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La scoperta di un capolavoro firmato Michelangelo 

La Pietà Spirituali 
  

“... questo dipinto costituisce una tappa fondamentale che conduce alla Pietà 
Bandini e all'opera definitiva dell'artista”, dichiara il Prof. Michel Draguet 

  

 
 

L’opera è stata identificata in seguito alla sua acquisizione da parte di un collezionista che desidera 
rimanere anonimo. Nel giugno 2020 l'opera figurava nel catalogo della casa d'aste Wannenes, 
Genova. Presentata come opera di un autore anonimo del XVI-XVII secolo, la descrizione del catalogo 
dell'asta indica che: “L'iconografia del dipinto esprime una cultura figurativa eterogenea, dettata da 
suggestioni tosco-romane desunte da modelli di Andrea del Sarto, Pontormo, Francesco Salviati e 
naturalmente Michelangelo”. Dopo aver contattato la casa d'aste, il collezionista acquista l’opera 
nel febbraio 2024. La tela giunge nella sua residenza nell’aprile 2024 e, dopo alcuni giorni, 
mentre esamina il dipinto, scopre la presenza di due firme. Decide allora di commissionare diversi 
studi scientifici che, combinando esami di laboratorio e approfondite analisi storiche e artistiche, 
permettono di identificare questo dipinto, fino ad allora sconosciuto, come un'opera autografa di 
Michelangelo di Lodovico Buonarroti Simoni (1475-1564). Per distinguerla dalle altre 
rappresentazioni dello stesso soggetto realizzate da Michelangelo, l'opera è stata battezzata Pietà 
Spirituali. L'annuncio alla stampa della scoperta di questo capolavoro coincide con la celebrazione 
del 551° anniversario della nascita di Michelangelo, nato il 6 marzo 1475 a Caprese. 



 
 
Un'analisi critica di oltre seicento pagine, che unisce competenze storiche e studi formali, è stata 
redatta dal professor Michel Draguet al termine della ricerca da lui condotta basandosi su due rapporti 
di analisi tecnica approfonditi ed esaustivi realizzati dall'Istituto reale del patrimonio artistico del 
Belgio (KIK-IRPA), considerato uno dei cinque istituti più prestigiosi al mondo nel campo della 
conservazione e delle scienze del patrimonio. 

   

  

Prove scientifiche e datazione precisa 

Le principali conclusioni scientifiche del KIK-IRPA sono le seguenti: 
  
• Datazione al carbonio 14: l'analisi della tela di lino permette di datare il materiale tra il 1520 e 
il 1580, collocandolo chiaramente negli ultimi decenni di vita di Michelangelo. 
  
• Analisi dei pigmenti: il dipinto utilizza una tavolozza del XVI secolo, in particolare lo smalto, un 
pigmento minerale blu che Michelangelo potrebbe aver scoperto durante il suo apprendistato 
presso Domenico Ghirlandaio e che utilizza per dipingere la volta della Cappella Sistina. 
Inoltre, “l'identificazione dell'acido carminico dimostra l'uso di cocciniglie nella lacca rossa del 
mantello di Maria (...). Nel contesto dell'uso della lacca nel XVI secolo, la specie di cocciniglia 
messicana (Dactylopius coccus Costa) è la fonte più probabile”, afferma il Dott. 
Steven Saverwyns, Direttore del Laboratorio di analisi dei pigmenti, KIK-IRPA. “La presenza di 
lacca rossa a base di cocciniglie del Messico conferma una datazione a partire dal 1540”, assicura 
il Prof. Draguet, poiché questa lacca fa la sua comparsa in Europa nel corso di quel decennio e si 
ritrova nei dipinti di Tiziano, che la utilizza in particolare per dipingere La famiglia Vendramin che 
venera una reliquia della Vera Croce (1543-1547). 

  
• Scansione MA-XRF: la fluorescenza a raggi X macro ha confermato che uno dei monogrammi 
ampiamente documentati di Michelangelo è stato applicato due volte dall'artista sulla superficie 
originale del dipinto asciutto prima della formazione naturale delle crepe. A questi monogrammi 
si aggiunge, tracciata in modo criptico, una serie di tratti che può essere ricondotta alle cifre che 
compaiono nella corrispondenza dell'artista: 1-5-4. Senza tuttavia consentire una precisa 
determinazione dell’anno. 
  
• Riflettografia a infrarossi: questa ha rivelato cambiamenti significativi nella composizione 
durante il processo di pittura, escludendo la possibilità che l'opera sia una copia. 

  

“Nella composizione della pittura (né nella pittura sottostante ai monogrammi) non è stato possibile 
identificare alcun pigmento moderno. Le screpolature della pittura attraversano i monogrammi”, 
afferma il Dott. Saverwyns. 
 
 
 
 
 
 
 
 
 
 
 



 
 

 
Monogramma a sinistra,  

Circa 11 mm (altezza) – © Fredrik Johansson 
 

 
Monogramma a destra, 

Circa 11 mm (altezza) – © Fredrik Johansson 

 

L'indagine 

L'indagine è stata condotta sotto la direzione del Prof. Draguet, membro della classe delle arti 
dell'Accademia Reale delle Scienze, delle Lettere e delle Belle Arti del Belgio, Alto Rappresentante del 
Patrimonio Federale Belga e Direttore Generale Onorario dei Musei Reali delle Belle Arti del Belgio. Il 
Prof. Draguet è docente di storia dell'arte all'Università Libera di Bruxelles. Conducendo questa 
indagine e producendo una sintesi rigorosa tra ricerca archivistica e studio stilistico e storico, il 
Prof. Draguet ha colmato il divario tra l'analisi di laboratorio e la perizia tradizionale per confermare la 
presenza della mano di Michelangelo e integrare l'opera nella produzione dell'artista. 

“La presenza di due monogrammi autenticati dell'artista, integrati nel materiale stesso dell'opera, 
ci permette di considerare quest'ultima come un'opera autografa di Michelangelo”, asserisce il Prof. 
Draguet. 

  

Restauro e tecnica “scultorea” 

Dopo aver rimosso una sottile striscia di tela dipinta aggiunta all'opera dopo il 1920 per aumentarne 
l'altezza, il restauro effettuato da Arcanes ha permesso di riportare l'opera alle sue dimensioni 
originali. Secondo le parole del Dott. Saverwyns: “Il dipinto è in buone condizioni considerando la sua 
età.” 

  

• “Approccio scultoreo”: Al centro della strategia formale di Michelangelo vi è il posizionamento 
coerente di una fonte di luce unidirezionale proveniente da sinistra, che serve ad articolare la massa 
scultorea dell'insieme della composizione. Questa logica di illuminazione facilita una rigorosa 
applicazione del chiaroscuro, in particolare nel mantello della Vergine, dove la luce cattura i bordi delle 
pieghe pesanti e arrotondate a “cascata”, mettendo in risalto le cavità profonde. Michelangelo ha 
preso in prestito questo modo di rendere i drappeggi da Ghirlandaio.  

  

Questa maestria nella forma affonda le sue radici nei primi studi di Michelangelo. Le stesse pieghe a 
“cascata” e a “goccia d'acqua” identificate da specialisti come Sir Timothy Clifford, Paul Joannides e 
David Ekserdjan durante l'autenticazione nel 2019 dello Studio di Giove (circa 1490) — che si ispira 
direttamente al classico Apollo del Belvedere — trovano la loro espressione più compiuta ed evocativa 
nel drappeggio della Pietà Spirituali. 

  



 
 

Anche l'analisi del tratto pittorico conferma questa attribuzione: 

  

• Pennellate: l'opera è caratterizzata da pennellate multidirezionali (tratteggi paralleli e incrociati 
enfatici) utilizzate per rendere la carne e i tessuti, identiche a quelle identificate dal Metropolitan 
Museum of Art per l'attribuzione a Michelangelo del Tormento di Sant'Antonio, oggi conservato 
al Kimbell Art Museum. 

• “Riserve”: “La tecnica di lasciare delle ‘riserve rossastre’ attorno alle forme per rafforzare 
l'effetto di rilievo scultoreo è un marchio di fabbrica del maestro”, osserva il Prof. Draguet. 

• Composizione: la composizione scultorea, in cui le figure della Vergine e di Cristo si estendono 
fino ai limiti stessi del supporto, rappresenta un'altra caratteristica tipicamente 
michelangiolesca, una strategia visiva così specifica da costituire una vera e propria firma 
stilistica. 

  

Contesto storico 

Per secoli, la formula di Giorgio Vasari ne Le vite dei più eccellenti pittori, scultori e architetti, secondo 
cui Michelangelo avrebbe dipinto solo quattro pannelli durante la sua carriera, ha acquisito una certa 
autorevolezza e ha indotto gli studiosi a ritenere che Michelangelo si fosse allontanato dalla pittura da 
cavalletto dopo il completamento del Tondo Doni (circa 1503-1507) per dedicarsi all'affresco e alla 
scultura. Tuttavia, diversi studi hanno dimostrato che l'artista aveva realizzato altri dipinti, mentre 
l'identificazione dei “quattro pannelli” non è mai stata risolta in modo definitivo, ad eccezione 
del Tondo Doni. 

  
L'identificazione della Pietà Spirituali — opera strettamente legata all'Ecclesia Viterbiensis, quel circolo 
di riformatori riuniti attorno al cardinale Reginald Pole tra il 1541 e il 1545 nella speranza di restaurare 
l'unità della cristianità — mette in discussione la narrazione consolidata dimostrando che il maestro 
praticava la pittura da cavalletto per esprimere le sue convinzioni evangeliche all'interno di quel 
gruppo.  
  
Questa scoperta offre una rara panoramica della fase finale della carriera di Michelangelo dopo il suo 
incontro con la poetessa Vittoria Colonna, marchesa di Pescara. Quest'ultima condivideva con 
Michelangelo uno stretto legame spirituale, già testimoniato da corrispondenza, disegni e poesie. Allo 
stesso tempo, l'opera di Michelangelo subì una svolta legata alla ricezione negativa del suo affresco 
del Giudizio Universale nel contesto di un irrigidimento dogmatico testimoniato, nel 1542, dal ripristino 
dell'Inquisizione romana.    
  
Il breve trattato Il Beneficio di Cristo (Venezia, 1543), redatto da Benedetto da Mantova, cristallizza 
questo clima. I suoi temi principali – il peccato originale, la giustificazione per fede, il primato della 
grazia, l'imitazione di Cristo, il ruolo del libero arbitrio – contribuiscono a definire l'orizzonte religioso 
in cui si inserisce l'opera tarda di Michelangelo. 
  

Un'opera di natura teologica 

Il pesante drappeggio della Vergine offre un'ampiezza monumentale e un'ampia apertura che fungono 
da base stabile, simile a un altare, al corpo di Cristo, ancorando la composizione e sottolineandone il 
ruolo di pilastro di forza. La composizione cattura un momento sospeso tra la morte e la resurrezione; 
in mezzo a questo gioco di ombre, Cristo è raffigurato in un sonno profondo e sereno, uno stato 
totalmente privo dei segni fisici dell'agonia.  
  
 



 
 
Si tratta di una rappresentazione poco ortodossa, caratterizzata dalla notevole assenza degli Arma 
Christi (strumenti della Passione di Cristo). L'opera traduce una profonda interiorità spirituale che, al 
tempo della Controriforma, aggirava i nascenti divieti imposti dal Vaticano. Questa singolare 
devozione rendeva l'immagine potenzialmente sovversiva, se non addirittura proibita; un dipinto 
d'altare dalla struttura criptica che sfida con audacia il naturalismo di Tiziano e si attiene a una sobrietà 
formale vicina all'icona e alla pittura del Trecento, considerata da Vittoria Colonna propizia 
all'esacerbazione del sentimento religioso. 
  
Questa immobilità trova eco nel paesaggio onirico sullo sfondo, uno spazio irreale che funziona come 
un regno liminale piuttosto che come uno scenario realistico. Il paesaggio, che rappresenta una vista 
identificata come la campagna di Tivoli vicino al Ponte Lucano, fa riferimento alla sfera di influenza 
geografica dei Farnese e dei loro alleati. 
  
L'opera utilizza un complesso “collage visivo” di motivi propri di Michelangelo; ad esempio, il torso di 
Cristo e l’orbe sono una trasposizione formale diretta del suo famoso disegno Il sogno (1533 circa) 
conservato alla Courtauld Gallery, mentre le braccia di Cristo richiamano la figura di Sileno nel 
Baccanale di bambini (1533) conservato al Royal Collection Trust. La parte superiore del torso di Cristo 
riprende anche la Pietà Colonna (1538-1544), disegno conservato all'Isabella Stewart Gardner 
Museum di Boston. Queste autocitazioni hanno uno scopo teologico criptico, trasformando 
l'immaginario pagano in una potente meditazione sulla salvezza. 
  
L'invenzione più sorprendente di Michelangelo consiste in un orbe nascosto sotto la tunica della 
Vergine, che lo distingue dai suoi predecessori. Mentre la Vergine della Misericordia di Ghirlandaio è 
raffigurata letteralmente come la Madre della Chiesa che protegge i fedeli sotto il suo 
mantello, Michelangelo introduce un orbe nascosto sotto la sua tunica, spostando il simbolismo verso 
una sovranità più cosmica. Il volto della Vergine è caratterizzato da una grazia stoica e da un pathos 
contenuto; i suoi lineamenti giovanili esprimono una tristezza senza tempo e idealizzata piuttosto che 
una devastazione brutale, suggerendo che la sua angoscia è profondamente interiorizzata. 
  

Ridefinire l'eredità di Michelangelo 

Dopo la riscoperta della Pietà Spirituali diversi anni dopo la morte di Michelangelo, l'opera è apparsa 
come un archetipo fondatore, suscitando interpretazioni da parte degli artisti che l'hanno scoperta in 
una o più residenze Farnese. La specifica disposizione iconografica di questa Pietà è senza dubbio 
diventata la posa più frequentemente riprodotta nella storia dell'arte religiosa occidentale e si ritrova 
in artisti come Federico Zuccari, Marcello Venusti, Otto van Veen... che ne riprendono i motivi 
principali: la postura di Cristo, le braccia aperte, sostenuto dalla Vergine, lo sguardo della Vergine 
rivolto al cielo, la torsione del busto di Cristo, la posizione laterale delle gambe... L'assenza di copie 
contemporanee conosciute rafforza ulteriormente lo status di quest'opera come originale unico e 
opera primaria. 
  

L'opera  

• Titolo: Pietà Spirituali 
• Artista: Michelangelo di Lodovico Buonarroti Simoni (Caprese, Repubblica di Firenze, 1475 – Roma, 
Stati Pontifici, 1564) 
• Data: 154? 
• Tecnica: olio su tela di lino 
• Dimensioni: 134,7 x 107,2 cm 
• Foto: © Fredrik Johansson 
  



 
  
 

  

Sito Web: www.spiritualipieta.com 
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