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Con quest’opera Vico Consorti partecipò nel 1934 al concorso sui 
Presepi bandito dall’enapi in occasione della ii Mostra Internazionale 
d’Arte Sacra allestita a Roma, nella Galleria d’Arte Moderna1.
Nello stesso anno, il Presepio fu esposto a Siena, alla iii Mostra del 
Sindacato degli Artisti Toscani, insieme al Ritratto del Re, Il pane e 
Donna di Monfalcone, sculture che attualmente si conoscono soltanto 
per fotografie conservate dagli eredi dell’autore. Composta da tre 
gruppi e due figure isolate, l’opera fu ammirata da Emilio Santucci 
che ne scrisse su «Arte Cristiana» con sentiti elogi per la «genialità 
dell’ispirazione e per la bellezza dell’esecuzione». «Nell’anima delle 
sue figure e nelle linee delle loro rappresentazioni» Consorti si 
mostra «degno delle più belle e buone tradizioni che l’arte sacra ci 
ha tramandato» osservava Santucci, che sottolineava i diversi carat-
teri espressivi delle figure: «soave la Madonna […] devota e raccolta 
la figura di San Giuseppe, che vigila, eretto; e rilevanti nella loro 
modellatura i due giumenti accosciati ai piedi, dei quali uno quasi 
con un senso di comprensione allunga il collo come per rendere 
più manifesto il suo tributo di sottomissione al Re divino». Nella 
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1.	Vico Consorti, Medaglia della pastorizia, 1929.
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sulla croce è caduta riversa e si dibatte in uno spasimo crudele, in un’osses-
sione da epilettica, quasi partecipante del supplizio del suo adorato maestro 
che le insegnò la via della fede e della virtù. Attorno a lei son tenebre fosche 
quali si fecero al dipartirsi di quell’anima grande. Maria Maddalena! E chi 
lo dice che sia la grande peccatrice? Forse quei due piedi inchiodati ad un 
legno che compariscono in un angolo del quadro? Non mi sembrano accen-
no sufficiente. Tanto è ciò vero che non pochi hanno avuta l’impressione di 
una naufraga rigettata dal mare sulla spiaggia. Quindi né pure la chiarezza, 
evidenza del soggetto maturato nel cervello fervidissimo dell’artista e di cui 
gran parte è rimasta là, che forse la lena gli mancò di consegnarlo tutto su la 
tela per renderlo accessibile e comprensibile con quella figura. In quel dipinto 
ove l’energia di una sola figura dà la nota unica, il pittore ha espresso cosa da 
lui fortemente pensata, non v’ha dubbio alcuno. Solo, l’animo di chi guarda 
resta dubbioso sull’intendimento che ispirò l’ardito concetto. La donna distesa 
su quel terreno melmoso è bella nella sua posa drammaticamente epilettica, 
ma la luce insolita che d’intorno la rischiara è sgradevole al primo vederla e 
vi fa quasi indietreggiare. Ed in quella tenebrìa, che tutto confonde e mette 
allo scuro, non sappiamo spiegarci d’onde parta la luce che illumina la faccia 
ed il piede della Maddalena, nello spasimante volto della quale parmi ci sia un 
sentimento più voluto che vero, cercato negli sguardi che non accennano a 
dolore ma piuttosto a terrore, nelle luci artefatte e nella posa eccessivamente 
drammatica. [...] è doloroso per me dover registrare il suo presente insuccesso, 
ma si accerti che le lodi degli idolatri non incuorano al bene. Auguro all’egre-
gio giovane che di lui non possa dirsi quello che il Macaulay ebbe a dire del 
Byron: ‘Egli era colpevole del delitto che fra tutti è severamente punito. Era 
stato troppo lodato!’».

Allevi 1896: «Fra i quadri da lui dipinti meritano speciale menzione quello rappre-
sentante la Maddalena al Calvario, la Vita e l’altro raffigurante la Parabola delle Vergini. 
Nel primo vi è uno studio di gran sentimento e di originalità; l’occhio è preso e 
quasi inchiodato, e si posa sulla testa della Maddalena che un colpo di luce, quasi 
istantaneo, illumina; l’espressione della figura, rovesciata all’indietro su di una rupe 
e coperta da una veste quasi nera, commuove; del Cristo si vedono i soli piedi 
inchiodati ed insanguinati con porzioni del fusto della croce; nel lato opposto a 
questa si vedono: la parte superiore di una figura che s’immagina Giuseppe d’Ari-
matea che viene con la scala per la deposizione, la testa della Marta [sic !], anch’essa 
caduta a terra dal terrore e un accenno del S. Giovanni. La scena è sull’imbrunire; 
il cielo è coperto da densissime nuvole. Questo quadro, che è di proprietà della 
Pinacoteca Senese, figurò ammiratissimo all’Esposizione Artistica di Milano nel 
1894 insieme al cartone della S. Caterina [per l’affresco del Duomo di Chiusi]».

Angeletti, Natali 1904: «Degno riscontro all’Adultera fa la Maddalena nel Calvario». 
Qui la parola del perdono è più chiara, più santa e solenne. Maria Maddalena, 
supina sul monte dinanzi alla croce, accoglie nel seno la mistica luce che emana 
dal Cristo spirato, di cui solamente i piedi trafitti di chiodi e maculati di sangue 
appaiono nel quadro. La figura della Maddalena è misticamente ideale; dal velo 
bruno delle vesti emergono il collo, il volto, una parte del seno, una mano ed un 
piede. Il volto è ineffabilmente puro, trasfigurato in una similitudine di cosa divina 
dall’empito della passione, dalla sublime santità del dolore. Non mai l’angoscia dello 
spirito ebbe una così pura e delicata e possente figurazione ideale. Il collo ed il seno 
rifulgono d’un nivale candore: la mano ed il piede paiono fiori d’una mistica flora, 
germogliati dal seno della Morte. Questo quadro è un mito, un sacrificio, un rito 
di purità e di grazia. La Redenzione si compie come un prodigio sul monte».



tenzione sulla linea pura del quadro, semplificando ed eliminando 
ogni accessorio non indispensabile, cosicché la rappresentazione 
viene a restringersi alle sole figure dell’azione5. è la frequentazione 
dell’ambiente romano, ricco di stimoli cosmopoliti, che avvia il 
pittore verso una temperie simbolista: già si riscontra nella Santa 
Caterina in atto di scrivere sotto l’ispirazione della Vergine (1893, fig. 
2), toccherà un vertice Sul Calvario, proseguirà nel corso degli anni 
Novanta, esaurendosi in opere quali Purgatorio (fig. 5), Vita e morte 
(1894-1895), La parabola delle Vergini (1895, fig. 6).
Se per la novità del taglio compositivo questa tela Sul Calvario rin-
via a opere quali Le Marie ai piedi del sepolcro di Gaetano Previati, 
sebbene rimanga, per il resto, ancorata a un impianto pittorico di 
tipo verista, la ricerca del giovane Viligiardi nell’ultimo decennio 
del diciannovesimo secolo perviene a esiti qualitativi paragonabili a 
quelli di Giulio Aristide Sartorio (certo ammirato dall’artista sene-
se) o del condiscepolo, presso Maccari, e amico fraterno, Giulio 
Bargellini. Ma il ductus pittorico quasi liquido, la pennellata rapida e 
sicura, la sostanziale impressione di una grande decorazione barocca 
che questa pittura manifesta, sono indubbiamente memori dell’in-
finita serie di studi compiuti a Venezia da Viligiardi sul venerato 
Giambattista Tiepolo.
Il considerevole sforzo compiuto nella realizzazione di questo dipin-
to dal giovane artista e la generosità del suo dono alla Pinacoteca 
senese, non furono unanimemente apprezzati in patria, almeno a 
giudicare dall’anonimo articolo fortemente critico uscito sulla stam-
pa cittadina all’indomani dell’esposizione del gennaio 1895, ove 
l’opera viene senza mezzi termini giudicata «un salto nel buio» e la 
figura della Maddalena, che «caduta riversa [...] si dibatte in uno 
spasimo crudele, in un’ossessione da epilettica», accostata a «una 
naufraga rigettata dal mare sulla spiaggia».

Gianni Mazzoni

5.	A. Viligiardi, Purgatorio. Ubicazione sconosciuta.

6.	A. Viligiardi, La parabola delle vergini, 1895. 
Ubicazione sconosciuta.

appendice

Sul Calvario dipinto di Arturio Viligiardi, in «Il Libero Cittadino», Siena, 24 gennaio 
1895: «[...] La ricerca di nuovi orizzonti in arte sovente è lotta sterile spesso 
suicidio; i passi fatti innanzi diventano salti nel buio. Ed un salto nel buio, 
mi duole sommamente di doverlo dire l’ha fatto, parmi indubbiamente, il 
Viligiardi col suo quadro Sul Calvario, che il pubblico senese fu chiamato a 
vedere nella succursale della pinacoteca dell’Istituto di Belle Arti, nei primi 
giorni di questa settimana. Maria Maddalena dinnanzi al Cristo agonizzante 

58



64 57

di base tre volte maggiore dell’altezza), decisamente insolito. La 
scena è ridotta all’essenziale con l’estatica figura della Maddalena 
al centro, distesa, in posizione supina, sul lieve pendio roccioso 
del monte al quale si approssimano, sembrano quasi alitare, oscure 
nubi tempestose. Del Cristo, appena spirato, ma che riverbera di 
luce il volto esangue della donna, si intravedono all’estrema sinistra 
i piedi striati di sangue, rattrappiti nell’ultimo spasimo, trafitti da 
un grande chiodo conficcato nel legno della croce. Il sangue del 
Cristo è colato alla base e macchia di rosso in più punti il suolo 
grigio antracite. Sul lato opposto la scala che servirà per la depo-
sizione è frettolosamente portata da Giuseppe d’Arimatea: se ne 
intravede giusto un lembo, inclinato sulla sagoma d’una gamba e 
di parte della veste che paiono quasi una macchia sfocata, come se 
nei tempi lunghi di uno scatto fotografico il personaggio, in posa, 
si fosse improvvisamente mosso. è in realtà questo un espediente 
per conferire senso dinamico all’ammagine. Sotto di lui più nitida, 
riversa a terra e coperta da un grave manto scuro, si osserva in 
scorcio un ritaglio della figura della Vergine, del cui volto si perce-
pisce appena la cavità bruna, entro una chiazza chiara triangolare, 
della bocca spalancata in un urlo lancinante, soffocato, di infinito 
dolore. Poco più avanti verso il primo piano, esattamente al centro 
del lato corto di destra, in due brandelli di mani incrociate e com-
presse sulla calotta cranica, che emergono da una crepa del terreno, 
è espressa la pena sovrumana del discepolo caro a Gesù, Giovanni 
Evangelista, testimone diretto dell’eterno avvenimento.
Compiuti gli studi presso l’Istituto senese di Belle Arti, uscito anzi-
tempo dalla scuola in cui mai si era visto, in tutto l’Ottocento, un 
giovane tanto dotato di talento e ingegno versatili, da sbalordire 
costantemente i suoi professori e bruciare ripetutamente i tempi 
di apprendimento. Chiamato a Roma come aiuto, appena dician-
novenne, da Cesare Maccari già nel 1888 per ultimare i celebri 
affreschi del Senato e portato, in seguito, nel cantiere della cupola 
di Loreto e altrove, Viligiardi, che ha già ottenuto il Pensionato 
Biringucci, vince nel 1891 il primo Pensionato Artistico Nazionale 
di Pittura, di durata quadriennale. Grazie a queste sovvenzioni egli 
può risiedere nella capitale ove è introdotto e guidato, appunto, 
da Maccari, e ha modo di poter viaggiare per motivi di studio 
in Italia. Dopo le prime prove pittoriche, L’arresto di Corradino di 
Svevia e La negazione di Pietro (1888), L’Adultera (1890)3, Il Sansone 
prigioniero (1891, fig. 4)4, l’artista viene abbandonando le tendenze 
maccariane verso gli effetti scenici, concentrando via via tutta l’at-

3	Sull’attività di Viligiardi cfr. G. Mazzoni, Siena 
tra Purismo e Liberty, cit., pp. 192-197, 263-264; 
F. Petrucci, A Siena fra Otto e Novecento. La 
pittura di Arturo Viligiardi, in «Antichità Viva», 
xxvii, 1988, pp. 50-56; E. Spalletti, in La cultura 
artistica a Siena nell’Ottocento, cit., pp.  536-541; 
G. Mazzoni, Il restauro ottocentesco del Duomo. 
L’intervento di Giuseppe Partini e la decorazione 
di Arturo Viligiardi, in Chiusi cristiana, Chiusi, 
1997, pp. 116-141; ‘Vita e morte’ 1894-1895. 
Arturo Viligiardi a San Gimignano, cat. mostra, 
cit. Vedi da ultimo, G. Mazzoni, Sul progetto di 
rialzamento delle tori medievali di Siena, in Presenza 
del Passato. Political Ideas e modelli culturali nella 
storia e nell’arte senese, atti del Convegno (Siena, 4 
maggio 2007), Siena, 2008, pp. 251-258.
4	Vedi ora lo studio di A. M. Damigella, in ‘Vita 
e morte’ 1894-1895. Arturo Viligiardi a San Gimi­
gnano, cat. mostra, cit., pp. 25-43.
5	G. Mazzoni, Siena tra Purismo e Liberty, cit., p. 193.

4.	A. Viligiardi, Sansone prigioniero, 1891. Roma, 
Soprintendenza Speciale alla Galleria Nazionale 
d’Arte Moderna e Contemporanea.

naturalezza degli atteggiamenti dei pastori «ci è dato di sentire la 
devota semplicità della loro offerta, nel gruppo dei Magi invece 
ci vien fatto di intuire una certa solennità, in quanto li vediamo 
regalmente rappresentati e in atto quasi di compiere un rito, nella 
ricchezza del loro paludamento […]»2.
Il Presepio si propone infatti come importante testimonianza dello 
stile di Consorti degli anni Trenta, in un momento in cui lo scultore 
si distaccava con originalità dall’insegnamento simbolista e liberty 
del primo maestro Fulvio Corsini e, mettendo a frutto le conoscen-
ze tecniche e culturali apprese alla Scuola della medaglia a Roma, 
frequentata sotto la guida di Giuseppe Romagnoli3, partecipava da 
protagonista alle ricerche di modernità avviate nell’ambiente senese. 
Già nel 1926, nel presentare la nuova rivista senese «La Diana», i 
fondatori Dario Neri, il conte Guido Chigi Saracini, il marchese 
Piero Misciattelli, Aldo Lusini ed il podestà Fabio Bargagli Petrucci 
dichiaravano il loro intento di promuovere un rinnovamento cul-
turale finalizzato ad elevare l’educazione e la sensibilità dell’intera 
popolazione e a migliorarne le risorse economiche. Ritenevano 
necessario, per questo, aggiornare e riqualificare la produzione arti-
stica ed artigianale della città4 che, priva di «opifici rumorosi e inva-
denti» aveva mantenuto «quello spirito d’individualità da cui le arti e 
le scienze hanno sempre tratto la sorgente dei più vividi ingegni»5 ed 
era più che mai certa che l’avvenire fosse «legato alle sue tradizioni 
artistiche più che a un ben difficile sviluppo industriale»6. 
Contemporaneamente, infatti, un nuovo impulso all’editoria locale 
fu dato dall’uso della xilografia d’arte — di Dario Neri, Virgilio 
Marchi, Aldo Piantini — per accompagnare testi poetici e letterari 
e per illustrare contenuti musicali, così da divulgare l’ancora poco 
nota musica da camera proposta dall’associazione concertistica 
«Micat in Vertice» inaugurata nel 1923 dal Conte Chigi7, men-
tre lo stesso Dario Neri promosse la sezione senese alla ii Mostra 
internazionale delle arti decorative a Monza nel 1925 dove, ad 
accompagnare il suo elegante salotto in acero bianco graffito di 
nero, erano presenti ceramiche di Dino Rofi e piatti sbalzati in 
argento e rame di Federico Martelli8. Oggetti simili, degli stessi 
artisti, figuravano nel 1932 alla Prima mostra senese di arte applicata 
insieme a legature di libri e piccoli mobili con tarsie lignee raffi-
guranti paesaggi della campagna senese di Roberto Corsini, ferri 
battuti di ispirazione naturalistica di Massimo Paciotti, tappeti e 
mobili su disegni del Neri, così da proporre di Siena un’immagine 
artisticamente attuale, in linea con le tendenze moderniste delle 

2	E. Santucci, Un “presepio” dello scultore senese 
Consorti, in «Arte Cristiana», xxiii, 1935, pp. 1-2.
3	Per la biografia di Consorti si veda Vico 
Consorti scultore 1902-1979, cat. mostra (Siena, 
Palazzo Pubblico, 28 dicembre – 2 febbraio 
2003), a cura di F. Petrucci, Siena, 2002.
4	Editoriale, Dichiarazione d’amore, in «La Diana», 
i, 1926, p. 6.
5	E. Felici, Antologia di scritti sul panforte della 
secolare casa Giuseppe Parenti, Siena, 1925, p. 7.
6	F. Bargagli Petrucci, Siena e l’artigianato, Siena, 
1929, p. 9.
7	F. Petrucci, Vita e opere di Vico Consorti, in Vico 
Consorti scultore…, cit., pp. 23-24.
8	E. Crispolti, Per Neri pittore, in Dario Neri 
dipinti, incisioni, libri, cat. mostra (Siena, Santa 
Maria della Scala, 10 agosto – 15 settembre 
1996), a cura di A. Neri, Siena 1996, p. 13.

2.	Vico Consorti, Munifecentia, ceramica, 1932.
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altre nazioni europee e finalmente svincolata dalle riprese rinasci-
mentali e dagli attardamenti preraffaelliti per decenni ripetuti nelle 
più diffuse e banali produzioni dell’artigianato locale9. Consorti è 
felicemente coinvolto in questo corale dinamismo culturale: per 
le Ceramiche di Santa Lucia dirette da Dino Rofi realizza piccole 
sculture e piatti decorativi (fig. 2) da produrre in serie limitate in 
un materiale ceramico di particolare lucentezza e di colore avorio, 
derivato dalla segreta miscela di terra e marmo elaborata dallo stesso 
artista con l’aiuto del Rofi, erede dei preziosi taccuini scientifici di 
Bernardino Pepi10.
La modernità di questi lavori — una Madonna col Bambino11, la Santa 
Lucia12, dei calamai con figure di pastorelli, piatti con allegorie 
mitologiche13 — viene presentata con elogi sulle più importanti 
riviste del tempo, da «Domus» al «Giornale dell’Arte», ed indicata 
come «piccola rivoluzione» dell’ambiente senese, per l’alleanza riu-
scita fra artista e artigiano che, nel rispetto delle leggi di equilibrio 
e tradizionalismo tipiche del gusto cittadino, risponde all’aderenza 
allo scopo ed allo spirito sintetico e mobile del tempo14.
Nello stesso periodo, oltre alle ceramiche, Consorti realizza preziose 
sculture in argento, anch’esse adatte ad una limitata produzione in 
serie, come la Leda presentata alla Mostra Internazionale dell’Orafo 
di Venezia nel 1930 e il centrotavola con un girotondo di bimbi, 
in bronzo ed argento, ora in collezione privata a Siena15. Sono 
sculture di piccole dimensioni caratterizzate da profili morbidi, 
ampie superfici aperte alla luce, proporzioni slanciate ed eleganti, 
cui si accosta per stile e cronologia il nostro Presepio che si presenta 
come una sintesi dei motivi proposti dall’artista in quegli anni: il 
volto della Vergine, dalla pura forma di mandorla e dai minuti line-
amenti aggraziati e severi, l’esile collo lunghissimo, quasi omaggio 
alle Madonne di Simone Martini, accostati ad un Bambino tenero e 
paffuto che nell’aspetto inerme evoca amore e speciale protezione, 
ricordano il gruppo ceramico presentato alla ii Mostra Sindacale di 
Siena (fig. 3); il gruppo dei pastori con la cornamusa e le pecore 
rimanda alla medaglia della Pastorizia, con cui Consorti aveva vinto 
il premio di Perfezionamento alla Scuola della Medaglia di Roma 
(fig. 1) nel 1929; i gesti oranti degli Angeli echeggiano la ieratica 
posizione della Santa Lucia in ceramica (fig. 4).
Dopo le esposizioni a Roma e a Siena, il Presepio fu acquistato 
dall’avvocato Alessandro Raselli, amico di Vico dalla giovinezza che, 
dopo aver studiato con Piero Calamandrei, di cui a lungo rimase 
collaboratore, insegnava allora alla facoltà di Giurisprudenza di Siena 

9	E. Cavallucci, Il i Concorso Senese di Arte 
Applicata, in «Bollettino Ufficiale del Consiglio 
e Ufficio Provinciale dell’Economia di Siena», 
gennaio 1932, pp. 3-9 e D. Neri, Artisti e 
artigianato in Siena, in «Bollettino Ufficiale del 
Consiglio e Ufficio Provinciale dell’Economia 
di Siena», agosto 1932, pp. 3-8.
10	R. Traldi, La ceramica senese nell’Ottocento: Ber­
nardino Pepi e la sua scuola, in Siena tra Purismo 
e Liberty, cat. mostra (Siena, Palazzo Pubblico, 
20 maggio 30 – ottobre 1988), Milano-Roma, 
1988, pp. 319-320.
11	Scultura in ceramica e in alluminio, in «Domus», 
1932, ii, p. 566.
12	E. Santucci, Una S. Lucia in ceramica, in «Arte 
Cristiana», xxiii, 1932, p. 285.
13	A. Luchini, Il primo Concorso Senese di Arte 
Applicata, in «La Stampa», 28 gennaio 1932; 
C. Giachetti, Giovane arte senese, in «Gazzetta 
del Popolo», Torino, 24 gennaio 1932; C. 
Carignani, Il successo della Seconda Mostra 
Senese degli artisti toscani, in «Regime Fascista», 
Cremona, 22 gennaio 1932.
14	S. Samek, La ceramica di ‘S. Lucia’ in Siena, in 
«Giornale dell’Arte», 1932, 16, p. 4.
15	Si vedano riprodotti nel catalogo Vico Consorti 
scultore…, cit., pp. 82 e 85.



3.	Vico Consorti, Madonna col Bambino, ceramica, 
1932.



ed era già ben conosciuto per alcune pubblicazioni di diritto civile 
di indubbio rilievo scientifico. Appassionato di musica e di arte, egli 
seguiva i concerti della «Micat in Vertice», era amico e consigliere 
del conte Chigi e con lui condivideva il culto per il bello in tutte le 
sue forme, secondo una colta educazione umanistica che guardava 
al contemporaneo se da questo tralucevano ricchezza di tradizio-
ne figurativa e significati spirituali. Entrambi trovarono in Vico 
Consorti lo scultore più adatto, a Siena, a dar voce ai loro pensieri 
estetici e se il conte intrattenne con lui un pubblico rapporto mece-
natizio di lunga durata, Raselli fu un altrettanto valido estimatore e 
mentore della sua attività, sostenuta con amicizia sincera. Fra i libri 
più cari conservati dallo scultore pur attraverso i numerosi traslochi 
effettuati, ed ancora oggi custodito gelosamente dagli eredi, è Il nudo 
nell’arte. Arte antica di Alessandro della Seta, regalatogli da Raselli nel 
1938 con dedica affettuosa: un volume di immagini di sculture del 
mondo greco-romano che sembra suggerire la loro affinità nell’ama-
re l’armonia e la naturalezza delle forme. La scelta del Presepio fatta 
da Raselli fra i tanti lavori dell’amico pare dunque motivata proprio 
dall’intonazione classica e insieme attuale dell’opera: l’equilibrio 
compositivo che caratterizza i gruppi, la solenne compostezza dei 
gesti silenti delle figure, la fierezza dei volti e la partecipata comu-
nicazione di sentimenti diversi appaiono infatti icone evocative di 
immagini del passato, ma insieme moderne proposte di un antieroi-
co arredo domestico, elegante senza sfarzo, di dimensioni modeste 
adatte al vivere borghese sobrio ed equilibrato.
Le nipoti di Raselli ricordano come fosse un rito, in casa di 
Alessandro, la preparazione del Natale: il grande albero era ornato 
ogni anno diversamente, con addobbi e festoni acquistati nei viaggi 
recenti disposti con fantasia e sensibilità dalla moglie Maria Urban, 
ma il fulcro della decorazione era sempre il Presepio di Consorti, 
principale protagonista della festa, sempre uguale anno dopo anno 
ed ogni volta ammirato dall’intera famiglia per il sincero raccogli-
mento e l’intimo misticismo che evocava. 
Dopo la morte di Raselli, il 22 maggio 1984, la moglie si trasferì a 
Roma portando con sé il Presepio e soltanto una serie di fortunate 
casualità hanno permesso di ritrovarlo e riportarlo a Siena che si 
è così arricchita di un’opera bella e poetica, stimolante a rileggere 
con sguardo limpido un periodo della storia artistica cittadina di 
grandi speranze e fermenti innovativi.

Francesca Petrucci



4.	Vico Consorti, Santa Lucia, ceramica, 1932.




