storia dell’arte moderna 29/09/02 

La città di Firenze come si può intuire dalla piantina è di chiara origine Romana (più precisamente un insediamento romano destinato ai Veterani).

Secondo alcuni storici la città sarebbe stata fondata per precise ragioni politiche e strategiche: nel 62 a.C., Fiesole era stata un covo di catilinari e Cesare volle un avamposto a solo 6 km per controllare le vie di comunicazione. Nel 59 a.C. la struttura della città era già abbastanza definita nelle sue componenti strutturali classiche del castrum cioè due vie che s'intersecavano e dividevano in due parti distinte l'antico accampamento militare.(wikipedia)

 Il nucleo della città è caratterizzato da una forma quadrata tagliata da due strade, o due assi di  cardo e decumano  che si incrociano fra loro. Le strade principali sono dette Cardo Massimo e  Decumano Massimo. Il nucleo originale era una parte compatta , ordinata e non molto estesa(per visitarla ci vorrebbe un’ora)e si potevano intuire i settori delle varie attività che vi si svolgevano. In seguito  con le esigenze  del tempo e la fortuna della circostanza (ricchezza economica),la città  inizia ad espandersi ed ad allargare le proprie mura .

 I motivi della grande ricchezza di Firenze sono molteplici

· Il fiume preposto non solo alla materia prima dell’acqua ma anche a molte attività industriali(tessitura) o risorse energetiche  

· L’insegnamento della matematica nelle scuole dell’abaco

· Lo sviluppato senso dei traffici del commercio 

· E’ un polo di attrazione per la mano d’opera specializzata 

Con l’allargamento delle mura si costituiscono i quartieri  al di là dall’Arno e insorgono immediate emergenze architettoniche fra cui la costruzione di nuovi edifici e della cattedrale : Santa Maria Novella, Il Duomo,Palazzo Vecchio,Santa Maria del Fiore ,Battistero.

Il fatto che Santa Maria del Fiore, Il Duomo e il Battistero non siano al centro della vecchia città ma ai margini è una spia di questo fenomeno.

Lo scopo degli architetti fu quello di creare due “poli” di costruzione : da una parte quello sacro, dall’altra quello politico. Fu dunque una scelta importante quella dei medici di costruire la casa( palazzo Riccardi) a nord del Duomo seguendo quasi lo schema romano.

L’aspetto di molti dei palazzi sopracitati non era quello che è tutt’ora ad eccezione del Battistero di San Giovanni(che credevano avesse origine classica-aveva pianta poligonale  tante porte di bronzo e 1 lignea).

Esempio Santa Maria del Fiore priva di tutta la parte decorata idem per il campanile di Giotto privo delle statue nelle edicole

Il 1400 si apre con la realizzazione di grandi opere in bronzo e un bandimento aperto agli artisti di tutta Italia che dimostra ricchezza , democrazia e una mentalità capitalista ante litteram

Nota:l’abitudine trecentesca di alternare il marmo bianco e verdastro  si trasferisce al gusto estetico del quattrocento (ne fruisce il Veronesi) per esempio sulla chiesa di San Miniato, chiesa romanica dalle decorazioni molto semplice, dalle scarse statue e appunto dal marmo bicolore.

Ogni elemento e palazzo della città sembra comunque essere costruito per un'esigenza di vedute non relative a esso stesso ma a un insieme generale , il palazzo della signoria dialoga con il Duomo senza interferire.

Palazzo vecchio è il palazzo comunale, centro politico di tutte le decisioni importanti, con necessità difensive(vi era un foro per tirare l’olio bollente)

Il rivestimento è diverso da quello delle chiese infatti è rivestito da brugnato(pietre sbozzate malamente) e le finestre sono molto alte. 

La cupola e Palazzo vecchio sono immediatamente visibili all’occhio, emergono però a prima vista un paio di altri edifici lungo via calzaiolo:

San Michele : un tempo mercato del grano e poi e consacrato poi dopo la vittoria dei Fiorentini contro i Milanesi. Dal piano superiore, che ora è un museo, veniva fatto scendere il grano, conservato in logge, attraverso canali  nella parte angolare dell’ufficio.

Gran parte delle commissioni erano commissionate da corporazioni di arti e mestieri più che da singoli e c’era la grande gara di abbellire la propria città.

Altro palazzo di emergenza fu la prigione, che ora è il più grande museo di scultura. 

Si trova di fronte alla badia fiorentina ,una chiesa con collegato il monastero, 

(Molte delle chiese fiorentine hanno origini monastiche ).

Fusione del bronzo a Cera Persa ( seminario pomeridiano) 

Sapere questo procedimento può guidarci nella comprensione di alcune scelte storico artistiche. Possiamo capire per esempio perché il Ghiberti nel famoso concorso delle formelle fu considerato superiore al Brunelleschi(fu soprattutto questione di tecnica).

La storia del bronzo e della sua lavorazione è molto antica  : 

Opere in bronzo sono citate nella bibbia 

Nella valle del Nilo si ritrovano bronzetti risalenti al primo millennio ac.

 Statue in bronzo venivano erette dai Greci e dai romani.

Si parte da una copia in gesso, dato che la tecnica della fusione è molto rischiosa. Generalmente fra il bronzo e il gesso viene posta una copia in argilla. Nel primo caso (senza la presenza dell’argilla) si parla di fusione diretta, nel secondo caso di fusione indiretta( più moderna fra l’altro).

Odiernamente in partenza noi avremo 

Un negativo in gesso all’interno un negativo in silicone ( in antichità si usava la cera, ma il silicone da una resa migliore dei particolari)

I negativi sono a incastro ( maschio e femmina).

Si fa colare uno strato di cera sul silicone, cercando di estenderla dolcemente e di coprire tutto il negativo, con una spatola si puliscono i contorni e poi si riunisce lo stampo.

Si versa la cera nello stampo e si lascia raffreddare.

Si è costituito un oggetto di cera, non molto consistente , che viene eventualmente ritoccato con ferro caldo.

Ora racchiudo il tutto dentro  una struttura/impalcatura di tubi di cera(che erano canne di bambù un tempo) e infilo in alcuni punti dei chiodi (proporzionali alla grandezza dell’oggetto). 

I chiodi terranno in equilibrio l’anima interna con quella esterna mentre i tubi serviranno per colare il  bronzo , ma anche come prese d’aria .Il bronzo viene colato nello stampo, imprigionato in un cilindro di creta.

Il bronzo viene fuso in un crogiuolo di grafite ( materiale debole a temperatura ambiente ma resistente quando si alza la temperatura).

La fusione avviene a circa 1120 c° e la composizione del bronzo cambia in base alle norme vigenti.

Il bronzo moderno ha un'alta percentuale di zinco e tende difficilmente a rapprendersi(questo poteva capitare facilmente un tempo.

Una volta raffreddato il materiale refrattario è pulito con un getto di aria compressa unita a sabbia (sabbiatura) e poi si passa alla Rinettatura e alla patinatura (anche se raramente alcune opere di bronzo potrebbero non averne bisogno). Le eventuali tracce di saldatura vengono corrette con agenti chimici, i colori ottenibili possono variare dal rosso al nero a mezzi toni. Alcuni segreti riguardo alla lavorazione possono essere tramandati di bottega in bottega, ma sono meno esoterici rispetto al passato.  

Numerosi ordini mendicanti fanno costruire chiese atte ad accogliere molte persone(espansione demografica) 

A santa Croce I Francescani 

I domenicani a Santa Maria Novella 

Fu istituita anche la costruzione dell’ospedale degli innocenti ad opera di Brunelleschi. L’ospedale avrebbe accolto non solo orfani, ma anche numerosi figli illegittimi(i fiorentini erano molto libertini).

Altre costruzioni : 

Chiesa di Santa Trinita 

Biblioteca di San Marco 

Un ordine poteva occuparsi anche di più chiese.

La città al tempo veniva divisa in Gonfaloni(quartieri ) ognuno dei qulai versava delle gabelle per costruire le chiese.

I Medici andavano a Messa a San Marco. Cosimo il vecchio si Ritirava a pregare in contemplazione, perché , come ogni buon fiorentino era preoccupato per la propria anima e si riscattava compiendo opere di Pietà e Carità.

Nei conventi si trovavano degli scriptoria(luoghi di raccolta di scritti a di cultura pagana). Cosimo il Vecchio istituì la prima biblioteca pubblica a San Marco. 

Generalmente le commissioni potevano essere di privati prestigiosi o di Commissioni

Fabbricanti di tessuti serici e auri-serici 

Viai e pellicciai

Corazzieri

Albergatori 

Correggiai 

Maestri di pietra e legname 

Scultori.

I pittori erano inseriti fra i medici e gli spezziali , solo alla fine del 400 iniziarono a costituire una categoria a parte.

Gli artisti spesso si tramandano l’arte e si sposano fra artisti. Fra l’altro i genitori degli artisti non necessariamente sono ricchi:

 Andrea del castagno ->  contadino

Uccello -> Barbiere 

Pollaiolo->Pollivendolo

Botticelli-> Tintore di Pelli

Filippo Lippi ->Macellaio

Andrea del sarto ->Sarto

Masaccio e Leonardo fanno eccezione perché figli di Notai.

L’arte permette di guadagnare bene. 

Il battistero era segno tangibile del rapporto con Roma : A pianta esagonale fu il luogo di battesimo dell’imperatore bizantino. I fiorentini credevano fosse un tempio in origine dedicato a Marte.

Tra il 1309 e il 1320 c’erano stai alcuni intervanti circa la costruzione di alcune statue e la commissione di una porta Bronzea a Pisano(a due battenti).

Erano connessi a episodi di San Giovanni Battista, 26 formelle con base costituita dalla rappresentazione delle virtù cardinali. La storia delle formelle è un percorso intricato si parte dal basso, si sal e si riscende. Le scene tratte dai testi sacri sono compresse perché le formelle hanno la tradizionale forma polilobata.

Nel 1401 Firenze colpita da un certo senso di decenza estetica nota lo stridio fra le porte lignee e la porta Bronzea di Ghiberti. Non essendoci più Andrea Pisano viene indetto un concorso per la decorazione della porta del Battistero. Sappiamo di questo concorso grazie ad alcuni commentari di Ghiberti, notizie del vasari, e manocritti documentari.  

Parteciparono 7 artisti fra cui i più bravi Ghiberti e Brunelleschi (di cui abbiamo il saggio)

Brunelleschi 

Ghiberti

Jacopo Della Quercia

Francesco Di Valdambrino

Simone Da Colle Val D’Elsa

Niccolò di Luca Spinelli

Niccolò di Pietro Lamberti. 

LA prima “prova era in terracotta”, i migliori l’avrebbero trasposta in bronzo

Brunelleschi cita opere classiche (lo spinario) e un asino in tre dimensioni. Abramo è realizzato  con lo stiacciato e lo stesso Isacco. Alcune formelle sono deformate tanto da escludere il sublime e toccare il ridicolo.

Ghiberti conduce il tutto in maniera estremamente logica. Sceglie di raffigurare 2 servitori. Divide la Formella in due parti e utilizza la roccia come divisorio. Sulla sinistra colloca i servi e l’asino . Vi è un forte naturalismo. Anche Ghiberti si riferisce al mondo della classicità attraverso la figura di Isacco.

Riguardo alla formella di Brunelleschi, il personaggio che posa come lo spinario e ha i suoi stessi capelli. 

Le influenze di opere antiche e classiche nei due artisti potevano dipendere da una visualizzazione diretta dell’opera oppure da testimonianze indirette (quadri o monete, o altre statue). Tuttavia anche Firenze che effettivamente era di origine romana poteva avere testimonianze (busti reperti) dell’antica civiltà.

Fra i Reperti più interessanti di Roma  abbiamo la colonna Traiana. La narrazione si sviluppa attorno ad essa, incorniciata da una linea che la segue tutto intorno e funge da base. La scultura presenta più spessori e elementi separati dal fondo poi aggiunti.

I sarcofagi del camposanto potevano essere fonte diretta di imitazione.  Nel 400 e 500  erano all’estrno del Duomo.

Altro modello utile era la moneta di Traiano.

Il recupero e l’interesse per l’arte classica , sposta il discorso all’imitazione della realtà. L’osservazione della realtà diventa necessaria e indispensabile per  ritrarre il vero. Tuttavia questo gusto per il particolare potrebbe derivare anche dal neogotico, tanto che a Nord brulicano taccuini con disegni di animali, utili a scopo pratico e pedagogico.

Il progetto verrà in fine commissionato a Ghiberti, probabilmente non perché più originale , ma perché è più tradizionale. 

Abbiamo più documenti relativi al patto fra pittore e commissionario. 

Teniamo conto che il commissionario/cliente ne patto sanciva i materiali, il tempo e le modalità di realizzazione del dipinto . I contratti non sempre erano notarili o rigidi. In alcuni casi però si poteva specificare le parti di cui si sarebbe occupato un dato pittore e le immagini (in riferimento anche ad altre opere). Vi erano poi dei controllori dell’opera e dei direttori che si assicuravano tutto filasse liscio.

Il secondo contratto risale al 1402 -1403 ma l’opera per una serie di ritardi fu finita solo nel 1424.

Nel caso del contratto per il Battistero a dire il Vero Ghiberti non era ancora riscattato dall’apprendistato e dovette stipulare il contratto con il padre.   Ghiberti era un orafo non un bronzista, quindi assieme al prezzo del lavoro l’arte di Calimala si offrì di costruirgli una “bronzeria” adatta.

Le formelle erano 28 e impiegarono dieci anni di lavoro. 

Le formelle sono ancora opera giovanile mista di riferimenti e stili ad altri scultori.

2 furono i gruppi di assistenti che parteciparono: Paolo uccello, Donatello, Michelozzo. MIchelozzo era più noto come architetto . Donatello invece è molto pagato e dunque doveva essere già piuttosto famoso. 

Aggiungiamo che a Ghiberti fu dato un cospicuo stipendio per evitare che si accavallasse altri lavori . 

Le formelle erano 28 e riguardavano storia del nuovo testamento.

Nella parte bassa troviamo i padri della chiesa  e gli apostoli che costituiscono la base della porta. 

La lettura si muove piuttosto a colonne da sinistra verso destra . Tutto questo fu deciso da Ghiberti per mettere in risalto certe scene, per esempio la crocifissione. Essendo realizzate in un lungo lasso di tempo, queste formelle non mantennero lo stesso stile.  L’ipegno è sempre alto ma alcune scene variano dallo stile gotico, elegante ma poco realistico, sfarzoso e vago , a quello classico, semplice monumentale. Sono frequenti i riferimenti ad altri scultori quando Ghiberti non si ritiene in grado di saper rappresentare una scena adeguatamente.

 La scultura può essere di vario tipo(Lapidea, Terracotta…)le sue caratteristiche , i suoi costi, gli strumenti usati per essa dipendono naturalmente dal materiale che può garantire risultati diversi. Il materiale scelto per le varie ed eventuali statue è strettamente connesso alla natura e alla disponibilità di esso sul territorio.

Nel de statua si parla di una distinzione di tecnica scultorea: per via di levare , per via di porre.

L prima consiste nello scavare una superficie sbalzandone fuori trucioli e schegge ( è il caso del legno e della pietra), la seconda si applica a materiale lavorabile e malleabile e consiste nell’imprimere ad esso una forma determinata (questo è il caso dello stucco, della cera, del bronzo e della terra cotta). Gli strumenti possono avere diversi nomi e diversi scopi(trapani, scalpelli tradizionali e piatti, archi, raspe) a seconda dell’effetto desiderato e del materiale lavorato. Specifichiamo che la scultura non può giocare sulla suggestione dei colori (se non in casi speciali) e uno degli effetti su cui deve puntare è il rapporto chiaroscurale.

Gli antichi non conoscevano l’uso dello scalpello piatto, di conseguenza usavano molto la punta e raramente potevano permettersi di scolpire elementi distaccati.Osservando i Curoi greci possiamo notare una superficie puntinata

La superficie marmorea si presta all’utilizzo dei vari strumenti e alla sperimentazioni di tecniche .

Note: Michelangelo non amava usare il trapano , non lo usava

Bernini usava il trapano e poi levigava.

Analizziamo alcune opere scultoree di particolare importanza.

La predella era una specie di vignetta scolpita , aveva carattere narrativo e veniva posta sotto la statua o il dipinto in questione, era fondamentale per la sua comprensione .

Per quanto riguarda la scultura di statue si usavano dei metodi per essere precisi. Si tratta di struttura composte da un asta, che segue la statua per altezza, una rondella graduata e un filo di piombo per misurare la distanza delle parti che si staccano.

Molte volte di una statua veniva costruita la riproduzione o la copia.

Fra i due termini c’è differenza

Copia : statua che viene scolpita uguale a un’altra ma non dallo stesso autore o dalla stessa bottega

Riproduzione : Seconda versione di un’ opera riprodotta dallo stesso autore o dalla stessa bottega. 

Prendiamo in esempio due opere 

Donatello : l’annunciazione 

Donatello rappresenta la reazione della madonna (un sentimento umano alquanto nuovo per il suoi tempi), la donna si ritrae.

Osservando quest’opera notiamo che accanto a zone di basso rilievo abbiamo zone a tutto tondo, per esempio la testa della madonna. E’ un’opera non classificabile nè come rilievo ,né come basso rilievo.

Familiarizziamo con i termini 

Bassorilievo: Il bassorilievo è un metodo di scultura che intaglia il marmo o la pietra dalla superficie di un blocco squadrato. Esso significa contrasto rialzato e dà la sensazione di vedere un quadro in rilievo. L'immagine ritratta è rilevata sopra la superficie piatta e di sfondo. Per esempio, se una lastra di marmo è spessa 10 centimetri prima di iniziare a scolpirla, lo sfondo, alla fine, potrà essere spesso 5 centimetri e l'immagine in rilievo sarà spessa fino a 5 centimetri

Altorilievo: In alcuni lavori di scultura la figura può essere molto più sporgente rispetto allo sfondo ed in questo caso si parla di altorilievo. Questa tecnica consente di vedere l'immagine molto più sporgente facendo vedere il soggetto senza deformazioni al variare dell'angolo di visione.

Stiacciato: Lo stiacciato è una tecnica scultorea che permette di realizzare un rilievo con variazioni minime (talvolta si parla di millimetri) rispetto al fondo. Può essere realizzato sia in rilievo che incavato. Per fornire all'osservatore un'illusione di profondità, lo spessore diminuisce in modo graduale dal primo piano allo sfondo. Questa tecnica è per alcuni aspetti più simile ad un'immagine che alla forma della scultura e quindi si rivela adatta all'applicazione della prospettiva.

Giorgio Vasari ne parla in questo modo: "La terza spezie si chiamano bassi e stacciati rilievi, i quali non hanno altro in sé che 'l disegno della figura con ammaccato e stacciato rilievo. Sono difficili assai, atteso ché è ci bisogna disegno grande e invenzione, avvenga ché questi sono faticosi a dargli grazia per amor de' contorni. Et in questo genere ancora Donato lavorò meglio d'ogni artefice con arte, disegno et invenzione. Di questa sorte se n'è visto ne' vasi antichi aretini assai figure, maschere et altre storie antiche; e similmente ne' cammei antichi e nei conii da stampare le cose di bronzo per le medaglie, e similmente nelle monete".

Questa tecnica è stata utilizzata soprattutto nel XV e nel XVI secolo, in particolare ne fu iniziatore e maestro Donatello.

(wikipedia)

Osserviamo alcune opere 

San Giorgio e il drago (stiacciato)

Madonna col Bambino di desiderio da Settignano ( troveremo info su di lui nella lettura in morte di Donatello)

Madonna col bambino di Donatello. 

La prima madonna è apparentemente più distaccata e si preoccupa dello spettatore , mostrando il bambino, anche se è percepibile un rapporto intimo nel giocare con il piedino.

La seconda di Donatello sembra essere sbirciata in una scena intima, abbraccia il bambino e lo  stringe al viso.(Donatello è un grande sperimentatore) 

San Girolamo ( santo che ebbe una visione di cristo) .

Prega soo nel deserto e ha l’apparizione del crocifisso. Le imperfezioni del materiale vengono sfruttate per il realismo anatomico, la venatura più scura diventa parte del braccio.

Crocifisso ligneo (Donatello).

Maria Maddalena

L’utilizzo del legno si rifà a una precisa tradizione Fiorentina 

Altra abitudine diffusa era quella di rendere policroma la terra cotta smaltandola, quindi a basso costo riprodurre gli stessi effetti del marmo o di altri materiali- tuttavia la loro durata nel tempo è nettamente inferiore.

Confrontando le formelle di Ghiberti con le opere di Lorenzo Monaco (1370-1424) possiamo notare delle differenze.

Lorenzo di Monaco tende a figure più Gotiche e stilizzate (in Ghiberti non manca il gotico, ma è attenuato dalla ripresa classica)

Ghiberti tende ad essere più naturalistico e risolve i problema delle aureole (non le mette). Tale scelta è guidata anche dal materiale , quindi alle volte le scelte iconografiche vanno viste sotto la luce dell’uso del materiale scelto.

Teniamo conto che Monaco è un pittore e che Ghiberti è uno scultore. Non si può negare nemmeno la reciproca influenza fra pittura e scultura. Delle volte anche Ghiberti si lascia andare al gotico. 

Facciamo un confronto fra due opere dei due autori 

L’adorazione dei magi di Ghiberti e quella di Lorenzo da Monaco.

Lorenzo di Monco fa snodare la carovana al seguito dei magi da destra verso sinistra, la scena parte dallo spunzone. Probabilmente riprende la colonna Traiana.( La pittura si ispira alla scultura)

Ghiberti utilizza invece la tecnica dello stiacciato e da un senso di prospettiva.  (Del resto è l’unico modo per rendere la profondità insieme alla vergine posta obliqua rispetto alla formella) . (La scultura si ispira alla architettura.

Nomi da ricordare Genitle da Fabriano(1370-1427)figlio di Niccolò di Giovanni, mercante, matematico e letterato.Non si conosce nulla sulla sua formazione ma nella prima opera a noi nota, la tavola con la Madonna col Bambino e i santi Niccolò e Caterina e un donatore, eseguita per la chiesa di San Niccolò a Fabriano tra il 1395 e il 1400, ora a Berlino, i caratteri stilistici sono legati prevalentemente alla cultura tardogotica lombarda.

Parliamo ora di Orsanmichele :

La chiesa di Orsanmichele, detta anche di San Michele in Orto, si trova a Firenze ed era una loggia costruita in origine per il mercato delle granaglie, in seguito trasformata in chiesa delle Arti, le antiche corporazioni fiorentineNel 1380 l'edificio venne sopraelevato di due piani per ospitare le riserve di grano, e vennero quindi chiuse le arcate del piano inferiore da Simone Talenti per ospitarvi un edificio di culto, nuovamente dedicato a San Michele. I lavori terminarono nel 1404.

L'edificio era sede della potente confraternita della Madonna di San Michele in Orto. Nel 1569 il granduca Cosimo I insediò ai piani superiori l'Archivio Notarile (oggi spostato), affidando l'adattamento dei saloni al Buontalenti.

La chiesa fu eliminata intorno al 1240 per far posto ad una loggia destinata a mercato delle granaglie. Una prima loggia venne eretta ad opera probabilmente di Arnolfo di Cambio nel 1290. Distrutto questo da un incendio nel 1304, venne ricostruita tra il 1337 e il 1350 da Francesco Talenti, Neri di Fioravante e Benci di Cione, di maggiori dimensioni e a pianta rettangolare. Sui pilastri esterni le corporazioni cittadine delle Arti, su incarico dalla Signoria, nel 1339 fecero erigere 14 tabernacoli con statue dei santi patroni, scolpite a partire dagli inizi del XV secolo dai maggiori artisti del tempo.

Tabernacolo dell'arte della Mercatanzia, con San Tommaso di Andrea del Verrocchio (2)

Tabernacolo dell'arte della Calimala di Lorenzo Ghiberti (3)

Tabernacolo dell'arte della Seta, con San Giovanni Evangelista di Baccio da Montelupo (4)

Tabernacolo dell'arte dei Medici e Speziali, con Madonna della Rosa di Niccolò di Pietro Tedesco o di Simone di Ferrucci (copia) (5)

Tabernacolo dell'arte dei Pellicciai, con San Giacomo Maggiore di Niccolò di Pietro Lamberti (?) (copia) (6)

Tabernacolo dell'arte dei Linaioli e Rigattieri, con San Marco di Donatello (copia) (7)

Tabernacolo dell'arte Manescalchi, con Sant'Eligio di Nanni di Banco (copia) (8)

Tabernacolo dell'arte della Lana, con Santo Stefano di Lorenzo Ghiberti (9)

Tabernacolo dell'arte del Cambio, con San Matteo di Lorenzo Ghiberti (10)

Tabernacolo dell'arte dei Corazzai, con San Giorgio di Donatello (copia in bronzo) (11)

Tabernacolo dell'arte dei Maestri di Pietra e Legname, con Quattro Santi Coronati di Nanni di Banco (copia) (12)

Tabernacolo dell'arte dei Calzaiuoli, con San Filippo di Nanni di Banco (copia) (13)

A partire dall'Ottocento sono state realizzate copie delle statue, le quali sono state messe al sicuro all'interno del museo al primo piano dell'edificio. Di alcune statue non sono disponibili copie per cui oggi all'esterno alcune nicchie sono vuote. Inoltre soltanto tre staue originali sono in bronzo: quelle della Arti più ricche (Calimala, del Cambio e della Lana), dato che il costo di una statua bronzea era almeno 10 volte più alto di quello di una statua in marmo. Le copie però furono a volte realizzate in un materiale diverso da quello originario: nell'Ottocento infatti si reputava disarmonico l'accostamento fra marmo e bronzo, per cui si era provveduto a fare copie in bronzo invece che in marmo e si era addirittura arrivati ad annerire con delle sostanze oleose alcune statue in marmo per ottenere uniformità, un procedimento scriteriato che ha macchiato irrevocabilmente alcune delle statue (soprattutto il San Giacomo Maggiore del Limberti).

[Wikipedia] Riprende ciò che ha spiegato la Profe.

La statua che presenta molte novità è il sant’Eligio

Si tratta di un nuovo rapporto fra la figura e la nicchia. E’ come se l’autore la infilasse in un polittico piegato.

Il polittico (dal greco polu- "molte" + ptychē "pieghe") è un dipinto (o rilievo) su legno o tela, costituito da più parti unite fra loro da una cornice fissa o da cerniere, in modo da creare sportelli richiudibili.

Polittico da prendere in considerazione :polittico di “valle romita di Monaco”

Per Nanni di Banco le nicchie sono equivalenti delle monofore che contengono le statue. Lo sfondo della nicchia è suddiviso in riquadri ( serpentino) e il simbolo della corporazione è molto visibile(si riconosce ancora prima della statua).

Nanni si pone il problema della visualizzazione dello spettatore e cerca di facilitarla. Mette in buona visibilià la predella tramite uno scalino e aggiusta le proporzioni della statua. Allunga la statua e la mette in una posizione che richiama il movimento. Una gamba a riposo e una rigida , richiamano la posizione degli imperatori  romani (statue classiche). Una spalla è avanzata , la mano interna è più grande. La testa e il collo sono allungati per mostrare il volto . La sua posizione suggerisce quella deu Dioscuri di Montecavallo.

Nel 1412 viene commissionata l’opera dei quattro santi coronati – Anche in questo caso c’è da risolvere il problema ottico.Due vengono distribuiti come un gruppo unico sul fondo della nicchia, altri due sono gruppi indipendenti. Non sono statua a tutto tondo, dietro sono piatti.Le loro tuniche suggeriscono che si tratta di martiri di epoca romana. La numismatica e la medaglistica classica è stata fondamentale per scolpirli. Lo sguardo è guidato da un gioco di mani che lo sprona a un movimento rotatorio.

Wikipedia(anche a lezione)

Nanni di banco

Successivamente lavora per la chiesa di Orsanmichele realizzando il San Filippo nel 1411, Sant'Eligio nel 1415 e il gruppo con i Quattro santi coronati, ovvero quattro scalpellini martirizzati per essersi rifiutati di scolpire divinità pagane, eseguito tra il 1412 e il 1416. Le statue derivano la loro impostazione dai ritratti imperiali romani, come si può vedere dall'impostazione delle figure, dagli abiti e dai gesti solenni dei santi disposti a semicerchio, accompagnando in questo modo lo spazio cilindrico della nicchia; questo fu uno modelli a cui si ispirò Masaccio per il cerchio degli apostoli attorno a Cristo nell'affresco del tributo nella cappella Brancacci. Come bassorilievo inserì scene di bottega di scalpellini, in riferimento sia alla vicende dei santi martiri sia ai committenti, cioè l'Arte dei Maestri di pietre e legnami. Riguardo a questo gruppo il Vasari racconta un episodio curioso:

« Dicesi che, avendoli finiti tutti tondi e spiccati l'un da l'altro e murata la nicchia, che a mala fatica non ve ne entravano dentro se non tre, avendo egli nelle attitudini loro ad alcuni aperte le braccia, perché disperato e mal contento andò a trovar Donato, e contandoli la disgrazia e poca acortezza sua, rise Donato di questo caso e disse: “Se tu mi paghi una cena con tutti i miei giovani di bottega, mi dà il core di farli entrar nella nicchia senza fastidio nessuno”. E cosí convenutosi, lo mandò a Prato a pigliare alcune misure, dove aveva d'andare esso Donato. E cosí Nanni partito e Donato preso i discepoli andatosene al lavoro, scantonò a quelle statue a chi le spalle et a chi le braccia talmente, che facendo luogo l'una all'altra, le accostò insieme, facendo apparire una mano sopra le spalle di una di loro. E le commesse cosí unite, che co' 'l savio giudizio suo ricoperse lo errore di Nanni di maniera che, murate ancora in quel luogo, mostrano indizii manifestissimi di concordia e di fratellanza; e chi non sa la cosa, non si accorge di quello errore. Nanni trovato nel suo ritorno che Donato aveva corretto il tutto e rimediato ad ogni disordine, gli rendette grazie infinite, et a lui insieme con suoi creati pagò la cena, la quale lietamente e con grandissime risa fu da loro finita. »

La predella(altorilievo) rappresenta scalpellini all’opera, lo spazio è suddiviso mendiante gli stessi protagonisti e il mobilio. L’interno della bottega è scavato , la cornice è spessa. Sicuramente notiamo l’ispirazione alla scultura nella rappresentazione tridimensionale dell’uomo.  C’è comunque un grosso legame anche con l’architettura, poiché Nanni di Banco riteneva perché la scultura fosse parte integrante della architettura.

Subito dopo i quattro santi coronati gli fu commissionata l’opera del san Filippo finita nel 1414(l diversità nello stile e nel panneggio sono giustificate dalla diversità del soggetto-San Filippo cristiano-i santi coronati pur sempre romani)

Il san Filippo si trova nella nicchia in piedi su base scalata , la sua nicchia sembra più decorata rispetto a quella dei santi coronati , ancora rispetto a quelli c’è un modo tutto diverso di sfruttare la profondità.

Nanni di Banco e Donatello concorrono assieme 

Nanni di Banco scolpisce un profeta ,

Donatello un David.

La più realistica , anche se meno inventiva pare essere quella di Nanni di Banco.

Ad ogni modo per la realizzazione  di san Marco Evangelista viene chiamato Donatello,dato che nani aveva troppe commissioni per le mani.

Donatello è stato molto attento ai particolari del vestito , persino al drappeggio e crea delle zone di luci e di ombra variegate per dare risalto al contrasto (zone scavate).La gamba sinistra piegata da il senso del movimento, la cintura regola le proporzioni  umane del corpo.

Donatello applica anche una serie di correzioni ottiche nell’interesse dello spettatore. Tuttavia tempera queste correzioni ottiche con espedienti, per coprire il collo troppo lungo della statua, scolpisce la barba che copre il collo.

Il problema nella visione della statua sta anche ne fatto che si tratta di una visione esterna, vale a dire non a lume di candela, ma variabile in base al tempo e la luce. 

Dato il successo di Donatello i corazzai e gli spadai si rivolgono a lui per commissionargli un san Giorgio(loro santo protettore- conservato nel Bargello). Donatello raffigurò san Giorgio con una spada e una lancia, la lancia è andata perduta ,ma si capisce che c’era per il pugno chiuso del santo. La corazza è in stile antico(romano), come il gonnelino di pelle , i copri braccia e i piedi rivestiti di metallo, il santo è sollevato sui talloni. La posizione suggerisce e sottolinea lo stato di allerta . Il Davide di Donatello è molto simile nel viso al san Giorgio. 

La predella utilizza la tecnica dello stiacciato. Si alternano bassi rilievi alti e bassi. Il cavallo è di traverso per rendere la prospettiva. 

La tavola di Paolo Uccello si ispira a Donatello anche se risolve gli stessi problemi in modo diverso.

Il san Michele diventa una continua sfida(non ufficiale per i grandi artisti del secolo).

Ghiberti si cimenta nel “San Giovanni” commissionatogli dall’arte di Calimala(1412-1416)opera difficoltosa per lui, che era orafo costruire una statua in bronzo(Fusa in un unico pezzo che si trova nella nicchia di Orsanmichele).

-----------------------------------------------------------------------------------------------------------------------------------------------

Donatello e Brunelleschi si cimentano in due cristi lignei ,

il primo è destinato alla chiesa di Santa Croce il secondo a santa Maria Novella. 

Gli stili sono completamente differenti perché Brunelleschi punta alla spiritualità di cristo , Donatello all’umanità. Il suo cristo non è bello, ma saggio (come i profeti-statue del campanile). Le braccia del cristo di Donatello sono fortemente realistiche , separate e articolate. Non si parla di un complesso unico, probabilmente il crocifisso poteva essere smontato e messo in un sarcofago durante la celebrazione della pasqua. Il corpo vien studiato attentamente tanto da dare una resa perfetta del sangue e della ferita nel costato . 

Masaccio(una delle maggiori autorità pittoriche dell’epoca)  autore del Polittico di San Giovenale . 

· Il polittico è innovativo perché costituito da tre pannelli che collocano i santi su un piano comune . C’è l’unificazione dello spazio(la stessa del Polittico di Pisa). Il piano caratterizzato dal pavimento passa dietro ai personaggi e al trono, delimitando lo spazio. Le linee recedono verso il fondo, masaccio è fortemente preoccupato per la prospettiva che ha bisogno di costanti punti di riferimento per essere colta (prospettiva lineare). Il trono semicircolare si sviluppa in avanti . Gli angeli non sono posti di profilo ma frontalmente  e il braccio dell’angelo di sinistra non si sviluppa in prospettiva. L’aureola viene posta lateralmente per evitare che sopra la testa degli angeli sia posta un ‘orribile patacca dorata, sebbene il dorato sia preponderante a causa dei gusti del commissionario. Le figura sono proporzionate e non relative all’importanza della figura. Spesso avveniva che la madonna fosse dipinta molto più grande rispetto ai santi, perché più rilevante il suo ruolo simbolico.

· Osserviamo il rapporto fra la vergine e il bambino : le madonne all’inizio del ‘400 più che bambini tengono in braccio piccoli ometti, questo invece è rappresentato nudo e si mette le dita in bocca . Il nudo poi è coperto da un velo . Il colore pallido non richiama la carne umana ma la forma rigida della scultura.

· Altre due importanti raffigurazioni di vergini col bambino sono : 

· Sant’Anna Metterza e la Madonna col bambino del polittico di Pisa sopra la quale si pensa fosse posto il crocifisso (quasi per volontà di collegare i fatti) 

· Il polittico di Pisa esprime uno spazio unitario (come il trittico di san Giovenale) organizzato su più livelli, il bambino in braccio alla madonna mangia l’uva che è simbolo del sangue di cristo. 

La predella rappresentava : Adorazione dei magi, Morte della Croce, Martirio dei santi principali del polittico.

La Sant’Anna Metterza pere meno innovativa eppure è lo stesso molto interessante per la collaborazione di Masaccio con Masolino. E’ difficile capire dove sia l’opera di uno e dell’atro , tendenzialmente si intuisce dal colore e dal modo di darlo.  Oltre a questo è necessario confrontare l’opera con altre dello stesso artista. SI pensa che la madonna e il bambino siano di Masaccio, sant’Anna probabilmente di Masolino. Dietro a Sant’Anna abbiamo un drappo d’onore sorretto da angeli. Il drappo danneggia la profondità ma riduce lo sfondo dorato. Gli angeli alcuni di Masaccio altri di Masolino si ispirano alla Mandorla di Nanni di Banco in cui gli angeli sono scorciati da più punti di vista, uno di questi è colto anche nel movimento di  muovere il turibolo. I colori simulano la pietra  e il modo in cui essa riflette la luce. 

Lo schienale è stato sostituito da Sant’Anna ed è evidente lo sforzo di dare al corpo umano evidenza architettonica.  La luce viene da sinistra per questo Sant’Anna ha una spalla più scolpita dell’altra.

Il bambino in braccio alla vergine è sproporzionato, erculeo. La madre lo tiene in braccio reggendogli una gamba che viene articolata dal pittore. Uno dei possibili riferimenti che ispirano Masaccio  è la mano di Dio nell’edicola di San Giorgio dell’Osanmichele (per la mano di Sant’Anna). 

LA Cappella Brancacci 

La cappella Brancacci è una cappella che fa parte della chiesa del Carmine (chiesa dei Carmelitani scalzi). Ser Ercolino di Pietro degli scalzi , nobile pisano , aveva una altare all’interno della chiesa del Carmine e chiama a Firenze Masaccio .La commissione della cappella Brancacci viene affidata a Masaccio e a Masolino, ma verrà poi terminata da  Filippino Lippi. Gran parte della struttura della chiesa e della cappella è mutata, la finestra rispetto all’originale è molto più vasta. Gli affreschi presi in questione , di cui ci interessa tracciare l’analisi si sviluppano su un doppio registro a basamento marmoreo. Si tratta  di affreschi, uno dei più importanti cicli (Petrino). Per comprendere bene questi affreschi dovremmo  confrontarli con quelli di Giotto: questi narrano una storia separando piccole sezioni con la cornice che può essere anche la riproduzione di una struttura architettonica (paraste scanalate)e alla base il capitello rosso. Nel 1422 Masolino fa il contratto perché Masaccio è troppo giovane . La presenza di ;asolino è percettibili in alcune immagini di Adamo ed Eva e in parte dei Miracoli di san  Pietro(la resurrezione di Tabita e la cura dello storpio. 

Una delle scene più famose è la scena della gabella, in cui a cristo viene richiesta la consueta tassa . Cristo dice a San Pietro di pescare un pesce e dentro alla bocca del pesce San Pietro trova una moneta  che da al gabelliere. La scena è molto interessante , sia per l’individuazione della diversità di stile dei due pittori sia per un’analisi della moda , della consuetudine e dell’architettura del tempo. In alcune scene di questi affreschi possiamo notare spaccati di vita quotidiana, nobili, borghesi , indifferenti e ciarlieri, donne affacciate al Balcone e gatti che camminano sul cornicione. C’è una volontà di realismo che cozza con la volontà di bello ideale, a volte volontà di una resa prospettica precisa che può danneggiare o mettere in difficoltà il pittore. Oltre a questo c’è la volontà da parte del pittore di rispettare le leggi letterarie del tetro di unità e azione. Le scene della guarigione e resurrezione hanno un paesaggio che come se fosse un teatro funge da scenario(il portico ricorda quello di San Girogio e il Drago . Masolino ad ogni modo ha una diversa concezione rispetto a quella di Masaccio e lo si nota anche ne progenitori , Eva di Masolino è bella graziosa, evanescente, neo gotica, anche Adamo, i loro piedi non posano per terra. Per Masaccio le figure sono tristi , deformate, il gesto dell’angelo è perentorio(quasi comico), Adamo si copre il viso Eva i genitali. Tuttavia bisogna tenere conto della diversa natura delle scene: la prima è una scena di felicità idillica, la seconda di tormento. Alla morte di Masaccio fu Filippino Lippi a completare gli affreschi  con tutte le difficoltà connesse, lo stile di Filippino era diverso  da quello del Masaccio.

Il motivo che spinge a dare importanza alla scena del tributo(legame fra questo e una placchetta di Donatello raffigurante i 4 evangelisti) c’è ignoto, forse una velata parodia contro le tasse fiorentine o forse semplice simbologia Cristiana. Per dare unità a ogni scena i pittori usano una tecnica interessante e curiosa, la prospettiva, alcuni di questi affreschi hanno il punto di fuga fuori dal quadro. Tutte le linee convergono sulla testa di cristo. Ogni personaggio è reale e concreto e proietta una sua ombra. La scena di San Pietro e dei tributi presenta un importante dilemma : la rivalità fra pittura e scultura. La scultura non sempre è in grado di rendere quello che rende la pittura o viceversa (per esempio questione vitale è quella dell’acqua: si può dare effetto bagnato ma non rendere la trasparenza). 

In San Pietro guarisce con la sua ombra abbiamo uno scorcio difficoltoso applicato anche nella struttura architettonica . Essa consta di colonnato e timpano in riferimento alla moda degli edifici dell’ epoca.
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La disposizione degli apostoli attorno a cristo, nella scena del tributo(cappella Brancacci, Masaccio – Masolino) è probabilmente riferita a una placchetta d’argento di Donatello perché ci sono oltre che delle somiglianze nella distribuzione degli apostoli anche somiglianze nella struttura architettonica. Nella placchetta si nota comunque un bugnato più regolare e un senso di nuvoloso)

Masaccio dipinge un paesaggio e una finestra nell’edificio, il paesaggio sconfina dietro la finestra ed è riconoscibile. A differenza di altri pittori la vita di Masaccio finisce prima che egli si possa confrontare con un calo creativo. 

Le opere della cappella Brancacci sono affreschi, l’affresco per un uomo del 1400 era la più virile delle opere. Il vasari lo descrive come una tecnica complessa e difficile, consistente in molta precisione e nell’utilizzo di materiali e colori giusti. I colori hanno un effetto diverso una volta asciutti e non si può cancellare(se non con molta difficoltà), ogni  giorno deve essere stesa tanta calce quanto il pittore è in gradi di dipingere.

La pittura possiede potenzialità che la scultura non possiede, o che la scultura può sviluppare in modi diversi.

L’affresco  ha due livelli di colonnine binate  che sorreggono un altare. Immediatamente sopra all’altare si pare una scena incredibile come se al di là dell’altare ci fosse uno strano sacello(angusto e misurabile) che denota conoscenza della volta del panteon. I fiorentini erano abituati al calcolo e si concentravano su ogni minimo particolare. All’ingresso del saccello troviamo la vergine con san Giovanni(un bel ricciolino).

Il saccello è un golgotà , la vergine fa qualcosa di importante, conduce l’occhi all’interno del dipinto e attira l’attenzione dello spettatore. Lo spettatore deve pregare cristo non lei. Il dio padre sorregge la croce e da al figlio la forza di andare avanti. L’ordine architettonico individuato probabilmente è corinzio. I cassettoni alternano all’interno teste di cherubini e serafini, l’architettura era disegnata per masaccio da Brunelleschi. Masaccio è comunque in grado di identificare le zone prospettiche. 

Il fratello di Masaccio, lo Scheggia è anche famoso autore di oggetti per uso privato, ma è meno conosciuto di Masaccio. Lo scheggia si occupa di un desco d’appalto per la celebrazione della nascita di Lorenzo dei Medici. Al centro troviamo la fama e intorno un gruppo di cavalieri cortesi plaudenti. Lo scheggia si cimenta anche i mobilio come cassettoni o raffigurazioni d’addobbo. Di moda erano le scene mitologiche o di tema cortese. Ovviamente il mobilio era per pochi e consisteva in uno statu simbol. Attenzione però perché mode e endenze variavano di città in città. 

L’Importanza della prospettiva a Firenze  coincise o fu provocata  dagli esperimenti di prospettiva di Brunelleschi. L’esperimento fu fatto davanti a uno scalino di santa Maria del Fiore . Davanti aveva l’oggetto reasle e in mano un marchingegno. La tavoletta in cui dispinge il battistero è connessa a uno specchio. Sulla porta colloca un foro. L’immagine del dipinto si riflette nella lastra d’argento e in alto le nuvole vere, L’esperimento viene riproposto in piazza della Signoria. (Guardare la lettura al riguardo.)  

Quando si parla di arte fiorentina spasso le date possono non tornare, questo avviene perché a Firenze e a Pisa il calendario è un anno prima. Solo nel 1700 iniziarono le prime misurazioni comuni dell’anno. Per cautelarci dovremo periodizzare in base allo stile di un pittore , piuttosto che riferirci agli anni. 

Analizziamo ora a Napoli(sede di Patronato toscano) un monumento, il cassone dove poggiava il monumento funebre (effigie del defunto a basso rilievo) con la presenza della vergine col bambino e del dio padre(in basso rilievo anche loro) e tutto il resto è in alto rilievo.

Michelozzo si prende cura della messa in opera.

Immagine Basso rilievo della ascensione della vergine : si usa ,a prospettiva aerea invece che quella lineare. Il punto di fuga si trova dietro ai piedi. La vergine siede su uno scranno, lo stesso della adorazione dei Magi.

Riprendiamo il filo dopo le opere masaccesche.

La seconda porta del battistero affidata A Ghiberti, la porta del paradiso. Dopo il successo della prima porta a Ghiberti fu affidata la prota del paradiso, senza più cornice polilobata ma costituita da formelle con cornici quadrate di una maggiore estensione. Ghiberti utilizza copiosamente l’architettura e mette in pratica i consigli di Brunelleschi . Ghiberti segue la concezione che l’uomo sia la misura di tutto, concezione pratica e filosofica 1400esca. Non segue però regole di unità di tempo e di azione , continua a collocare scene diverse in diversi spazi architettonici interni ed esterni . Le scene in questione sono relative al peccato originale e ambientate in momenti diversi. La cronologia interna si affida allo sviluppo della attività narrativa e dello sviluppo stilistico. Vi è una raffigurazione schematica della natura e del paesaggio , per creare spazi in cui si ambienti la storia. Il senso di lettura parte da sinistra e si snoda in un movimento lineare (né su ne giù). Molte formelle originali sono state rimosse e ripulite, poi sono state portate all’interno del museo . Quelle che vediamo ora sono una copia fatta a Pietrasanta nella stessa fonderia in cui hanno realizzato il video per la fusione a cera persa. 

 Le formelle trattano le storie di Esaù e quelle di Giacobbe.L’architettura che vi troviamo è assolutamente conforme a quella di ispirazione classica.

Alcune scene

La regina di Saba che incontra Salomone(allegoria dell’oriente che si incontra con l’occidente). Effettivamente in questi anni ci fu la presenza dei greci che permise di tradurre opere greche, fra questi uno importante è Giovanni Paleologo.

L’erte Fiorentina viene comunque riconosciuta in tutta Italia . 

A Luca avviene un fenomeno molto interessante , inizia una vera e propria competizione e un confronto per decorare le formelle della fonte battesimale , confronto a cui partecipano Donatello e Ghiberti. 

Il primo problema riguardo la disposizione delle immagini è il punto migliore per focalizzare le scene, nel caso di una fonte battesimale e meno evidente e più ribassato. Le scene scelte sono relative alla vicenda di Giovanni battista, per la loro creazione si può notare l’utilizzo del trapano . Nelle formelle notiamo unità di spazio e luogo e azione . 

Donatello viene chiamato per operare su una formella importantissima il momento clù della vita del battista, il festino di erode e il ballo si Salomè, la scena di sfarzo e di bellezza. Donatello sostituisce la cornice con elementi architettonici che fungono da cornice (pilasti) creando  doppia illusione. 

Alcune indicazioni

Ci parla di affresco anche Cennino Cennini

Alcuni quadri visti al seminarietto

Pala santa Lucia dei mignoli 

Stanza degli Sposi Mantegna 

Adorazione dei Magi  Masaccio

Adorazione dei Magi Gentile da Fabbriano   

La madonna con il nome della madonna dei pazzi ripropone meccanismo compositivi del banchetto di erode. Si usa una cornice per creare profondità, lo spazio in cui la madonna e il bambino sono collocati coincide con il margine del rilievo. Donatello crea uno spazio angusto come se fosse lo strombo di una finestra. Il bambino e il braccio della madre appoggiano sulla finestra. Donatello crea una finestra su un altro mondo. Lo spazio è stretto e compresso. Il modo in cui la madonna tiene il bambino diventa simbolo della protezione della madre verso il figlio.

Troviamo un affermazione della realtà fisica nello spazio se osserviamo un’opera di Donatello: 

La Madonna pazzi. Essa ripropone alcuni dei meccanismi compositivi del banchetto di Erode.

Lo spazio in cui la vergine e il bambino sono collocati coincide con il margine del rilievo . Donatello crea uno spazio angusto simile allo strombo di una finestra. Il bambino è in braccio alla madre e poggia un piedino sulla finestra , una finestra su un altro mondo(narrazione sul dipinto). Lo spazio è stretto e compresso. La donna e il bambino sembrano essere legati da un certo legame affettivo ,tanto da rendere la madonna quasi presaga del futuro del bambino. L’occhi della donna pere sibillino perché non trapanato. Fatto ammirevole è la natura umana del bambino , il cui braccio colto di scorcio gli conferisce una tendenza al movimento(l’opera è fatta di marmo di Carrara). Il piccolo sembra guizzare al seno della madre cercando di poppare.  Effettivamente la scena umile e dimessa si giustifica con il fatto che la madonna dei pazzi non era un’immagine sacra , ma era adibita all’uso privato casalingo. La maggior parte delle famiglie abbienti potevano avere in casa immagini sacra come questa , che pur essendo una scultura, semra avere preso molto dalla pittura. 

La madonna pazzi prende spunto dalla madonna col bambino “Casini” di Masaccio che  solletica il mento del bambino e il piccolo gioca con il suo braccio (si tratta di una pittura). In questo caso il bambino è finalmente un reale infante, vestito da infante con le fasce (non è né nudo né vestito come un ometto) . 

Anche Ghiberti si cimenta in una madonna col bambino, ma di terracotta, il che significa una produzione seriale ,perché oltre ad essere più malleabile è anche economica). Di queste madonne in terracotta se ne trovano molte nel mercato fiorentino, a uso privato negli interni(sulle pareti) o a uso pubblico inserite negli esterni degli edifici. Bisogna tenere conto che la figura della madonna era anche una figura che i pedagogi spingevano ad imitare per quanto riguarda la cura del bambino. Era diventata la vergine un esempio di maternità. Copie di bambini di legno nudi , venivano date alle giovani donne , che dovevano impegnarsi a vestirle come fossero vere esercitando l’istinto materno(saggio di  Clapis Zuber x chi voglia apporgfondire ).

In Ghiberti si notano i primo tratti dello stile dolce.

Dopo Masaccio 

Come si agisce quando lo spazio non è più quadrato .

Brunelleschi a partire dal 1425 inizia a lavorare a quella sagrestia dal nome Sagrestia Vecchia, il nome è in contrapposizione alla Sagrestia Nuova di Michelangelo.

Essa ha 2 funzioni: 

funge da comune sagrestia e da luogo di sepoltura della famiglia medicei. Sotto un grosso tavolo tondo ci fu la sepoltura. 

Per capire alcuni particolari di questa sagrestia è necessario guardare la lettura di Sherman .

All’interno della architettura c’è un ‘armonia di colori che è giocata nell’utilizzo del bianco dell’intonaco e della pietra serena che sembrano trcciare lo scheletro della figura.  

All’interno della sagrestia abbiamo grandi medaglioni nei pennacchi della cupola. Da un lato negli spazi si trovano gli stemmi medicei e poi dei loculi che celebrano la vita di Giovanni Evangelista.

Altri quattro tondi sono collocati nei sott’arco, sono i 4 evangelisti che nella tradizione vengono collocati nei pennacchi.

I tondi dipinti da Donatello(che collaborò con Brunelleschi)  sono molto colorati, purtroppo però ci se ne è accorti solo dopo la pulitura della sagrestia, offuscata dai fumi delle candele. Essi sono dipinti in stucco e in terracotta. Sono loculi a forma tonda che diventano un pretesto per applicare la prospettiva. La struttura raffigurata ricorda molto le strutture romane (le terme per esempio). La prospettiva è accresciuta dalle scene narrative che vengono inquadrate di scorcio.

Nel tondo di san Giovanni a Potmos(dove possiamo osservare persino la ditata dell’autore) è stata usata anche della sfoglia d’oro. 

Altre opere di particolari importanza sono due tombe. 

La tomba pecci 

Si tratta di lastre terragne(umile di materiale e poco costose) buttate sul pavimento (poco considerate ) 

Il defunto appare in piedi dentro la nicchia rappresentata prospetticamente, c’è anche un cuscino all’interno) c’è ovviamente la volontà di giocare sull’equivoco e rappresentare il catafalco in cui è stato collocato il defunto vedendolo dall’alto. L’opera viene firmata da Donatello perché? 

Probabilmente perché era a Siena e anche se non aveva bisogno di specificare di essere fiorentino doveva specificare il suo nome (anche un po’ per competizione) . Oppure la scritta opus Donatelli  poteva rappresentare un pezzo di iscrizione . Nei funerali usava mettere attorno alle tombe armi e pergamene con i motti riguardo ai morti. Possiamo vedere visti dall’alto anche due putti che srotolano una di queste pergamene. I piedi sono presi di scorcio( c’è coinvolgimento dello spettatore) . 

Il Beato Angelico( se ne parlerà domani) si fa frate ma è già pittore, generalmente prima si era frati e poi pittori. I frati avevano acquisito una certa dimestichezza artistica (dovevano scrivere e miniaturizzare) tanto che c’erano diversi stili artistici collegati ai vari ordini religiosi. Fra questi pittori frati c’era anche Filippo Lippi che dovette lasciare il “mestiere” per il figlio che ebbe da una monaca 

Fra Givanni Angelico Pala d’altare : presenza di Giovanni Battista. Si parla di sacra conversazione quando la vergine  non ha un distacco con i santi(la conversazione è molto realistica). Il tappeto non è solo decorativo serve a creare uno spazio in cui collocare personaggi reali. Ulteriore lemento di realtà è l’utilizzo delle ombre che tenta di dare plasticità.L’innovazione della pala cozza con la cornice di stampo medievale. Sono evidenti gli accenni agli spazi  tramite i colonnati tenuti e sostenuti dalla cornice.. Architettura e pittura sono armonizzate. Ogni spazio è sfruttato per aggiungere parti alla narrazione . Negli spazi sono raffigurati santi presenti nella pala .

Al 1429 -30 corrisponde l’incoronazione conservata a Louvre con forti progressi nella rappresentazione prospettica. E’ un dipinto estremamente prezioso e raffigura un vescovo che nell’abito ha scene della vita di cristo. L’artista spicca per la sua bravura nelle piccole scene , ma anche nelle scene di massa, per evitare di schiacciare le figure  le teste digradano in maniera prospettica. Ogni faccia è studiata in maniera individuale,le figure rese con buona padronanza di prospettiva. Abbiamo la stessa monumentalità di masaccio e anche l’impressione di idealizzazione delle figure .

A San Marco trova come committenti i linaioli. Trittico: La vergine sul trono che dipinge è rivelata da una tenda aperta non tenuta dagli angeli e imita l’effetto reale per cui alcune pale d’altare erano coperte da tende. La tenda è un pretesto per pubblicizzare il lino(non a caso il prodotto dei linaioli) una specie di sponsor. Nel sedile è utilizzato un  grande dispiego di tessuto riccamente damascato. Questo meccanismo aiuta a creare il senso della profondità  ricorrendo all’uso della prospettiva lineare. Lo sfondo dorato non è un ostacolo non è negativo perché aiuta a rivoluzionare il concetto di esseri fuori dallo spazio reale e naturale.  Le ante del trittico contengono gli evangelisti . 

http://images.google.it/imgres?imgurl=http://www.palazzo-medici.it/meme_maker/fototeca/HR/M03-045_.jpg&imgrefurl=http://www.palazzo-medici.it/mediateca/schede.php%3Fid_scheda%3D40%26sezione%3D1&usg=__9-GP-Iei39TES4OJKQWi291ZpJs=&h=500&w=435&sz=72&hl=it&start=15&sig2=_hB90cEa6X3I81S08sQxig&tbnid=w3_geIzyzg5g-M:&tbnh=130&tbnw=113&ei=391ISb7oBIGy0gWAx4wx&prev=/images%3Fq%3Daltare%2Bdi%2Bsan%2Bmarco%2Bbeato%2Bangelico%26gbv%3D2%26hl%3Dit
Pala di san Marco : Beato angelico 

Il dipinto denota la grande personalità della pittura. Troviamo elementi di novità che riguardano la collocazione all’aperto. Molti temi che troviamo nei quadri di questi artisti fiorentini vanno confrontati con temi dell’arte nordica dalla quale i fiorentini si ispiravano. Fra Firenze e fiandre c’era un rapporto molto stretto perché i fiorentini avevano rapporti commerciali con le fiandre e tenendo rapporti commerciali avevano anche se non sempre direttamente rapporti culturali, fra i due pittori più importanti ricordiamo Wan Der Weyden e Van Eyk, che vengono elencati come i migliori artisti del 400 assieme a toscani e padovani.

I medici avevano il Banco a Bruges e i giovani per farsi le ossa andavano nelle fiandre a praticare attività commerciali . 

In spiccioli però molti artisti del nord venivano richiesti a firenze, oppure venivano commissionati nei loro luoghi di origine, dati i viaggi degli imprenditori. Più difficile è ipotizzare il viaggio di un pittore Fiorentino nelle Fiandre. C’è sempre il dubbio se si siano ispirati a quadri che avevano visto nella loro città o direttamente in Francia. 

Tornando alla pala d’altare di san Marco, se in Masaccio  vi è la monumentalità intenta a produrre la pietra. In Angelico vi è l’intento di riprodurre il bronzo e poi vi è nuovamente un raffinato panneggio . Attenzione però perché la raffinatezza delle vesti liturgiche non era un elemento inventato dall’autore, esisteva una raffinatezza smisurata per le vesti liturgiche, per cui abbiamo addirittura vesti che raffigurano non un immagine ma anche scene narrative. Si possono trovare vesti in tessute e ricamante in oro e non solo, anche paliotti adibiti alla decorazione dell’altare.

Altra opera da tener conto per l’utilizzo della luce e  la prospettiva centrale è il giudizio universale per la prima volta rappresentato su tavola. 

Pala di santa Lucia dei Mignoli  di Domenico Veneziano http://files.splinder.com/35b43490a6bb48cbc7a73a73cddd3c2f.jpeg
(forma quadrata- abbiamo un gioco fra interni ed esterni). I santi occupano tutti lo stesso spazio della vergine . L’architettura che isola la vergine col bambino è situata all’aperto

 Gli alberi sembrano aranci e so no in frutto. La luce entra  e riflette i raggi nelle aureole di vetro. La luce crea colore e genera la sostanza. Rispetto ad Angelico il colore è più forte e polveroso. Nelle predelle abbiamo scene di vita dei santi rappresentati . Il miracolo di sant’Antonio e il martirio di Santa Lucia. Tornando alla pala

I richiami all’antichità stanno nell’architettura, la casa col giardino interno infatti era la tipica casa vitruviana. L’inserimento della vergine nella nicchia crea però confusione , non si percepisce infatti se ella sia situata davanti o dentro la nicchia(questo perché non era ancora nata la prospettiva lineare). 

Prendiamo in considerazione le annunciazioni di beato angelico 

http://blog.scuolaer.it/ImmaginiBlog/745/Angelico.jpg (annunciazione di Cortona)

http://www.lucianogiustini.org/blog/archives/beatoAngelicoannunciazione.jpg
e quella di Domenico veneziano

http://www.generativedesign.com/tesi/081/Spe_ann_Originale.jpg
In Venziano notiamo subito che la vergine è in piedi  mentre nel Angelico è seduta con in grembo un libro in una delle due sta quasi per cascare  (ricordiamoci che per un fiorentino le annunciazioni potevano avere diverse sfumature e l’Angelico preferiva quella della Humiliatio)

In entrambe le annunciazioni abbiamo le mani intrecciate che esprimono stupore e incertezza . Nella prima soluzione l’angelo la saluta, nella secondo l’apostrofa. Nella versione di Veneziano l’angelo è in ginocchio, lei si è alzata e ha fatto cadere il libro.

In una annunciazione dell’angelico abbiamo le luce che indica la madonna , la luce è la presenza di dio, che vista con l’occhio moderno può apparire quasi comica. L’angelo in una annunciazione è nascosto dalla colonna, in un altro si colloca dentro al portico, Anche se è un problema adattare le ali alla struttura. Nell’annunciazione di Madrid la predella ha 5 scene con la storia della vergine , si leggono da sinistra verso destra con un ragionevole sviluppo narrativo. 

Citazione di alcune piazze importanti per i riferimenti alla architettura scutorea arricchita da tondi di terra cotta invetriata(piazza santissima Nunziata) tenere conto anche dell’ospedale degli innocenti.

Esistono anche annunciazioni scultoree. 

http://www.christusrex.org/www1/giotto/FSC-cavalcanti-s.jpg (Donatello)

Il tabernacolo della annunciazione dei Cavalcanti (a santa Croce dove avevano una cappella) ne è un esempio.

Analizziamo ora la madonna di Tarquinia 

http://www.storiadellarte.com/biografie/lippi/immlippi/madtarquinia.jpg
opera di Filippo Lippi(padre di Filippino Lippi). La madonna di Tarquinia 1437 stupisce per la sua ambientazione né interna né esterna ma pare essere collocata all’interno di una stanza da letto. Vi è una finestra laterale che non da la vista sul paesaggio. La descrizione minuziosa è permessa grazie alle fonti luminose  tramite cui la luce entra e descrive l’ambiente. Per descrivere l’alcova e il materiale di cui è costituita Filippo Lippi utilizza un sistema prospettico complesso ma non angosciato quanto Domenico Veneziano. Mette in pratica i principi insegnati dai fiorentini. La cornice non è quadrata ma di forma centinata per dare senso alla continuità spaziale, C’è discronia fra la parte anteriore più monumentale e quella posteriore che denota un certo contatto dell’autore con l’arte fiamminga. 

Nelle annunciazioni fiammighe l’ambientazione era molto spesso interna (essendoci freddo non si usciva molto). La stanza era descritta in maniera particolareggiata e minuziosa (un esempio http://imagecache2.allposters.com/images/pic/BRGPOD/91640~L-annunciazione-Posters.jp)

L’immagine vista a scuola era una annunciazione con un tavolino centrale. 

Altra opera da tenere di conto per capire l’opera di Filippo Lippi è il braccio della Madonna di Berlino(Donatello)  dove il perimetro è accentuato in nero piuttosto che con lo sfumato del colore. 

http://artmagazine.arcadja.it/wp-content/uploads/2008/02/donatello.jpeg
la mano della Madonna di Berlino e l’opera in generale e molto mortale di aspetto. 

Annunciazione di Konrad Witz 

abbiamo una ambientazione singolare e particolare,la scena si apre all’interno di una grande chiesa. Richiama la madonna di Tarquinia per il contrasto fra la scena sovrannaturale e la famigliarità dell’evento . Abbiamo una profonda illusorietà dello spazio e in primo piano quasi a cornice una parasta di legno. L’altare è una allusione alla purezza della vergine , l’angelo in parte è dietro alla porta. Dietro si vede la stanza della vergine, l’angelo non è solo. Gli accompagnatori servono per bloccare il nsrto sguardo e portarci dentro la scena. Il fiasco divide quello vero da quello che è immaginato, il quadro è ricco di appellativi nascosti della vergine(turris eburnea, cedro del libano,stella del mattino) . La pittura fiamminga è priva della gravitas, concetto caro invece all’arte fiorentina non c’è nemmeno riferimento alla pittura classica. 

Madonna di Van Eyek 

1437 

Questa madonna in trono ripropone l’idea del tappeto orientale

http://www.repubblica.it/gallerie/online/cultura_scienze/vaneyck/2_g.jpg
La grande influenza del dettagli indica una maggiore im,portanza dei sensi sull’intelletto. Lo spettatore  deve essere stimolato a riconoscere i materiali a usare i suoi sensi, lo spettatore passa attraverso una serie di sollecitazioni che mi costringono a riconoscere la materia (iper realismo) 

Compianto sul cristo morto di Wan der Waiden 

http://www.firenzeeipaesibassi2008.it/img/galleria/medie/05.jpg
i primi ad essere colpiti sono i sensi .

I committenti sorreggono perfino la croce , non poteva accadere questo a firenze.

Non che a Firenze non venissero dipinti i committenti nei quadri , ma se c’erano non erano coinvolti direttamente erano spettatori o a metà fra lo spettatore e il quadro

Prendiamo il Beato angelico nel Golgota a San Marco , anche in questo caso i committenti sono dentro. La forma del sepolcro ha un effetto non dissimile dalla discesa dalla croce.  Ma a differenza di qualsiasi opera fiamminga c’è un eccesso di  intellettualità che distrae lo spettatore .

Negli anni 30 del 400 il beato si dedica alla chiesa di san Marco, che implica un pubblico particolare, la chiesa infatti è di domenicani. Anzi si occupa del convento annesso alla chiesa.

Guardiamo più in particolare l’annunciazione di san Marco

 http://www.italica.rai.it/argomenti/storia_arte/beatoangelico/galleria/7.jpg
Le immagini scelte sono scene della vita di cristo e di san Francesco che avrebbero aiutato i monaci a ricordare e a pregare. I Monaci imitavano si immedesimavano si depuravano catarticamente nella scena. Non è un caso che nell’annunciazione compaia un frate domenicano .

Beato angelico è autore di un Giudizio  universale ispirato a Van Der Weiden per il gusto realistico

Guardiamo ora la Pala Barbadori. In questa pala il Beato Angelico prende in considerazione il gioco di una costruzione mezza interna e mezza esterna, anche se non siamo perfettamente sicuri che si tratti di una struttura aperta o di un soffitto azzurro. Il gioco illusionistico non è ben riuscito . La struttura colloca i santi nello spazio della madonna ma non proprio nella stessa sezione, potremmo considerarli  nello spazio esterno. Dietro alla vergine sono visibili un gruppo di numerosi e folti angeli di cui uno si affaccia all’interno del sacello. 

  http://www.insecula.com/PhotosNew/00/00/05/78/ME0000057808_2.JPG
Uno dei principali sostenitori degli artisti fiamminghi era un certo Portinari

Il quale commissionò il seguente trittico detto appunto trittico portinari 

 http://images.encarta.msn.com/xrefmedia/sharemed/targets/images/pho/t065/T065100A.jpg
1473

I vasi dei fiori fanno riferimento alla bottiglia dell’annunciazione sopra detta, collegata alla purezza di Maria.

Ricordiamoci che da alcuni gli artisti fiamminghi erano esaltati più dei fiorentini

Bartolomeo Fazio scrive un libro sulle vite degli illustri artisti Fiamminghi. A Napoli sembrava avere attecchito particolarmente il gusto per gli artisti fiamminghi, quali probabilmente erano stati a Ferrara a Pesaro. Anche Cosimo il vecchio apprezzava l’arte fiamminga.

Analizziamone alcuni 

http://www.rositour.it/Arte/Van%20Eyck%20Jan/Dresda-Gemaldegalerie_Piccolo%20trittico.jpg
in cui è contenuta la madonna di Lucca. 

Lucca ,Ferrara, Pisa , Genova e FIrnenze ricevevano quadri fiamminghi e li commissionavano. I contatti commerciali finivano per essere (per fortuna) anche contatti culturali che influivano nelle idee artistiche e permettevano scambi (da italiani e francesi e viceversa) di cui ci rendiamo conto analizzando i quadri dell’epoca. Da notare che tutto ciò avveniva grazie ai mercanti. 

http://images.encarta.msn.com/xrefmedia/sharemed/targets/images/pho/t065/T065100A.jpg di 

Hugo van der Goes (trittico Portinari)

Secondo vasari questo dipinto è un buon esempio del rapporto fra fiorentini e Fiamminghi. I Fiamminghi potevano anche essere chiamati dalle fiandre a Firenze, Veniva particolarmente apprezzato il loro stile nei ritratti(ripreso poi  da Antonello da Messina). Un altro pittore illustre Fiammingo era Giusto di Gand. Libro che ci può darei informazioni è “Vite di uomini illustri “ del sopra citato Fazio. Purtroppo però molti artisti Fiamminghi venuti o rimasti in italia non hanno lasciato tracce, se non impercettibili e sono rimasti ignoti. 

Tommaso Portinari, uno dei più importanti membri del banco a Brouge (1439). Tommaso era arrivato come Garzone  ed era diventato dirigente. Non aveva escluso come ogni buon mercante e imprenditore, il matrimonio come risorsa per consolidare legami e fare carriera. Nel 1473 però il suo  banco fallì. Portinari si costruisce una abitazione a Brouge che si preoccupa di decorare in maniera impeccabile. Egli punta molto su i ritratti. I ritratti potevano essere bei ricordi che le mogli e i mariti avevano della loro unione, non sempre il marito infatti poteva essere presente in casa. 

 http://www.artchiv.cz/obrazy/10498--Hans-Memling--Tommaso-Portinari-a-jeho-zena-TH.jpg
Filippo Lippi probabilmente sparì per tre anni perché andò nelle Fiandre. 

Alcune caratteristiche tipiche dei fiamminghi:

luce 

Pittura ad olio precoce

Dipingevano sulla quercia (gli italiano sul pioppo)

Perizia e attenzione ai particolari e agli interni 

Mancanza di riferimenti classici.

Analizziamo un quadro di Lippi “L’incoronazione della vergine”

http://www.amo-bulbi.it/F_Lippi_Incoronazione_Vergine.JPG
Le strisce alternate in altro probabilmente sottendono all’assunzione della vergine in cielo. La scena è ambientata in un giardino in cui sono dipinti accanto alla vergine:

Sant’Ambrogio all’estrema sinistra, in basso il frate che in ginocchio (autoritratto) che guarda annoiato lo spettatore) a destra i Donatore Francesco Maringhi.

Un’altra opera vista alezione

 http://inversesquare.files.wordpress.com/2007/12/jan_van_eyck_001.jpg
Lezione di Recupero

Prendiamo in considerazione la madonna col bambino di Lippi. La madonna col bambino di Lippi, destinata a una nicchia pone il bimbo e la madonna come se si affacciassero da un davanzale che segna un punto di contatto fra il pubblico e la scena.

 http://www.alagnae.it/lippi3.bmp
Molto curiosa per il tema  inusuale è la circoncisione sempre di Filippo Lippi 

http://www.wga.hu/art/l/lippi/filippo/1460/6circumc.jpg
Lippi si cimenta anche nelle “scene della vita di San Giovanni” . Tale opera rivela un gusto nordico per i particolari e per la ritrattistica, più di narrare c’è l’interesse per il particolare per la vita mondana

http://images.google.it/imgres?imgurl=http://www.prato.turismo.toscana.it/galleria/img/salome.jpg&imgrefurl=http://www.prato.turismo.toscana.it/galleria/ita/arte/salome.htm&usg=__5qxyJxWSuw1NX1vJm2topqYlIeo=&h=424&w=400&sz=56&hl=it&start=1&sig2=JTHiOIIdrYZWjeVxgaU8Cg&tbnid=o4rcgDschj7DKM:&tbnh=126&tbnw=119&ei=HpxOSdvnOZf40AWnpJCEBA&prev=/images%3Fq%3Dbanchetto%2Bdi%2Berode%2Blippi%26gbv%3D2%26hl%3Dit%26sa%3DX
http://static.blogo.it/artsblog/23herod.jpg
Angelico negli anni 40 del 400 si trova a Roma a decorare la Cappella Niccolina dove si cimenta in uno stile sobrio diverso da quello della pala di San Marco . C’è la volontà di esprimere preghiera e imminenza divina. 

Andrea del Castagno: ultima cena 

http://www.smppolesine.it/laterracheciappartiene/img/baruffaldi/img5.jpg
La scena crea un illusione spaziale che può essere messa in parallelo con le rappresentazioni teatrali sacre. Per creare l’illusione viene  perfino creato lo spiovente.

La scena è dipinta in modo che nessun personaggio dia le spalle allo spettatore, la presenza di finestre suggerisce l’ambientazione in un refettorio di un monastero. La superficie sembra essere rivestita di marmo colorato con un chiarissimo intento illusionistico(finzione di materiali non presenti o disponibili – questa è la dimostrazione della superiorità dei pittori sugli scultori). 

A parte lo stile molto interessante e significativo è il modo di trattare ogni personaggio, la così detta varietas Ognuno reagisce in modo personale all’annuncio di Cristo . Castagno è ligneo spigoloso mette in risalto i corpi scarniti dei santi in eremitaggio. 

In proposito di scultura lignea prendiamo in esempio la statua di Maria Maddalena di Donatello. 

http://strambinha.files.wordpress.com/2006/02/Donatello1457_SaintMaryMagdalen.jpg
Questa statua rappresenta una Maria maddalena provata nel corpo , brutta , sdentata  ma buona di spirito, dalla grande esperienza. Probabilmente i capelli e le pupille erano dipinti da uno strato dorato   che poi si è perduto. 

Nel 1453 Donatello è chiamato a Padova per realizzare un monumento a Gattamelata. Il successo di Donatello a Padova è dovuto anche Grazie all’intercessione di Palla Strozzi esiliato lì dai medici. 

Il monumento è rialzato e posto su un plinto 

http://www.scultura-italiana.com/Approfondimenti/Foto/Donatello%20-%20Gattamelata.jpg
Su un lato abbiamo due battenti chiusi , sull’altro sono aperti.

Due figura alate sorreggono lo stemma del condottiero, per la prima volta da Marco Aurelio si procedeva alla realizzazione di un monumento equestre. Il problema principale in questo caso era mantenere l’equilibrio. Donatello risolve il problema facendo appoggiare la zampa di cavallo su una palla di cannone. Il cavallo è molto realistico, l’armatura particolareggiata decorate con bassorilievi legati all’antichità.

Dopo questa Statua troviamo Donatello impegnato nell’altare maggiore(chiesa di Sant’antonio)

Miracoli di sant’Antonio

Compianto sul cristo morto 

Una serie di basso rilievi con il cristo in pietà e una serie di angeli musicanti. 

La pala di San Zeno è una guida per come doveva essere la Pala del Santo a Milano . 

La pala di San Zeno conta di una Sacra conversazione inserita all’interno di una loggia, in cui le semi colonne che reggono la trabeazione  non sono statiche ma danno l’idea di essere all’esterno nelle paraste della sfondo. Un gioco insomma fra la conciliazione della architettura con la pittura.

L’impatto di Donatello nel veneto è forte. Mantegna fonde la tradizione nordica con l’espressione e la spazialità di Donatello, ma da questo prende anche  il gusto per l’antico e la decorazione delle armature. 
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La scena di san Sebastiano  lo mostra legato una colonna con ruderi romani alle spalle. I ruderi sono la decadenza dell’impero romano, ma c’è anche un certo intento di virtuosismo antiquario. Il corpo del santo è terreo , più simile a una scultura che a una corpo reale.

Sempre il Mantegna realizza compianto su cristo Morto . Il modo di trattare il tema è ben diverso da un Fiorentino. I particolari tragici e toccanti non vengono omessi, abbiamo addirittura i visi che piangono la sua morte. Il corpo è terreo , preso di scorcio, il particolare indugia sulle ferite. Quallo nel quadro non è più il figlio di dio , ma un normale e comune cadavere. 

Il Mantegna verrà poi chiamato dai Gonzaga a dipingere la camera picta, camera per una celebrazione nunziale. Dai Gonzaga il Mantegna resterà come primo pittore stipendiato.

http://images-srv.leonardo.it/progettiweb/frenkminem/blog/Andrea_Mantegna_cristo_morto.jpg (compianto)

http://images.google.it/imgres?imgurl=http://lh3.ggpht.com/_j4Z6OyB0V_I/R6DmK6CniqI/AAAAAAAACEU/NHPkTuZ5r4Q/west%2Band%2Bnorth%2Bwalls%2BDucal%2BPalace.jpg&imgrefurl=http://picasaweb.google.com/lh/photo/cAnNtlyITVkKPNT8Armxbw&usg=__8ZPF7thoB_OhazF5UNxERFpt9_k=&h=772&w=965&sz=23&hl=it&start=4&sig2=RAqdhLxnCb_Rp-khU53t9Q&tbnid=MjeCsnoZxQUOiM:&tbnh=118&tbnw=148&ei=FrJOSezRD4fu0AWD3ZiEBA&prev=/images%3Fq%3Dcamera%2Bpicta%2Bmantegna%26hl%3Dit (camera picta)

http://www.mondointasca.org/restricted/uploads/sapevateche/news/mantegna-camera-degli-sposi.jpg (camera picta, particolare)

