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Premessa 
   
 Questo testo è stato preparato da “Gli Amici dell’Arte” di Pianezza per facilitare 

l’addestramento di guide allo scopo di consentire visite guidate agli affreschi della chiesa dei SS. 
Pietro e Paolo recentemente restaurati. Questa attività risponde all’obiettivo di far conoscere e 
soprattutto di far apprezzare la bellezza della decorazione della chiesa riportata al suo originale 
splendore, cercando di far notare il grande valore estetico e culturale che i nostri antenati ci hanno 
lasciato. Pertanto non è un testo esaustivo e completo da un punto di vista storico e documentale 
ma può essere inteso come un allegato al libro “270 anni della parrocchiale SS. Pietro e Paolo” 
pubblicato dalla parrocchia nel 1999. 

 

Breve storia della chiesa 
 
La convenzione per la costruzione della nuova chiesa parrocchiale, in sostituzione della 

preesistente chiesa di San Paolo ubicata nell’attuale giardino della casa parrocchiale e crollata in 
seguito al cedimento delle strutture portanti, fu approvata dal Consiglio di Comunità il 19 giugno 
1727. Fu firmata da Andrea principe di Francavilla, feudatario di Pianezza, dai due sindaci della 
Comunità e da tutti i consiglieri e fu controfirmato dall’intendente generale Chiavaroti. 

Il principe si impegnò a donare il terreno di sua proprietà e a provvedere a sue spese alla 
costruzione. La Comunità assunse l’incarico di provvedere ai lavori di scavo e al trasporto dei 
materiali occorrenti. 

Le contropartite per il principe furono l’acquisizione dei siti di pertinenza della  vecchia chiesa, 
l’uso dei materiali di demolizione e il diritto ad avere in proprietà un locale a fianco del presbiterio 
da cui assistere alle funzioni.  La Comunità acquisiva la proprietà della chiesa e rivendicava il diritto 
di mettere in evidenza, al centro dell’arco santo, lo stemma di Pianezza: “campo oro, cinque gigli  
di rosso, pino  al naturale tra due torri di rosso”. 

Il progettista fu Giuseppe Castelli (circa 1700-1774), ingegnere e architetto di Livorno Ferraris.   I 
lavori furono conclusi nell’autunno del 1729. La chiesa fu subito aperta al culto ma fu consacrata ai 
Santi Pietro e Paolo solo nel1731 in occasione della visita pastorale di Monsignor Francesco 
Arborio di Gattinara. 

Per carenza di fondi le pareti interne e la facciata furono lasciate grezze; l’interno assunse 
l’aspetto attuale nel 1869, mentre l’esterno solo nel 1871, su progetto dell’ing. Pagliano, quando 
la Baronessa Domenica Negrone Comissetti si accollò le spese per la sistemazione della parete 
anteriore. 
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La facciata 
 
La facciata, ispirata allo stile neoclassico, è organizzata a salienti che palesano le diverse altezze 

di navata e navatelle ed è suddivisa da una fascia marcapiano a dentelli aggettanti. Entrambe le 
fasce sono scandite da lesene corinzie che le suddividono in specchi. Il portale è fiancheggiato da 
due colonne corinzie che sorreggono l’architrave sormontato da un arco ribassato decorato a 
dentelli.  Negli specchi laterali due nicchie incorniciate e arricchite da protomi di ispirazione 
barocca (elementi decorativi a rilievo posti ad ornamento delle cornici o delle cimase) che 
racchiudono le statue di San Pietro a sinistra e di San Paolo a destra di chi guarda. 

Nel riquadro centrale della fascia superiore spicca il rosone, finestrone decorativo costituito da 
una originale serie di elementi di forma circolare intrecciati geometricamente. La facciata è 
completata da volute laterali che seguono gli spioventi ai diversi livelli del tetto. Un timpano a 
rilievo incorona la facciata sobria ed elegante.  

 
 

L’interno 
 
La chiesa, a pianta longitudinale, si sviluppa simmetricamente 

rispetto all’asse e presenta una navata centrale con volta a botte, 
separata dalle due navatelle laterali per mezzo di pilastri a base 
quadrata con paraste addossate ai lati a continuazione delle nervature 
della volta. L’abside è semicircolare. La luce entra da due lucernari 
circolari e da sei grandi finestre nella navata centrale. Il pavimento è in 
pietra di Barge. 

Nelle navate laterali furono originariamente mantenuti il numero e 
l’ordine degli altari della chiesa precedentemente crollata e ciascuno fu 
affidato a una Compagnia o ad una famiglia che ne curò le decorazioni. 
In seguito qualche dedicazione fu modificata. Per consentire 
l’illuminazione naturale delle cappelle il progetto originario prevedeva 
solamente le aperture all’apice delle cupolette. Nel 1911 l’illuminazione 
venne migliorata con l’apertura dei due grandi oblò alla sommità delle pareti del presbiterio, 
seguita  negli anni ‘50 del novecento dall’inserimento dei grandi finestroni dalle vetrate colorate 
nella fascia più alta delle  pareti della navata. 

Sia la navata sia le cappelle godono di una sapiente illuminazione artificiale di ultima 
generazione che favorisce la luce dorata della volta e rivaluta il chiaroscuro dei decori. 

La controfacciata regge un prezioso organo opera di Andrea e Giuseppe Serassi costruito nel 
1788, restaurato più volte nel corso dell’800, poi nel 1935 dall’organaro Giuseppe dal Molin e 
un’ultima volta nel 2018 quando il restauro fu iniziato da Gustavo Anselmi e concluso dai fratelli 
Marzi. La balconata della cantoria, dipinta nel 1933 da Nicola Arduino (Grugliasco 1887 – Torino 
1974), è suddivisa in otto pannelli e mostra una teoria di amorini che, in piccoli gruppi, si 
dispongono all'interno di ogni riquadro stagliandosi sul fondo dorato.  Tema di questi scomparti è 
la musica, poiché gli amorini sono ritratti in atto di suonare vari strumenti musicali o di danzare 
esprimendo un generico senso di gioia e di festa. La funzione ornamentale di tali scomparti e la 
scelta prospettica del sott'insù per le figure volteggianti degli amorini dai colori delicati, ma allo 
stesso tempo vivaci, mostrano assonanze con la serie di amorini dipinti sulle vele della volta della 
loggia della Farnesina a Roma. 
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Gli affreschi 
 

Le pareti della navata centrale e dell’abside furono 
affrescate negli anni 1869 – 1871, su progetto di Enrico 
Rivajra con un preventivo di spesa di 14.100 Lire, come 
risulta dal relativo Registro delle Offerte. Gli affreschi della 
volta furono eseguiti dal pittore Luigi Ferreri per un 
importo di 3.600 Lire, somma notevole per quei tempi e 
difficilmente confrontabile con l’attuale valore della 
moneta. Il finanziamento dei lavori avvenne tramite 
sottoscrizione di impegni di versamento, oblazioni, lotterie 

e vendite di legname di proprietà della parrocchia. Il Comune 
contribuì al pagamento delle vetrate delle cupolette delle 
cappelle e degli zoccoli in finto marmo. 

   
Del Ferreri purtroppo non si sono trovate notizie, ma vale la 

pena notare che fu chiesto un preventivo anche al più noto 
artista Francesco Gonin (Torino 1808 – Giaveno 1889) che però 
fu scartato perché l’importo richiesto era troppo alto e non era 

sostenibile. Il Gonin è l’autore del famoso quadro, 
conservato nella sacrestia della basilica di Superga, che 
raffigura Maria Bricca mentre guida i Granatieri 
Brandeburghesi all’interno del castello di Pianezza per 
ricacciare i soldati francesi che lo occupavano. Tale quadro è 
custodito nella Basilica di Superga e fu esposto da Gli Amici 
dell’Arte in San Rocco nel 2006, dopo averlo fatto ripulire, in 
occasione delle rievocazioni per i 300 anni dell’assedio di 
Torino. Lo riproduciamo a fianco solo per richiamarlo alla 
memoria. 

 
Certamente il Ferreri non sarà stato all’altezza del Gonin, 

però si può osservare come egli sia riuscito a dare una 
piacevole armonia agli affreschi nelle loro varie funzioni 
decorative, simboliche e di testimonianza, nel complesso 
della navata centrale e dell’abside. Tale caratteristica si 

propaga anche alle cappelle laterali, creando un colpo d’occhio di grande effetto, che ora risalta 
ancora di più grazie alla nuova illuminazione delle pareti. Il decoro barocco non è mai pesante 
benché ricopra completamente le pareti. I fregi, le cornici e le ombreggiature mettono in evidenza 
la struttura architettonica con delicatezza e con un’incredibile varietà di raffigurazioni che possono 
essere apprezzate solo dopo un’attenta osservazione dei particolari. I vari piani prospettici sono 
ben scanditi e differenziati per importanza, a partire dalla volta con le sue raffigurazioni celestiali e 
simboliche.  La trabeazione fa da cornice e sembra separare le cose del cielo da quelle della terra; i 
pilastri possenti ma leggeri e le lesene ingentilite da ornati con un diverso contenuto, come pure i 
finti marmi della parte inferiore delle pareti, sottolineano l’importanza di ogni singolo luogo così 
che l’occhio del fedele è stimolato a rivolgersi verso l’alto per trovare luce, bellezza e sacralità. 
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Il restauro del 2019-2021 
 
I lavori sono affidati ad un team specializzato guidato dall’Arch. Riccardo Moselli che con le 

restauratrici Chiara Chiaudano, Paola Galliano e Ingrid Zaffiri e previo benestare della 
Soprintendenza alle Belle Arti, si provvede a riportare all’originale splendore le pareti interne e le 
volte della chiesa. Le problematiche da risolvere sono dovute a infiltrazioni di acqua dal tetto nel 
1996 che avevano compromesso molte parti con la successiva fioritura di sali, al degrado di certi 
particolari dovuto all’utilizzo di materiali non congrui durante l’esecuzione di precedenti interventi 
manutentivi (si fa notare l’indicazione di un ritocco nel 1906) e al naturale deterioramento dovuto 
al passare del tempo. 

 
Il parroco Don Giuseppe Bagna aveva 

provveduto al completo rifacimento del 
tetto nel 1996-97 in modo da mettere al 
sicuro la chiesa da possibili ulteriori 
danni da infiltrazioni e, dopo altri 
interventi di recupero non meno 
importanti su altri immobili di sua 
competenza, nel 2019 aveva finalmente 
lanciato questo progetto che, 
naturalmente, ha consentito anche di 
rinnovare e aggiornare gli impianti di 
illuminazione e di amplificazione, di 
migliorare l’accesso alla cappella dei 
bambini, di irrobustire il rosone della 
facciata e di risolvere altri inconvenienti 
che da tempo erano in lista di attesa. 

Ora la Chiesa si lascia ammirare in 
tutto il suo splendore, completamente 
rimessa a nuovo in modo professionale 
ed efficace. 

 
L’imponente impalcatura 
per il restauro della volta 
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La volta della navata centrale. 
 
L’ampia volta centinata della navata e del presbiterio crea un grande vano, ricco di soluzioni 

decorative di effetto scenografico. La vigoria architettonica deriva dalle paraste, con capitello 
corinzio-composito e coronate dalla cimasa mistilinea che costituiscono il motivo dominante della 
composizione. 

Affrescata da Luigi Ferreri nel 1870, la volta è suddivisa in tre grandi campiture da fasce di 
separazione ornate da sequenze di “pàtere” (forme ornamentali circolari e piatte) giocate nei toni 
del beige. 
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Affrescata da Luigi Ferreri nel 1870, la volta è suddivisa in tre grandi campiture da fasce di 
separazione ornate da sequenze di “pàtere” (forme ornamentali circolari e piatte) giocate nei toni 
del beige.  

 
Nello spazio centrale una grande cornice mistilinea 

racchiude le immagini di San Pietro e San Paolo nella gloria 
del Cielo. I due santi inginocchiati rivolgono il viso alla 
Madonna sovrastante in un tripudio di putti e nuvolette 
rosate.  

L’espressività dei volti valorizzati da colori luminosi e la 
sapiente narrazione dei corpi in movimento, pur 
nell’assenza di prospettiva, ottengono un effetto di 
notevole qualità. Gli spazi che separano il medaglione dai 
“pennacchi” o “vele” che terminano contro le finestre, 
sono arricchiti da ghirlande, su una base di singolari punti-
luce che impreziosiscono lo sfondo. Le vele centrali 
racchiudono in cornice due angioletti ciascuna, mentre 
quelle più esterne presentano i quattro evangelisti con i 
loro simboli: San Matteo con l’angelo che ricorda 
l’Incarnazione; San Marco con il leone, la Resurrezione; 
San Luca con il bue, la Passione; San Giovanni con l’aquila, 
l’Ascensione. La ricostruzione filologica di tutti i 
personaggi, la qualità, l’equilibrio e i contrasti tonali dei colori attribuiscono all’opera 
caratteristiche tipiche del classicismo italiano. 
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Le forme geometriche che completano gli spazi, 
ciascuna incorniciata da modanature dorate, sottolineano 
le strutture architettoniche trasformandole in ornamento. 
Interessanti le forme ai lati del medaglione centrale; ne 
riprendono, ruotata di novanta gradi, la cornice 
geometrica e racchiudono una i cuori di Gesù e Maria 
sovrastati dalle fiamme dell’Amore Divino, e l’altra il 
simbolo dell’Eucaristia. Questi fregi decorativi costituiti da 
motivi pittorici ispirati a ondulazioni ramificate in morbide 
volute, lievi arabeschi floreali e conchiglie ondulate, si 
distinguono per delicatezza, eleganza e luminosità. 

 
 
 
 

Lo stemma di Pianezza 
 

Affrescato al centro dell’Arco Santo come 
da accordi presi nel 1727, lo stemma di 
Pianezza “campo oro, cinque gigli di rosso, 
pino al naturale tra due torri di rosso” indica 
con fierezza che la chiesa appartiene alla 
Comunità. 
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L’abside 
L’abside, semicircolare, ha il 

catino absidale suddiviso in tre 
spicchi che rappresentano i 
momenti salienti della vita dei 
santi cui è dedicata la chiesa.  
Sono opera di Enrico Rivajra 
datate 1869 e raffigurano a 
sinistra la crocefissione di 
Pietro, al centro la sua 
liberazione dal carcere e a 
destra il martirio di Paolo. Gli 
spicchi, separati da ornati che 
esibiscono pàtere in sequenza, 
sono incorniciati da finte 
modanature dorate a ovuli 
concatenati. Una sottile linea 
chiara all’interno delle cornici 
rende luminoso l’affresco. Alla 
base di ogni spicchio, lungo la 
cornice orizzontale che percorre 
tutte le pareti, alcuni cartigli 
sottolineano l‘importanza della 
scena rappresentata. 

Sotto la crocifissione di Pietro 
si legge “non te negabo”, parte 
dell’affermazione fatta 
dall’apostolo durante l’ultima 
cena in cui afferma che mai 
rinnegherà Gesù. Sotto la 
liberazione di Pietro dal carcere 
il “surge velociter” accenna 
all’intimazione dell’angelo 

apparso in sogno a Pietro in catene, consigliandogli di alzarsi in fretta per uscire dal carcere e 
dedicarsi all’apostolato. Per noi è un monito sempre attuale a non adagiarci nell’attesa del futuro 
ma a renderci attivi per quanto riguarda sia la propria vita spirituale sia la nostra quotidianità. 
Sotto la caduta di San Paolo si legge “cupio dissolvi” desidero annullarmi; la frase, tratta dalla 
lettera di san Paolo ai Filippesi, non esprime tanto una volontà di annientarsi in Dio, quanto un 
desiderio di vivere pienamente l’adesione a Cristo, trascurando se stesso, per contribuire alla 
diffusione del Cristianesimo.  Lungo la cornice, sopra ogni cappella i cartigli inneggiano a Maria 
oppure fanno riferimento al santo a cui è dedicato l’altare. 

La parete dell’abside è ripartita in tre grandi tele: a sinistra è rappresentato il “Primato di 
Pietro”; Gesù indica i poteri conferiti a Simon Pietro: “A te darò le chiavi del Regno dei cieli e tutto 
ciò che legherai sulla terra sarà legato nei cieli, e tutto ciò che scioglierai sulla terra sarà sciolto nei 
cieli”. Il relativo cartiglio riporta “Tu es Petrus”, tu sei Pietro e su questa pietra….  

 
 
 



10 

 

Il contenuto della tela suggerisce l'incarico affidato all’apostolo di sorvegliare e amministrare la 
Chiesa. Pietro è da Gesù nominato "Primo Ministro" della sua Chiesa che dovrà governare. A 
destra è raffigurata la “Caduta di san Paolo”. Dopo la folgorazione avvenuta sulla via di Damasco 
Paolo si recò a Damasco dove ricevette il battesimo e riacquistò la vista. Nei documenti d’archivio 
non si trovano riferimenti all’autore di queste tele in cui risaltano la simmetria e l’equilibrio. La 
precisione dei lineamenti e dei singoli dettagli, l’atmosfera che nasce dall’uso del colore e la 
diversa luminosità attribuiscono loro un esito decisamente appagante. Il cartiglio riporta 
semplicemente “Paulus Apostolus”. 

 
 

 
La spettacolare volta di abside e presbiterio 

 

 
 La tela centrale, opera del pittore Carlo Filippo Brambilla  (Torino 

1684 – 1752)  è intitolata “Il trionfo dell’Eucaristia”. Rappresenta i 
Santi Pietro, Paolo, Andrea e Carlo Borromeo. La monumentalità 
statuaria dei santi, la schiera di putti che circonda l’Eucaristia, il 
tendaggio verde posto all’estremità sinistra del dipinto a delimitare le 
quinte della scena e il gesto della mano di Pietro volto a rendere il 
fedele partecipe della mistica apparizione, ricordano le composizioni 
teatrali e affollate di personaggi proprie del barocco. L’iconografia è 
diretta e semplice, ma anche teatrale e coinvolgente. Attualmente la 
tela, oggetto di accurato restauro, come tutti i dipinti e gli affreschi 
della chiesa, è ritornata alle dimensioni originali.  In un periodo di cui 
non si hanno testimonianze era stata aggiunta sul lato superiore una 
parte centinata, di provenienza non documentata, in cui un nugolo di 
puttini, in un tripudio di nuvolette luminose addita l’Eucaristia. Tale 
completamento, privo di qualunque giustificazione artistica, alterava 

https://it.wikipedia.org/wiki/Damasco
https://it.wikipedia.org/wiki/Battesimo
https://it.wikipedia.org/wiki/Teatro
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l’originale armonia delle tele, sobria ed equilibrata che ora si può di nuovo apprezzare.  La parte 
centinata distaccata è stata posta nella cappella bimbi. 

Le volte del catino absidale e del presbiterio sono abbellite da elementi decorativi floreali e finte 
architetture; le tinte utilizzate con una tecnica molto sapiente, riescono a donare tridimensionalità 
agli elementi architettonici senza però appesantire il decoro. La tavolozza di colori è stata giocata 
su tinte poco contrastanti e molto armoniose. Come per la navata, le lesene e le colonne che 
scandiscono l'architettura interna sono dipinte con filetti di luci ed ombre atti a sostituire elementi 
architettonici, quali scanalature e cornici.  

 
 

L’altare maggiore 
 
L’altare in stile barocco, 

realizzato con lastre di marmo su 
un corpo di mattoni, propone, 
sopra il tabernacolo e racchiusa 
in un tronetto di legno dorato, 
una raffigurazione dell’Abbraccio 
ecumenico fra il mondo ebraico 
(San Pietro) e il mondo pagano 
(San Paolo). È opera di Vittoria 
Pallavicini Bogliani realizzata 
secondo la tecnica bizantina a 
tempera d’uovo e liberamente 
tratta dal mosaico del duomo di 
Monreale. 

Nel 1999, da marzo a 
settembre, fu smantellata tutta 
l’area presbiteriale della chiesa 
per l’adeguamento alle norme 
liturgiche volute dal Concilio 
Vaticano II. 

Il pavimento fu rifatto con le 
stesse losanghe di Barge; il 

grande altare fu smontato e fu rimontato in posizione arretrata; la mensa fu separata dal grande 
altare e diventò così la nuova mensa fissa. Sostenuta da una pedana nuova di marmo verde di 
Bardiglio, la mensa attuale fu ottenuta riutilizzando quella originaria del vecchio altare a muro, 
opportunamente ripulita. La parte anteriore, il paliotto dell’Ultima Cena e i lati della mensa sono 
originari anch’essi del grande altare risalente alla fine dell’‘800 e ai primi del ‘900. Riappeso il 
grande crocefisso e ridorati tutti i candelieri in mezzo ai quali fu sistemata l’icona dei S.S. Pietro e 
Paolo, fu quindi spostata la balaustra ai lati del grande altare per fare con esso corpo unico. Si fece 
poi un nuovo ambone in marmo su modello delle modanature laterali ancora visibili sul vecchio 
altare. 
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Il presbiterio 
 

La volta che ricopre il 
presbiterio, dominata da 
una grande cornice ovata 
dorata e monocroma, 
presenta “San Pietro 
trionfante nella gloria del 
Paradiso sotto lo sguardo 
di Dio e di Gesù 
benedicenti”. La contenuta 
teatralità celebrativa 
sottolineata dalla scioltezza 
del disegno e dalla 
luminosità dei colori 
suggerisce serenità e 
compostezza alla 
composizione pacatamente 
movimentata. Lo sguardo 
rivolto ai Cieli, il gesto 
armonioso del braccio che 
indica il paradiso, il 
panneggio fluttuante della 
veste, i colori chiari e 
luminosi, i simboli che lo 
affiancano (mitra – 
copricapo, vangelo e 
pastorale) proclamano il 
primato che l’apostolo 
rappresenta.  

Le pareti del presbiterio 
sono impreziosite da 
quattro rilievi in cotto 
maiolicato, opera di 
Giovanni Calvetti (Torino 

1799 - Pianezza 1869); simboleggiano l’allegoria della Passione di Cristo e le armi della fede a 
sinistra; simboli mariani e l’apoteosi del pontificato a destra. 

Le lesene corinzie che scandiscono ritmicamente le grandi quadrature, e raccordano 
verticalmente architravi e pilastri della navata, sono sovrastate da una cornice orizzontale che 
percorre tutta la trabeazione per suddividere la volta dalla navata e il presbiterio dal catino 
absidale. I fregi contengono in prevalenza foglie di àcanto che simboleggiano la Resurrezione, 
candelabre intrecciate a festoni, ghirigori e simboli dell’Eucaristia. L’araba fenice ricorre ovunque; 
anch’essa è simbolo di Resurrezione. 
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Le cappelle laterali 
 
I pilastri a base quadrata con semicolonne addossate sui lati a continuazione delle nervature 

delle volte, separano la navata centrale dalle navatelle in cui si innalzano le cappelle. Essi 
scandiscono l'architettura interna e sono dipinti a trompe l’oeil, per sostituire elementi 
architettonici quali scanalature e cornici, con motivi fitomorfi, candelabre, festoni e nastri lungo le 
paraste. I motivi illusionistici lungo tutto il basamento suddiviso in riquadri simulano un 
rivestimento di marmo Giallo-Siena entro cornici di marmo Forest Brown, un tipo di marmo 
originario dell’India di color marrone chiaro con vene più scure 

 
Le cappelle erano affidate 

ciascuna ad una Confraternita 
che era tenuta a prendersene 
cura, ma durante il ‘900 hanno 
subito vari adeguamenti e 
modificato la dedicazione. 

 
Oggetto di accurato restauro 

sono state anche le pareti e le 
volte delle cappelle. Ciascuna è 
affrescata in modo diverso, 
secondo un ritmo geometrico a 
monocromo o a colori vivaci. 
Interessante è la decorazione 

delle volte che si articola attorno a ciascun oculo centrale. La 
decorazione dilatata e leggiadra, estesa a tutta la superficie della 
volta ad arco ribassato, raggiunge la leggerezza di una trina come 
nel caso della cappella del Suffragio. Ognuna nella propria 
originalità è decorata con tralci di fiori, foglie, ghirlande e ghirigori 
dinamici e simmetrici.   
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Le cappelle di destra (partendo dall’ingresso) 
 
Cappella di Sant’Anna 
 
Al momento della consacrazione della chiesa l’altare era 

proprietà del Principe di Francavilla, marito di Irene Simiana, 
finanziatore della costruzione della chiesa parrocchiale; esso fu 
però presto abbandonato dai proprietari.  L’altare è sorretto da 
due colonne in finto marmo con capitelli ionici in stucco dorato. 
Sul fastigio è effigiata la corona marchionale (il principe di 
Francavilla era marchese di Pianezza). 

 
Pala d’altare: Transito di Sant’Anna - Olio su tela: cm. 260 

x150 – Cornice centinata e in foglia d’oro zecchino. Autore: 
Audisius Barbero 1836. 

Il dipinto presenta Sant’Anna sul letto di morte, attorniata 
dalla Madonna con il piccolo Gesù che, in un gesto tenerissimo, 
tende le manine paffute verso la nonna. San Giuseppe alle spalle 
di Maria e un angelo orante completano la scena. In primo piano 

San Gioacchino, sposo di 
Sant’Anna, che incrocia le 
mani in grembo. Dall’alto scende la luce divina ad illuminare la 
figura della Santa che ha il capo coperto da un velo di colore 
verde. È il colore delle gemme primaverili perché, come recita il 
protovangelo di San Giacomo, dando alla luce Maria, Sant’Anna 
fece germogliare la speranza del mondo, poiché da Maria 
sarebbe nato Gesù Salvatore.   

L’elegante altare settecentesco, in stucco decorato a finto 
marmo è formato da snelle colonne a capitello composito 
sormontato da un fastigio aggettante a linee spezzate la cui 
parte superiore centinata racchiude la corona marchionale. 

In alto la cappella 
riporta la scritta PILOTA 
& RUSCONI MCMXIX 
indicativa dell’anno in 
cui fu eseguito un 
importante restauro. 

Una seconda scritta “1982 Sergio Lussiana e figli restaurato 
n°6 cappelle” ci fa scoprire un intervento, forse modesto, sulle sei cappelle. Tuttavia le foto di 
prima del restauro ci mostrano come questa cappella fosse una delle più ammalorate. 

 
Di interesse artistico è anche la tomba di Monsignor Angelo Bartolomasi (1869-1959) 

pianezzese, primo vescovo militare. Opera di Aurelio Quaglino (Torino 1910-1998) eseguita nel 
1959 in memoria di Bartolomasi deceduto in quell’anno, è costituito da un basamento marmoreo 
su cui poggia una statua di marmo bianco di Carrara.  L’autore, allievo di Edoardo Rubino, attento 
alla resa naturalistica, con un linguaggio sintetico e lineare adotta poche linee ascensionali che 
definiscono la figura slanciata ed equilibrata.   
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Cappella del Suffragio 
 
Di particolare pregio è l’altare della Compagnia 

del Suffragio, datato 1768, con le sculture della 
Fede, della Speranza, del Dolore e della 
Misericordia.  Lo spazio è modellato attraverso il 
movimento degli elementi plastici tra cui 
l’imponente cornice in stucco marmorizzato 
caratterizzata da lesene corinzie che sorreggono le 
morbide volute ed il ricco fastigio dall’andamento 
sinuoso. E’ una perfetta sintesi di architettura 
barocca e manieristica stemperata dalla delicatezza 
della decorazione della volta ad arco ribassato con 
il punto luce dell’oculo incorniciato da finte 
nervature e motivi plastici a trompe l’oeil. Ai lati 
sono collocate due statue in stucco policromo: a 
destra la Speranza e a sinistra la Fede. Sulla cimasa 
è inserita, in stucco bianco, la figura del Padre 
Eterno benedicente e in atteggiamento di 
accoglienza ai fedeli. Nel timpano a linee aggettanti 
spezzate rifulge la colomba dello Spirito Santo.  
Nelle nicchie sopra gli archi laterali due statue in 
stucco bianco raffigurano la Misericordia, una 
figura femminile con lo sguardo al cielo e un fiore 
tra le mani, e il Dolore rappresentato dalla 
medesima figura in lacrime che stringe un fiore 
appassito; temi connessi alla liberazione delle anime dal Purgatorio. 

 
La pala d’altare raffigura la Madonna con Bambino tra i Santi Nicola da Tolentino e Filippo Neri. 

Secolo XVIII - Olio su tela cm. 228x170 - Autore di area piemontese. 
Questa tela, che risale ai primi decenni del ‘700, sembra risentire dei caratteri della pittura 

romana; in particolare è ispirata a Carlo Maratta (Roma 1625 – 1713) che l’autore, purtroppo 
sconosciuto, ebbe sicuramente modo di apprezzare quando il 
Maratta dipinse nel 1708 la pala della Madonna in gloria nella 
chiesa di san Filippo a Torino. La composizione è organizzata in 
maniera ordinata ed elegante; la figura della Vergine con il volto 
dolcemente inclinato, riecheggia la pala di Torino. 

In questa equilibrata composizione piramidale, occupano uno 
spazio di assoluto rilievo la Madonna e il Bimbo, verso le cui 
figure si indirizzano gli sguardi e i gesti dei personaggi. Le parti 
scure in primo piano, ben definite allo scopo di accrescere la 
sensazione di profondità, contrastano con la modulazione del 
bianco dei paramenti di San Filippo e del colore dell’abito della 
Madonna, così da ottenere una valida rappresentazione della 
forma. La Vergine, nella linea sinuosa e nell’atteggiamento del 
corpo, rivela un movimento aggraziato che accentua la 
benevolenza con la quale osserva le Anime Purganti dipinte da 
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una mano diversa e decisamente inferiore a quella del pittore. (È probabile, come succedeva 
spesso un tempo, che il titolare della bottega non sia stato retribuito secondo gli accodi pattuiti, e 
pertanto abbia lasciato terminare la pala 
a un garzone di bottega). 

Le figure di entrambi i Santi sono in 
stretta relazione con il tema del dipinto: 
la redenzione delle anime tramite la 
confessione e la preghiera. San Nicola 
da Tolentino (1245 – 1305) era Frate 
dell’ordine degli Eremitani di 
Sant’Agostino; la sua protezione era 
invocata in particolare per le Anime del 
Purgatorio. La stella sopra il suo capo si 
riferisce ad un sogno che egli avrebbe 
fatto, nel quale un astro lucente lo 
seguiva nei suoi spostamenti e ne illuminava la figura. Ai suoi piedi un cestino di uova, simbolo 
cristiano della Resurrezione, allude alla salvezza a cui le Anime Purganti anelano. San Filippo Neri 
come sacerdote divenne famoso nell'esercizio del sacramento della confessione come fonte di 
dialogo con i "penitenti". Angeli e puttini completano la superficie dipinta secondo una 
distribuzione che ne accentua la tridimensionalità. 

La composizione, nel suggerire l’impegno della religiosità quotidiana, crea una risposta emotiva 
di serenità ed ottimismo che fanno di questa pala un esempio brillante nel panorama della pittura 
minore del ‘700. 

 
Nel pavimento antistante la cappella trovava posto  il sepolcro della Compagnia in cui fu sepolta 

Maria Bricca: ispezionato nel corso dei recenti restauri il sepolcro è risultato vuoto. La lapide che 
lo indicava ora si trova nel corridoio della sacrestia. 

 
 

https://it.wikipedia.org/wiki/Penitenza_(sacramento)
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Cappella della Beata Vergine del Rosario 
 
La cappella della Beata 

Vergine del Rosario appartene-
va all’omonima Compagnia 
eretta dai padri predicatori di S. 
Domenico. 

Ai quattro angoli un cartiglio 
a forma di nastro che avvolge 
un mazzolino fiori stilizzati 
riporta quattro invocazioni 
dalle litanie alla Vergine del 
Rosario: VIRGO IMMACULATA, 
REGINA SS. ROSARII, REFUGIUM 
PECCATORUM e MATER ECCLE-
SIAE. Similmente nel fregio alla 
base della cupoletta sono 
riportate altre quattro invo-
cazioni. 

L’altare eretto nel 1731 è dedicato alla Madonna del S. 
Rosario “ad commodum” della Compagnia   del Santo 
Rosario.  Di evidente impostazione juvarriana, è in 
muratura e marmo policromo. L'altare presenta una 
struttura architettonica complessa, in virtù di rivestimenti 
scultorei dovuti ad artisti rimasti sconosciuti ma di 
indubbie capacità. L'altare tende a essere assorbito in una 
complessa espressione plastico-architettonica, composta 
da due colonne e paraste, complete di basamento e 
capitello corinzio. Le colonne sorreggono una trabeazione 

con sviluppi geometrici aggettanti che conferiscono dinamicità 
alla composizione, sovrastata da un frontone a timpano ornato 
da ghirlande e cartiglio a rilievo. A coronamento dell’altare ai lati 
due finte urne e, al culmine del fastigio, due putti dorati che 
reggono la stella ad otto cuspidi simbolo dei Padri Domenicani, 
sostenitori e diffusori della preghiera del Rosario. La stella, per la 
tradizione domenicana, è simbolo di predestinazione e segno 
personale di San Domenico poiché si narra che, nel giorno del 
battesimo, sua madre vide una fulgida stella risplendere sulla 
fronte del Santo. La stella brilla nella notte e per questo è 
simbolo di orientamento. Nella vocazione domenicana indica, 
oltre la capacità di saper indirizzare tutta la propria vita verso 
Cristo, anche la missione di saperlo indicare agli altri con la 
parola e la vita.  

L’ornato della cupola elissoidale, delicato e leggero nonostante 
la ricchezza degli elementi decorativi, è un vero merletto in cui le 
lumeggiature dorate echeggiano quelle delle decorazioni 
parietali originali ed eleganti. 
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Pala d’altare: Madonna del S. Rosario Sec. XVIII - Olio su tela 
cm. 221x165 cornice in foglia d’ oro zecchino. Probabile opera di 
Giovanni Battista Doria. 

La pala raffigura la B.V. Maria esibente il Rosario, San 
Domenico al suo lato destro e Santa Rosa da Lima al lato sinistro, 
con l’ornato tutto intorno rappresentante i misteri del Rosario.  

La Madonna regge Gesù tra i Santi che diffusero la pia pratica 
della recita del Rosario: San Domenico di Guzman (1170 – 1221) 
e Santa Rosa da Lima (1586 – 1617).  

L’equilibrata composizione piramidale presenta Maria e il 
Bimbo dipinti con una cromia chiara e brillante a supporto di un 
metaforico messaggio di speranza e positività. L’abilità dello 
sconosciuto pittore che certamente aveva frequentato una 
bottega prestigiosa, non si limita alla descrizione delle figure con 

la sincera espressività dei volti e l’elegante panneggio degli abiti, ma riesce ad ottenere un 
equilibrio formale di notevole valore. Le tonalità accese della gamma dei colori richiama la pittura 
di Claudio Beaumont. Maria e il Bimbo, entrambi dall’espressione dolcissima e intensa, occupano 
una posizione di assoluto rilievo; verso i loro volti si indirizzano gli sguardi e i gesti dei due Santi in 
primo piano e dei puttini che reggono serti di rose, evidente allusione al Rosario, in una unità 
esteticamente appagante alla quale manca purtroppo l’ornato settecentesco. 

 
Sulla parete di sinistra in alto è esposta la grande tela dedicata alla 

Vergine tra i Santi Rocco e Sebastiano 
Olio su tela 280 x 200 cm. Eseguito nel 1663, su commissione della 

Confraternita di San Rocco, da Antonio Buli, la cui tecnica pittorica 
riecheggia suggestioni tipiche del Moncalvo ed una certa familiarità 
con la pittura di Guido Reni. 

La Confraternita di San Rocco era attiva in Pianezza fin dal 1598. Le 
funzioni religiose furono celebrate fino al 1952. La chiesa fu ridotta ad 
uso profano nei primi anni ‘80 e la Confraternita fu estinta il 31 
dicembre 2020. Il grande quadro era collocato, già nel 1772, nella 
parete absidale del Coro della Chiesa di San Rocco, dove l’umidità 
aveva provocato un inizio di distacco della pellicola. 

Nel 1852 i responsabili della Confraternita decisero di affidarne il restauro al pittore Luigi 
Ferreri.  Nel 2009 è stato oggetto di un nuovo accurato restauro curato da Michelangelo Varetto di 
Chieri.   

L’inquadratura del dipinto comprende le figure della Vergine, di San Rocco e San Sebastiano, che 
si stagliano sul fondo scuro e quasi uniforme così che le tre immagini emergono aggettanti verso lo 
spettatore.  

Al centro, elegantemente assisa su un trono di nuvole, è effigiata la Vergine con il Bambino, 
circondata da due putti in atto di incoronarla. La delicata fisionomia della Madonna, con il capo 
leggermente inclinato verso destra, e i corpi pasciuti e rotondi del Bambino e dei putti ricordano 
l’impostazione figurativa più volte utilizzate dal Moncalvo (1568 – 1625). La profondità spaziale in 
parte negata dall’omogeneità delle nuvolette, tracciate con una pennellata filamentosa e sfaldata, 
rapida e sicura, è suggerita dalla loro impostazione su due piani. 

Il gioco degli sguardi tra la Vergine, il Figlioletto e San Sebastiano, e di rimando a San Rocco, crea 
un impianto piramidale che sottolinea la qualità formale dell’insieme. Maria emerge luminosa dal 
voluminoso manto scuro che l’avvolge, così che l’attenzione si focalizza su ogni particolare. 
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I due Santi sono presentati secondo l’iconografia classica che ricorda i momenti salienti della 
loro vita. Con disegno accurato e colore deciso il pittore raffigura San Rocco, sulla sinistra, avvolto 
in un vistoso manto, il cui colore rosso sottolinea il suo sacrificio e l’accettazione paziente delle 
sofferenze che dovette sopportare. La sua possente figura si impone sull’altra quasi speculare di 
San Sebastiano che, nella precisione anatomica, la leggera torsione verso destra e il capo rivolto 
verso l’alto, ricalca la serie dei San Sebastiano di Guido Reni. La sua fisicità scaturisce 
dall’immagine cruda e vivida, stemperata nell’elegante posa del corpo, sul quale la luce indugia 
delineandone i tratti fisionomici e le numerose frecce simbolo del suo martirio.  

Sopra la porta d’ingresso alla Cappella dei Bimbi è collocato il quadro 
con l’immagine di Maria Immacolata; prima esso si trovava nella sacrestia 
della Chiesa di San Rocco. Di autore non identificato, è un olio su tela 
risalente alla seconda metà del XVIII secolo. L’accurato restauro del 2001 
ha messo in evidenza un dipinto dai toni delicati e leggeri. L’Immacolata è 
qui rappresentata secondo l’iconografia tradizionale nell’atto di 
schiacciare il serpente simbolo del peccato. 

 
Nella nicchia sopra l’arcata opposta al quadro di San Rocco e San 

Sebastiano, durante gli ultimi restauri è stato rinvenuto un pregevole 
affresco rappresentante San Domenico. Non si hanno notizie circa il periodo in cui fu affrescato, 
quando la nicchia fu scialbata e le motivazioni che portarono ad eliminare l’affresco ora, a buon 
diritto,  riportato alla luce.  La figura ieratica in atteggiamento benedicente, i toni delicati, la 
descrizione sobria ma molto espressiva, esprimono la spiritualità del messaggio religioso. 

 

 
 
Cappella dei bambini 
 

 
La cappella riservata ai 

bimbi più piccoli affinché 
le loro esuberanze non 
disturbino lo svolgimento 
della Santa Messa, 
contiene la parte 
centinata che fu aggiunta 
in passato alla tela 
centrale del presbiterio. 
Ora, con gli interventi di 
restauro, la lunetta che è 
stata nuovamente 
separata, ripulita e 

incorniciata è affiancata da altre immagini sacre. Le figure di angioletti festanti che giocano tra le 
nuvole ben si adattano ai piccoli frequentatori del luogo.  Alle pareti altre immagini sacre tra cui la 
statua di San Giuseppe e nella nicchia un sorridente Gesù Bambino. 
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Le cappelle di sinistra (a partire dall’ingresso) 
 
Cappella del Terz’Ordine Francescano 
 

L’altare apparteneva al marchese Martinengo che 
lo fece costruire nel 1740 quando a Pianezza fu 
istituita la Compagnia del Terz’ordine; fu poi 
ristrutturato negli anni trenta del ‘900 conservando 
la sobrietà dell’impianto architettonico che rimanda 
alla semplicità francescana. La parete marmorea 
d’aspetto severo, limitata da lesene di marmo rosso 
inframezzate da due medaglioni scolpiti, vede al 
centro della cuspide un medaglione dorato che 
porta inciso il monogramma IHS ed è affiancato da 
fregi dorati. Nella base della sacra mensa il marmo 
bianco si alterna a quello rosso e grigio ricco di 
sfumature. L’altare termina con una cuspide su cui 
predomina una croce che si staglia sul fondo 
luminoso della lunetta vetrata. Come le altre 
cupolette, decorata ad affresco chiaroscuro con una 
combinazione di colori identici ma di diversa 
intensità, richiama le architetture a semiarchi e  
pennacchi della volta della navata. 

 
Pala d’altare: Immacolata attorniata dai Santi 

Francescani - Olio su tela eseguita con sottilissimo 
colore. Cornice centinata eseguita “a mecca”. 

Autore sconosciuto. Sec. XVII - XVIII 
 

La disponibilità economica del committente marchese Martinengo 
permise di collocare sull’altare quest’opera di rilievo artistico che 
sintetizza tutte le tecniche di forme e luci tipiche dell’arte barocca. 
L’artista, tramite l’espediente dello sfalsamento della composizione 
su due piani attraverso il dislivello costituito dalla nuvola centrale, 
evita l’eccessivo sovrapporsi delle forme.  

L’ampia libertà spaziale è sottolineata dalle figure scorciate e 
disposte secondo principi di chiarezza visiva. 

È un dipinto completo, curato in ogni particolare: il colore, la 
lumeggiatura e la caratterizzazione dei personaggi rappresentati. La 
compatta monumentalità dell’impianto compositivo ed il felice 
risultato raggiunto, fa supporre che l’autore, rimasto purtroppo 
sconosciuto, fosse un esponente di rilievo della pittura minore del 
primo ‘700. 

La cornice fu eseguita “a mecca”, un metodo allora molto in uso 
che utilizzava una vernice, chiamata mecca, a base di alcool, gomma lacca, resine naturali e ossidi.  
Applicata sulla foglia d’argento dopo la brunitura, conferiva al manufatto un’accentuata 
somiglianza all’oro. 
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Sulla parete di sinistra, che fino agli anni 2000 vedeva il fonte battesimale racchiuso da una 
fastosa cancellata barocca, resta l’affresco del Battesimo di Gesù dipinto nel 1911 da Federico 
Siffredi (Torino 1861 - 1920). Ora il fonte battesimale, restaurato, è stato posizionato alla base del 
presbiterio e al suo posto in cappella è stata inserita la statua dell’Addolorata, un tempo inserita 
nella nicchia dell’attuale Cappella della Resurrezione. Di legno dorato in oro zecchino brunito  ha il 
basamento a nembi argentati.  

Nata forse come insegna processionale della Compagnia dell’Addolorata, fu eseguita da un 
autore sconosciuto tra il 1732 e il 1740 e restaurata nel 2000.  

Rappresenta Maria Addolorata trafitta da una spada. L’espressione dolente del volto, il felice 
contrappunto della verticalità della figura con la linea obliqua della spada e delle braccia aperte in 
un ampio gesto supplice, e la plastica dinamicità delle vesti creano un immediato effetto di 
compianto per la “Somma di tutti i dolori” che l’insieme vuole rappresentare. 

 
 
 
Cappella di San Giovanni Bosco e Domenico Savio 
 

 
 

La cappella custodisce l’altare inizialmente dedicato a Sant’Antonio da Padova, come indicato 
nel 1722 nel testamento di Amedeo Pellegrino, proprietario dell’altare presso il quale esisteva la 
tomba di famiglia. 

 Nel 1955 fu dedicato a San Giovanni Bosco e San Domenico Savio.  
Molto sobrio e d’impostazione neoclassica, in stucco decorato a finto marmo policromo, sotto 

una trabeazione aggettante e tra lesene corinzie, custodisce la pala che presenta i due santi. 
L’opera è di Pietro Favaro (Stanghella PD 1912 - Torino 2000) artista molto apprezzato nell’ambito 
della pittura a carattere sacro. È una rappresentazione realistica di derivazione ottocentesca ma 
chiaramente inserita nell’atmosfera innovatrice del novecento. L’esattezza dell’insieme, la 
descrizione fedele e accurata ma sobria, l’uso prevalente di colori freddi, il realismo del contenuto 
pittorico sereno e cordiale conseguono un risultato piacevole.  In primo piano sono rappresentati 
Giovanni Bosco e Domenico Savio attorniati da alcuni ragazzi per le cui fattezze l’autore prese a 
modello alcuni giovani dell’oratorio di Pianezza. Sullo sfondo si vede la nostra chiesa parrocchiale 
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e l’oratorio. Molto apprezzabile la cupoletta decorata con un leggiadro intreccio geometrico su 
fondo grigio-azzurro, completato alla base da una semplice trabeazione che regge cartigli con 
cornici fitomorfe, ghirlande e puttini. 

 
 
Cappella della Resurrezione, ex Sacro Cuore ex cappella dell’Addolorata 
 
Si legge “Regina Martirum” nel cartiglio sovrastante questa 

Cappella perché inizialmente essa era dedicata a Maria Addolorata e 
apparteneva alla Compagnia della Vergine Addolorata. Nel 1898 
venne dedicata al Sacro Cuore ed infine alla Resurrezione  nel 2008. 

Pur essendo conforme 
alle altre cappelle, si 
differenzia per le 
policrome decorazioni delle pareti e della volta in cui 
risalta una particolare colorazione blu suddivisa in 
campiture evidenziate da cornici che racchiudono 
sequenze di elementi decorativi a racemi e a motivi 
geometrici. La vistosa cornice che accoglie la pala del 
Cristo Risorto è caratterizzata da due semi pilastri in 
stucco marmoreggiato che terminano con capitelli 
compositi in stucco bianco.  La trabeazione aggettante 
e multiforme in stucco policromo sostiene un arco 
rialzato coronato da angeli che reggono i simboli della 
Passione e il cartiglio recante il Sacro Cuore. Il 
complesso scenografico ed elegante favorisce un 
gradevole dinamismo plastico. 

 
La pala d’altare raffigura Cristo Risorto. È una tela 

sec. XIX di autore non identificato. 
L’opera presenta una 

struttura figurativa semplice e 
molto accurata in cui l’ampia 

libertà spaziale è sottolineata dalla figura di Gesù, di scorcio nella parte 
inferiore del corpo, in asse con la linea mediana della composizione. Le 
figure sono disposte secondo principi di chiarezza visiva definite nel loro 
disporsi nello spazio, la cui luminosità è esaltata dalla ristrettezza della 
gamma cromatica tutta giocata nell’armonizzarsi dei bianchi e dei bruni con 
l’eccezione dell’azzurro fluttuante e gioioso. Un’esultante luminosità intride 
la figura di Cristo, e il colorito raffinato di Maria contribuisce a 
sottolinearne il rapimento estatico. 

In basso a destra le anime purganti, alle quali verrà aperto il Paradiso 
grazie al sacrificio di Cristo, sono probabilmente opera di un allievo che 
tuttavia  con l’andamento obliquo delle figure riequilibra la verticalità della 
composizione e fa da controcanto al grande stendardo che, sottolineando il 
trionfo di Cristo sulla morte, completa l’impianto scenico. 
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Sulla parete destra in alto, sopra l’ingresso alla Cappella della Via Crucis si trova la Deposizione: 

olio su tela, della prima metà del XVI secolo.  
Il dipinto è probabile copia coeva della Deposizione 

eseguita su tavola da Gaudenzio Ferrari e conservata presso la 
Galleria Sabauda. La straordinaria somiglianza delle due opere 
e le dimensioni pressoché identiche fanno dedurre che, 
nell’esecuzione della tela di Pianezza, sia stato utilizzato lo 
stesso cartone realizzato per la tavola di Gaudenzio. Il dipinto 
conserva intatta l’armonia della complessa composizione 
dell’opera su tavola, l’equilibrio della scelta delle campiture 
cromatiche e, nell’esecuzione dei volti di alcuni personaggi, 
quella delicatezza soffice e vaporosa che era propria della 
cultura leonardesca di Gaudenzio Ferrari. Il pennello si 
sofferma a ritrarre gli effetti della morte: l’inesorabile 
abbandono degli arti privi di vita e il colorito pallido del volto 
inespressivo contrastano con i vivaci accordi cromatici giocati 
nelle tonalità dei rossi. I personaggi disposti a semicerchio 

attorno al corpo di Cristo lo avvolgono in una serrata composizione di 
grande impatto emotivo. Alla tetra oscurità dello sfondo che sembra 
alludere ad una partecipazione della natura al momento drammatico della 
scena sacra, si contrappone un bagliore luminoso che incrina, in un angolo, 
la cupezza delle nuvole, divenendo presagio della resurrezione.  

 
Sotto la Deposizione un piccolo dipinto con la cornice centinata 

rappresenta  “Gesù inchiodato alla croce”.  In primo piano i simboli della 
Passione.  Olio su tela di autore sconosciuto, eseguito probabilmente tra il 
XVI e il XVII secolo. La posizione di Cristo steso sulla croce è molto simile a 
quella di Abele ucciso da Caino nel dipinto su stoffa proveniente dalla 
chiesa di san. Rocco.  

 
Cappella della Via Crucis 
 
Sono opere di rilievo le vetrate dell’artista chierese Silvio Vigliaturo, le cui forme modellate con 

abilità evidenziano purezza cromatica, ricchezza espressiva della materia e stile inconfondibile 
oscillante tra simbolismo e narrazione; esse rappresentano la Croce di Cristo e il Mistero dello 
Spirito Santo mentre il sovrapporta, di autore non identificato, rappresenta la Deposizione di 
Gesù. 

La cappella era ad uso esclusivo della famiglia Simiana-Gattinara-Francavilla Marchesi di 
Pianezza. Quando i casati dei Simiana-Francavilla e in seguito dei Lascaris si estinsero, a metà ‘800 
la cappella fu utilizzata come anti sacrestia, motivo per cui fu tamponato il suo affaccio sul 
presbiterio.  Restaurata e ridecorata, riaperta la parte tamponata, predisposti i banchi per i fedeli 
e affisse alle pareti le formelle della Via Crucis fino ad allora appese lungo la navata, la cappella fu 
riaperta all’uso nel 2011. 

Le 14 Stazioni raffiguranti la Passione di Cristo, olio su tela (cm. 88 x 70,5) sono riferibili ai secoli 
XVIII – XIX.  Solo le Stazioni n° XIII e XIV sono firmate sul retro da “Giovanni Pesando pittore e 
scultore, via Maria Vittoria 23 Torino”. 
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Nelle due opere firmate dal Pesando la tecnica scenografica utilizza la disposizione diagonale del 
soggetto su cui viene concentrata la luce che evidenzia i volti mai troppo drammatici. L’impianto 
compositivo e il buon uso del colore sottolineano il temperato classicismo tipico di questo autore.  

 
Sacrestia 

 

Sulle pareti della sacrestia sono appesi i quadri provenienti dalle varie chiese di Pianezza: 

 

La Consolata 
 

Il quadro è stato recuperato dalla Chiesa del Gesù e restaurato 
dalla ditta Chiono nel 1997; è il più antico quadro della Consolata in 
Pianezza.  L’immagine è la copia del dipinto che si trova nel 
Santuario della Consolata a Torino. 

Di impianto bizantineggiante, esso rappresenta la Vergine con il 
Bambino benedicente, e si rifà all’esemplare del XIII secolo, 
dedicato a “Santa Maria della Consolazione”, conservato in Santa 
Maria del Popolo a Roma. 

Il culto di Maria Consolatrice risale al IV secolo, quando a Torino il 
vescovo Massimo espose alla venerazione un’immagine della 
Vergine, presto considerata protettrice della città. 

La devozione alla “Consolata” si diffuse ben presto anche a 
Pianezza dove la gente sente la “Madóna ‘d Turin, parej ‘d na 
mama” (Nino Costa). 

Essa viene festeggiata annualmente, il 20 giugno, con grande partecipazione di popolo. 
 
Gesù Crocifisso 

 
Pregevole scultura lignea di autore sconosciuto. 
Il tema essenziale dell’impostazione scultorea è volto ad effetti di movimento 

delicato, in quello spirito di classicismo aggraziato tipico della fine del secolo XVIII. 
Una torsione lenta e modulata e una luce tenuamente mossa conferiscono 

all’opera una equilibrata mestizia, non drammatica ma calda di pathos.  
Un tempo custodito nella Chiesa del Gesù dove per tanti anni fu oggetto della 

pietà dei fedeli, è conservato nella Sacrestia della Chiesa Parrocchiale dal 1996. Al 
suo posto, alla chiesa del Gesù, è stato portato il grande crocifisso d’argento 
proveniente dalla Chiesa di San Rocco 

 
Sant’Antonio 

 
Sopra il lavabo è collocato un piccolo quadro che riproduce l’immagine di 

Sant’Antonio da Padova secondo l’iconografia tradizionale. Di concezione 
semplice e immediata, raffigura il Santo con in braccio il Bambino Gesù e 
con in mano un candido giglio. Olio su tela di autore sconosciuto. 
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Negli anni 1996 – 97 i volontari della parrocchia hanno restaurato i due grandi mobili  da 
sagrestia; in contemporanea è stato rifatto il pavimento in legno, il riscaldamento autonomo, le 
pitture murarie, le due vetrate che rappresentano una le chiavi di San Pietro e l’altra gli strumenti 
di San Paolo per  l’evangelizzazione. 

 
Nel corridoio della sacrestia sono raccolti interessanti documenti lapidei e pittorici relativi alla 

storia della parrocchia: lapidi tra cui quella della Confraternita del Suffragio posizionata, prima 
degli ultimi restauri, sul pavimento antistante l’omonima cappella; vi venivano sepolti i confratelli 
della medesima confraternita tra i quali anche Maria Bricca.  Altre lapidi riguardano vari legati 
testamentari dei benefattori. Vi sono inoltre ritratti a olio e foto dei parroci che sono stati titolari 
della parrocchia a  partire dal 1791, e alcuni busti. 

  
 

 

 

 

 

 

 

 

 

 

   

 

 

Ricerche e testo:  Ivana Tampieri Gagliardi 
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