolo più famoso. 

Infatti sappiamo che San Biagio è il protettore della gola. Da un punto 

di vista tecnico, le cromie, quindi la policromia dovrebbe essere quella 

originale, sembra quella originale, anche se in alcuni punti risulta 

leggermente traslucida.  
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Quindi, non escludo che ci può essere stato un intervento 

successivo di verniciatura, chiamiamola cosi. 

Questo gruppo, invece, è costituito da due sculture, Sant’Anna e 

la Vergine Bambina della Chiesa dello Spirito Santo. Presento 

l’iscrizione, quindi con la firma di Raffaele Caretta e la data di 

esecuzione, che è 1907. In questa si notano alcuni rimaneggiamenti: 

cioè, ad esempio, il volto e le mani non sono, non presentano il colore, 

la policromia originale, ma appaiono privi di sfumature. Quindi, 

voglio dire che questo tipo di atteggiamento è dovuto all’ingenuità a 

volte.  

Quando viene ridipinta una statua, e l’ ho potuto almeno 

riscontrare io, viene fatto sempre a scopo conservativo, solo che in 

alcuni casi non ci si rivolge al personale giusto. E quindi, succede, 

come in questo caso ad esempio, nel particolare del vestito della sopra 

tunica della Vergine, addirittura c’è della brillantina. Quindi, 

sicuramente, non è una cosa molto bella.  

Queste due sculture, invece, sono a grandezza naturale, e sono i 

Santi Cosma e Damiano della Chiesa di San Giacomo in Compostella. 

Quindi, sempre firmati e datati, e le condizioni conservative anche in 

questo caso, purtroppo, non sono ottimali. Infatti, ad esempio, ho 

riscontrato delle fratture nella base rocciosa, e presenza di polvere, la 

polvere che è il principale pericolo, insieme all’umidità, per la 

cartapesta, perché favorisce la proliferazione di tarlo e di altri micro 

organismi, e di altri insetti letali per la vita dell’opera stessa. A questo 

proposito, voglio far notare questi due angeli reggi cero, che si 

trovano in alcuni locali attigui alla chiesetta di San Giuseppe, che non 

risultano documentati, però potrebbero essere attribuibili a Raffaele 

Caretta in base ad alcune affinità con altre opere dello stesso. Come si 
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nota, sono in cattive condizioni di conservazione, poiché presentano 

delle spessissime stratificazioni di polvere: non è più visibile neanche 

la cromia che, peraltro, non escludo che può anche non essere quella 

originale. In origine, potevano essere probabilmente policromi. Sono 

due belle sculture che avevano una doppia funzione: quella di 

decorare la zona del coro e quella di reggere nel mazzo di fiori il cero. 

Quindi, sarebbe bello riportarle alla luce e, magari, restaurarle.  

Poi, ho un gran numero di opere, di cui ho inserito qui soltanto 

un piccolo campione, che sono state realizzate da Luigi Guacci, un 

altro grandissimo cartapestaio che addirittura diede vita, avviò una 

vera e propria impresa, una ditta di produzione della cartapesta, che ad 

un certo punto cominciò ad essere prodotta in serie, proprio si 

riproducevano gli stessi modelli all’infinito.  

 

 Qui abbiamo un gruppo scultoreo costituito da San Cosma e 

Damiano della chiesetta di Santa Maria Vergine del Monte Carmelo, 

in contrada Pascarosa, che sono in buone condizioni di conservazione, 

e sono anche state restaurate.  

Sempre san Cosimo e Damiano della Chiesa di San Francesco 

d’Assisi, che a differenza degli altri, sono iconograficamente 
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rappresentati giovani, senza barba, invece qui, a sinistra, sono 

rappresentati con la barba, quindi più anziani. Ed è questa, 

solitamente, la raffigurazione più usuale.  

Quindi, questa è una bellissima scultura che si trova nella chiesa 

di Santa Maria della Stella che rappresenta San Francesco di Paola, 

che fino agli anni quaranta del Novecento assolveva la sua funzione 

devozionale: veniva, appunto, portata in processione in occasione 

della festa di San Francesco di Paola. E’ in buone condizioni di 

conservazione, così come si nota soprattutto nel volto, in quanto 

presenta le sfumature, i chiari, gli scuri, la morbidezza della barba; 

non è stato rimaneggiato, forse soltanto un po’ nelle mani; sulle 

maniche ci sono delle piccole cadute di colore, che poi sono normali, 

perché sono semplicemente dei piccoli danni dovuti all’incuria del 

tempo.  

È dello stesso artista il Sacro Cuore di Gesù, nel convento del 

Sacro Cuore di Gesù, e l’Ascensione di Cristo; voglio mettere in 

risalto il volto, con questi occhi molto dolci, che sono una 

caratteristica del cartapestaio Luigi Guacci; lui era capace di donare a 

queste sue sculture degli occhi particolari; a volte si riconoscono le 

sue sculture proprio da questa sua peculiarità, ed anche dal fatto che di 

solito apponeva delle targhette metalliche sulle sculture, con su scritto 

Ditta Luigi Guacci.  

Questo grande alto rilievo rappresenta la Madonna di Pompei  

che si trova nel Santuario di Santa Maria della Grata, ed è in buone 

condizioni conservative. È enorme, è bellissimo, firmato da Raffaele 

Caretta e datato 1909.     

San Francesco d’Assisi che si trova nella Chiesa di Maria SS 

Annunziata, in legno e cartapesta. Non è originale, risulta appiattito ed 

irrigidito proprio dalle successive sovrapposizioni di colore.  
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Sono andata anche nel Santuario di Sant’Oronzo ove abbiamo 

quest’altra scultura, dove il nostro santo patrono è rappresentato con i 

sontuosi abiti vescovili: è intatto, non presenta fratture, quindi, non è 

in un cattivo stato conservativo, però l’abito non è assolutamente 

quello originario, o almeno i colori dell’abito non mi sembrano quelli 

originali perchè sarà stato sottoposto a degli interventi nel corso del 

tempo.  

 

Questo gruppo scultoreo si trova posto nella Chiesa dello 

Spirito Santo, in alto, in una nicchia, al di sopra delle canne 



 427 

dell’organo; queste sculture non godono di ottima salute ed è un 

peccato perché sono molto particolari. C’è un gruppo, praticamente 

uguale, nella chiesa del SS Redentore di Ruvo di Puglia realizzata da 

Carmelo Bruno negli anni trenta – quaranta del ventesimo secolo, e 

quindi io ho pensato di attribuire questo gruppo allo stesso autore. 

Come potete notare, anche in questo caso ci sono spesse stratificazioni 

di polvere che, torno a dire, è una cosa gravissima perché la polvere fa 

proliferare i parassiti. Addirittura, le mani di San Domenico e di Santa 

Caterina sono fratturate. Uno dei due occhi della Vergine è ruotato, 

non è nella posizione originaria, e le corone sono ossidate, però in 

tutto ciò la policromia è sicuramente quella originaria. Quindi, sarebbe 

bello, anche in questo caso, diciamo, rispolverarle e, magari, 

sottoporle ad un intervento di restauro.  

 

La fase più spinosa, comunque, per una corretta catalogazione 

riguarda le modalità di conservazione, e a questo proposito, appunto, 

devo rendere merito alla Confraternita di Maria SS del Carmine, che 

nel 1998 si è assunta l’oneroso onere dell’intervento di restauro 
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dell’intero ciclo dei Misteri composto da sette gruppi scultorei, per un 

totale di diciassette statue. Il ciclo è databile tra la seconda metà del 

diciannovesimo secolo e la prima metà del ventesimo. Appunto, dalle 

preziose relazioni di restauro, ho appreso dei particolari molto 

importanti che mi hanno permesso anche di vedere e di scoprire quella 

che è la struttura interna, perché solo nel momento in cui un’opera 

d’arte viene sottoposta ad un restauro e quindi viene smontata si può 

capire quella che è la sua composizione interna. In questo caso, si 

tratta di sculture che all’interno presentano un’anima in paglia, 

sorretta da un palo in legno e fissato alla base. Su quest’anima in 

paglia, poi, è posta la veste, che è costituita da cartapesta ricoperta di 

tela, quindi uno strato di colla di coniglio e gesso di Bologna, che era 

una preparazione che veniva normalmente messa anche sulle sculture 

lignee, ed anche sulle tavole, per poter poi accogliere la policromia ad 

olio.  

Ebbene, queste sculture, prima del restauro, erano piene di 

problemi; innanzitutto di ordine statico, perché il palo interno si era 

indebolito; c’erano poi fratture, parti mancanti, presenza di tarli; poi, 

ancora, cadute di colore, arbitrari interventi eseguiti in passato con fili 

di ferro, chiodi. Insomma, presentavano di tutto, addirittura coriandoli 

in alcune strutture. Il restauratore della bottega di Arte Sacra in 

cartapesta a Lecce ha proceduto e puntualmente ha relazionato tutto; e 

queste relazioni sono utilissime, sopratutto per una materia come 

Storia delle tecniche artistiche, che è quella in cui mi sono 

specializzata. Ha quindi consolidato la statua con gli appositi prodotti, 

l’ha disinfestata, ponendola per quindici giorni circa in fogli di 

cellofan con dei prodotti anti parassitari, ha reintegrato le lacune e le 

cadute di colore con l’acquerello.  



 429 

Vediamo ora l’opera nel dettaglio; al primo posto, a sinistra, 

Gesù nell’orto degli ulivi, che indossa appunto il suo abito rosso, 

preludio della vicina passione, che prega e l’angioletto che è venuto a 

confortarlo porgendogli il calice della salvezza.  

Ecco, quindi, il Calvario, con la statua in legno di Cristo 

deposto, Nicodemo, la Vergine e lo pseudo San Giovanni.  

Quindi, questa che è di una bellezza disarmante, è Gesù caduto 

sotto la croce,  che assolve ancora oggi il suo ruolo devozionale, 

uscendo appunto in processione. In particolare qui vorrei far notare la 

sofferenza di Nostro Signore che cade sotto il peso della croce e la 

perizia tecnica dell’autore, che ha realizzato, ad esempio, questa barba 

con cartapesta macerata in acqua e poi modellata sul volto di Gesù 

rigato dal sangue versato dalla corona di spine.  

Gesù alla colonna: anche questa molto espressiva, con Gesù, 

appunto, piegato in avanti, con i segni della fustigazione, che erano 

fondamentali in queste macchine di fede, poiché dovevano 

coinvolgere emotivamente il fedele: il fedele che osservava la 

processione, e quindi vedeva la ferita al costato, vedeva i segni delle 

stimmate, o i segni della corona di spine, doveva quasi “rivivere” la 

sofferenza di Cristo; ne veniva così coinvolto emotivamente e quindi 

ne apprendeva anche a pieno il significato, didatticamente parlando.  

I due fustigatori che sono rappresentati proprio nel momento 

esatto in cui stanno per spellare il corpo con le verghe a Gesù e 

sembrano quasi vivi, in movimento. 

Gesù fra la Veronica ed il Cireneo, un altro momento con la 

Veronica dell’andata al Calvario. Qui, ritorna ancora la veste rossa, 

segno anche di continuità proprio di tutto il gruppo, e il panno su cui 

rimarrà per sempre impresso il volto di Cristo che si asciuga con il 

panno che gli porge la Veronica. E il cireneo che viene in aiuto di 
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Gesù, percorre con lui una parte della Via Crucis aiutandolo nel 

trasporto della croce.  

 

E quindi, le ultime due presentazioni del ciclo dei Misteri del 

Carmine. La presentazione di Gesù al popolo.  

 

Quindi Gesù, il trombettiere e Ponzio Pilato. E qui voglio 

sottolineare che prima del restauro Ponzio Pilato possedeva una 

corona in cartoncino dorato, che poi è stata rimossa; questo è il 

cappello originario; le vesti erano di colori completamente diversi.  
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Il bacio di Giuda, dove c’è questo gesto tenero tra Giuda e 

Gesù, un bacio che diventerà simbolo del suo tradimento.  

 

Voglio farvi osservare alcuni particolari del gruppo. Mi hanno 

colpito l’intensità degli sguardi di queste sculture, la crudeltà del 

fustigatore e la cattiveria che gli si legge quasi negli occhi. La 

tenerezza tra Giuda e Gesù al momento del bacio; la quasi sognatrice 

Veronica che rimane abbagliata dalla bellezza del Cristo; l’espressione 

particolare del Cireneo che strizza l’occhio.  
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Non è un caso che queste sculture sono state rappresentate in 

questo modo, perché nell’intenzione dell’autore, ma anche in tutta la 

mentalità dell’epoca, appunto, queste sculture avevano una precisa 

funzione, quella di rappresentare appunto la Via Crucis, e quindi 

dovevano, come dicevo poc’anzi, coinvolgere emotivamente il fedele, 

che si doveva sentire coinvolto appunto, e quindi doveva trarre 

insegnamento. Ecco, perché anche il tono popolaresco quasi di queste 

sculture che sono molto vicine alla vita quotidiana.  

A questo proposito, mostro qui il Cristo portacroce della Chiesa 

di Santa Maria della Stella che egregiamente assolve ancora oggi il 

suo ruolo devozionale; qui sono un po’ più evidenti i segni del tempo, 

nel senso che la pittura, la coloritura, la cromia appare appiattita: la 

spia di questo è la mancanza di sfumature. 

 

 Nel volto ed anche nell’abito che ha perso un po’ la 

morbidezza; però semplicemente con una ripulita, con la rimozione 

con solvente, credo che questa struttura si potrebbe riportare allo 

splendore originario.  
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PROF. ANTONELLO TODISCO.  

Sottolineo, a tal proposito, non solo la bravura di Erika. Il 

discorso dell’intervento non va vissuto come un trauma, cioè oramai 

questi tipi di intervento non vanno poi così sanzionati, perché in ogni 

caso, ontologicamente, la realtà dell’opera, il suo valore sta sotto.  

Quindi, in ogni caso viene veicolato nel tempo, continua ad 

avere la sua funzione di fede, però un giorno si potrebbe ritornare alla 

cromia.    

DOTT.SSA ERIKA ANDRIOLA  

A volte  questi interventi arbitrari hanno salvato le opere d’artre, 

perché è meglio, come diceva il Professore, un intervento arbitrario 

invece che nulla come abbiamo visto in altri casi.  

 

PROF. ANTONELLO TODISCO  

Praticamente, l’intervento è servito a veicolarlo. Cioè il 

problema che dobbiamo chiarire è che molte volte si ha una visione 

manichea della Storia dell’Arte: qualunque intervento viene 

sanzionato.Ma non deve essere così. Nel restauro si lascia sempre il 

segno del tempo, altrimenti si fa quello che faceva l’architetto 

Schittini tanti anni fa, quando restaurava il romanico. Se oggi noi 

entriamo nelle cattedrali romaniche, vediamo degli scheletri, perché 

tutta la parte barocca a suon di picconi è stata esportata, in merito al 

fatto che si dovrebbe ritornare alla purezza originaria.  

Che cosa abbiamo ottenuto? Che il barocco, come epoca 

importante, è stato strappato via e che cosa è rimasto? Uno scheletro 

che lancia così un messaggio fuorviante, perché il romanico era pieno 

di cromia.  

 

DOTT.SSA ERIKA ANDRIOLA  
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Qui siamo di fronte a due delle sculture che rappresentano 

Gesù, e che fanno parte del ciclo dei misteri della Chiesa di san 

Francesco d’Assisi. Quindi Gesù flagellato a Sinistra, e Gesù nel 

Getsemani a destra.  

 

 Queste sculture, questo ciclo di misteri è gia documentato 

nel 1879, e dai documenti risulta che già allora risultava degradato a 

causa del cattivo luogo di conservazione. E quindi, fu sottoposto ad un 

intervento di restauro, che ha salvato queste quattro figure, però, come 

dicevo poc’anzi per la scultura del Cristo Porta croce, anche qui 

notiamo una ridipintura spessa e quindi la mancanza di sfumature, 

però anche in questo caso, come prima, va bene così, anche perché 

queste sculture assolvono ancora oggi un ruolo devozionale, e appunto 

sfilano nella Via Crucis. 

Ancora le altre due: Ecce Homo, e Gesù che porta la croce. Tra 

l’altro, anche le tuniche non sono quelle originali, perché, 

precedentemente, erano in cartapesta, ricoperte di tela, gessate e poi 

colorate.  
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Quindi, come il gruppo di Santa Maria del Carmine, nel tempo 

sono state sostituite con queste in lino. In questo dettaglio vi faccio 

notare la ferita, il pathos che viene proprio volutamente esaltato, in 

modo che anche da lontano si vedano i segni della passione quando 

per strada sfilavano e sfilano queste sculture. Il pathos, appunto, 

volutamente accentuato, in modo che rimanga impresso e quindi 

esagerazione cromatica del sangue nelle ferite. È una cosa voluta, non 

è casuale in questo tipo di sculture che si utilizzano nella Via Crucis.  
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Il ciclo si completa con queste altre sculture che rappresentano 

il resto dei momenti della Via Crucis.  

 Per esempio, qui vediamo il Trombettiere, o la Veronica, 

ma, come possiamo notare sono in un cattivo stato di conservazione, 

perché mentre sulle figure di Gesù è stato intervenuto, forse nel 1800, 

e quindi ancora oggi funzionano proprio durante le processioni, queste 

sono state invece accantonate. E, se le lasciamo ancora lì, tra un po’ le 

butteremo, poiché anche qui ci sono spesse stratificazioni in polvere, 

presenza di microrganismi; la cartapesta, quando l’ ho toccata, si 

sfarinava, cioè mi cadeva in mano, e infatti è venuta fuori ad esempio 

la preparazione gessosa di cui parlavo prima. Peraltro, c’è la presenza 

di carta di giornale che è più attaccabile dai parassiti rispetto alla carta 

antica, più resistente, e quindi sono davvero in pericolo, per cui lancio 

un appello di non lasciare queste sculture nell’indifferenza perché con 

degi interventi potrebbero ritornare al loro splendore originario. Si 

tratta di un gruppo molto pregevole, notiamo, per esempio, i tratti 

orientali del trombettiere; è particolarissimo, ed infatti qui le cromie 

sono quelle originali, e quindi immaginiamo come doveva essere bello 

quando è stato realizzato.  
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Ora,invece, vi mostro una locandina, la locandina di una mostra 

che si è tenuta a Lecce fra giugno ed agosto 2008 dal titolo 

“Sansovino, Bernini e i maestri leccesi tra tecniche e artificio: la 

scultura in cartapesta”, che era la replica di un’omonima mostra 

tenutasi a Milano nei mesi precedenti, e che esponeva opere in 

cartapesta sia salentine, ma anche nazionali ed internazionali, ed 

anche, appunto, opere del famoso Bernini.  

E qui si è recato il Gesù Morto della Confraternita delle Anime 

Sante del Purgatorio. 

 

Gesù Morto, realizzato  da Giovanni Andrea De Pascalis e da 

Giuseppe Manzo, di cui c’è anche la firma  nell’angolo in basso a 

destra della base rocciosa su cui poggia il Cristo, realizzato tra il 1888 

e il 1889. Lo stato di conservazione è ottimale soprattutto se 

consideriamo che da centocinquanta anni anche questa scultura svolge 

il suo ruolo devozionale a pieno: ogni venerdì esce in processione, al 

penultimo posto, prima del manichino processionale dell’Addolorata, 

e viene letteralmente assalito dai fedeli, che cercano di toccarlo in tutti 

i modi: toccandolo, vanno alla ricerca del contatto fisico col divino. 
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PROF.ANTONELLO TODISCO  

Io credo che una delle cose che ha deteriorato maggiormente 

questi sviluppi nell’ambito artistico è che si abbia vergogna di avere 

fede. E questa è una cosa di una sciocchezza incredibile.  

Certo, senza esagerare, il gruppetto è pregevolissimo, però, in 

realtà, se un’opera d’arte continua ad essere venerata, piuttosto che 

stare in un museo, io penso che sia una cosa meravigliosa. Torno a 

dire, che noi in Ostuni abbiamo opere nel contesto firmate e di grande 

livello artistico. Quindi Ostuni è veramente eccezionale da questo 

punto di vista.  

 

DOTT.SSA ERIKA ANDRIOLA  

Quindi, come possiamo vedere in questa foto, gli artisti 

rappresentano, con dovizia di particolari, appunto il Gesù morto. Il 

Gesù morto è adagiato morbidamente su questo lenzuolo che, a sua 

volta, poggia su una base rocciosa, sempre di cartapesta. Anche gli 

angioletti del cataletto sono in cartapesta e da fonti orali so che 

originariamente erano policromi, e che nel corso del tempo hanno 

assunto questa colorazione dorata. Il cataletto, invece, realizzato su 

disegno di Pappadà, è in legno ed è la parte molto pesante che viene 

portata in processione. Quindi noi assistiamo, di fronte a questa 

scultura, alla presentazione viva della sofferenza: basta osservare 

l’addome incavato, il capo declinato verso dietro, ma anche quella 

posizione leggermente roteata sul lato destro; l’espressione del volto è 

a metà tra la tristezza e la serenità, e quindi è come se esprimesse il 

viaggio di un’anima che ha appena lasciato il suo corpo e si sta per 

ricongiungere con il Padre celeste. Questa scultura, in modo realistico, 

rappresenta quella che è stata la morte e tutto il significato della vita di 

Nostro Signore Gesù.  
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Adesso passiamo alla descrizione tecnica vera e propria; oltre 

ad essere un’opera scultorea, è un’opera pittorica, che conserva intatta 

la sua policromia, tranne che in una parte del perizoma, che è 

leggermente ritoccato. È un tipo di colore, di pittura molto pulito, 

molto anche carnoso; questo colore violaceo, volutamente, ci dà l’idea 

del freddo, del marmo quasi: un colore marmoreo volutamente 

realizzato dagli artisti che riproducono perfettamente un corpo morto, 

defunto. Molto bella è la realizzazione dei ricci morbidi che vien quasi 

voglia di toccare, perchè danno l’idea della morbidezza e della 

naturalezza. 
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 Sono andata poi nel dettaglio, ed ho eseguito una sorta di 

autopsia, se vogliamo, su questa scultura: queste macchie che vedete 

sono state realizzate sempre dagli artisti e sono le macchie ipostatiche 

che nella realtà compaiono sul corpo dopo la morte; ed è un dettaglio 

bellissimo, perché ci da veramente l’idea dell’impegno di coloro che 

l’hanno realizzata.  

Anche qui ci sono i segni del tempo. Cioè, centocinquanta anni 

ha la scultura, e quindi, per esempio, sugli occhi, o comunque sulle 

parti più convesse, e quindi sulla rima palpebrale, c’è una lievissima 

caduta di colore. Nella gola, nella fossa giugulare, si nota proprio 

quella che dicevo prima, cioè la perizia tecnica ed esecutiva degli 

artisti.  

Questa pittura è intatta, è come se fosse stata realizzata ieri, 

però, presenta una piccola frattura; quindi, basterebbe poco per 

riportare alla perfezione questa statua.  

Nei capelli, all’attaccatura centrale della fronte, notiamo una 

opacizzazione proprio nelle ondulazioni interne del crine, dovuta a 

polvere che, inumidita, si è calcarizzata.  

Questo è il particolare della coscia destra; anche qui vedete la 

carnosità di questa pittura, con delle piccole cadute di colore e il 

perizoma leggermente rimaneggiato.  

E arriviamo al particolare più eccezionale, cioè le ferite. 

Sicuramente, anche in questo caso è stato accentuato il pathos delle 

ferite aumentando ed esagerando proprio nella rappresentazione, 

nell’apporre il colore rosso che simboleggia il sangue.  

 Anche qui notate che nelle parti convesse manca il colore, 

cioè è una sorta di smarrimento di colore dovuto a sfregamento, 

perché i fedeli, sempre alla ricerca di questo contatto fisico, toccano 

sopratutto quelle parti che sono il  simbolo della passione di Cristo.  
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Quindi, in questo caso, la particolare ferita al costato, ma anche 

queste ginocchia tumefatte, il cui colore grigio è voluto proprio 

dall’artista, e i cui lembi sono leggermente scoloriti, sempre per lo 

stesso motivo, cioè per questa abitudine dei fedeli di toccare i segni 

della passione di Cristo.  

Oltre a tutti i rappresentanti delle Confraternite, ringrazio tutti i 

parroci di tutte le chiese in cui io ho eseguito il mio censimento. 

Ringrazio il professore Todisco, a cui voglio dedicare un applauso, 

che mi ha onorata della sua magnifica presentazione; e ancora 

ringrazio, anche se non è presente, il direttore dell’Ufficio dei Beni 

Culturali dell’Arcidiocesi di Brindisi e di Ostuni, poiché, grazie a lui, 

e grazie anche ai suoi permessi, che la scultura di Gesù Morto ha 

potuto partecipare ad un evento così eccezionale e di risonanza 

internazionale.  

Ancora, la coordinatrice dell’Archivio Capitolare, Curiale e 

Diocesano, Vescovile di Ostuni, la professoressa Enza Aurisicchio, ed 

ovviamente la dottoressa Maria Antonietta Moro, direttrice della 

Biblioteca, che mi accoglie ogni giorno nella sua casa, e il professore 

Sandro Massari, Presidente dell’Unitre, che mi hanno offerto questa 

splendida opportunità di illustrare questa parte del nostro patrimonio. 
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La mia ricerca vuole porsi come uno spunto di riflessione per questo 

settore dei Beni Culturali, che è ancora inesplorato, a volte 

sottovalutato, ma che conserva in sé un immenso valore storico–

artistico, nonché grandi potenzialità per il futuro.  

 

 


