Vari Saggi 

Baxanadal 

Il quadro e il committente 

Al di là del semplice quadro, quando analizziamo una qualsivoglia opera artistica del 1400 o più  in generale del rinascimento dobbiamo tener conto di ciò che sta dietro ad essa. Le opere d’arte erano veri e propri patti sociali fra il committente e il commissionato, più complessi di quanto pensiamo. 

Perché un committente commissionava

I quadri, come anche le altre opere, erano un  buon modo per arredare la prioria città, casa , chiesa , monastero. Vi era un intento propagandistico da parte dei fiorentini, che del resto guadagnavano denaro immoralmente, vale a dire con commercio e usura. Il modo migliore per farsi “perdonare “ da dio era regalare opere d’arte. Ma c’è di più che semplice paura superstiziosa. Il quadro era un investimento, investire in un buon artista significava mettere in mostra le proprie abilità in ambito affaristico. C’è anche da dire che un quadro e una pala d’altare erano molto più economici che le grande statue monumentali e gli affreschi e che i privati non disponevano di denaro  quanto le corporazioni. 

Il contratto 

Quando un’opera veniva commissionata veniva stipulato un determinato contratto, a volte informale a volte sancito da notai. I contratti non erano sempre fra il commissionario e il pittore, in quanto tal volta il pittore non riscattava l’apprendistato(il caso di Ghiberti)allora la parte contraente poteva essere costituita da un parente o da il suo maestro. Alcuni di questi documenti sono stati conservati, spesso quelli relativi a opere ecclesiastiche, altri si sono irrimediabilmente perduti. 

Di tali documenti si è analizzata 

La forma : ma non hanno una forma fissa, anzi potevano mutare in base a ritardi e esigenze dell’artista 

· Le modalità di rispetto dei patti: se eventualmente vi erano problemi o un artista pretendeva di essere pagato di più o c’era un accorto(come molto spesso accadeva) oppure  vi era un tribunale di artisti che giudicava l’opera. 

· Le indicazioni: alcuni di questi documenti potevano essere molto precisi, tanto da indicare perfettamente i soggetti che dovevano essere creati e i colori , potevano fare riferimento anche ad altre opere. Il quadro non era un opera creativa , ma era accontentare il committente. Inoltre l’opera non era solo dell’artista ma anche degli assistenti. 

· I criteri di pagamento: i criteri di pagamento variavano in base 

· Al  fruitore – se se ne intendeva o se come si dice di  Bolso d’Este tenesse conto di qualità superficiali.

· Al artista principale e al lavoro da esso svolto, se per esempio Donatello aveva lavorato alla gran parte dell’opera il pagamento era maggiore.

· Agli assistenti dell’artista se erano famosi o meno importanti.

· Ai materiali (i colori generalmente) 

· Alla bravura.

· Riguardo agli ultimi due punti c’è da fare una precisazione, i colori usati in alcuni quadri erano veramente molto preziosi e necessari a rendere un effetto. Il blu ultramarino e il rosso zolfo erano fra i più pregiati oltre che l’oro, ma il blu era specialmente apprezzato. In alcuni contratti si stabiliva addirittura il tipo di blu (fatto con zaffiri) e la quantità di materiale prezioso presente. Esistevano dei colori corrispondenti più economici , ma non erano particolarmente apprezzati alla vista. Col passare del tempo la moda dei colori mutò, per cui in rinascimento maturo è raro trovare sfondi dorati, tanto usati nel primo rinascimento e negli anni precedenti. Teniamo conto che legata ai colori c’era pure una precisa simbologia di origine medievale.

· La bravura fu una caratteristica valutata solo in seguito durante il rinascimento maturo. La bravura del pittore divenne sempre più importante per la preziosità di un’ opera . Cosa si intenda per bravura e il modo di percepire il quadro è un concetto molto complesso che va analizzato molto più approfonditamente ma in spiccioli si può intendere la capacità del pittore di padroneggiare gli strumenti dell’arte del suo tempo cercando di soddisfare le richieste del fruitore. Per fare un esempio pratico la prospettiva, l’illusione ottica, la capacità di prolungare lo spazio erano indispensabili per un pittore del 1400.

· La percezione dell’opera. 

· Il meccanismo della vista per cui la luce entra nella pupilla e si riflette sul cristallino , che a sua volta manda impulsi al cervello è più o meno oggettivo. La capacità di elaborare gli impulsi invece è soggettiva e di pende :

a) Da attitudini personali 

b) Dall’educazione (contesto familiare)

c) Dalla cultura di appartenenza (contesto allargato)

· Tutti e tre questi aspetti sono difficili da inquadrare, sebbene nel 1400 sia vicino alla nostra cultura ha una visione diversa della vita delle categorie da applicare e persino di qualità che noi riterremmo oggettive.

· La mancanza della conoscenza di questi criteri non ci permette di capire come una costruzione , deformata dalla prospettiva, potesse essere riconosciuta come quadrata o poligonale . Aggiungiamo a questo problema la diversa collocazione delle opere assieme alla diversa esposizione alla luce e la questione delle sfumature. Alcuni temi che noi sappiamo a malapena riconoscere nel 1400 erano non solo percepiti immediatamente ma colti nelle loro sfumature. Di una annunciazione si percepivano i diversi momenti  .

· I quadri erano giudicati dai committenti colti, che alla belle e meglio collegavano concetti e categorie ai dipinti, tuttavia non esistevano concetti di critica completi . Molte volte in mancanza delle giuste categorie da applicare a un dipinto ricorrevano a categorie generali relative ad altre arti o altre attività. I mestieri dei committenti o dei giudicatori potevano essere determinati  nella critica del quadro: 

· I dottori avrebbero osservato l’anatomia,

· I pittori sarebbero stati più acuti,

· gli architetti sarebbero stati più attenti alle proporzioni.

· Per capire il modo in cui venivano percepiti i dipinti bisogna tener conto che essi erano commissionati per motivi religiosi ed erano costantemente sotto controllo di una giurisdizione ecclesiastica. Lo scopo di un quadro era 

· Istruire il fedele 

· Stimolarlo al ragionamento

· Spingerlo alla riflessione su  temi  di tipo sacro – teologico. 

· Ma anche ricordare. (frati monaci) 

· Naturalmente vi era anche il piacere di guardarlo unito al piacere di comprenderlo non era cosa da poco. Uno dei rischi più frequenti era però l’idolatria, che spesso poteva capitare, ma per i Fiorentini non fu mai un problema serio . 

· I soggetti dei dipinti non erano liberi, sia per la committenza sia per  il giudizio ecclesiastico, tal volta però i soggetti potevano essere apocrifi o desunti dalla memoria popolare più che dalle sacre scritture. C’era però da parte dei fruitori la capacità immediata di percepire il tema e le sue sfumature . 

· Per capire la difficoltà dell’autore immaginiamo che era normale a Firenze una sorta di esercizio spirituale che  consisteva nel raffigurare mentalmente scene delle sacre scritture usando personaggi  conosciuti .Il pittore doveva quindi cimentarsi non nel raffigurare una immagine particolareggiata ma nel raffigurare una creatura “umana reale” che fosse caratteristica nei gesti e nei sentimenti. 

· Erano di molto aiuto all’opera dei pittori e alla loro comprensione i predicatori , i quali istruivano in maniera più eloquente i cittadini di Firenze. 

· Per esempio un cittadino medio di Firenze sapeva che l’annunciazione era divisa in 5 momenti

· Conturbatione

· Cogitazione

· Interrogazione

· Humiliatione 

· Meritatione

· Il Beato Angelico aveva preferenze per la Humiliatione mentre il Botticelli per la Conturbazione . La Cogitazione  e l’interrogazione diventarono poi eccessive e confuse nel 1500 ad eccezione di Piero della Francesca. 

· A dire il vero alcune figure erano maggiormente caratterizzate , grazie a testimonianze apocrife abbiamo descrizioni accurate di cristo come un uomo dalla carnagione chiara, le guance arrossate, di media statura dai capelli castano dorati  ricci lunghi posti in due liste. Per la madonna c’erano invece più problemi in quanto non si sapeva se fosse di carnagione scura o chiara. I santi erano vaghi , avevano solo qualche minimo particolare di riconoscimento. Ciò significa che di una figura umana importava la realtà intesa come passione e stato d’animo come gestualità, una gestualità che tutt’ora difficilmente possiamo comprendere ma possiamo solo provare a intuire. 

· Esempio banale : Pinturicchio rappresenta una scena dell’odissea, ma in questa scena non si sa se l’uomo col dito puntato faccia delle rimostranze o riferisca una decisione che genera stupore( l’inganno di Penelope è stato scoperto o Telemaco vuole partire alla ricerca di Ulisse?). La preoccupazione per il gesto e per il movimento e l’espressione dei sentimenti tramite la gestualità è un problema legato anche alla danza. Danza e pittura sono strettamente correlate anche per le categorie di rappresentazione. Per questo motivo molti quadri di Botticelli sono meglio comprensibili in prospettiva ai poemi e alle danze del secolo.

· Di particolare importanza per capire la gestualità, soprattutto legata ai temi sacri, sono i gesti degli oratori che erano atti a imprimere e inculcare in maniera più efficace gli insegnamenti. Alcuni  di questi gesti erano estremamente esagerati raccoglievano le lacrime nei palmi e le tiravano ai fedeli, ma a parte eccezioni possiamo intuire il significato di alcuni gesti. Alcune volte i gesti non erano interpretati univocamente nemmeno dai contemporanei. Esisteva comunque un codice di gesti, per esempio rappresentare persone con le mani alzate significava che parlassero di soggetti sacri. I gesti laici sono ancora più difficili da interpretare perché variano dalla moda. Possono essere utili le xilografie in tal caso. Un gesto famoso è il gesto di benvenuto usato dalla primavera di Botticelli, con il palmo alzato e le dita ben distese, ma non saperlo implicherebbe un fraintendimento del quadro. I gesti sacri erano largamente usati come gesti laici, per i gesti laici invece nelle raffigurazioni sacre c’era maggiore selezione.   

Non è solo questione di gesti quanto di rapporto fra un personaggio e l’altro. Gli uomini dovevano essere concreti esseri in uno spazio concreto e dovevano intrecciare relazioni gli uni con gli altri. In questo caso ci può essere utile analizzare le rappresentazioni sacre effettuate all’epoca. In cui alcuni attori si preparavano a rappresentare un dramma o una storia delle sacre scritture. Un chiaro parallelo lo troviamo ad esempio nell’ultima cena di Andrea del Castagno. Teniamo però pur sempre conto che queste rappresentazioni potevano contare sul movimento e sulla parola e anche su effetti speciali che le opere d’arte non avevano. 

Altro parallelo utile è sempre la danza che ci serve per comprendere meglio anche la gestualità. 

Se persino i gesti e i rapporti di ogni figura ci sembrano difficili teniamo conto che quello che noi riteniamo oggettivo per un uomo del 1400 era molto di più. La prospettiva era legata alla filosofia(la piramidalità), gli stessi colori seguivano dei criteri precisi di simbolismo(derivanti dal medioevo). Non possiamo capre il significato che stava dietro ai colori perché purtroppo troppi manuali ci danno diverse interpretazioni. C’erano addirittura i manuali astrologici che consigliavano il colore adatto per vestire in base al giorno.

Ad ogni modo dobbiamo anche capire che lo stimolo di un Fiorentino per un’opera d’arte era diverso rispetto al nostro . Fin da Piccoli  i fiorentini venivano allevati al calcolo e alla misura. Il calcolo si serviva di uno strumento, l’abaco, molto lontano dalle nostre calcolatrici. La proporzione si basava su la regola a:b=c:d. Questo non significa che i fiorentini fossero più matematici di noi, ma quei concetti che conoscevano erano parte della loro vita e cultura quotidiana. Essendo per lo più mercanti misurare e calcolare era fondamentale. Altra materia a cui venivano fin da subito avvicinati era la geometria. Tutto per loro era scomposto in forme geometriche elementari e questo permetteva loro di riconoscere le parti di un edificio o cosa stava al di là della parte visibile di un dipinto. Pare si divertissero a cercare le proporzioni e a scomporre qualsiasi figura. Queste infatti erano categorie accessibili un po’ a tutti.   

Pochi sono i commenti completi riguardo gli artisti del 1400. Nei primi anni del 400 abbiamo delle vaghe presentazioni(come quella mandata a l Duca di Milano) , che ci possono aiutare ma non ci lasciano intuire il significato delle parole usate e l’intenzione con cui vengono usate . Solo grazie al padre di raffaello e a un certo Landini noi abbiamo una rassegna dei pittori più famosi dell’epoca e un commento adeguato che ci permette di capire in che accezione sono usate le parole per descriverli. 

Il landino inserisce tale commento nell’introduzione di una testo della divina commedia. 

Trattiamo ogni parola e analizziamola.

Descrive Masaccio come : 

Imitatore della Natura. Un imitatore della natura ai tempi non era necessariamente realistico o pedissequamente legato alla realtà. Imitare la natura significava prendere la natura come diretto modello, invece di servirsi di manuali didattici che circolavano all’epoca con le immagini già schematizzate e stabilite.

Rilievo è la capacità di creare tridimensionalità usando i colori(legato ad esso è l’uso del chiaro scuro)

Puro senza Ornamenti è uno stile sobrio non povero. Puro infatti poteva confondersi con scialbo e scarno. Senza ornamenti significa che si preferiva a una carica neogotica una austerità classica. Il fatto di essere austero e puro non significava essere incapace di usare l’ornamento. 

Facilita era un termine positivo, legato alla bravura e alla abilità di un artista a eseguire problemi complessi, dal punto di vista stilistico e artistico. Ai pittori del primo rinascimento viene appunto criticata la mancanza di facilità

Prospectivo era chi si serviva della prospettiva ,la quale era un concetto più complesso che una serie di leggi. La prospettiva lineare era il risultato di molte fatiche del 1400 e il risultato più  spettacolare fu la capacità di creare in prospettiva edifici non realmente esistenti o spazi illusori. 

Per quanto riguarda Filippo Lippi

Grazioso: piacevole e che possiede grazia (il significato era latino ) e probabilmente si riferisce a una qualità diversa dalla bellezza e che risulta dal prodotto della varietas e dell’ornato.

L’ornato non è decorativo ma è un modo di dipingere ricercato, accurato, ricco nitido e giocondo , può essere riferito anche a il movimento e l’atteggiamento di una figura. 

La varieta non è copia o abbondanza ma è numero e diversità di figure. Troppe figure e tutte uguali non contribuivano alla bellezza , la varietà consisteva nel dare a ciascuna figura un proprio movimento, una reazione, una emozione. 

La composizione era l’armonizzazione di ogni parte in vista di un fine (deriva dalla divisione classica della frase in livelli)

Colorire significa stendere colore, non sceglierlo, colorire è strettamente legato alla tecnica del chiaroscuro e legato anche al modo di stendere la pennellata che può essere indizio dello stile di un pittore. 

Andrea del castagno 

Disegnatore: la linea prevale sul disegno e contribuisce a dare movimento e concretezza. Il contrasto fra colore e disegno nasce nel rinascimento.

Amatore delle difficoltà: era amatore delle difficoltà chi si cimentava in difficili soluzioni non solo per vezzo o virtuosismo ma chi faceva lo sforzo di ideare delle soluzioni non scontate e originali. L’amatore delle difficoltà doveva possedere molta facilità. Per difficoltà si intende exploit artistici. 

Scorci : gli scorci sono particolari usi della prospettiva, molto difficili da distinguere e da comprendere, a volte non apprezzati dai fiorentini. Chi usa scorci non necessariamente usa la prospettiva e viceversa. 

Prompto è un aggettivo che si riferisce sia allo stile che alla mano del pittore. Si tratta di un principio per cui dal movimento è subito percepita l’intenzione del pittore.

Angelico

Vezzoso: dolce delicato non virile, di derivazione classica. Probabilmente il termine si riferisce al colore dell’angelico che consiste in tinte tenui e scarsi contrasti chiaroscurali. 

Devoto: devoto è un aggettivo che si riferisce al fedele, devoto è chi si affida nelle mani di dio ma un disegno devoto è qualcosa di complesso è uno stile che spingere a riflettere, vivere e credere.

Molti di questi termini ed espressioni tecniche furono desunte dal latino e ripristinate ad hoc dagli umanisti. 

Copia e Varietas

La concezione artistica di Firenze(come dell’italia in genere) mutò dal 1300 al 1400, spesso però si considera banalmente il 1400 insieme al 1500 periodo rinascimentale, non badando al fatto che fra i due secoli ci furono variazioni e inversioni di rotta non indifferenti.  Si passa da un gusto sobrio più legato all’architettura del 1400 a uno più sfarzoso e ornato del 1500 con un maggiore gusto per i temi classici. I motivi del mutamento di gusti della committenza deve essere letto in chiave politica ed economica e poi culturale. I primi interventi artistici del 1400 erano legati al potere e al prestigio, ancora commisti di una occulta superstizione, in seguito il piacere delle opere diventa edonistico. Se paragoniamo la tomba di Cosimo dei Medici (al centro di San Lorenzo) e quella di Giovanni e Piero notiamo che nel giro di una generazione . La tomba del primo è sobria e geometrica , quella degli altri due è complessa decorata di animali e vegetali. Figura chiave a cavallo  del mutamento è Donatello che da un lato ha l’esempio di Ghiberti e Brunelleschi e dall’altro ha le esigenze della committenza medici e le nuove tendenze. 

Un grande protettore delle nuove linee che portano l’uomo  alla conquista del suo spazio. Si percepisce nell’Ercole e Anteo sia dipinto che scolpito, ma anche ne David dipinto che sembra un incarnazione di Lorenzo dei medici. L’abito è moderno(non è nudo), l’atteggiamento tranquillo e dal gesto delle dita si intuisce lo scontro finito. La bellezza e il suo valore contrastano con la testa del gigante. 

Per non parlare poi di Botticelle , della allegoria e della filosofia di cui le sue opere sono pregne. L’arte del Botticelli non è più immediata e comunicativa , ma elitaria interpretabile alla luce della conoscenza letteraria e filosofica dell’epoca(neoplatonica). Si possono fare molte ipotesi ma difficilmente potremmo arrivare a ubna conclusione definitiva. La nascita di  Venere al di la del tema del titolo lascia aperto il dubbio e l’ingegno. La primavera di botticelli è forse un riferimento alla fioritura di Firenze , allo sviluppo culturale politico e economico. La donna al centro sarà Venere?  

La maternità di flora non è attestata, strano è il sorriso della Donna , non difforme da quello di Botticelli però eccessivamente sguaiato e deciso. La donna al centro potrebbe essere la  Filologia e non venere anche se le prove addotte come il pallore e l’abbigliamento ,sono ancora poche per dimostrarlo. Il suo gesto è un invito di benvenuto e non sembra collegarsi allo sposo, Mercurio, che indifferente le da le spalle ed è statico.  Probabilmente è raffigurato così perché mercurio ha un moto retrogrado, anche se è curiosa la scelta del personaggio. Le opere del Botticelli sono quasi oscure nell’interpretazione anche ai suoi quasi contemporanei. Infatti solo in epoca moderna ci fu una rivalutazione che gli fa acquisire una fama turistica. 

Il Botticelli con l’adorazione, il san Sebastiano , la venere sono tutte opere che possono essere interpretate non solo allegoricamente e letterariamente, ma anche come citazioni e rielaborazioni di soluzioni inaspettate . Botticelli non inventa di sana pianta, cita e rielabora.  Il Botticelli non sarebbe congeniale ad Alberti perché non crea soggetti reali in un luogo reale. I piedi dei personaggi nella primavera nemmeno toccano terra, i fiori e i frutti sono contemporanei. Fiori e vestiti sembrano essere fatti dello stesso materiale . Questa una concezione dell’artista nuova, come creatore di cose che non esistono nella realtà e fantasioso. Accanto al Botticelli ricordiamo un’altra emblematica personalità, Leonardo, il quale non fece subito successo. Nonostante le sue grandi capacità, la spiegazione si può trovare nell’adorazione dei magi, in cui notiamo soluzioni inedite, significati complessi e allegorie difficilmente interpretabili al volo. Nella seconda metà del 400 non importa tanto comunicare immediatamente, ma stimolare l’elitè culturale alla ricerca. Leonardo in seguito si reca a Milano , per viverci e essere al servizio di un vero principe, altri artisti legati a Lorenzo vengono invece mandati in altre città per questioni diplomatiche. Per quanto riguarda la pittura muraria delle case privante, in voga nella seconda metà del 1400 ricordiamo con particolare importanza Filippino Lippi e Ghirlandaio. La pittura muraria di questi personaggi consiste in istori azione delle pareti, divisione in sezioni per ogni scena, le sezione dell’arcata è divisa in quattro . Se guardiamo san Filippo di Filippino Lippi, a parte una serie di personali soluzioni, come il fatto che la croce deve essere infissa ancora e la serie di anticaglie sparse assieme ai corpi costernati e piangenti, possiamo definire il tutto molto caotico. Quasi come se dall’opera trasparisse la mancanza e la malinconia per la perdita di un grande mecenate come Lorenzo dei Medici .  Se confrontiamo l’opera di Filippino con gli affreschi a Orvieto di Signorelli ci rendiamo conto anche del fatto che il secondo approda a legami più complessi delle storie , legami filosofici letterari (ossatura interna) piuttosto che un ordine orizzontale in stile Botticelli. Le opere monumentali non mancano ma la preferenza va a temi profani o poco usuali (Giuditta e Oloferne) o ancora di carattere intimistico (santi nello studio) o di piccola grandezza. Oltre a un cambio di gusti abbiamo una necessità dettata dalla scrisi. Non si potevano fare opere a largo raggio rispetto al passato, ma molte di queste opere fatte da un artista – maestro senza equipe necessitavano di un appoggio letterario. Ricordiamo Botticelli come istoriatore della divina commedia ma oltre a questo citiamo una sua importantissima opera : la calunnia di Apelle. La calunnia di Apelle di Botticelli è un dipinto che riprende un dipinto greco perduto. Di questo dipinto noi abbiamo solo fonti letterarie , ma è interessante vedere come viene presentato da Botticelli e interpretato. Il portico di chiaro gusto fiorentino ospita una scena allegorica, la vittima viene portato per i capelli dalla calunnia, il sovrano giudice si appresta a formulare il verdetto, stimolato però da cattive consigliere. La  calunnia vien addobbata dalla falsità. Il rimorso è la figura nera che procede dietro di loro. Ma ancor più interessante che l’allegoria è l’architettura, con un gran numero di statue forse desunte dall’imitazione di resti archeologici. Si sente quasi una nostalgia di un’epoca passata che non tornerà. Il contributo di Botticelli è grande, persino in opere dove non ci aspetteremmo di trovarlo. Pensiamo a Michelangelo. Autore del Bacco del David e delle Pietà. Se la madonna nella pietà richiama le madonne del 1400 , Gesù nell’emozione , nell’incurvarsi del corpo è botticelliano. 

IN Morte di Donatello

Artista degno di nota è Donato detto Donatello, che fu fatto seppellire assieme a Cosimo dei Medici. Il compianto in San Lorenzo viene posto come specchio dello stato d’animo del popolo alla morte dell’artista, una giornata triste e lugubre, un accalcarsi di persone disperate. Donatello fu un grande personaggio per la scultura, per le sue invenzioni e perché riuscì a fare di esse un arte dignitosa quanto(se non di più) rispetto alla pittura.

Non bisogna sottovalutare la rivalità fra le diverse arti del 1400 , ma non bisogna sotto stimare il fatto che numerosi stimoli alla civiltà classica vengono dati non da reperti pittorici, ma architettonici e scultorei. La scultura diventa fondamentale per riprodurre opere antiche e quando si parla di scultura si parla di tanti tipi di scultura riferita a più materiali.  La pittura cercava di imitare la scultura nel colore (Masaccio la pietra) nello stile(castagno ligneo) e nel rilievo, una tecnica che permetteva di far apparire le figure piatte a tutto tondo. 

Il Landino ci parla della personalità di Donatello e delle sue caratteristiche, una di queste la copia e la varietas. La abbondanza di figure accompagnata dalla variazione di esse, appunto non figure tutte uguali ma ordinate e tratte secondo un proprio atteggiamento. Donatello era molto abile nell’espressionismo, alle sue statue mancava solo la parola. Sia il pittore che i gesti di esser potevano essere definiti prompti, immediatamente comunicativi, ma a fianco di questa gestualità abbiamo un forte espressionismo, troppo eccessivo per la compostezza classica dell’epoca. Alberti mette in guardia l’amico e come lui altri pittori e artisti lo fanno meno delicatamente. Altra critica fatta a Donatello era la mancata politura delle opere, naturalmente intenzionale. Donatello non poliva le opere per creare interessanti effetti di chiaro scuro(cantoria Marmorea sua e quella di Luca della Robbia). Persino Michelangelo che aveva fatto del non finito il suo simbolo, critica la mancata politura di Donatello. Di contro due suoi grandi allievi Desiderio e Rossellino vengono definiti pieni di grazia e compostezza. Ci parla di loro sempre il landino che quando si riferisce a Desiderio da Settiniano indica uno scultore pieno di grazia. Autore di mezzi busti(Marietta strozzi) e madonne in basso rilievo , desiderio non solo poliva le opere creando una superficie liscia e dolce, ma dotava le figure di una grazia, di una dolcezza e compostezza classica. Non vi erano movimenti bruschi ma ogni parte del corpo , ogni coordinamento e movimento era calibrato. Egli era molto apprezzato, assieme al Donatello, da Medici e questo gli procurò non poca pubblicità, senza contare la grande importanza che andava assumendo il grazioso stile con la filosofia neoplatonica che si radicava a Firenze. 

Lo stiacciato, di cui fu inventore Donatello, fu  usato con maestria da Desideri , il San Gerolamo penitente mostra la capacita di produrre nebbia e corpi trasparenti, cose difficoltose per un artista.

Riguardo Rossellino ricordiamo una Natività, Il martirio di San Sebastiano.e il sepolcro nonché la cappella della chiesa di Santa Trinita(cappella del cardinale del Portogallo). In questo sepolcro vi è l’incontro di tutte le arti. 

Leonardo da Firenze

Leonardo Da Vinci prende effettivamente il suo nome da Vinci un piccolo paese della toscana dove nacque, come figlio illegittimo ma riconosciuto di un Notaio. Leonardo effettivamente potrebbe essere detto da Firenze, perché è a Firenze che  avvenne la sua educazione da artista, perché è la cultura di Firenze l’educazione di cui fu pregno per tutta la vita. La scelta di denominarsi da Vinci probabilmente deriva da un gioco di parole con Vincere.

Leonardo giunse a Firenze avviato a una educazione notarile ma poi decise di intraprendere la carriera di artista. Sulla sua vita prima si sa poco, si sa che era allievo di Verrocchio e si conosce l’ambiente culturale in cui viveva. 

Leonardo apprezzava soprattutto due pittori Giotto e Masaccio. Il primo aveva tentato di creare una prospettiva, non ancora lineare. Il secondo assieme al maestro  Masolino era riuscito a usare la prospettiva in maniera illusoria tanto da creare per sino uno spazio inventato. 

Riguardo alla prospettiva ricordiamo gli esperimenti di Brunelleschi nel 1413. Esperimenti che consistevano in una tavola dipinta(il soggetto era il Battistero di San Giovanni)  con un foro . Lo spettatore doveva mettere l’occhio nel foro . Davanti alla tavola dipinta era posto uno specchio che rifletteva il dipinto creando un’illusione ottica. Il tutto veniva effettuato davanti al soggetto per notare l’effetto. 

In realtà Brunelleschi non usava un tipo di prospettiva che era in grado di creare spazi illusori e le tecniche erano ancora vaghe. Studi interessanti sulla prospettiva ci arrivano dagli arabi, nel medioevo poi vengono tradotti in latino. Anche Vitruvio nel suo scritto aveva dato importanti indicazioni sulla prospettiva . 

In un secolo dove la ripresa dei classici era importante la scoperta del valore della prospettiva per gli antichi e il forte realismo ci fu una discreta influenza nell’arte. L’arte era poesia muta  e ammetteva uno studio dei corpi umani, dei muscoli delle ossa. Il gesto e le emozioni espresse da quello erano fondamentali per la resa dell’opera. Gli artisti erano intellettuali a tutto tondo. Per loro era un onore essere paragonati agli scultori. 

Leonardo cresce in questo contesto , con gli insegnamenti del  Verrocchio.

Sull’educazione di Leonardo si sa che fu probabilmente istruito come un notaio ed ebbe stretti rapporti col maestro , sia artistici che umani. Essendo un allievo del Verrocchio ed essendo gli allievi spesso impiegati negli stessi lavori dei maestri probabilmente abbiamo perso tutti gli effettivi lavori che egli compiì, però possiamo notare la grande influenza dell’insegnante sull’allievo. Leonardo fu tacciato di sodomia per il suo amore per la bellezza maschile e il suo profondo rapporto di amicizia con Fioravante di Domenico.Riguardo al carattere e agli aneddoti di Leonardo possiamo trovare alcune curiosità tratte dalle storie del vasari (anche particolarmente divertenti)

http://www.sapere.it/tca/minisite/arte/leonardo/diario.html#scherzi
Abbiamo molti disegni di Leonardo che a volte sono fondamentali per ricostruire opere mai realizzate o opere che non possediamo più. Egli sembrava molto interessato alla anatomia (teste soprattutto) e non necessariamente a visi  belli e giovani. Anche il disegno della capigliatura era molto particolareggiato e minuzioso, fra le più frequenti vi erano le ghirlande di trecce. Questo interesse per i capelli e la fisionomia della testa è senz’altro di derivazione Verrocchiesca. C’è anche fin dalla giovinezza una attenzione al particolare quasi fiamminga, ma attenzione a differenza dei fiamminghi a Leonardo piaceva riprodurre la natura non il particolare.  Ricordiamoci inoltre che Leonardo è l’inventore della prospettiva aerea che possiamo già cogliere intuita in un paesaggio che disegnò. In questo paesaggio è già percettibile l’idea di voler cogliere l’atmosfera. 

Analizziamo due opere giovanili di Leonardo 

L’annunciazione: in questo quadro vediamo elementi nuovi e originali 

Prospettiva lineare 

Angelo appena posato 

Madonna all’esterno 

Atmosfera riprodotta in modo originale- luce che vibra alle spalle delle figure

Ma al di là dell’originalità stanno  alcuni riferimenti ad altri maestri 

I fiori particolareggiati – fiamminghi

Angelo molto delicato preso dal Filippo Lippi 

Una certa plasticità Verrocchiesca. 

Ancor più evidente la vicinanza al maestro Verrocchio è il ritratto a Ginevra De Benci. In questo ritratto oltre che alla posa tipica del Verrocchio troviamo un paesaggio, grande novità per il 1400. Il paesaggio probabilmente è ispirato a Vinci il suo  paesino natale dove andava per le vacanze. Il motivo del ritratto è probabilmente un matrimonio. 

Leonardo poteva essere originale per le tecniche  ma anche pe il colore, per esempio lo sfumava col dito quando era ancora fresco. Fra gli anni 60 e 70 abbiamo molti disegni di madonne sempre più innovative e originali che testimoniano però una fisionomia femminile simile a quella del maestro. Di particolare bellezza e interesse è la naturalezza della madonna col gatto. Probabilmente perché secondo una leggenda il gatto aveva portato un uccello per la natività in dono al bambino.  Somma dell’esperienza artistica  da poco maturata è il battesimo in cui vediamo addirittura un profilo perso (forse più tardo 1476) e aureole risplendenti al sole. I corpi sono meno rigidi e più naturali, le pieghe del vestito concordano con i corpi i capelli sono più naturali e originali. Anche se la palme è ancora molto stilizzata. Ammiriamo poi la trasparenza dell’acqua. La colomba che ha in testa è la colomba della trinità. 

http://ilpalo.com/lezioni/leonardo-battesimo-cristo-verrocchio-alta.htm
Il Cinquecento era ancora lontano un quarto di secolo quando, attorno al 1475, Leonardo dava corpo all'idea di ciò che per noi corrisponde al nucleo più profondo dello stile classico del maturo rinascimento. [...] La sua dimostrazione sta dentro un dipinto eseguito in gran parte dal Verrocchio, // Battesimo di Cristo [...] In quest'ambientazione la sua idea costituisce un'innovazione radicale paragonabile soltanto a quella operata da Masaccio cinquant'anni prima. L'angelo di Leonardo riconcilia quello che i suoi contemporanei e i suoi predecessori del primo Rinascimento avevano normalmente trattato come temi opposti nelle loro rappresentazioni della figura umana: descrizione fisica da un lato, ed espressione di uno stato d'animo o della mente dall'altro [...]. L'immagine che ne risulta è visibilmente diversa dalle normali aspettative, ad esse esteticamente e moralmente molto superiore. E ancora, sorpassando la realtà, essa ci chiede di essere sentita come plausibile, come non era mai avvenuto prima nell'arte figurativa. Una conoscenza meravigliosamente sottile degli aspetti della natura è stata innestata all'armonia della forma, e un senso di vera vitalità ispira l'armonia della mente. Questi aspetti si fondono così l'uno con l'altro: l'armonia stessa diviene non una condizione ma una potenza organicamente viva. Spirito e materia, egualmente affermati nell'immagine, concordano entro quest'armonia vitale, interagiscono e divengono sintetiche: questo fu il primo evento nella storia del classicismo nel mondo cristiano che somiglia molto, nella sua essenza, al classicismo dell'antica età dell'oro. (SydneyJ. Freedberg, 1971 [1975])

Sappiamo che Leonardo era anche scultore , anche se non abbiamo testimonianze di statue di Leonardo, abbiamo pur sempre disegni e possiamo immaginarci il tipo di commissioni. Busti ritratto e san Giovannini. 

Per capire la pittura di Leonardo è utile osservare la scultura del Verrocchio, una scultura a tutto tondo che ruota attorno al soggetto . Il putto con il delfino è dinamico e in equilibrio su un piede, naturale e dinamico offre più punti di vista. Il Verrocchio riesce persino a dare l’effetto bagnato. Leonardo riproduce quello che fa il maestro in scultura in forma pittorica. Esegue disegni da più punti di vista . E’ stato conservato al riguardo un disegno di testa di cavallo, probabilmente di una statua equestre. Non era frequente nel XV secolo che si riprendesse un cavallo da più punti di vista (il disegno era per una statua a Winsdor).

Parliamo ora di un opera risalente agli anni 80 del 1400 , opera che a quanto pare fu commissionata a Leonardo per la dote della nipotina acquisita. “L’adorazione dei magi”  l’ultima opera di Firenze prima di andare a Milano. 

L’adorazione non è mai stata finita(come la pala di altare di palazzo vecchio) ma possediamo un disegno. Teniamo conto però che il disegno di un opera di Leonardo è incompleto e inconcludente, soprattutto perché alcuni tratti vengono provvisoriamente presi su imitazioni di altri pittori. Come adorazione è però molto originale e bizzarra. 

La madonna è posta al centro, con una gamba rivolta da un lato e la testa dall’altro, la folla è ammassata, l’asino e il bue quasi impercettibili. Il punto di vista è rialzato e permette di vedere dietro alla scena. In lontananza si percepisce una scena di cavalieri che riprende l’ambientazione di san Giorgio e il drago. Sullo sfondo ci sono rovine pagane.  Il disegno è continuamente corretto e modificato, Leonardo non aveva immediatamente in mente quello che voleva fare e avrebbe potuto cambiare idea o inventare qualcosa da un momento all’altro. Le modifiche nel disegno hanno anche un duplice valore, non solo fisico ma morale. Per cui il San Giuseppe diventa da contemplante un filosofo. 

Le rovine dedotte dall’opera di Filippo Lippi in realtà hanno più che un valore estetico, ma sono soprattutto il simbolo del vecchio e corrotto che lascia spazio al nuovo.  Alcune rovine romane da cui avrebbe potuto prendere spunto Leonardo erano quelle del tempio della pace. Fra l’altro si parla di rovine e di nascita di un bambino che porterà alla caduta dell’impero in una profezia di Simone. 

Le rovine sono in realtà frutto di uno studio prospettico rigoroso in contrasto col tumulto della scena. I cavalieri sono ferini e bestiali, sono collegati al momento che precede la nascita di cristo, secondo alcune ipotesi potrebbero rappresentare le screzie dei re Magi prima della nascita del bambino portatore di pace. In seguito a posto del cammello frontale sono state poste delle donne dal fare mite e angelico che sarebbero le sacerdotesse presaghe della nascita di cristo. 

Anche la scena frontale è altrettanto curata e ricca di modifiche e particolari, i fedeli vengono trasformati in folla caotica, ma il punto focale viene comunque messo in risalto  la chiave dell’episodio è il rapporto fra il bambino e il Magio barbuto ai lati di esso. Il modo di dare il dono e ricevere la benedizione testimonia la pietà del rito ma è molto naturale (per un bambino) e lontano dalla santità il gesto di strappare il dono.

Il gesto potrebbe richiamare echi dell’assunzione dell’ostia durante il rituale della ecucarestia. Anche se non bisogna ricadere nel pericolo di un riferimento troppo forzato. Una adorazione che aveva in mente Loenardo durante la sua opera era quella del Botticelli. 

Nei gesti dei Magi sta racchiuso qualcosa in più che adorazione, sembra che adombrino già alla passione, nono stante la scena sia di massa le reazioni sono differenti e caratterizzanti. La figura non sono casuali ma frutto di studi approfonditi.

Se racchiudessimo la composizione in schemi geometrici otterremo una piramide in un semicerchio, anche se ovviamente dovremmo ripulire la struttura. L’utilizzo della forma base della piramide e del semicerchio è tipico del 1400 ma in questo caso potrebbe riferirsi a una altare o a una chiesa. L’insieme è dinamico ma non dispersivo, c’è infatti la volontà di Leonardo di creare un movimento domato da forze parallele. Il punto focale della figura è al centro destra coronato da Giuseppe a sinistra(profeta-filosofo) e da un giovane a destra. 

Le piante sia creano l’effetto precedentemente detto di regolare le spinte centriufughe della scena ma hanno anche un valore simbolico. 

La palma è la vittoria e il trionfo e simbolo della madonna l’Ilex e la pianta il cui legno fu usato per costruire la croce di Gesù. Inoltre l’appellativo della madonna era radice santa . Bisogna apprezzare queste soluzioni come originali e non comuni che si manifestano anche nella pittura di rivestimento delle tavole. Non dimentichiamo l’importante attenzione che l’artista dedica al chiaro scuro e alla prevalenza dell’ombra rilevata anche in altre  sue opere. L’adorazione fu trascurata e deposta per motivi di Lavoro e fu chiamato da Francesco Sforza. 

A Milano Leonardo fa mettere nelle sue credenziali una certa abilità nel costruire macchina da guerra. Non sappiamo quale fosse il suo grado di preparazione, anche perché molti dei suoi progetti non erano realizzati. Però dubitiamo che egli abbia dato delle credenziali false e che sia stato un completo ignorante sull’argomento, anche perché dai disegni che ci lascia intuiamo una grande conoscenza . Le opere belliche che potevano variare da apparecchi offensivi tipo catapulte a difensivi (strutture come fortezze) erano accompagnati da progetti in grado di spostare il corso dell’Arno in Modo che a Firenze arrivasse il mare e alla creazione di opere idrauliche, non che di macchine bizzarre(macchina volante)

Uno Spettatore più coinvolto

Se osserviamo a san Lorenzo la sagrestia vecchia in cui sono sepolti Giovanni Medici e la moglie Piccarda ci renderemo conto di una precoce tendenza degli artisti fiorentini. Il sarcofago si trova sotto un tavolo con valore pratico, appoggiare gli oggetti prima della funzione(perfettamente conforme alla politica di Cosimo dei Medici). Il progetto fu affidato a Donatello, che era uno degli  scultori preferiti dei Medici potrebbe esserci anche la collaborazione di Brunelleschi. Il sarcofago presenta somiglianze con quello di Baldassarre Cossa. Due angeli trasportano cartigli con i nomi dei defunti e nel lato che da alla entrata(lato che fra l’atro ora è coperto) abbiamo delle scritte inclinate per facilitarne la lettura. L’intento di coinvolgere lo spettatore e di creare una sorta di complicità. Il sarcofago cerca poi di dare l’impressione di un corpo in una nicchia utilizzando espedienti dello scorcio. Probabilmente l’opera sarebbe stata completata con l’inserzione della madonna della Maestà di Duccio. Era frequente che le madonne si rivolgessero ai sarcofagi anche comparando questo con  altri sarcofagi e forse per una suggestione mistico religiosa che Donatello decide di inserire il suo nome. 

Il sarcofago è retto ai lati da 4 pilastri e ogni lato è tagliato a metà da colonnine con edera rampicanti. L’importante però è notare il perché dell’edera e come questa sia rappresentata. L’edera è spesso decantata sulle tombe dei greci e rappresentata sui sarcofagi romani. E’ una pianta sempre verde collegata col simbolo dell’eternità . L’edera si avviluppa sulle colonne (che sono la fama) e progressivamente avvolge lo stemma dei medici perché vuole dare loro eternità e gloria. Questo ragionamento probabilmente ai tempi era molto più semplice da dedurre che per noi. 

Altre opere giocano su un rapporto di conoscenze fra lo spettatore e l’autore. Rapporto che al giorno d’oggi si è rovinato irrimediabilmente. Prendiamo in esempio il David di Donatello. Il David bronzeo ,probabilmente commissionato negli anni trenta del 1400 da luogo a molte interpretazioni. Alcuni vogliono vedere nel casco di Golia un riferimento ad ali d’aquila e quindi un riferimento ai Ghibellini; altri vogliono riscontrarci un collegamento con i Visconti di Milano, ma secondo l’araldica non ci sono testimonianze che accertino un elmo alato per i visconti. Di elmi alati se ne potevano vedere in gran numero sulle monete e placchette antiche. Una interpretazione vuole il David come mercurio, ma non avrebbe senso: perché mercurio dovrebbe essere  rappresentato come un ragazzino con la spada più grande di lui, inoltre il suo nemico(Argo) dovrebbe avere 100 occhi. Nello scudo di Golia sono identificati uomini con la testa da cani che difficilmente possono essere collegati a Mercurio. Il fatto che il David sia nudo non è un interpretazione omoerotica , è l’emblema del trionfo della  virtù e della bellezza, la spada è quella di golia. Il fanciullo poggia un piede su una realistica ala destra, l’altro sulla guancia(la stessa posizione di santa Margherita di Raffaello). Il motivo della posizione, più che allegorico potrebbe essere pratico(questione di appoggio). Ci sono alcune prove che inducono a pensare alla testa di Golia come un autoritratto, non sono prove certe, ma questo non sarebbe il primo e ultimo caso(Giorgione –testa di Golia- Tiziano – Testa di Giovanni Battista). L’espediente si ricollegherebbe al topos artistico del pittore vittima, ma attenzione che si tratta di un topos, proprio come quello dell’amore infelice tanto di moda in letteratura.  Se introspettivo e autosufficiente è il David di Donatello, estrospettivo e consapevole della sua gloria e dello spazio esterno è quello di Verrocchio , come Colleone è ritratto nel momento della battaglia, nel fulgore della gloria a differenza della riflessività di Gattamelata. Non bisogna però giudicare senza tenere conto dello scarto generazionale. Opera significativa per il confronto fra Verrocchio e Donatello è la nicchia dell’orsanmichele che contiene l’incredulità di san Tommaso. In precedenza la nicchia era della compagnia guelfa e rappresentava San Lorenzo. Il san Tommaso è straordinario, in primis perché sfrutta i bordi della nicchia(bordi romani di Donatello) per simulare la porta da cui appare Cristo, poi perché si preoccupa dello spettatore e della sua reazione.  La scena , lo intuiamo da un mosaico di San Lorenzo, è presa per metà. Noi occupiamo il posto degli altri apostoli e la strada e lo spettatore diventano protagonisti. Abbiamo altri illustri esempi. Leonardo con la sua annunciazione , in cui vediamo davanti a noi l’angelo annunziante(prospettiva ribaltata rispetto alla madonna di Antonello da Messina). Se con Antonello da Messina noi potremmo anche non essere protagonisti, con Leonardo necessariamente si. Abbiamo poi sempre di quest’ultimo autore una Leda che si accovaccia e un Zeus che essendo fuori dallo spazio ci colloca a spettatori. Altri disegni al di fuori di Leonardo sono : 

La maddalena che apre l’ampolla guardandoci 

Ecce homo

Cristo fra i dottori , in cui cristo predica e noi ci troviamo fra i dottori ad ascoltarlo

Diverse ecce homo in cui (quella del correggio) Pilato si rivolge a noi indicandoci il problema morale e interrogandoci . 

L’apice di queste opere è il famoso Perseo con Medusa di Cennini, ma prima di arrivarci bisogna contestualizzare la situazione di Firenze. 

Il coinvolgimento del pubblico era diventato sempre più necessario, in un paesino della toscana presso un monastero francescano abbiamo una deposizione in terracotta dipinta, atta a coinvolgere lo spettatore. Nel rinascimento e anche prima il coinvolgimento era immediato forse ancora più di oggi, perché vi erano esercizi spirituali atti a far immaginare al fedele la scena e a immedesimarsi. Il rapporto spettatore e statua divenne sempre più complesso ed erudito con molti riferimenti letterari e mitologici che si incrociavano. Non poco frequente l’abitudine di accompagnare la statua con una poesia o dei versi e delle citazioni. La statua doveva essere mostrata e doveva pietrificare lo spettatore . Si dice che uno spettatore fosse rimasto incantato davanti ad Aurora e secondo la leggenda sorella notte avrebbe pietrificato a tal punto un amico di Michelangelo, che l’artista l’avrebbe mutata di posizione piuttosto che spostare l’amico. Arriviamo così alla medusa che pietrifica con lo sguardo e allo stesso tempo diventa emblema della crudeltà della donna amata nei poemetti tanto di moda nel secolo.  Ma per capire il perseo di Callini è necessario contestualizzarlo. La sua posizione , palazzo vecchio ora piazza della signoria è condizionata dalla presenza di altre statue:

Giuditta e Oloferte . Era necessario un personaggio maschile a decapitarne uno femminile per contrapposto. Infatti ci sono simmetrie fra i due 

Caco ed Ercole: Male interpretato, visto come il predominio dei Medi ci su Firenze 

David: di Michelangelo gigante , quasi sdegnoso del gesto di Ercole di brandire la clava 

Perseo è di bronzo come la Giuditta, il problema dell’appoggio è risolto per evitare eventuali rotture in caso di terremoto. Perseo non ha la testa fra i piedi come il David di Donatello(anche se sembra riprodurlo). Come il David è nudo e trionfante , sprezzante dell’avversario, il Perseo nel complesso statuario sembra trionfare e pietrificare anch’esso come la Gorgona le altre statue, nulla da stupirsi se viene accolto con cascate di poesie e se si ritiene riesca a pietrificare lo stesso spettatore.  

Uno spazio condiviso

Per coinvolgere lo spettatore bisogna creare un illusione che lo inserisca in uno spazio condiviso dalle figure. La madonna delle arpie di Andrea del sarto sembra davvero collocare arpie sull’altare. La pulitura del quadro ha reso ancora di più l’aspetto tetro dell’opera. In questa pala d’altare la madonna sembra una statua, i santi (Giovanni e Francesco) sembrano eremiti. E’ una finzione che va al di là del contenuto iconografico. 

Altro esempio di spazio condiviso è il banchetto di Erode di Donatello sulla fonte battesimale di Siena dove si verifica in uno spazio ristretto una stratificazione di piani in cui lo spettatore può sbirciare. In realtà l’illusione spaziale di Donatello è studiata per un punto di vista limitato: il punto di vista di stare in ginocchio. Altrettanto interessante per la tipologia illusoria è la trinità di Masaccio. Essa non è propriamente una pala d’altare perché è un altare essa stessa con l’arca del patto e il trono della misericordia. La madonna sembra esortarci a pregare il figlio e si rivolge a noi. L’o spazio creato, si aggetta verso lo spettatore. La tipologia dell’altare raffigurato è quella definita nuova dove le forme si ripetono all’interno  che vediamo anche nella cappella del Cardinale di Portogallo. Le cornici attorno alle pale d’altare erano conformi alle architetture della chiesa e rappresentavano finestre in cui si affacciava un mondo pittorico. La trinità di Masaccio si trova nella navata di sinistra e il punto ideale di veduta  è l’arco della campata corrispondente. Anche in alcuni e rari dipinti Gotici troviamo intenti illusori ma mai come quelli scaturiti dallo studio della prospettiva dei rinascimentali o dei proto- rinascimentali. Osserviamo la madonna di Tarquinia di Filippo Lippi, lo scalino e la posizione sembra essere quella ideale di uno che sta salendo un reale altare e ancora abbiamo la pala Barbadori in cui troviamo una insolita madonna in piedi, una sant’Agostino guardato dalla madonna e un san Frediano che offre il pastorale a cristo. La metafora è quella del buon pastore e la madonna richiama l’eucarestia(è una specie di altare), ma noi siamo coinvolti in modo diverso rispetto le figure, sono pur sempre santi al di sopra di noi. Il realismo e il conformismo con la realtà cresce del centro alla periferia della pala. Nell’annunciazione dove troviamo il canonico Bellucci (sempre di Filippo Lippi) vediamo il canonico occupare una posizione meno importante della nostra. Nella madonna con angeli siamo persino accolti nel quadro dal gruppo, che esprime gioia, altezzosità una certa voluttuosità priva di senso religioso.  Zoppo dipinge poi un interessante quadro in cui noi vediamo il corpo di cristo nella tomba e le teste che si affacciano, la nostra visione in questo caso è angelica.  Nella cappella del Cardinale di Portogallo troviamo un esempio di arte coordinata. L’altare imita quello della trinità. Ripete la forma arcuata all’interno e possiede tre finestre tonde, una finta al centro rappresenta la finestra coeli e finge di affacciarsi su un cielo stellato. San Giacomo è guardato da cristo che sta in braccio a una madonna scolpita collocata sopra la tomba. Tutto è complementare e si completa, ma lo spettatore deve essere avveduto. Guardiamo un'altra opera : la deposizione di Michelangelo. In questa deposizione la madonna è accasciata per terra e il corpo di cristo viene portato via . La scena è individuata dallo spettatore nelle sue sfuma nutre perché gli esercizi spirituali erano frequenti e permettevano a un fiorentino medio di individuare il momento preciso. Un’altra deposizione è quella di Raffaello dove la madonna tiene la mano a cristo, la scena non è farina del sacco di Raffaello dato che tenere la mano del defunto era un topos delle immagini e dei riti latini. Il Pontorno riprende la scena, la madonna si trova in alto piangente (probabilmente dopo aver dato l’addio al figlio ) la scena digrada sul copro di cristo sostenuto da una donna(la testa come faceva Andromaca con Ettore) e due giovani che lo sostengono, uno inginocchiato  che probabilmente avrà un moto digradante sul davanti.

Nella sua rappresentazione il Pontorno aveva ben presente la scena di Andrea del Sarto, più precisamente una lamentazione dove la Madonna tiene la mano a cristo. Ricordiamo poi anche la Deposizione del Tintoretto ancora più tragica e espressionista. UN vecchio regge la testa a cristo in modo realistico, la madonna sviene e viene sorretta a tempo. Una donna regge la mano a cristo. Eppure la pala del Pontorno ha qualcosa di spaciale. Innanzitutto due moti divergenti uno verso la madonna e uno verso il basso. In fine il corpo di cristo sembra essere offerto all’altare sottostante, non si sa se alla tomba(il che sarebbe stato forse sacrilego ) o se alle ostie per il rito della carestia. Ad ogni modo sembra che il corpo si avvicini allo spettatore e lo spazio circostante diventa tutt’uno con la pala. Anche gli evangelisti contribuiscono: Luca guarda la cupola, Giovanni la Madonna , Marco e Matteo lo spettatore. 

Pensiamo ora alla sacra conversazione scolpita da Donatello la sacra conversazione di Sant’Antonio che spinse in seguito i veneziani a raffigurare i soggetti dei quadri in spazi reali. Viene da Donatello inculcato il germe della prospettiva. Questo gruppo statuario constava di una madonna che mostrava al visitatore il bambino, quasi i visitatori fossero dei magi e i santi accoglievano gli spettatori. L’influenza di Donatello arriva anche ad altri pittori e artisti, non possiamo negare l’effetto  della sacra conversazione Donatelliana nel Perugino, con la pala di San Giobbe. San Giobbe era il santo protettore del commissionario che si trova raffigurato appunto insieme ad esso. A sinistra della pala abbiamo infatti altari(come quello illusoriamente dipinto) che riprendono la Trinità di Masaccio e gli altari effettivamente presenti a sinistra della posizione della pala. Il punto di vista è comunque ribassato e i personaggi sembrano più vicini. I santi accolgono lo spettatore. 

La madonna di Pesaro di Tiziano riprende Donatello e il Bellini. L’architettura dipinta riprende quella esterna con grande coerenza. In questo caso abbiamo una massiccia presenza della committenza. Il committente principale è davanti insieme i turchi sconfitti, la sua famiglia è inginocchiata ai piedi della madonna, l’impressione è che l’ingresso venga da sinistra. San Pietro fa da Intermediario fra madonna e committente e il bambino alza il velo della madonna per indicare la misericordia concessa. 

Altre madonne Notevoli: 

La madonna del baldacchino di Raffaello, che nel disegno preparatorio non ci coinvolge ma nella pala anche se non terminata sì. 

La Madonna di Foligno , sempre di Raffaello. 

Il realismo delle nuvole cozza con l’invero somiglianza della visione.  La madonna appare irreale e splendida,  san Giovanni evangelista addita alla donna, san Francesco la prega. Il committente è rappresentato assieme al santo protettore in preghiera per essa.

La madonna 

Sistina commissionata da Raffaello a Giulio secondo  presenta la raffigurazione di Giulio nelle sembianze di  Sisto. La madonna sembra addirittura scendere verso di noi e l’impressione è che noi veniamo presentati a lei . Fra l’altro ella sembra turbata, sa che il bambino sarà sacrificato per la nostra redenzione. 

Correggio : Madonna di San Sebastiano a Modena. La madonna viene vista da san Sebastiano e da San Rocco durante il martirio. Ella viene additata dal santo patrono della città (San Giminiano) ad essa viene donato il modello della città. LA madonna è la risposta a tutte le preghiere. Le nuvolaglie sono Raffaeliane, l’angelo che prende il vestito della Madonna e cerca di coprire i fedeli è una ripresa della madonna di Pesaro.

Madonna di San Giorgio: i santi si spostano per farci arrivare a lei. San Giminiano riceve il modellino di Modena. L’attenzione è rivolta a noi spettatori. Era piuttosto normale che le confraternite religiose venissero coinvolte nel dipinto , in questo caso la confraternita  non è raffigurata ma compresa. 

