




Presentazione 

L’Associazione Eventiamo, nell’ambito degli scopi sociali e delle iniziative

di promozione della cultura, della storia, del patrimonio artistico, delle tradi-

zioni del territorio siciliano e della provincia di Trapani in particolare, pub-

blica Settimana Santa a Trapani. I riti e i “Misteri” nella consapevolezza che

questi rappresentino non solo un evento religioso ma anche l’identità del po-

polo trapanese.

Durante la Settimana Santa, con le vie del centro storico e di tutta la città

insolitamente affollate, si rinnovano processioni, tradizioni, suoni, colori,

consuetu di ni che raccontano 400 anni di storia, tramandata da generazione

in generazione, fino a noi.

I “Misteri” e i riti della Settimana Santa, con la loro commistione di “sacro

e profano”, rappresentano un patrimonio culturale immenso che è dovere di

tutti custodire e valorizzare.

Con questa pubblicazione si vuole quindi offrire al lettore l’opportunità

di ampliare le proprie conoscenze culturali ma anche contribuire alla promo-

zione turistica del patrimonio storico, artistico, tradizionale del nostro terri-

torio.

Un grazie all’autrice dei testi, prof. Lina Novara, per l’impegno profuso

nel sapiente lavoro di ricerca ed elaborazione.

Un ringraziamento anche a Nicola Miceli per le foto e a quanti, con il

proprio contributo, hanno consentito la pubblicazione.

Il Presidente

Giuseppe Novara
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Settimana Santa a Trapani
I riti e i “Misteri”

Nel periodo che dalla Domenica delle Palme va al Sabato Santo, si svolgono a Trapani dei riti
antichi legati alla passione di Cristo.
Il martedì va in processione la Madre Pietà dei Massari, il mercoledì è invece la volta della
Madre Pietà del Popolo, due dipinti molto simili che rappresentano l’Addolorata, soggetto cor-
rispondente alla Mater dolorosa che, pur non avendo riscontri nei passi evangelici, trova rife-
rimenti in una tradizione devozionale affermatasi particolarmente nel XIII secolo, periodo in
cui sorsero diversi santuari in suo onore e furono composte le prime opere a Lei ispirate, come
le «Laudi» e i componimenti latini - Stabat mater- di Iacopone da Todi. 
Il simbolo che identifica queste immagini è il pugnale, alludente alla profezia dell’anziano Si-
meone che, in occasione della presentazione di Gesù al tempio, aveva predetto a Maria che
una spada le avrebbe trafitto il cuore, preannunciandole così le difficoltà che avrebbe dovuto

incontrare e superare.
La sacra immagine della Madre Pietà dei Massari,
in passato veniva portata in processione dalla Congre-
gazione delle persone dedite ai lavori di fatica, dedicata
a San Cristoforo, che ebbe sede presso la chiesa di San
Rocco e dal 1775 anche nella ex chiesa di Santo Spirito. 
La processione che si svolgeva il Mercoledì Santo, ini-
ziava alternativamente dalle due chiese e l’itinerario era
limitato alle vie intorno al porto, nelle zone dove abi-
tualmente prestavano la propria opera i massari; que-
sti, negli anni in cui la processione iniziava dalla chiesa
di Santo Spirito, al fine di poter avere almeno per un
giorno l’icona di Maria nella loro zona, il “Piano di San
Rocco”, costruivano una cappella provvisoria per vene-
rare la sacra immagine. Questa tradizione ancor oggi si
ripete in Piazza Lucatelli dove la Madonna è vegliata

nella notte tra il martedì e il mercoledì, giornata quest’ultima in cui avviene l’incontro con la
Pietà del Popolo e il simbolico scambio dei ceri fra i consoli dei due ceti. Dal 1956 la processione
si svolge il martedì, con ritorno in chiesa, da piazza Lucatelli, nella serata di mercoledì.
La Madre Pietà dei Massari è un dipinto risalente al XVII secolo, inserito in una “vara” di stile
neoclassico, ultimata nel 1961. Secondo una tradizione non documentata, l’opera sarebbe
stata eseguita da Narciso Guidone o Giuseppe Arnino, pittori attivi a Trapani dalla seconda metà
del secolo XVI ai primi decenni del XVII. Il dipinto sembra piuttosto collegarsi alla più tarda
arte devozionale sei-settecentesca, di gusto pietistico-espressivo. Come nei dittici bizantini nella
parte posteriore del dipinto è collocato il Santo volto di Gesù coronato di spine (sec. XIX),
poiché la Madre di Dio non può mai essere disgiunta dal Figlio.  
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La Madonna della Pietà del Popolo ha le stesse carat-
teristiche iconografiche della Madre Pietà dei Massari

con la variante che nella prima, sul piccolo tavolo che Le
sta davanti sono poggiati un chiodo, una punta di una lan-
cia ed un flagello, mentre nell’altra si trovano tre dadi e
una corona di spine, tutti simboli della passione di Cristo. 
Il dipinto, ora affidato alla cura dei fruttivendoli e del po-
polo, si trovava nella chiesetta di Sant’Annella da dove ve-
niva portato di casa in casa presso gli infermi o per grazia
ricevuta. Nel 1723 si decise di condurlo in processione il
Giovedì Santo, anticipato nel 1956 al mercoledì. 
L’opera che viene riferita a Giovanni Battista de Vita, un
pittore documentato a Trapani nel primo ventennio del
‘600, probabilmente faceva parte di una composizione
più ampia dalla quale venne ritagliata la mezza figura
della Vergine Addolorata. La tela è inserita dal 1778 in una “vara” in legno in stile barocco,

progettata dall’architetto Luciano Gambina nella se-
conda metà del ‘700 e indorata da Vincenzo Violante 
Come nella Madre Pietà dei Massari nel retro della tela
è collocato un dipinto ottocentesco con il Santo volto

di Gesù coronato di spine.

Il Venerdì Santo, prima dell’uscita dei “Misteri”, presso
la chiesa di Santa Maria di Gesù, appartenuta ai Frati
Francescani Minori Osservanti, si svolge il rito della Di-

scesa dalla croce, una suggestiva e partecipata fun-
zione religiosa che, dopo la liturgia, prevede la deposi-
zione dalla croce della statua del Cristo; tolti i chiodi da
mani e piedi e disceso dalla croce, il simulacro viene
adagiato in un lenzuolo per essere trasportato lungo le
navate della chiesa  e poi esposto alla venerazione dei
fedeli su di un catafalco.

A tale rito è destinato un Crocefisso in cartapesta che, per le caratteristiche formali e stilistiche,
riconduce alla scultura devozionale siciliana di fine secolo XVIII-inizi XIX. La singolarità di
quest’opera sta nell’essere dotata di braccia e testa snodabili, proprio in funzione della sacra
rappresentazione.
Si tratta di un tipo di scultura che appartiene alla tipologia dei cosiddetti “crocefissi animati”
messi in relazione con le pratiche liturgiche, che permetteva di avere una rappresentazione
naturalistica e patetica, anche tramite occhi vitrei e meccanismi che emettevano suoni o con-
sentivano il versamento delle lacrime.

Le ragioni della nascita di questo particolare rito vanno ricercate nella vita religiosa di alcuni
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laici che già nel XIII secolo avevano cominciato a riunirsi in confraternite e che, sulla scorta
della spiritualità francescana, ponevano al centro della vita associativa la memoria della passione
di Cristo facendone il modello delle loro azioni in seno alla comunità. Alcuni riti erano riservati
solo ai confratelli, mentre altri, come le rappresentazioni, erano pubblici: uno di questi era lo
“scavigliamento” di Cristo dalla croce che prevedeva l’uso di un crocifisso snodabile.
Una particolare devozione per la passione di Cristo, ed in particolare per il Crocifisso raffigurato
nella sua piena e dolorante umanità, avevano i Frati Francescani Minori Conventuali Osservanti,
in linea con la spiritualità dell’Ordine al quale, storicamente, va il merito di aver introdotto
nella coscienza del popolo cristiano la pratica religiosa della Via Crucis.
Proprio nel chiostro del convento dei Frati Osservanti di Trapani, attiguo alla chiesa di Santa
Maria di Gesù, dal 1743 aveva sede l’oratorio della Congregazione della Via Crucis alla quale,
assieme ai Francescani, si deve la pratica della Discesa della croce, nell’intento di suscitare
pietas e sentimenti devozionali.

La processione dei “Misteri” 

A Trapani, da oltre quattrocento anni, ogni Venerdì Santo si svolge la processione dei “Misteri”. 
Per circa ventiquattro ore lungo le vie cittadine, partendo dalla chiesa delle Anime Sante del
Purgatorio, sfilano diciotto gruppi statuari raffiguranti episodi della passione e morte di Cristo,
seguiti dai simulacri di Gesù nell’urna e dall’Addolorata, portati a spalla, addobbati con fiori
e accompagnati dalle musiche delle bande.
È una processione lunga e commovente nella quale si fondono fede, arte, storia e tradizione. 
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Sebbene si sia in gran parte perduta la sacralità
di un tempo, rimane il fascino di una tradi-
zione che dura da quattro secoli: rimane l’an-

nacata, ossia il dondolio provocato dai porta-
tori al suono delle marce funebri, rimane
l’odore acre dei ceri, il rumore della ciaccola,
strumento con cui si dà l’ordine di sollevare o
di poggiare la vara, rimane lo scintillio dei pre-
ziosi ornamenti d’argento, la devozione auten-
tica delle donne in nero che accompagnano
l’Addolorata. 
Sono scomparsi gli incappucciati, ossia i con-
frati della “Confraternita di San Michele”, vestiti
con il saio rosso e il cappuccio bianco che apri-
vano la processione. 
Si inizia con il gruppo La separazione che rap-
presenta il simbolico congedo di Gesù dalla
madre. Seguono La lavanda dei piedi, Gesù

nell’orto, L’arresto, la caduta al Cedron e altri episodi della Via Crucis, disposti in ordine cro-
nologico, fino a Il trasporto al sepolcro.
La presenza di gruppi statuari nella processione risale al periodo post-tridentino allorquando
le rigorose disposizioni del Concilio di Trento vietarono le rappresentazioni sulla passione con
personaggi viventi e, nelle varie aree geografiche mediterranee di religione cattolica, si scelse
di affidare alle sculture processionali il compito di raccontare al popolo la passione proponendo
raffigurazioni fortemente suggestive. 
Senza rinunciare alla spettacolarità della processione, a Trapani agli inizi del XVII secolo si ri-
corse gradualmente all’uso di gruppi scultorei portati a spalle, raffiguranti i «Misteri» della
passione. Con il termine  “mistero” nella teologia cristiana si intende il piano salvifico di Dio
che rivela il segreto della sua volontà nella incarnazione del Cristo, nella sua passione, morte
e resurrezione; per estensione il termine, soprattutto al plurale, ha assunto il significato di
dramma religioso, derivante dalle rappresentazioni medievali, recitate in versi o cantate, atte-
state in Francia fin dal secolo XI, e  caratterizzate da una complessità spettacolare; esse si svol-
gevano ad opera delle confraternite religiose, prima della Pasqua, per rievocare attraverso per-
sonaggi viventi i Misteri dolorosi della passione e morte di Gesù Cristo.
La cura e la sfilata dei sacri gruppi fu affidata Società del Sangue preziosissimo di Cristo a
varie categorie artigiane al fine di ottenere così il consenso e il massimo coinvolgimento so-
prattutto dei ceti meno abbienti. Ancora oggi molte delle categorie mantengono l’affidamento
originario; dal 1974 l’organizzazione della processione è curata dall’Unione Maestranze che
associa i  vari ceti affidatari.
La prima documentazione risale al 1612, anno in cui la Società, in seguito fusasi con la Con-

fraternita di San Michele (1646), affidò ai iurnateri, cioè coloro che lavoravano a giornata, il



gruppo dell’Ascesa al Calvario (ora curato da tutto il
popolo), uno degli episodi più dolorosi e drammatici
della passione. Seguirono negli anni tutti gli altri affi-
damenti. Tra i primi ad essere realizzati ed affidati fu-
rono i gruppi raffiguranti episodi dei Misteri dolorosi

del Rosario.
L’arte, ed in questo caso la scultura, diviene un mezzo
per influire sull’immaginario popolare, per meravi-
gliare, commuovere, suscitare emozioni e per ottenere
adesioni e consensi. A questo scopo sono diretti l’evi-
dente teatralità delle scene, i colori forti e i gesti espli-
citi dei diversi personaggi disposti sulla pedana lignea
come su un palcoscenico. 
Quasi sicuramente sulla scelta dell’aspetto scenogra-
fico influì la presenza in Sicilia degli Spagnoli i quali,
nelle loro madre patria, nei giorni della Semana Santa, utilizzavano gruppi statuari per la rie-
vocazione della passione e morte di Cristo. A favorire l’appetto religioso concorse probabilmente
l’arrivo in città dei Padri Gesuiti che nel loro programma di catechesi avevano inserita la mis-
sione penitenziale con lo scopo di evangelizzare le persone più umili. 
I gruppi scultorei che compongono l’attuale processione sono, per la maggior parte, rifacimenti
delle opere originarie, effettuati nel secolo XVIII con la tecnica polimaterica del “legno tela e
colla”. Era un tipo di scultura che richiedeva un lavoro di equipe nel quale il maestro scolpiva
nel legno di cipresso il volto, le mani, i piedi e le parti ignude, mentre i lavoranti si occupavano
della struttura lignea interna per il fissaggio degli arti e delle parti scolpite e di dare volume
con il sughero. Gli abiti venivano creati con tessuti irrigiditi con strati di gesso e di colla di co-
niglio. Seguivano le fasi della colorazione e della lucidatura degli abiti con olio di lino e dell’in-

carnato con olio di noce. Alla fine i vestiti potevano es-
sere impreziositi con decori in oro zecchino. Ciascuna
statua veniva poi fissata ad una base lignea. Questo
procedimento tecnico consentiva di ottenere facili so-
luzioni plastiche ed effetti che emulavano il legno. Le
statue risultavano leggere, i tempi di lavorazione veloci
e i costi contenuti. 
Considerato che la realizzazione di un’opera avveniva
«a più mani» e che spesso nelle ricostruzioni si riuti-
lizzavano parti scultoree preesistenti, non sempre, an-
che all’interno di uno stesso gruppo e talvolta nelle
parti di una stessa statua, oggi è possibile individuare
un linguaggio stilistico omogeneo. Gravemente danneg-
giati durante il bombardamento del 6 aprile 1943 che
colpì la chiesa e l’annesso oratorio di San Michele dove
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erano ospitati, alcuni gruppi furono rifatti riutilizzando, talvolta anche arbitrariamente, le parti
scultoree in legno e rimodellando le pieghe in modo sommario e con notevole quantità di stucco. 
Sempre e comunque è possibile individuare nelle sculture i caratteri di un’arte devozionale
che, con evidente teatralità, ha l’intento di suscitare pietà e coinvolgimento attraverso le com-
ponenti realistiche e drammatiche.
Anche se i nomi dei maestri dei primi del Seicento sfuggono all’indagine, tranne quello di
Nicolò De Renda, è importante sottolineare che tra il XVII e il XVIII secolo molti furono gli artisti
che si dedicarono a questo tipo di plastica, per lungo tempo considerata «minore» e popolare. 
La drammaticità e la componente realistica di alcune scene conducono all’arte devozionale
barocca, ma anche a quel filone della pittura seicentesca, di ambito naturalistico, che ebbe in
Caravaggio il degno rappresentante. 
In un tipo di narrazione destinata a rendere «palpabile» la scena, molte figure sono tratte da
modelli reali, provenienti dagli ambienti della povertà e, talvolta, anche da quelli della depra-
vazione.  Spesso i soldati e i giudei hanno volutamente volti sgraziati e aspetto sgradevole, quasi
a sottolineare la loro indole turpe e violenta e in nome di una verità realistica compaiono sui
visi di alcuni personaggi nei, porri e altre imperfezioni.
Forti connotati umani e dolorosi dà ai gruppi La deposizione della croce e Il trasporto al

sepolcro la figura di Maria, chiusa nel manto e nel dolore, con gli occhi bagnati di pianto e
l’espressione straziata. 
I personaggi sacri vestono tutti, come Gesù, lunghe tuniche dalla linea morbida, strette a vita
da fasce dorate, e talvolta sono provvisti di un ampio mantello. Decori e profilature in oro zec-
chino impreziosiscono gli abiti. Se si escludono le lunghe tuniche delle figure sacre, pittorica-
mente barocche, gli abiti degli altri personaggi rispondono invece alla moda spagnola sei-set-
tecentesca, con influssi moreschi nelle divise dei soldati. 

Orgoglio, fede, devozione, desiderio di apparenza hanno spinto
le maestranze, dal XVII secolo in poi, ad abbellire le statue con
aureole, corone di spine, croci, lance, spade e altri preziosi or-
namenti d’argento da sfoggiare in processione, tutti realizzati da
maestri trapanesi.  
Un cuore trafitto da un pugnale simboleggia sulla statua dell’Ad-
dolorata l’immenso dolore di Maria il cui simulacro chiude la
processione. Il suo passaggio e soprattutto il suo rientro nella
chiesa delle Anime Sante del Purgatorio sono momenti di grande
commozione e di intensa partecipazione. 
Dopo quasi 24 ore con l’entrata dell’Addolorata si conclude la
processione dei “Misteri”. L’ultima banda esegue il brano con-
clusivo e si avverte nei presenti il dispiacere della fine, fisicamente
visibile nel pianto dei portatori. Si chiude il portone della chiesa:
cala il sipario su un evento di forte impatto emotivo e tradizio-
nale. Il rito antico è stato ancora una volta celebrato: le statue
tornano, svestite dei fiori e degli argenti, al silenzio della chiesa.



1 La Separazione Mario Ciotta (attr.) – I metà sec. XVIII

Maria, Gesù, Giovanni Ceto Orefici

La Separazione apre
la processione del Ve-
nerdì Santo rappresen-
tando un episodio non
riportato nei Vangeli
canonici ma derivante
dalla tradizione devo-
zionale medievale e dai
testi apocrifi che han -
no aggiunto ai racconti
della passione episodi
fortemente emotivi,
come il congedo sim-
bolico di Cristo dalla
madre, alla presenza
dell’apostolo Giovanni.
Il gruppo attuale sosti-

tuisce quello originario, affidato il 6 aprile 1621 dalla Società del Sangue Preziosissimo di Cristo alla
maestranza degli orafi e argentieri, con l’obbligo di curarlo, abbellirlo e portarlo in processione. Tradi-
zionalmente viene attribuito a Mario Ciotta (fine secolo XVII-1750 ca.), uno tra i maggiori scultori tra-
panesi della prima metà del secolo XVIII, specializzato nella tecnica del “legno tela e colla” con cui sono
realizzate le statue.
L’episodio, raro nella Storia dell’Arte, viene presentato come una scena umanissima, nella quale lo
sguardo tra madre e figlio esprime il dolore della separazione, e l’inchino di Gesù davanti a Maria indica
la devozione verso la madre. 
I personaggi che fanno ala a Gesù, in una composizione equilibrata, sono quelli che hanno avuto un
ruolo importante nella sua vita: Maria e Giovanni, l’apostolo prediletto, presente nei momenti più si-
gnificativi, l’unico dei discepoli a rimanere presso la croce fino alla morte di Gesù, e al quale questi
affidò la madre prima di morire. Maria è raffigurata secondo i canoni iconografici tradizionali: con la
veste rossa che sta ad indicare la sua umanità, e il manto azzurro, simbolo della divinità della quale si
è ricoperta divenendo la madre di Gesù. Questi, in quanto figlio di Dio e pertanto di natura divina, sim-
boleggiata dalla veste azzurra, al contrario, si è fatto uomo e quindi ricoperto di un manto rosso. 
Giovanni è raffigurato come un giovane imberbe, con baffi e capelli lunghi, in posa stante e composta,
mentre dirige la mano destra verso gli occhi come per volere asciugare le lacrime. Ha un volto dai li-
neamenti gentili, messo più in evidenza dalla fronte larga e dal reclinare del capo verso il basso; l’aspetto
virginale di Giovanni trae origine dalla Legenda Aurea (1280) di Jacopo da Varazze, dove si legge che
già nel suo nome «fu la grazia» è insito il dono della castità e dello stato virginale, fattogli da Dio. 
I tre personaggi vestono tutti lunghe tuniche dalla linea morbida, strette a vita da cinture colorate d’oro
zecchino, ed ampi mantelli. Accurata è anche la resa ad intaglio delle capigliature di Gesù e Giovanni,
che lasciano ben scoperta la fronte, ad attaccatura alta e regolare e a ciocche ordinate e fluttuanti con
quelle più lunghe che ricadono sopra le spalle.
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2 La lavanda dei piedi Mario Ciotta (attr.) – I metà sec. XVIII

Gesù, Pietro, un servo Ceto Pescatori

Il secondo gruppo processionale
rappresenta un episodio del ciclo
della passione, descritto minuziosa-
mente dall’evangelista Giovanni
(XIII, 2-9).
Dopo la cena del giovedì, a Gerusa-
lemme, nella sala del cenacolo,
Gesù cintosi i fianchi con un panno
e versata dell’acqua in un catino, co-
minciò a lavare i piedi degli apostoli
impartendo loro una lezione di
umiltà e di carità, e rivelò anche di
conoscere il proprio destino. Pietro
ebbe una reazione di stupore e ini-
zialmente si rifiutò, ma quando
Gesù gli rivolse la frase Se non ti la-

verò, non avrai parte con me. Al-

lora, Signore, esclamò Simon Pie-
tro, non soltanto i piedi, ma anche

le mani e il capo. 
L’attuale gruppo scultoreo che sostituisce quello originario, affidato ai pescatori il 6 aprile1621 dalla So-

cietà del Sangue Preziosissimo di Cristo perché ne avessero cura e provvedessero a portarlo in pro-
cessione, è composto dalle figure di Gesù, di Pietro e di un servo che versa l’acqua, la cui figura non è
documentata nei Vangeli. 
L’opera viene tradizionalmente attribuita a Mario Ciotta (fine secolo XVII-1750 ca.), maestro specializzato
nella tecnica del legno tela e colla, ritenuto autore anche del primo gruppo La Separazione, con il quale
condivide l’equilibrio formale e compositivo e la ricerca espressiva. 
Lo scultore ricostruì il gruppo narrando realisticamente l’episodio e inserendo la sedia, di gusto barocco,
volle alludere all’arredo della grande stanza del cenacolo, indicata nelle descrizioni evangeliche.
Gesù è rappresentato in ginocchio, davanti a Pietro, con un panno cinto in vita, secondo la fonte evan-
gelica di Giovanni, nell’atto di apprestarsi a lavare i piedi dell’apostolo; il suo viso ricorda quello de La

Separazione dello stesso autore.
Pietro ha la fronte corrugata per lo stupore e si piega verso Gesù: la posizione delle mani connota la vo-
lontà di sollevare il Divino Maestro dalla posizione in ginocchio. L’apostolo ha i connotati fisionomici
iconograficamente fissati nel V secolo dalla descrizione di Eusebio di Cesarea (III-IV secolo): un uomo
di mezza età dai tratti somatici marcati e popolani, barba crespa, capelli ricci e corti, stempiato con ric-
ciolo isolato.
Il servo ha un originale copricapo e partecipa alla scena in modo distaccato versando l’acqua da una
brocca in argento (sec. XIX) alla quale si associa il bacile pure in argento (sec. XIX) che allude al catino
utilizzato per la lavanda.  
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3 Gesù nell’orto di Getsemani Baldassare Pisciotta (attr.) – II metà sec. XVIII

Gesù, un angelo, Pietro, Giovanni, Giacomo Ceto Ortolani

La scena si svolge a Ge-
rusalemme nell’orto di
Getsemani, frantoio per
l’olio, alle falde del
Monte degli Ulivi, dove
Gesù, dopo la cena del
giovedì, era andato a
pregare assieme agli
apostoli Pietro, Giovanni
e Gia como i quali però,
vinti dal sonno e dalla
stanchezza, si addor-
mentarono.
È questo per Gesù un
momento di grande tur-
bamento che rivela le
sue due nature, quella
umana e quella divina;

staccatosi dal gruppo, alcuni passi, prega infatti Dio di allontanare il calice della passione, ma subito
dopo accetta la volontà del Padre (Luca XXII, 39-46). Al termine della preghiera, dal cielo scende un
angelo che gli offre il calice, simbolo della passione, e la croce, simbolo della morte.
Il gruppo viene tradizionalmente attribuito a Baldassare Pisciotta (1715-1792) che, nel ricostruirlo,
forse riutilizzò parti del precedente “Mistero”, affidato al ceto degli ortolani fin dal 27 aprile 1620. 
L’iconografia è quella consueta dell’Orazione nell’orto, che visualizza il testo evangelico Padre, se vuoi,

allontana da me questo calice… Gli apparve allora un Angelo dal cielo a confortarlo (Luca XXII,
42-43). 
La scena è carica di naturalismo e soprattutto la figura di Cristo raggiunge alti accenti di espressività; il
suo viso mostra un profondo turbamento, quasi estatico, rafforzato dalla posa delle braccia e dal gesto
delle mani che indicano preghiera ma anche rassegnazione. 
Gli apostoli dormono profondamente! Pietro ha la fisionomia fissata nel V secolo dalla descrizione di
Eusebio di Cesarea (III-IV secolo): è un uomo di mezza età, dai capelli corti, stempiato con ricciolo iso-
lato, barba crespa, tratti marcati. La sciabola in argento (sec. XIX) che tiene in mano, prefigura il gesto
impulsivo che l’apostolo avrà successivamente nel ferire il soldato Malco, durante l’arresto di Gesù.
Giovanni è riconoscibile perché è il più giovane e viene rappresentato senza barba.  
Giacomo ha il viso dai lineamenti gentili e reca sulla mantellina un suo attributo, la conchiglia, simbolo
dei pellegrini che si recavano a Santiago de Compostela, e che, per comprovare l’avvenuto pellegrinaggio,
si spingevano fino al mare di Finistere per raccogliere una conchiglia. Accurata è la resa ad intaglio delle
capigliature e delle barbe; in particolare i capelli di Gesù, assieme alla barba corta e bipartita sul mento,
sono motivi iconografici comuni ai crocefissi trapanesi sia coevi che del secolo XVII. 
Probabilmente l’autore del gruppo si ispirò a stampe devozionali, incisioni di opere di grandi artisti,
che a Trapani erano presenti presso i conventi e la Compagnia di Gesù.

10



4 L’arresto Vito Lombardo (1765)

Gesù, Pietro, Malco, un giudeo, un soldato Ceto Metallurgici

Il quarto gruppo proces-
sionale, affidato ai “fer-
rari” in epoca impreci-
sata, sintetizza in una
unica scena due mo-
menti relativi all’arresto
di Gesù: la cattura da
parte di un tribuno e di
una guardia ed il feri-
mento di Malco da parte
di Pietro. L’evangelista
Gio vanni riferisce che
Giuda, presa la coorte e

le guardie mandate dai

capi dei sacerdoti e dai

farisei, andò nell’orto di
Getsemani dove Gesù si
era recato a pregare con

i discepoli, con lanter ne, torce e armi… La coorte, dunque, il tribuno e le guardie dei Giudei presero

Gesù e lo legarono (Giovanni XVIII, 3; 12-13).

L’episodio rappresentato nel “Mistero” si svolge quindi di notte, nel momento in cui Gesù viene arrestato,
ma non è presente Giuda. Pietro, preso dall’ira nell’assistere alla scena, nel tentativo di difendere il
maestro sguaina la spada che aveva con sé e colpisce Malco, servo del pontefice, staccandogli l’orecchio.
Allora Gesù gli disse: Rimetti la tua spada al suo posto, perché chi impugnerà la spada di spada

perirà. Secondo Luca (XII, 47-53), Gesù con un gesto di misericordia toccò l’orecchio di Malco e glielo
riattaccò.
La rappresentazione, sebbene convenzionale nei gesti e nelle pose dei personaggi, contrappone alla con-
citazione di Pietro e alla sua azione sanguinosa, la rassegnazione di Gesù, vestito con una lunga tunica
blu indicante la sua natura divina, ed un mantello rosso simboleggiante la sua umanità. 
Pietro ha il volto corrispondente alla consueta iconografia ed è nell’atto di librare in alto la spada, mentre
con la mano sinistra va a sfiorare la capigliatura di Malco, in una sorta di corrispondenza di gesti che si
sviluppano sia in diagonale, sia in parallelo attraverso il braccio alzato di Malco: la posa distesa di questi,
con la gamba destra sospesa nell’aria, fa intuire la precaria stabilità della figura.
Meglio riuscite, dal punto di vista espressivo, risultano le figure del tribuno che incatena Gesù e del
giudeo che gli illumina il viso con una torcia d’argento (1983), personaggi probabilmente tratti da mo-
delli reali, provenienti dai ceti meno abbienti e che, come talvolta avviene in pittura, hanno volutamente
i volti sgraziati, quasi a sottolineare la loro indole turpe e violenta. 
L’attuale “Mistero” sostituisce l’originario che, sulla base di fonti documentarie, viene riferito allo scultore
Nicolò de Renda (prima metà sec. XVII).  Danneggiato per una caduta dei portatori, nel 1765 venne
rifatto da Vito Lombardo che riutilizzò le teste di Gesù, di Pietro, del giudeo e del soldato, mentre rifece
completamente la figura di Malco.
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5 La caduta al Cedron Francesco o Domenico Nolfo (attr.) – fine sec. XVIII

Gesù, un tribuno, due uomini in armi Ceto Naviganti

Gesù, dopo l’arresto,
men tre viene condotto al
Sinedrio, nell’attraversare
il fiume Cedron, inceppa
tra i sassi e cade. Egli è
solo, senza gli apostoli
che fuggendo lo han no
abbandonato; si è così av-
verato quanto aveva pre-
detto durante la cena del
giovedì e si è adempiuto
quanto scritto nell’Antico
Testamento: Percuoterò

il Pastore e le pecore sa-

ranno disperse.
L’episodio, non con tem -
pla to nei Vangeli canonici,
viene riferito da quel li

apo  crifi e trova riscontri nelle rivelazioni di Santa Brigida (1303-1373) e nelle visioni della suora agosti-
niana Veronica di Binasco (1445-1497). Il fiume Cedron è citato solo nel Vangelo di Giovanni (XVIII,1).
Il gruppo attuale sostituisce l’originario affidato ai naviganti in epoca imprecisata, verosimilmente nella
prima metà del secolo XVII anche se la prima indicazione della presenza in processione si ha in un
bando del Senato di Trapani del 1696.
Il rifacimento del gruppo, nella seconda metà del secolo XVIII, fu effettuato da Francesco o da Domenico
Nolfo, entrambi componenti di una nota famiglia di scultori trapanesi. L’opera è una tra le più interes-
santi sotto il profilo artistico, sia per la caratterizzazione dei volti delle statue, sia per la composizione
che si sviluppa attorno alla figura di Cristo; apprezzabile è la descrizione delle vesti per il modo di trattare
i panneggi e per la cura dei dettagli decorativi.
La scena è composta da un tribuno e due uomini in armi, uno dei quali, sia pure brutalmente, si china
per sollevare Gesù, il cui volto è uno dei più espressivi: nel suo inclinarsi verso la spalla sinistra, secondo
l’iconografia barocca del “Cristo doloroso”, mostra tutta l’angoscia e la rassegnazione che lo pervadono
attraverso lo sguardo intriso di pietà e dolore. 
Curata è anche la fisionomia degli altri personaggi e, come spesso avviene in pittura, i volti dei due
uomini in armi hanno caratteri somatici fortemente accentuati e posizioni sgraziate che servono ad ac-
centuare la cattiveria dei loro gesti e l’indole turpe e violenta. Un brutto neo caratterizza il volto del
giudeo volgarmente denominato Neli c’a m’budda o Peppi Ceusa, forse in riferimento al modello reale.
Più gentili le sembianze del tribuno che si mostra consapevole del suo ruolo e dell’incarico affidatogli,
ma anche attento su quanto sta accadendo. Una cura particolare lo scultore pone nella descrizione del-
l’abito e dei calzari e nella posa naturalistica della figura, la cui mano al fianco implica una lieve torsione
e rotazione del corpo. Preziosi argenti (sec. XIX) durante la processione addobbano le statue, tutti con-
trassegnati con un veliero, simbolo della categoria dei naviganti. 
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6 Gesù davanti ad Hanna Ignoto scultore trapanese – fine sec. XVII

Gesù, Hanna, due uomini in armi Ceto Fruttivendoli

Comincia con questa sce -
na che si svolge nel Sine-
drio di Gerusalemme, la
serie degli interrogatori ai
quali è sottoposto Gesù
che, dopo l’arresto, viene
condotto dinanzi ad Han -
na, membro anziano del
Sinedrio, già sommo sa-
cerdote dal 6 al 12 d.C.,
che gli chiede dei suoi di-
scepoli e della sua dot-
trina. Come riferisce Gio-
vanni nel suo Vangelo
(XVIII,12-14), Gesù gli ri-
sponde di avere insegnato
apertamente nella sina-

goga e quindi di interrogare quelli che lo hanno ascoltato. 
A questo punto uno dei soldati – secondo una tradizione popolare lo stesso Malco cui era stato tagliato
l’orecchio da Pietro – dà uno schiaffo a Gesù con la mano destra dicendo: Così rispondi al pontefice?
Secondo la stessa tradizione popolare la mano divenne di pietra dopo l’episodio. 
Il gruppo originario fu affidato nel 1684 ai crudatori e conciatori di pelli e successivamente, nel 1788,
fu concesso ai fiorai e fruttivendoli. Nell’atto di affidamento a questi ultimi emerge un dato interessante
riguardante la tecnica esecutiva: si legge infatti che le statue del gruppo erano “di legname vestite di
tela e colla, toccate in oro”.
Il “Mistero” pervenuto a noi dopo restauri e rifacimenti è quello che lo scultore Domenico Li Muli ri-
costruì dopo gli ultimi eventi bellici, utilizzando pezzi del precedente. L’ignoto scultore trapanese che
originariamente realizzò il gruppo sul finire del secolo XVII, creò una scena piuttosto statica con tutti i
personaggi in piedi: da un lato Gesù e due uomini in armi e dall’altro Hanna, quasi a significare, attra-
verso lo spazio vuoto che li divide, il contrasto tra la stretta osservanza giudaica e il Messia.
Severo è l’atteggiamento di Hanna, elegantemente vestito come si addice al suo rango sacerdotale, posto
in posizione sopraelevata rispetto a Gesù, accanto ad una poltrona di tipo barocco, rifatta dopo il 1945,
chiara allusione al Sinedrio dove si svolse l’interrogatorio. 
Gesù, immobile, con le mani legate dietro la schiena, lo ascolta in silenzio e lo fissa negli occhi in attesa
di rispondergli: perché interroghi me, interroga quelli che mi hanno ascoltato. Essi sanno quello che

ho detto (Giovanni XVIII,12-14).  
Colpiscono in questo gruppo i duri tratti somatici delle figure attorno a Gesù, segnati da profonde rughe
che ne accentuano la cattiveria. 
Durante la processione del Venerdì Santo le statue vengono impreziosite con ornamenti d’argento tra
cui una corazza (1932) sul personaggio che schiaffeggia Gesù con il gesto del braccio destro alzato, la
cui mano viene simbolicamente ricoperta da un guanto d’argento della fine del secolo XVIII.
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7 La negazione Baldassare Pisciotta – 1769

Gesù, Pietro, una serva, un soldato Ceto Barbieri e Parrucchieri

Nel gruppo La negazione in primo piano
è posto Pietro che nella notte inoltrata
del giovedì, essendo stato riconosciuto
nel cortile del Sinedrio di Gerusalemme
come compagno di Gesù, da una serva e
da due uomini che stavano vicino al
fuoco, per tre volte rinnegò di cono-
scerlo. Nel momento in cui sentì il canto
di un gallo Pietro ricordò le parole che
Gesù gli aveva detto: oggi, prima che il

gallo canti, mi rinnegherai tre volte

(Luca XXII, 54-62). Esce quindi dal Sine-
drio e, amaramente pentito, piange!
In riferimento alla lacrima che compare
sul volto dell’apostolo, il gruppo statuario
viene denominato nei documenti d’ar-
chivio Divi Petri plangentis.
L’Arte dei Barbieri nel 1661 ebbe affidato
il “Mistero” originario che nel 1769
venne rifatto ex novo: l’incarico fu dato
a Baldassare Pisciotta tramite un atto di

commissione nel quale è minuziosamente descritta la tecnica polimaterica cosiddetta del “legno tela e
colla” con la quale lo scultore eseguì le statue rispettando il bozzetto preparatorio da lui stesso presentato
ai consoli dell’Arte: “legno cipresso nelle sole teste, braccia, mani, piedi” e nelle parti ignude, “tutto il
resto”, cioè la struttura interna in legno di castagno rivestito di sughero. 
Pisciotta interpreta in modo realistico la scena e la rende viva ed eloquente dedicando particolare at-
tenzione alla resa dei corpi in movimento, posti “di scorcio”, oltre che alla caratterizzazione e alla espres-
sione dei volti.  
Pietro, rappresentato secondo l’iconografia descritta da Eusebio di Cesarea, con folta barba, stempiato
e con un ricciolo isolato, è colto nell’attimo in cui, dopo il diniego, incrocia lo sguardo eloquente di
Gesù e, ricordando la frase da questi pronunziata, ha un gesto di contrizione e pentimento portandosi
la mano destra al petto.
Gesù, seguendo il soldato che lo tiene legato, fissa Pietro con uno sguardo di compatimento e di perdono,
ma non di rimprovero, ricordandogli così l’avverarsi della sua profezia. 
Pisciotta nel cogliere questi sentimenti nel viso di Cristo ne fa una delle figure più espressive di tutti i
gruppi.
Ben definita nei caratteri fisionomici popolani e nella posa ruotante nello spazio è la serva intrigante,
seduta vicina ad un braciere che indica il fuoco acceso nel cortile del Sinedrio; poco distante è il gallo,
“tutto di scultura”, ossia tutto in legno come specificato nell’atto di commissione, divenuto uno dei
simboli della passione di Cristo e un attributo di Pietro.
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8 Gesù davanti ad Erode Baldassare Pisciotta (attr.) – ca.1782

Gesù, Erode Antipa, uno scriba, un soldato, un giudeo Ceto Pescivendoli

Il re della Galilea Erode
Antipa, uomo frivolo e as-
sassino del Battista, si tro-
vava a Gerusalemme in
occasione della Pasqua
ebraica; davanti a lui ven -
ne condotto Gesù per or-
dine di Pilato che, avendo-
gli domandato se fosse Ga-
lileo, saputo che era del la
giurisdizione di Erode, lo

rimise a lui. L’evangelista
Luca (XXII, 8-12) riferisce
che il re, avendo invano
sperato di assistere ad un
miracolo, di fronte al si-
lenzio di Gesù, col suo

esercito lo disprezzò e lo

schernì e dopo averlo ve-

stito di bianco lo mandò

a Pilato.
Il gruppo è composto oltre che da Gesù e da Erode, seduto in trono in posa regale, da uno scriba accu-
satore, da un soldato e da un giudeo che pone il mantello bianco sulle spalle di Gesù. 
È stato uno degli ultimi “Misteri” a far parte della processione alla quale ha partecipato per la prima
volta intorno al 1782, affidato ai molitori. Ad essi si sono avvicendate diverse categorie: sul finire del se-
colo XIX i sensali e crivellatori di cereali, nel 1949 i dipendenti comunali e dal 1955 ad oggi i pescivendoli.
Il gruppo statuario viene attribuito allo scultore Baldassare Pisciotta.
La scena è carica di elementi simbolici e reali e i volti dei personaggi sono molto caratterizzati. Da un
lato emerge l’effimera regalità di Erode, evidenziata dal trono su cui è seduto che lo pone in posizione
sopraelevata rispetto agli altri componenti, oltre che dallo scettro e dalla corona; dall’altro viene evi-
denziata, tramite l’aureola, la regalità divina di Gesù, umilmente collocato più in basso, composto nella
posa, sereno nel viso dal quale traspaiono consapevolezza e rassegnazione. Egli dignitosamente tace!
Attento al passo evangelico di Luca, lo scultore mette in evidenza, attraverso gli effetti cromatici e pittorici,
il mantello bianco, colore delle vesti dei buffoni: la “veste alba” citata in un atto del 13 settembre 1782.
Il gesto dell’indice levato in alto da Erode indica la volontà di conoscenza da parte dell’inquisitore che
si considera il solo sovrano e pretende risposte. 
L’ostinazione con cui gli scribi accusavano Gesù è espressa sul volto maligno ed indagatore di quello in-
ginocchiato davanti a Lui per scherno e con una tavoletta in mano (lamina d’argento sec. XIX), simbolo
del suo ruolo. 
L’autore si concentra anche sulle espressioni degli altri due personaggi: il sorriso ironico del soldato e
la grinta plebea del giudeo dalla pelle scura.
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9 La flagellazione Ignoto scultore trapanese – sec. XVIII

Gesù, un soldato, uno sgherro Ceto Muratori e Scalpellini

Iniziano con La flagellazione le fasi
del supplizio subìto da Gesù nella
mattina del venerdì, nel pretorio di
Gerusalemme: legato ad una colonna
viene flagellato. L’episodio, raccontato
nei Vangeli di Giovanni, Matteo e
Marco, da quest’ultimo è così riferito
(XV, 12-15): Pilato volendo conten-

tare il popolo, liberò Barabba; e

dopo aver fatto flagellare Gesù, lo

consegnò perché fosse crocefisso.  
L’opera processionale, affidata fin dal
3 maggio 1620 ai muratori cui si as-
sociarono un anno dopo i marmo-
rari, ripropone l’iconografia del “Cri-

sto alla colonna”, soggetto molto fre-
quente nella Storia dell’Arte, sia nei
cicli della passione, sia come figura
isolata destinata a suscitare nello
spettatore un forte impatto emotivo. 
Largamente diffuso attraverso stampe

devozionali ed incisioni, è stato il tema di famose opere scultoree e pittoriche tra cui vanno ricordate le
celebri versioni del Caravaggio. 
Ignoto è l’autore dell’originario Cristo alla colonna dei “Misteri” al quale, in epoca imprecisata, furono
affiancate le due sculture dei flagellanti. 
Nel gruppo attuale, frutto di un rifacimento settecenesco, la drammatica scena è rappresentata attraverso
una composizione simmetrica che pone il protagonista al centro, in posizione avanzata rispetto agli altri
due personaggi che lo flagellano alle spalle e che, con fare manierato, ripetono l’identico gesto del
braccio destro sollevato per colpirlo.
L’attenzione dell’osservatore viene attratta dal corpo nudo di Cristo, in primo piano, che legato ad una
colonna si piega sotto i colpi delle percorse e per il dolore delle ferite. 
La figura, restaurata nel 1890 da Pietro Croce in seguito ad una rovinosa caduta dei portatori all’ingresso
della chiesa di San Nicola, sebbene un po’ appesantita nelle forme, risulta fortemente patetica per la
resa realistica di taluni particolari quali le ferite e il colore rosso del sangue che ne fuoriesce.
Il giudeo che sta alla sinistra di Cristo è rappresentato nell’atto di chi, per raccogliere maggiore forza, fa
ruotare il torace e spinge in alto le braccia prima di colpire; è un gesto violento ma che perde efficacia
per il volto e lo sguardo del personaggio rivolti altrove, forse per non vedere lo strazio di Gesù. 
L’elemento iconografico che contraddistingue questo episodio è la colonna che, intera o spezzata come
nel gruppo nel quale è rivestita d’argento, è sempre presente nell’episodio della flagellazione, sia in pit-
tura che in scultura: in particolare si ricorda, in ambito locale, il “Cristo alla colonna” in “pietra incar-
nata” del 1656, di ignoto scultore, ora nella cappella del SS. Sacramento della Cattedrale di Trapani.
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10 La coronazione di spine Antonio Nolfo – 1764

Gesù, un soldato, un tribuno, un giudeo Ceto Fornai

La scena rappresentata nel decimo
gruppo processionale si riferisce ad un
episodio della passione di Gesù narrato
nei Vangeli di Matteo (XXVII, 27-30), Mar -
co (XV, 16-19) e Giovanni (XIX, 2-3) ed
in particolare rappresenta quanto ripor-
tato da Matteo: i soldati di Pilato, spo-
gliato Gesù, gli misero addosso un man -

to rosso; e, intrecciata una corona di

spine, gliela misero in capo, e gli posero

una canna nella destra. E piegando il

ginocchio davanti a lui, lo schernivano

dicendo: Salute, o re dei Giudei…

Nel gruppo sono rappresentati: Gesù se-
duto su una panca, un soldato che gli
pone sul capo la corona di spine, un cen-
turione che dà ordini e sorveglia quanto
sta accadendo, un giudeo che, inginoc-
chiato davanti a Lui, lo deride con gesti
ingiuriosi della mano e della lingua.

Il gruppo originario, affidato l’8 marzo 1632 a fornai e mugnai, nel 1764 fu sostituito dall’attuale “poiché il
vecchio era in stato da non potersi rimediare e ristorare”, come si legge in un documento dello stesso anno. 
I consoli della categoria, dopo avere esaminato ed apprezzato il modello in creta presentato da Antonio
Nolfo, diedero incarico al “perito scultore” di eseguire il gruppo con la tecnica del “legno tela e colla”,
specificando però di variare la posizione dell’ingiuriante, e di realizzarla uguale a quella del vecchio
“Mistero”. 
Il gruppo attuale è stato ricomposto dopo gli eventi bellici dell’ultimo conflitto mondiale da Giuseppe
Cafiero che ha riutilizzato i pezzi del precedente, rispettando la composizione e l’iconografia dei perso-
naggi.
La scena è configurata secondo i modelli della pittura realistica seicentesca di derivazione caravaggesca,
e le figure risultano variamente atteggiate, ognuna intenta ad assolvere il proprio ruolo. L’artista seppe
mettere in evidenza in questa scena, sacra e profana insieme, l’aspetto tragico della coronazione di
spine e quello triviale di una beffarda adorazione, marcando i sentimenti sui volti dei personaggi: dolore
e rassegnazione in Gesù, indifferenza e crudele ironia nel volto arcigno e affilato del tribuno e in quello
del soldato, derisione nell’ingiurante che ha un caratteristico copricapo a turbante. 
L’elemento iconografico che contraddistingue questo gruppo è la corona di spine, formata da un intreccio
di fili d’argento ed eseguita dal trapanese Michele Tombarello nella seconda metà del secolo XVIII. Più
recenti ornamenti d’argento abbelliscono le statue durante la processione, come la simbolica canna data a
Gesù per schernire il suo potere, a forma di ramoscello d’ulivo, e i vistosi pennacchi sulle teste dei militari.
Nel 1770 il gruppo è stato preso a modello da Domenico Nolfo per La coronazione di spine dei “Misteri”
di Erice.
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11 Hecce Homo Ignoto scultore trapanese – I metà sec. XVIII

Gesù, Pilato, un soldato Ceto Calzolai e Calzaturieri

Pilato, prefetto romano della Galilea
dal 26 al 36 d.C., presentando al po-
polo Gesù vestito beffardamente
come un re, con una corona di spine
ed una canna in mano, si rivolge alla
folla con un gesto quasi di persua-
sione dicendo: Ecco l’uomo che

avete accusato, nel quale non trovo

colpa, e che tuttavia ho fatto punire

come se fosse colpevole…Posso in-

fine liberarlo! (Giovanni XIX, 4-7).
Ma la folla, i sacerdoti e le guardie gri-
dano Crucifige! Crucifige!

La scena rappresentata nel gruppo
processionale è carica di significati
simbolici e si svolge con soli tre per-
sonaggi: Pilato con un esotico tur-
bante, Gesù con il corpo nudo e il
mantello rosso per beffarda parodia
dei manti di colore porpora degli im-
peratori, un arcigno soldato con co-
razza. L’elemento che caratterizza
questo “Mistero” è la balaustra d’ar-

gento che allude al balcone, simbolo della presentazione di Gesù al popolo dal pretorio di Gerusalemme. 
L’episodio dell’Ecce Homo ha il valore di una scena plateale nella quale Pilato, che ne è il protagonista,
offre alla folla un’immagine beffarda di Cristo: alla sontuosità degli abiti di Pilato, vestito con copriabito
smanicato che lascia in evidenza la tunica a maniche rigonfie e impreziosita da fregi dorati, fa da con-
trasto la nudità del figlio di Dio fattosi uomo. Gesù è rappresentato nell’afflitta posa della vittima sacri-
ficale, con le mani legate tramite la corda tenuta dal soldato, e con il volto dall’espressione dolorante,
bagnato dal sangue delle ferite provocate dalla corona di spine. 
Alla platealità della scena ben si confà la scenografia del balcone, per dimensioni il più grande fra gli
ornamenti dei “Misteri”, che GIUSEPPE PARISI COSTRUI’ E CESELLO L’ANNO 1881, come indicato nel-
l’iscrizione. Finemente lavorato a sbalzo e cesello con motivi decorativi neoclassici, è ornato con i simboli
dell’eucaristia, le spighe e l’uva, alludenti al corpo e al sangue di Cristo. 
Il gruppo statuario fu concesso il 31 marzo 1622 alla categoria dei calzolai che ancora lo mantiene. La
paternità dell’opera viene riferita a Giuseppe Milanti (1658- ?), ma considerando che lo scultore visse
nella seconda metà del secolo XVII, si può solo ipotizzare che avesse rifatto il gruppo; quello attuale è
tuttavia il risultato di un documentato restauro avvenuto nel 1757 ad opera di Baldassare Pisciotta che
eseguì, su commissione dei consoli dei calzolai, lavori di sistemazione e ridipintura delle tre statue,
oltre che una nuova vara sulla quale disegnò una scarpa, alludente al ceto affidatario.
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12 La Sentenza Domenico Nolfo – 1772

Gesù, Pilato, un soldato, un tribuno, un servo Ceto Macellai

Pilato, dopo i vani tentativi di salvare
Gesù, nella tarda mattinata del venerdì,
sedutosi in tribunale, prese dell’acqua e

si lavò le mani dinanzi al popolo di-

cendo: Io sono innocente del sangue di

questo Giusto (Matteo XXVII, 17-24).

L’episodio viene realisticamente rappre-
sentato nel gruppo La sentenza attra-
verso cinque personaggi: i due protago-
nisti Gesù e Pilato, un tribuno che ha in
mano la targa con la sentenza per cui
Gesù viene condannato - INRJ (Iesus Na-

zarenus Rex Judeorum) - un soldato che
lo tiene legato ed un servo che porge a
Pilato la bacinella per lavarsi le mani.  
Lo scultore trapanese Domenico Nolfo
nel febbraio 1772 ricevette dai consoli
dei beccai e dei bucceri l’incarico di rea-
lizzare il “Mistero” della “Condanna di
Pila to contro nostro Signore Gesù Cri-

sto”. Nell’atto di commissione sono inserite precise indicazioni alle quali lo scultore dovrà attenersi per
la realizzazione dei cinque personaggi e nell’utilizzo della tecnica del “legno tela e colla”: “ossatura di
castagna…, mani, piedi, e testa di cipresso, sovaro solamente per conturnare, tela, e colla, …due mani
il colore ad oglio di lino, e a due mani l’incarnatura ad oglio di noce, la guarnitura d’oro zecchino”. 
Il gruppo, affollato di figure a causa di un ravvicinamento avvenuto per la sostituzione della vara alla
fine degli anni ’20 del XX secolo, è per fattura uno dei migliori; offre infatti una interpretazione realistica
dell’episodio attraverso la gestualità, le pose e le espressioni. Cristo, in primo piano, ancora ha le mani
legate, lo scettro di canna, la corona di spine e il rosso mantello - beffardi simboli regali – ed è raffigurato
nell’afflitta posa della vittima sacrificale, con il corpo anatomicamente ben curato. Nolfo per il volto di
Cristo utilizza quel modello iconografico ben definito nella bottega di famiglia: volto piccolo e profilato
da una barba sottile e bipartita, palpebre socchiuse, bocca piccola da cui traspare la dentatura, baffi
lunghi, capigliatura fluente con ciocche che ricadono sulle spalle.
Pilato, in quanto prefetto della Galilea, veste gli abiti che il suo ruolo gli impone: un mantello bordato
di frange dorate, una veste stretta da una cintura e ornata da fregi barocchi in argento (sec. XVIII), un
copricapo a turbante.  
Ricca di effetti pittorici è la divisa del tribuno che, appoggiato ad un bastone, tiene in mano la targa
d’argento (sec. XIX) alludente alla sentenza: degne di nota sono la sua spada con guaina e la bandoliera,
manufatti pregevolissimi di argenteria trapanese del secolo XVIII. Quello che rafforza il significato della
scena è il bacile d’argento tenuto in mano dal servo, chiara allusione al simbolico gesto di Pilato di
lavarsi le mani; si tratta di un manufatto trapanese del 1794, rispondente alla tipologia largamente
diffusa nel Settecento.
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13 L’ascesa al Calvario Ignoto scultore trapanese – sec. XVIII 

Gesù, un centurione, uno sgherro, Simone Cireneo, la Veronica Ceto Popolo

Il venerdì, verso mezzo-
giorno, Gesù portando la

sua croce, s’avvio al luogo

del Calvario, in ebraico

Golgata (Giovanni XIX,17),
attraverso un sentiero in sa-
lita. I soldati nell’uscire in-

contrarono un uomo di Ci-

rene, chiamato Simone, e lo

costrinsero a portare la

croce di Gesù (Matteo XXVII,
32).
Il gruppo L’ascesa al Calva-

rio, popolarmente definito
“U’ Signori ca cruci

‘ncoddu”, fu affidato il 6
aprile 1612 dalla Società del

Sangue Prezio sis simo di Cristo ai “poveri iur nateri”, cioè coloro che lavoravano a giornata; nel 1620
passò ai bottai che lo tennero fino al 1772, anno in cui subentrarono i fruttivendoli; oggi è l’intero
popolo a curarlo e portarlo in processione.
L’originario gruppo viene riferito allo scultore Nicolò de Renda (prima metà sec. XVII) che compose la
scena con le sole tre figure di Gesù, della Veronica e di Simone di Cirene, alle quali, probabilmente in
seguito all’avvicendamento di varie categorie, furono aggiunte le altre due. 
Se si esclude la toccante figura di Gesù dall’espressione mite e sofferta, creata da Antonio Giuffrida nel
1903 in sostituzione della precedente di Pietro Croce (seconda metà del secolo XIX), il personaggio che
merita più attenzione è la Veronica, umanissima nel viso, curata nell’abbigliamento e nella capigliatura,
anche se sottoposta a notevoli rimaneggiamenti.
È questo il “Mistero” più venerato dai Trapanesi ed uno dei più grandi; nell’opera, espressione dell’arte
devozionale-barocca, sebbene vari rifacimenti l’abbiano resa stilisticamente disomogenea, si possono
ravvisare accenti drammatici e realistici, confacenti alla “poetica” dei secoli XVII e XVIII. 
Attorno alla figura di Gesù stramazzato a terra, che simboleggia l’Agnus Dei, la vittima sacrificale, sono
posti gli altri personaggi: il centurione romano che gli sta davanti e lo tiene in catene, lo sgherro che
sferza frustate e lo incalza; Simone Cireneo che, nel sostenere la parte bassa della croce per dargli sol-
lievo, si pone sulla diagonale che attraversa tutto il gruppo, da sinistra a destra; Veronica la pia donna
che inginocchiata porge il velo per asciugare il sudore, le lacrime e il sangue dal volto di Gesù che vi ri-
marrà impresso.
I tre personaggi maschili hanno volti popolari e, in nome di una verità realistica, compare sul viso del
centurione un lungo porro. 
Pregevolissime espressioni dell’arte argentaria trapanese sono la croce realizzata nel 1751 da Ottavio
Martinez e decorata con i simbolici motivi delle spighe e dei grappoli d’uva, e l’armatura del centurione,
eseguita intorno al 1766 da Michele Tombarello.
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14 La spoliazione Domenico Nolfo – 1772

Gesù, Pilato, due soldati, un giudeo Ceto Tessili e Abbigliamento

L’episodio, non espressamente raccontato
nei Vangeli, allude alla spoliazione cui fu sot-
toposto Gesù prima della crocefissione, dopo
che finito di beffeggiarlo … lo rivestirono

delle sue vesti, quindi lo portarono per cro-

cifiggerlo (Matteo XXVII, 31). 
Il denudamento di Cristo fa parte dei prepa-
rativi per la crocefissione avvenuta nel luogo
delle esecuzioni, sul monte Calvario, appena
fuori le mura di Gerusalemme.
Nel gruppo processionale Gesù veste sol-
tanto la tunica di colore blu, senza il man-
tello rosso che gli era stato posto sopra le
spalle. La scena è composta da quattro per-
sonaggi: Gesù in piedi, due militari ed un
giudeo che, nel momento in cui sta per
strappare la tunica di dosso a Gesù, perde le
sue vesti che scivolano giù lasciandogli il
corpo seminudo. 
Il gruppo venne realizzato da Domenico Nol -

fo (1730-1803), noto scultore trapanese specializzato nella tecnica del legno tela e colla, al quale lo com -
 missionarono nel 1772 i venditori di fiori e frutta che ebbero affidato il “Mistero” proprio in quell’anno.
Intorno al 1788 il gruppo passo ai bottai; dal 1966 è curato dalla categoria “Tessili e Abbigliamento”.
Il viso di Cristo ha espressione mite e sofferta e corrisponde al modello iconografico definito nella bottega
dei Nolfo: volto piccolo, barba sottile e bipartita sul mento, palpebre socchiuse, bocca piccola da cui tra-
spare la dentatura, baffi lunghi e sottili, capigliatura fluente con ciocche che ricadono sulle spalle. 
Lo scultore si sofferma nel descrivere l’anatomia di quella porzione del torace di Cristo, messo in mostra
dagli strappi delle vesti.
Secondo una tradizione popolare, nel raffigurare il giudeo che toglie i vestiti a Gesù, si servì per modello
dell’aiutante-boia di Trapani, denominato “Setticarini”, come per voler sottolineare la crudeltà di quel
mestiere paragonandola a quella di chi spogliò Gesù; particolare attenzione pone anche nella caratte-
rizzazione del suo volto, marcandone i lineamenti plebei e sgraziati, modellando beffardamente i lunghi
baffi e il capo calvo che lo rendono quasi simile ad una caricatura.
Anche i due militari hanno volti popolari e, in none di una verità realistica, sul naso del soldato che
spoglia Gesù compare un grosso neo; entrambi portano elmi romani a calotta, intagliati nel legno e con
volute e decori barocchi. 
Il tribuno in primo piano, con il gesto delle mani allude all’attesa di avere la veste che sarà poi giocata
ai dadi.
In processione i due militari sfoggiano vistosi pennacchi d’argento, fatti realizzare nel 1902 dai bottai
dello stabilimento Catalano; nel 1990 il gruppo è stato arricchito di una croce d’argento, realizzata dal-
l’argentiere palermitano Antonino Amato su disegno di Anna Maria Vario.
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15 La sollevazione della Croce Domenico Li Muli – 1956 

Gesù, un tribuno, un centurione, due giudei Ceto Falegnami, Carpentieri, Mobilieri

Sul monte Calvario, nell’ora
terza del venerdì, Gesù viene
crocefisso (Marco XV, 24).
L’episodio della crocefissione,
non espressamente descritto
nei Vangeli, è stato interpre-
tato, soprattutto in pittura,
con diverse varianti. 
Nel gruppo dei “Misteri” è
rappresentato il momento in
cui, al comando di un bar-
buto tribuno, avviene La sol-

levazione della croce, so-
spinta da un centurione e da
un giudeo, mentre un altro
giudeo tira le corde. Gesù è
inchiodato mani e piedi al le-
gno del martirio: il suo volto,

rivolto verso il braccio destro della croce e irrigato di sangue, porta i segni delle ferite provocate dalla
flagellazione e dalle spine della corona.
Il motivo della condanna è riportato nel cartiglio d’argento, posto in cima al braccio verticale della croce,
con l’iscrizione I.N.R.I (Iesus Nazarenus Rex Iudeorum).  
Il gruppo originario, di autore ignoto, fu affidato il 23 aprile 1620 ai falegnami i quali tuttora curano,
assieme a carpentieri e mobilieri, La sollevazione della Croce.
Durante gli eventi bellici del 1943 il gruppo esistente in quell’epoca venne distrutto; ricostruito da Do-
menico Li Muli (1902-2003), il nuovo “Mistero” partecipò soltanto alla processione del 1951 in quanto
non ritenuto idoneo perché dissimile dal precedente sia per le dimensioni più ridotte, sia per il numero
dei personaggi che erano quattro invece che cinque: mancava infatti la figura del tribuno. A questi motivi
si aggiunsero le proteste dei portatori che incontrarono serie difficoltà nel trasportare a spalla il gruppo,
tanto da minacciarne l’abbandono in strada durante la processione, per l’eccessivo peso delle statue
che erano interamente di legno. 
Li Muli nel 1956, nel rifare l’opera, moderò il suo linguaggio espressivo carico di naturalismo e, utiliz-
zando la tecnica del “legno tela e colla”, rispettò l’iconografia dei personaggi e la composizione del “Mi-
stero” distrutto: non rinunciò però a rimarcare, anche in maniera accentuata e nervosa e attraverso
forti contrasti chiaroscurali, i lineamenti dei volti duri e segnati dei giudei facendo anche trasparire la
loro indole turpe e malvagia.
Lo scultore diede un atteggiamento pacato al tribuno che con il gesto della mano destra incita a sollevare
la croce e, nel rifare la statua, riutilizzò parti di quella del vecchio “Mistero”.
Fortemente plastico e pervaso di naturalismo risulta il volto di Cristo nel quale Li Muli fece trasparire
tutta la sofferenza dell’uomo nella fase dolorosissima in cui la croce veniva sollevata per raggiungere la
posizione verticale.
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16 La ferita al costato Domenico Nolfo – 1771

Gesù, Maria, Giovanni, Maria Maddalena, un centurione Ceto Pittori e Decoratori

Con l’episodio de La ferita al costato,
riferito in modo particolareggiato nel
Vangelo di Giovanni (XIX, 25-37), si
conclude la passione di Gesù. 
Un centurione, per accertarne l’avve-
nuta morte, colpisce con la lancia il
costato. Dalla ferita esce un fiotto di
sangue misto ad acqua, segno che
Gesù è già morto. 
Sotto la croce stanno in piedi Maria
sua madre e l’apostolo prediletto Gio-
vanni, l’unico fra i discepoli a non ab-
bandonarlo rimanendogli vicino fino
alla morte; Maria Maddalena, la sola
in ginocchio, è a destra del Crocefisso,
Giovanni a sinistra.
Il “Mistero”, fin dal 27 aprile 1620 af-
fidato a canapai e funai, fu ricostruito
ex novo nel 1771 da Domenico Nolfo
(1730-1803), ripetendo la composi-
zione di quello seicentesco; nel 1949,
dopo gli eventi bellici che lo distrus-
sero in gran parte, fu ricomposto da

Giuseppe Cafiero recuperando parti dell’opera precedente. 
Essendo venuta meno la categoria dei funai, dal 1966 il gruppo è curato dai pittori e decoratori. 
L’iconografia della rappresentazione corrisponde a quella tradizionale del “Calvario”, una composizione
formata dal Crocefisso, da Maria, Giovanni e Maria Maddalena, collocati ai piedi della croce. 
La scena dolorosa e straziante mostra Maria e Giovanni con gli occhi pieni di pianto, rivolti verso Gesù;
Maria Maddalena, con espressione estatica, dirige lo sguardo invocante pietà verso il centurione mentre
abbraccia la croce nella direzione dei piedi di Gesù, ripetendo così il gesto di devozione compiuto durante
le cene in casa del fariseo e a Betania. 
La plastica figura di Cristo, curata nei particolari anatomici, ricalca l’iconografia classicistico-barocca
del Cristo morto con il capo reclinato sulla spalla destra, le braccia distese e le ginocchia piegate: il viso
piccolo e profilato dalla barba riproduce il modello iconografico definito nella bottega dei Nolfo e ricor-
rente nelle figure di Gesù in essa eseguite. Sul suo corpo, leggermente incurvato e allineato sull’asse
della croce, spicca il perizoma, ricco di effetti chiaroscurali e trattenuto da una cordicella annodata che
lascia scoperto il fianco destro, motivo consueto nei Crocefissi trapanesi dei secoli XVII e XVIII.
Maria, nell’esprime il dolore di una madre, è raffigurata come Mater Dolorosa, corrispondente all’ico-
nografia dell’Addolorata, con il volto affranto e rigato dalle lacrime. 
Giovanni, in posa stante mentre dirige la mano destra in avanti in segno di compassione, ha qui una
barba sottile e bipartita, contrariamente all’iconografia tradizionale che lo vuole imberbe. 
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17 La deposizione dalla Croce Antonio Nolfo – 1730 

Gesù, Maria, Giovanni, Maria Maddalena Ceto Sarti e Tappezzieri

Accertata la morte, Gesù viene deposto dalla croce.
Secondo i racconti evangelici Giuseppe d’Arimatea
chiese il corpo a Pilato e con l’aiuto di Nicodemo,
depostolo dalla Croce, l’avvolse in un lenzuolo

(Luca XXIII, 53).
Nel “Mistero” sono raffigurati solo i personaggi che
erano sotto la croce durante l’agonia di Gesù: Gio-
vanni, Maria, Maria Maddalena. Alle loro spalle è
posta la croce alla quale sono addossate due scale
a pioli, segno dell’avvenuta deposizione. 
Autore dell’opera fu Antonio Nolfo (1698-1781)
che nel 1730 ricostruì il gruppo probabilmente
modificando la posizione di Gesù che nel prece-
dente “Mistero” era in braccio a Maria, secondo
l’iconografia della “Pietà”. 
Gravemente danneggiato durante il bombarda-
mento del 1943, fu ricostruito con l’utilizzo delle
parti superstiti da Alberto Fodale e Leopoldo Mes-
sina e ricomparve in processione nel 1951, pur-
troppo modificato nei drappeggi e con pesanti ste-
sure di stucco.
Il tema de La deposizione dalla croce ha avuto

nella Storia dell’Arte, fin dal Medioevo, una vasta e variata diffusione per le forti valenze mistiche e sim-
boliche. 
Forti connotati umani e dolorosi assume infatti la sacra scena per le lacrime che versa Maria alzando
gli occhi al cielo quasi in un gesto di attesa misericordia, e per quelle di Maddalena che, in ginocchio in
segno di devozione e di umiltà, rivolge lo sguardo a sinistra per non guardare il corpo piagato di Gesù,
pur tenendogli la mano. Maddalena è rappresentata con lunghi capelli raccolti sulla nuca, in riferimento
all’episodio evangelico secondo cui asciugò i piedi di Cristo con i propri capelli dopo averli bagnati con
le lacrime di pentimento. 
Giovanni, il giovane discepolo prediletto, rimasto presso la croce fino alla morte di Gesù, pietosamente
si china per sostenere il suo corpo esamine mentre, piangendo in maniera composta, sembra medi-
tare.
Sul corpo di Gesù è messa in evidenza, in modo realistico, la ferita del costato, allusione al passo evan-
gelico secondo cui dal fianco aperto di Gesù uscì sangue e acqua (Giovanni XIX, 32-34); note patetiche
aggiungono inoltre alla scena le numerose ferite, evidenziate dal colore rosso del sangue.
Le scale addossate alla croce sono uno dei simboli della passione ed il bianco lenzuolo, il tradizionale
“sacro lino”, è da identificare con la Sindone conservata a Torino.
Tra splendide aureole a raggiera, manufatti di argenteria trapanese della seconda metà del secolo XVIII,
ornano le statue di Giovanni, Maddalena e della Madonna che tiene sul petto uno stiletto d’argento
(1761) per indicare l’immenso dolore del suo cuore trafitto. 



25

18 Il trasporto al sepolcro Giacomo Tartaglio (attr.) – I metà sec. XVIII

Gesù, Giovanni, Maria, Maria Maddalena, Nicodemo, Giuseppe di Arimatea Ceto Salinai

Giuseppe di Arimatea, che era

discepolo di Gesù, ma segreto

per paura dei Giudei, chiese a

Pilato di togliere il corpo di

Gesù. Pilato lo concesse… Ven -

ne anche Nicodemo…Presero

dunque il corpo di Gesù e lo

avvolsero con le bende assieme

agli aromi, secondo l’usanza

di seppellire dei Giudei (Gio-
vanni XIX, 38-40).  Disteso sul
lenzuolo, il corpo ancora sangui-
nante viene trasportato al sepol-
cro da Giuseppe di Arimatea, Ni-
codemo, Giovanni, Maria Mad -
 da lena, e accompagnato da
Maria, straziata dal dolore. 

Il gruppo, attribuito al trapanese Giacomo Tartaglio (1678-1751), un raffinato artista distintosi nel pa-
norama locale per pregevoli lavori in legno e in marmo, conclude il ciclo della passione. Si tratta di un
rifacimento dell’originale “Mistero” di Christo dentro lo linzolo, già affidato ai corallai nel 1619, da
questi restituito nel 1790 alla Compagnia di San Michele Arcangelo per poi riprenderlo qualche anno
dopo e restituirlo definitivamente nei primi dell’Ottocento; in seguito venne concesso ai salinai i quali
tuttora ne sono affidatari.
Il tragico tema del Trasporto di Cristo al sepolcro implica un’azione dinamica che nel gruppo proces-
sionale viene interpretata in modo composto ed equilibrato dagli stessi personaggi che si trovavano sotto
la croce con l’aggiunta di Giuseppe di Arimatea e Nicodemo.  Tutti ruotano attorno alla figura di Cristo,
esamine sul lenzuolo, con il corpo ben modellato e anatomicamente curato, realizzato in sughero rive-
stito di gesso e colla. Su tutti sovrasta Maria, chiusa nel manto e nel dolore, con le braccia aperte in
senso di desolazione, gli occhi bagnati di pianto. Nell’esprimere lo strazio di una madre per la morte di
un figlio, è raffigurata come Mater Dolorosa, corrispondente all’iconografia dell’Addolorata. Probabil-
mente la statua, non citata nell’atto di affidamento, fu aggiunta in seguito al rifacimento settecentesco.
Giovanni, contrariamente all’iconografia tradizionale che lo vuole imberbe, ha barba e baffi e una arti-
colata capigliatura con le ciocche ondulate che gli ricadono sulle spalle. 
Maria Maddalena ha un volto umanissimo e i suoi lunghi capelli alludono all’episodio evangelico secondo
cui, con essi, asciugò i piedi di Cristo dopo averli bagnati con le lacrime di pentimento.
La drammaticità della scena si arricchisce di elementi patetici attraverso la messa in evidenza delle
piaghe di Gesù, ancora sanguinanti, e dei buchi lasciati dai chiodi nei piedi. Il “sacro lino” nel quale è
avvolto il corpo di Cristo, ha carattere devozionale e valore simbolico in quanto assimilabile alla sacra
Sindone sulla quale rimase impressa la sua immagine. 
Il gruppo è stato ricostruito da Giuseppe Cafiero nel 1949, a seguito degli eventi bellici del 1943.
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19 Gesù nel sepolcro Ignoto scultore trapanese – sec. XVIII 

Ceto Pastai

Secondo i racconti evange-
lici, il corpo di Gesù venne
posto in un sepolcro sca-
vato nella roccia, chiuso poi
con una grande pietra, in
un orto poco lontano dal
Calvario. Nella processione
dei “Misteri” il sepolcro è
simbolicamente rappresen-
tato da un’urna di legno e
vetro, a forma di un tronco
di piramide, arricchita da
grandi volute agli angoli e
decorazioni fogliacee. An-
che se rifatta nei primi anni
del secolo XX mantiene il
gusto del tardo Settecento. 

L’attuale simulacro di Cristo, in legno con perizoma in tela e colla, fino ai primi del Novecento si trovava,
disteso ai piedi di una statua dell’Addolorata, sull’altare dell’oratorio della Confraternita della Via Cru-

cis, presso la chiesa di Santa Maria di Gesù di Trapani. Con molta probabilità cominciò a far parte della
processione dopo la distruzione dell’oratorio avvenuta nel 1943, in sostituzione di un precedente “Gesù

nel sepolcro” che, pur in assenza di notizie documentarie, veniva attribuito ad Antonio Nolfo.
L’attuale scultura risponde alla iconografia delle settecentesche raffigurazioni in “pietra incarnata” del
Cristo morto, realizzate da maestri trapanesi e conservate nella chiesa dell’Addolorata e nella cattedrale
di San Lorenzo. Ha carattere prevalentemente devozionale e richiama una tipologia che ebbe tanto favore
cultuale in Sicilia nei secoli XVII e XVIII, soprattutto presso le confraternite, con lo scopo di stimolare la
pietas religiosa.
Gesù viene presentato come un corpo riverso sul letto di morte, coperto solo dal perizoma pieghettato,
con il torace rigonfio a causa della posizione assunta sulla croce e la bocca dischiusa per indicare l’esa-
lazione dell’ultimo respiro. La messa in evidenza, attraverso il colore, delle piaghe, delle ferite e dei
buchi provocati dai chiodi aggiunge elementi patetici al corpo esamine di Cristo.
Probabilmente Gesù nell’urna era presente in processione fin dalle prime manifestazioni ma solo in
un documento del 1695 ne viene attestata la partecipazione assieme a quindici gruppi.
Sappiamo comunque che U signuri nu munumento come popolarmente veniva definito, era oggetto
di visita presso la chiesa di San Michele da parte dei fedeli, durante tutti i venerdì dell’anno e che nel
1720, quando i gruppi furono trasferiti nell’oratorio attiguo alla chiesa di San Michele, rimase nella
stessa chiesa assieme all’Addolorata.
Il simulacro veniva portato in spalla da quattro confrati della Compagnia del Sangue Preziosissimo e

del Divino Michele Arcangelo, che lo avevano in cura ed andavano in processione con saio rosso, cap-
puccio e mantello bianchi. Dalla seconda metà del XIX secolo lo hanno in cura i pastai.
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20 L’Addolorata Ignoto scultore trapanese – fine sec. XVIII

Camerieri, Cuochi, Cocchieri, Autisti, Baristi, Pasticcieri, Albergatori, Ristoratori 

Maria Addolorata, avvolta in un manto nero di velluto
che ricopre gli abiti in tela e colla, chiude la proces-
sione di “Misteri” seguendo il sepolcro del figlio.
È raffigurata come Mater dolorosa, un soggetto che

non ha riscontri nei passi evangelici ma che trova ri-
ferimenti in una tradizione devozionale medievale. Ve-
ste i colori del lutto, tanto da essere anche denominata
Nostra Signora del Lutto: tunica grigio-viola, impre-
ziosita da decori a mezzaluna in oro zecchino e man-
tello blu, entrambi in tela e colla, modellati attraverso
pieghe che creano effetti plastico-pittorici. Il motivo
della mezzaluna, qui utilizzato come elemento deco-
rativo, allude anche al concepimento immacolato di
Maria.
La caratteristica peculiare del simulacro, oltre che
nell’espressione di composta sofferenza del viso con
lo sguardo rivolto verso l’alto, sta nella resa rappresen-
tativa del dolore attraverso la naturale positura delle
mani: la sinistra sul petto quasi a sorreggere il simbo-
lico cuore trafitto da un pugnale e la destra protesa in
avanti in un gesto di pietosa costernazione come per
richiedere intercessione divina. Il pugnale allude alla
profezia di Simeone che, in occasione della presenta-
zione di Gesù al tempio, aveva predetto a Maria che
una spada le avrebbe trafitto il cuore.
Non si conosce la data in cui il simulacro cominciò a
far parte della processione ma si presume che fin dalle
origini fosse presente: nel 1659 si ha la prima docu-
mentazione riguardante Nostra Signora del Lutto e

nel 1695 ne viene espressamente attestata la partecipazione assieme a quindici gruppi.
Il simulacro era originariamente affidato ai patrizi che nel 1873 lo cedettero ai cocchieri.
L’opera è stata comunemente attribuita allo scultore Giuseppe Milanti, nato nel 1661: è quindi impos-
sibile che fosse l’autore della statua del 1659. Si può ipotizzare invece che a realizzarla fosse stato Leo-
nardo Milanti, padre di Giuseppe. 
L’attuale simulacro sembra tuttavia databile alla fine del secolo XVIII allorquando, con molte probabilità,
fu rinnovato o completamente rifatto: lo dimostra l’andamento parallelo delle pieghe del manto e della
tunica che rimanda a stilemi neoclassici. 
Con Maria Addolorata da sola sulla sua vara, preceduta da un corteo di “pie” donne vestite di nero, si
chiude la lunga processione dei “Misteri”. Il suo passaggio e soprattutto il suo rientro nella chiesa del
Purgatorio sono momenti di grande commozione collettiva e di intensa partecipazione: la sacra imma-
gine coinvolgendo lo spettatore attraverso la componente realistica suscita pietà, rispetto, commozione! 



La processione del

Cristo risorto

Dopo avere celebrato la passione di Cristo con i
riti della Settimana Santa, nel giorno di Pasqua,
dal 2007, la Chiesa di Trapani celebra la Resur-
rezione portando in processione il Cristo Risorto,
un simulacro realizzato con la stessa tecnica del
“legno tela e colla” con la quale sono eseguiti i
“Misteri”.

Sebbene in origine rappresentasse il Cuore di

Gesù, come iconograficamente dimostra il gesto
del dito della mano destra in direzione del cuore,
in mancanza di statua in “legno tela e colla” del
Cristo Risorto, il simulacro è stato riadattato
come tale con l’aggiunta di una bandiera bianca,
simbolo della vittoria sulla morte.
La versione “aggiornata” della statua trapanese si
deve a Vito Lombardo. Durante la processione
porta al collo un ramoscello di corallo, manufatto
di artigianato trapanese, che allude al sangue ver-
sato da Gesù come prezzo della redenzione del-
l’uomo.
La statua originariamente era collocata nella
chiesa di San Nicola dove si presentava nel-
l’aspetto tradizionale del Sacro Cuore, con tunica
blu, simboleggiante la natura divina di Gesù in
quanto figlio di Dio, e mantello rosso, colore che
allude alla natura umana. 
Cristo è raffigurato in posa frontale con il manto
che gli scivola giù dalla spalla destra e si allarga per il gesto del braccio indicante il cuore: un
accenno di movimento è dato dal gruppo di pieghe che scendono a zig zag verso il basso, sul
fianco sinistro. Durante la processione viene vestito con una tunica bianca di raso.
I connotati stilistici, orientati verso stilemi neoclassici, fanno propendere per una datazione
verso la fine del Settecento e gli inizi dell’Ottocento, periodo in cui il culto del Sacro Cuore

ebbe ampia diffusione; i caratteri del viso inducono inoltre ad ipotizzare la provenienza del si-
mulacro dalla bottega dei Nolfo nella quale era stato ben definito un modello iconografico:
viso piccolo e profilato da una barba sottile e bipartita, baffi lunghi, capigliatura fluente con
ciocche che ricadono sulle spalle, come in molte altre figure di Cristo dei “Misteri”.
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