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a Tiziana






 


 


Pourquoi, lorsqu'il s'agit de peinture ou d'art


en général, tout le monde se croit-il en droit de


porter de jugements definitifs? Je ne suis jamais arrivé a me l'espliquer!1


Armand Drouant


 


 


…mai j'avertis que pour critiquer judicieusement il faut avoir une parfaite connoissance de toutes les parties qui composent l'ouvrage & des raisons qui en font un bon tout.


Car plusieurs jugent d'un Tableau par la partie seulement qu'ils aiment, & ne comptent pour rien celles qu'ils ne connoissent ou qu'ils n'aiment pas.2


Roger de Piles


 


 


___________________


 


1 Drouant A., Dialogue sur la peinture, Edition Bequemin, Cherbourg, France, 1946.


2 De Piles R., Cours de peinture par principes, Jacques Estienne, Paris, 1708.




 


INTRODUZIONE


Ogni vendita ha il suo prezzo. E come si stabilisce quella cifra? Ovviamente non ha alcuna relazione con i costi. La spesa per una tela e dei colori difficilmente supera i 50 euro. Neanche il tempo impiegato dall'artista incide sul prezzo: per realizzare alcune opere ci vogliono tre ore, per altre tre mesi. […]. I prezzi non riflettono il valore artistico e la qualità dell'opera, ma le sue dimensioni: può sembrare semplicistico, ma non lo è affatto. […]. Quando è difficile giudicare la qualità della produzione di un artista, generalmente si preferisce stabilire i prezzi delle sue opere in base alle dimensioni, nel tentativo di dare punti di riferimento stabili ai potenziali compratori. Nelle rare occasioni in cui opere di pari dimensioni di un artista maturo hanno un prezzo diverso, la differenza viene giustificata ricorrendo all'importanza dell'opera, alla difficoltà di esecuzione, piuttosto che alla qualità artistica.3


 


Le quotazioni dipendono dalla somma di un insieme di elementi che il collezionista deve sempre tener presente quando acquista l'opera di un artista: la qualità dell'opera, il grado di commerciabilità e di piacevolezza, la forza economica e l'importanza del gallerista, il critico di riferimento, le pubblicazioni e il curriculum delle mostre, i collezionisti, la diffusione nazionale e/o internazionale, il ruolo dei musei e delle istituzioni pubbliche, gli investimenti pubblicitari.4


 


Queste sono le diverse considerazioni di due protagonisti del mondo dell’arte che cercano di spiegare come si formi il prezzo di mercato di un'opera. Da quanto viene detto, quindi, si evince che la stima del prezzo di mercato di un dipinto è impresa che presenta varie difficoltà e si presta a considerazioni che possono divergere, anche di molto, tra di loro.


La moda delle expertise si è imposta in maniera prepotente negli ultimi tempi e si vedono in circolazione relazioni redatte con toni ridondanti degne di un discorso da imbonitori da fiera, allo scopo di far aumentare il prezzo dell'opera.


In questo lavoro si passeranno in rassegna i vari metodi di valutazione che si sono succeduti nel tempo, partendo da quelli che si poggiavano solo su parametri forniti dai protagonisti del mondo dell’arte, basati su fattori come composizione, disegno, colore, espressione e intelligenza del segno, caratterizzati da grande arbitrarietà a quelli che, fondati sullo studio dei prezzi edonici5, considerano la carriera dell'artista e la sua reputazione, a quelli basati quasi esclusivamente su dati certi e misurabili come le vendite all'asta e gli indici di trend.


Prima di illustrare questi metodi si è pensato di descrivere gli elementi che concorrono alla formazione del valore di un dipinto, sia quelli intrinsecamente connaturati all’opera come il formato, la tecnica e il genere, che quelli non strettamente legati alla sua materialità come la provenienza e il luogo della vendita, oppure ancora quelli riguardanti la considerazione di cui ha goduto l'artista durante la sua vita, come i libri che gli sono stati dedicati o la rinomanza dei musei nelle collezioni dei quali le sue opere trovano posto.


Tra le variabili principali da utilizzare per il calcolo si trovano i dati storici relativi ai prezzi di aggiudicazione delle vendite all'asta. Questi dati, oltre ad essere divenuti facilmente reperibili, anche e soprattutto attraverso la rete internet, rappresentano la fonte più oggettiva a disposizione, malgrado non costituiscano la totalità delle vendite, ma sono elementi reali la cui dimensione, in termini monetari, negli ultimi anni, ha superato il 50% del totale delle vendite complessive di arte. I risultati sono rilevabili dai numerosi database stilati grazie ai bollettini delle aggiudicazioni delle case d'aste.


Alcune di queste banche dati, come Artprice.com, conservano i risultati delle vendite all'incanto addirittura dal Settecento.


Altri elementi non meno importanti sono gli indici di correzione, da utilizzare per attualizzare i prezzi di vendita realizzati nel passato. Indici che rappresentano le performance dei prezzi delle opere d'arte negli anni, la rivalutazione monetaria, quella degli immobili e l'andamento degli indici borsistici.


In questa trattazione si considereranno solo le opere bidimensionali come i dipinti, a olio o con colori acrilici, tempere, acquerelli e disegni, a esemplare unico, tralasciando le opere duplicabili come stampe, litografie e fotografie, oltre alle sculture, le elaborazioni sperimentali come installazioni, performance e lavori con materiali inusuali. I dipinti da esaminare dovranno essere sicuramente attribuibili a un determinato autore, escludendo quindi quelli di dubbia paternità, appartenenti alla scuola di, alla cerchia di o di chi sia seguace di.


Sono da considerare con molta cautela le opere degli Old Master6 dato che, frequentemente, negli anni passati, si sono verificate vere e proprie manipolazioni di dipinti da parte di abili restauratori che li facevano passare come opere dei grandi del passato. La difficoltà di giungere a una precisa attribuzione, senza avere prove e documenti inoppugnabili, è testimoniata da quanto successo nel tempo andato. Sono ancora nella memoria collettiva la beffa livornese delle Teste di Modigliani7, la farsa grottesca del Crocifisso Ligneo di Michelangelo8, la controversa scoperta dei Cento disegni di Caravaggio9 e di molti altri simili accadimenti. Anche celebri musei sono incorsi in veri e propri "infortuni", acquistando opere false munite di accrediti di critici d'arte di grande rinomanza, come insegna la vicenda del Kouros10 del Paul Getty Museum di Los Angeles.


Da sottolineare anche la perizia di falsificatori come lo scultore cremonese Alceo Dossena (1878-1937) che, all’inizio del Novecento falsificò decine di opere dell’antichità e del Rinascimento, riuscendo a ingannare con i suoi falsi anche musei come il City Art Museum di Saint Louis, negli Stati Uniti, che acquistò, nel 1952, la scultura Diana cacciatrice per 56.000 dollari, ritenendola opera etrusca. Altro grande falsario fu il pittore ungherese Elmyr de Hory (1906-1976) che riprodusse opere di Picasso, Matisse, Modigliani, Renoir e altri grandi pittori, traendo in inganno anche importanti musei pubblici. Tanto fu l’interesse per l’opera di questo “artista” che parte delle sue gesta sono state riprese nel film di Orson Welles F come falso del 1974.


Da considerare poi che le opere realizzate fino al XVIII secolo, quando si tratta di dipinti di grande rilevanza, dei quali la documentazione esistente non lascia dubbi sulla paternità, non sono quasi più in circolazione e giacciono in musei o in importanti collezioni. La rarefazione di queste opere, porta a deprimerne gli scambi e, per quelle più importanti, essendo oggetto di tutela da parte dello Stato, che li ha assoggettati a notifica, sono state rese invendibili all’estero e praticamente introvabili sul mercato. 


Se i metodi basati sulla regressione edonica possono sicuramente essere utilizzati anche per valutare opere di arte contemporanea realizzate da artisti viventi, quelli basati sui prezzi medi, avendo come fondamento le quotazioni delle vendite all'asta degli anni passati, non si possono utilizzare per i pittori ancora in vita. Il motivo sta nel fatto che questi potrebbero aggiungere altre opere a quelle già esistenti, oppure cambiare il loro stile, oppure sposare nuove idee che potrebbero modificare l’atteggiamento del mercato verso quel determinato pittore.


La valutazione estetica ed economica dell’opera dell’artista potrebbe inoltre essere influenzata dalle mode, piuttosto improvvise e frequenti in questo comparto e in questo periodo storico e, oltre a ciò, i critici potrebbero non essere ancora arrivati a definire l’appartenenza dell'opera ad una corrente artistica determinata e a decidere ciò che è buono e ciò che durerà per sempre. In aggiunta, i risultati d'asta potrebbero essere ancora decisamente scarsi a causa della limitata presenza di queste opere sul mercato.


Il protagonismo delle gallerie d'arte in casi di questo genere è notevole e i prezzi di vendita che si formano in occasione delle transazioni, vengono spesso celati o diffusi con una certa reticenza da parte loro.


All’inizio, qualsiasi artista ha la possibilità di produrre opere in numero più o meno consistente mentre, quando queste conquistano la condizione di opere d’arte, entrano in un territorio che sfugge di mano all’artista, il quale viene condizionato da galleristi e critici che potrebbero orientarne la produzione secondo i loro desideri, spingendo lo stesso a incrementarne o a rallentarne il ritmo. Oltre a ciò i valori dell'arte contemporanea sono solidamente legati alle pubblicazioni che riguardano l'opera o l'artista, al numero di premi vinti dallo stesso e dalle esposizioni alle quali ha partecipato, alla presenza nei musei, alla reputazione di cui gode il gallerista che propone le opere dell'artista e agli investimenti pubblicitari.


In alcuni casi le opere contemporanee, all’inizio della loro presenza sul mercato, possono essere soggette a pressioni speculative con tornate d'asta nelle quali i prezzi di vendita vengono surrettiziamente gonfiati per favorire la crescita e l'affermazione di determinati artisti. Possono esservi artisti sostenuti in un primo tempo da galleristi e critici e poi abbandonati improvvisamente, apparentemente senza giustificati motivi, al loro destino. Artisti che, celebri in vita, dopo la morte vengono improvvisamente dimenticati e le loro opere svendute oppure, ancor peggio, non appetite da alcuno.


Nell’arte contemporanea c’è una corsa continua verso il rinnovamento, con la ricerca frenetica di novità, di caccia alle occasioni di investimento, simile a quella che avviene nei mercati finanziari speculativi e, artisti osannati e supervalutati un momento, vedono le loro opere passare dall’ipercomprato all’ipervenduto.


Grande importanza, in questo ambiente, riveste la capacità di intessere rapporti e relazioni con personaggi di spicco gravitanti attorno al mondo artistico, economico e politico, evento questo capace di produrre risultati eclatanti, uguali, se non più grandi di quelli prodotti nei secoli scorsi grazie ai rapporti tra artisti e prìncipi, papi e alti prelati.


I collezionisti con grandi possibilità economiche e molto esigenti, che rappresentano la parte più esclusiva della domanda, determinano la tendenza del mercato poiché le loro scelte aderiscono al sistema di valutazione creato dagli operatori del milieu artistico come galleristi, critici e curatori. Gli acquisti si orientano sempre sugli stessi nomi, creando liste d'attesa, fenomeni di divismo e di infatuazione, provocando un aumento smisurato nelle quotazioni, senza alcun legame con la realtà.


I risultati che sortiranno dai metodi descritti, pur modificati con gli opportuni correttivi, non potranno che essere necessariamente approssimativi poiché alcuni elementi o eventi che vengono ad interessare l’artista o la sua opera, sono difficilmente valutabili; tali possono essere un cambiamento di gusto da parte dei collezionisti o un’improvvisa flessione dei valori dovuta a una caduta di interesse verso un determinato artista, oppure ancora a seguito della liquidazione di una ricca collezione di sue opere, evento questo che provoca sempre, per un periodo anche piuttosto lungo, una flessione considerevole delle quotazioni.


Ci si potrà avvicinare alla quantificazione dell’influsso che questi eventi avranno sul valore finale di un’opera solo con la sensibilità, la preparazione, l’esperienza e una profonda conoscenza del mondo artistico ed economico.


 


 


___________________


 


3 Thompson D., Lo squalo da 12 milioni di dollari, Mondadori, Milano, 2017, pp. 269, 270.


4 Fiz A., Investire in Arte contemporanea, Franco Angeli Editore, Milano, 2002, p. 13.


5 Questo metodo è basato sull'assunto che il prezzo complessivo di un dipinto può essere interpretato come il prezzo di un'opera standard più il prezzo delle varie caratteristiche che la differenziano. La regressione edonica consente di stimare sia il prezzo delle caratteristiche che quello dell'opera standard.


6 La distinzione che viene fatta ancor oggi in ambito accademico tra arte medioevale (dal 476 al 1350 circa), moderna (dal 1350 al 1800 circa) e contemporanea (dal 1800 ad oggi), non viene più praticata nel mondo mercantile dell'arte che distingue invece tra Maestri antichi (Old Master) per le opere realizzate da artisti nati prima del 1760, XIX secolo (19th- century)  per opere realizzate da artisti nati tra il 1760 e il 1860, Arte moderna (Modern Art): opere realizzate da artisti nati tra il 1860 e il 1920, Dopoguerra (Post-war): opere realizzate da artisti nati tra il 1920 e il 1945 e Arte contemporanea (Contemporary Art): opere realizzate da artisti nati dopo il 1945.


7 È l’estate del 1984, un secolo dalla nascita di Amedeo Modigliani: a Livorno le ruspe dragano i canali in stile Venezia della città vecchia, alla ricerca di alcune sue sculture. La leggenda narra che una sera del novembre 1909, stufo di essere preso in giro dai suoi concittadini, l’artista ne buttò alcune nei fossi. Passano i giorni, la ricerca è infruttuosa («Trovata una sega!», titolò il satirico Vernacoliere), sicché quattro amici decidono di armarsi di trapano, scolpirne una su un pezzo di marciapiede e questa, davvero, buttarla nel canale. Il giorno dopo — è il 24 luglio — il velocissimo ritrovamento della scultura è salutato dai critici e dagli storici dell’arte come una scoperta fantastica capace di gettare una “nuova luce” sul lavoro del maestro, un miracolo insomma. «Finezze di segno e di taglio che sono inequivocabilmente di Modigliani», scrivono. Vengono tirate su altre due sculture nelle settimane successive, in tutto tre. La notizia richiama troupe televisive da tutto il mondo, i livornesi esultano e in fondo sentono di aver fatto pace con quel loro figlio che dovette scappare per trovare fortuna. Solo che a settembre l’estasi collettiva finisce di colpo. A Panorama i quattro ragazzi confessano la burla, vanno addirittura in tv a mostrare come hanno scolpito l’opera perché all’inizio non vengono creduti; e ci riescono benissimo, tra lo sbigottimento generale e la cocente delusione di mezza città e del mondo della cultura. (Pucciarelli M., Trent'anni fa la beffa di Modigliani, Repubblica, 25.07.2014).


8 Crocifisso ligneo attribuito a Michelangelo e acquistato nel 2008 dal ministero per i Beni culturali, allora guidato da Sandro Bondi: vicenda spinosa, finita sotto il giudizio della Corte dei Conti, che arrivò a parlare di “danno erariale”, citando in giudizio i vertici del ministero che si occuparono della transazione. Secondo la giustizia contabile, la piccola scultura lignea, infatti, non varrebbe i tre milioni e 200 mila euro pagati, ma al massimo 700 mila. Un granchio “tutto italiano”’, come commentano con ironia i giornali stranieri. (Cini L., I granchi dell'arte: dai falsi Modì a Caravaggio, La Nazione, 05.04.2014).


9 Il fatto risale al 2012, quando Bernardelli e Conconi, annunciano la scoperta, senza avere mai avuto dal Comune di Milano l'accesso agli originali, destando quindi diverse perplessità tra gli esperti del pittore, in primis per la metodologia con cui la ricerca era stata condotta e cioè studiando fotografie e non gli originali, e poi anche per il modo “innovativo” con il quale la scoperta era stata divulgata, cioè tramite un comunicato dell’Ansa e la pubblicazione di un e-book di 600 pagine. Iniziò dunque una causa legale tra il Comune di Milano e i due ricercatori durata appunto quattro anni. La sentenza, emessa il 9 maggio [2016], ma resa pubblica il 23, di cui riporta notizia lo stesso sito del Comune di Milano, ha condannato Maurizio Bernardelli Curuz e Adriana Conconi Fedrigolli al risarcimento di 50 mila euro per danni derivanti dalla “lesione della reputazione e dell’immagine del Comune di Milano e della “professionalità dei suoi dipendenti”. ([Anon.], Milano. Disegni attribuiti a Caravaggio, gli scopritori dovranno risarcire il Comune, www.artmagazine.it, (25.06.2016).


10 Da una dichiarazione di Federico Zeri: "Il Kouros, un enorme efebo alto più di due metri, ci fu presentato come opera greca di epoca arcaica. Appena vidi la scultura dissi: questo è un falso. Era falso per lo stile, era falso per le venature del marmo, era falso per il modo con cui era rotto. Non se ne conosceva la provenienza, la scoperta. Furono presentate perizie anodine. Avevo già impedito al museo di acquistare un altro falso, un rilievo greco che era grottesco, ridicolo. E invece insistevano... Ho combattuto per ben cinque riunioni e ogni volta il prezzo scendeva di un milione di dollari. La scultura fu offerta a dodici milioni di dollari, che erano ventiquattro miliardi di lire perché il cambio era a duemila lire. Alla fine fu acquistata per sette milioni di dollari". Lei lasciò il Getty per questo? "Dalle pressioni che mi fecero mi accorsi che c'era qualcosa che non tornava. Dissi all'ultima riunione: siete in maggioranza, acquistate il Kouros ma mettete a verbale il mio voto contrario, la mia dichiarazione di falsità. Non fu fatto. […]. Come poi ho saputo, ma ripeto cose sentite dire, quella statua era stata in vendita a Roma, a via dei Coronari, per quaranta milioni di lire italiane." (Vagheggi P., Grande spreco al Getty Center, su Repubblica, 24.12.1997).




 


FATTORI CHE CONCORRONO ALLA FORMAZIONE DEL VALORE


 


 


I fattori principali che concorrono alla formazione del valore dei dipinti si possono dividere in tre categorie: fattori intrinseci, fattori estrinseci e indici di correzione. Alcuni metodi che si tratteranno non li utilizzeranno tutti, altri ne contempleranno dei nuovi ma si è comunque ritenuto utile descrivere quelli più caratterizzanti.






 


Capitolo 1


 


FATTORI INTRINSECI


 


 


 


1. Attribuzione


 


La giusta attribuzione è il primo requisito che il dipinto da esaminare deve possedere. L'importanza di una firma ormai ha fatto sì che il mondo dell'arte tenda a trasformarsi in un mercato di autografi giacché una firma ormai ha quasi più importanza della qualità.


A un certo livello di reputazione raggiunto da un artista, il mercato riconosce sempre più difficilmente la differenza tra una sua opera di grande qualità da una con qualità inferiori.


Il rischio di errata attribuzione è inferiore se si tratta di opera di artista vivente poiché, in questo caso, i certificati di autenticità sono facili da ottenere. In caso contrario, invece, si deve procedere con una certa dose di cautela.


Per l'attribuzione di un'opera d'arte il metodo più serio e rigoroso rimane la ricerca di carattere storico-filologico.


L'autenticità è provata senza alcun dubbio se si riscontrano documenti che comprovano l'esistenza di queste opere in inventari, atti notarili o conferimento di commissioni che documentano l'incarico a un determinato artista, in una determinata epoca e il relativo pagamento per l'esecuzione di quell'opera. Un’altra via che si può percorrere è quella della ricerca di fonti su pubblicazioni antiche, guide, cataloghi che parlano delle opere che ci interessano. Delle fonti reperite, però, bisogna trovare ulteriore conferma che conforti gli esiti.


Altro metodo è quello che poggia sull’individuazione dei caratteri stilistici, tradizione che si richiama agli studi fatti da Giovanni Morelli e Giovanni Battista Cavalcaselle, nell’Ottocento, basata su elementi quali la composizione, il colore, il disegno e la convinzione che ogni artista potesse essere caratterizzato e quindi individuato grazie alla ripetizione, nelle opere, di particolari anatomici come mani, piedi, nasi e orecchie sempre uguali. Questo metodo richiede l'acquisizione di una profonda preparazione concernente un vasto numero di opere riguardanti l’artista da esaminare; l'acquisizione di questa competenza, con la diffusione in rete di immagini relative a un numero rilevantissimo di artisti, è diventata sicuramente più agevole rispetto al tempo in cui hanno vissuto gli studiosi prima citati. Questo sistema di attribuzione è sicuramente meno rigoroso dei primi due poiché, anche se i giudizi si basano sulle conoscenze, anche profonde, di studiosi di rilevanza internazionale, vi può sempre essere un margine di errore, come del resto è comprovato dalle numerose false attribuzioni che hanno sempre caratterizzato il mondo dell'arte. Tutto questo si deve al fatto che la storia dell’arte non è una scienza esatta ma una scienza in continuo sviluppo, basata su studi sempre nuovi e su scoperte che possono acquisirsi con il tempo, modificando pareri, smentendo tesi e rendendo inutili studi fatti in precedenza.


 


Qualche studioso sarcasticamente afferma:


Per sbarazzarsi con profitto di un quadro la cui autenticità sia in discussione o che sia, per dirla schiettamente, falso, esiste un ottimo mezzo già sperimentato. Si porta l'oggetto da un esperto di buona volontà chiedendogli di periziarlo come opera di un noto maestro, e lo si butta poi sul mercato accompagnato da questa "patente". Non si tarderà molto a trovare un acquirente per investimento, abbagliato dall'altisonanza dei nomi e da classificazioni per quanto vaghe.11


Quando non vi è certezza assoluta nell’attribuzione dell’opera, compaiono accanto al dipinto, didascalie che riportano la dicitura “attribuito a”, “scuola di” o “cerchia di”. A che cosa corrisponde tutto questo? Nei cataloghi d’asta le terminologie sono precise. Se nel catalogo troviamo scritto il nome dell'autore, senza altre specificazioni, l'opera si può reputare autografa. Se invece troviamo scritto "attribuito”, si deve ritenere vi sia un certo margine di incertezza; si pensa che sia di quell'autore ma non possiamo dimostrarlo. Il mercato premia ovviamente l'autenticità e, più i dubbi su questa aumentano, più il valore dell'opera sul mercato diminuisce. Quando invece sul catalogo d'asta sta scritto "bottega di" significa che il dipinto è uscito dallo studio del pittore, realizzato sotto la sua guida, ma non è di sua mano, ma dei suoi collaboratori. "Scuola di" significa che l'autore è stato influenzato dall'artista, magari è stato un suo allievo, più giovane ma coevo. Quando si parla di "cerchia di" o "ambito di", significa che ha lavorato nella sua cerchia, nello stesso secolo, non esattamente contemporaneo. Si pensa che sotto questa formula si trovino le numerose copie di opere di grandi maestri del passato presenti sul mercato. Questo fatto non deve stupire poiché l’esecuzione delle copie alcune volte veniva effettuata anche su richiesta dello stesso committente. Le definizioni di "in stile di" o "al modo di", connotano opere che non hanno alcun nesso con la contemporaneità dell'artista. Significa che l'opera si ispira alla maniera e allo stile dell'artista, ma è realizzata in epoca diversa. Il concetto di "copia di" è legato a un'opera di un pittore che ha copiato l'artista, prodotta in qualsiasi periodo storico.


Una considerazione da fare è quella che se l'artista è stato una figura minore al suo tempo, risulta improbabile ci sia qualcuno, a lui contemporaneo, che abbia provveduto a falsificarne dipinti e firma allo scopo di arricchirsi, perciò la cautela in questi casi può affievolirsi senza timore alcuno.


Un cenno merita la questione del "catalogo ragionato".


Lo scopo di queste pubblicazioni, che normalmente vengono redatte anni dopo la scomparsa dell'artista, è quello di fare chiarezza e di mettere un punto fermo nella produzione dello stesso, comprendendo tutte le opere conosciute e testimoniandone nel contempo l'autenticità. Questi volumi diventano quindi un punto di riferimento per il mercato e per il collezionismo.


All'uscita di questi cataloghi normalmente si assiste, assieme a giudizi positivi, ad una ridda di voci discordanti, proteste, minacce di azioni legali che contestano la scelta delle opere che vi sono contenute.


Non è inusuale trovare "cataloghi ragionati" di un certo artista, comparsi in tempi diversi, contenenti opere differenti tra un'edizione e un'altra. Plausibile il fatto che una pubblicazione, che vede la luce anni dopo, contenga più opere rispetto alla precedente, fatto dovuto alla scoperta di altri prodotti artistici, ma quando, in un’edizione comparsa anni dopo non si trovano più opere prima contemplate, qualche perplessità diviene legittima.


La pubblicazione di questi cataloghi ha un notevole impatto sui prezzi delle opere dell'artista oggetto dello studio. Opere che prima avevano una buona quotazione, nel momento in cui non vengono più citate nella nuova edizione, subiscono un immediato deprezzamento; questo provoca sconcerto e irritazione in coloro i quali si rendono conto che, una loro opera, acquistata magari a caro prezzo anni prima da un rinomato gallerista, improvvisamente diventa un'opera non più attribuita con certezza a quell'artista, per cui la valutazione risulterà notevolmente inferiore alla precedente. Le conseguenze saranno azioni legali con perizie e controperizie che si protrarranno per anni.


Negli ultimi tempi si sta ingrossando la schiera di studiosi che si astengono dal procedere alla redazione e alla pubblicazione di questi "cataloghi ragionati" per tema di incorrere nella disavventura di essere citati in giudizio.


Per dovere di cronaca si rende noto che i "cataloghi ragionati" di Amedeo Modigliani assommano al numero di cinque [Pfannstiel (1956), Ceroni (1958-65), Lanthemann (1970), Parisot (1990-91), Patani (1991-94)] più uno in preparazione (Restellini 1997-?), che riportano opere diverse.


Di supporto alle decisioni in materia di attribuzione si è imposta, da circa vent'anni, la pratica delle analisi di laboratorio che sono diventate una parte imprescindibile nelle relazioni peritali eseguite sui dipinti. Queste possono essere racchiuse in due grandi gruppi:
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