Venire A capo del Wakenagel 

Firenze del 1400 al 1500 

Gli edifici vanno osservati per quelli che erano e per il contesto delle loro epoche .

Il  Duomo, Il Battistero e Palazzo vecchi erano i più importanti e sorgevano al Centro della città

Santa Maria Novella ai limiti della vecchi città 

Santa Croce ai limiti della vecchia città

Nel 1400 decorare i luoghi più prestigiosi era un dovere indispensabile per il prestigio personale e della città. Il Duomo e il Battistero erano sede di incontri politici religiosi, la scalinata del duomo era un luogo di socializzazione.

Riguardo al battistero le opere più rilevanti furono le porte bronzee del Ghiberti : Porta est , storie del nuovo testamento e porta del paradiso (dopo il 1423) . Il battistero di S. Giovanni  era a pianta esagonale ed era originato da un antico tempio romano . La sua struttura era tipicamente classica

Il Duomo era dipinto secondo lo stile fiorentino (nero e bianco) a tre navate unite da una cupola razzionalizzato in figure geometriche, la cupola fu instaurata da Brunelleschi senza usare le impalcature ma usando una doppia cupola e mattoni a lische di pesce. Il complesso è gotico, ma il fatto di dividerla in costoloni è fiorentino. Brunelleschi si occupa oltre che della cupola dei pulpiti (semicerchi sporgenti con nicchie) e della lanterna posta in cima alla cupola( archi rampanti tanti quanto i costoloni).

Alla fine del 1400 la febbre di investimenti diminuì a causa di Gerolamo di Savonarola, ma vi furono pur sempre investimenti. 

Santa Maria Novella (in mano ai Domenicani) , chiesa di prestigio come l’ordine in questione, nel quale si potevano trovare alti esponenti della borghesia, Numerose erano le donazioni per la chiesa, l’ordine e anche per santa croce. Questo permise all’ordine di istituire più chiese, più monastri , più cattedrali e di commissionare opere importanti.

Costruzione di un grosso salone: per ospitare personaggi illustri

Primo giardino 1400 spazioso ma ancora goticheggiante 

Molte opere distrutte o sostituite ma fra le opere più importanti presenti che ricordiamo 

Paolo uccello e i suoi esperimenti di prospettiva con “storie del la Genesi e Diluvio universale” 

Masaccio con la “trinità”

Ghiberti  con l’effige di Leonardo Dati e la tomba dell’ambasciatore di Costantinopoli

E il cristo di Brunelleschi,probabilmente la risposta al cristo ligneo di Donatello 

Ad Alberti inoltre viene commissionata la facciata da Ruccellai. Ruccellai a causa del pulpito di pietra commissionato da Brunelleschi discute con un’altra famiglia nobile ma ha la meglio.

Alberti concilia lo stile gotico”pur sempre fiorentino” con lo stile classico rinascimentale : parte superiore . 

Divide le due parti da una cornice caratterizzata da figure geometriche quadrangolari . Senga l’altezza della navata centrale dividendola con lesene e in mezzo a due di esse vi colloca un rosone.

La cappella maggiore viene realizzata per contenere l’immagine della madonna della Pura, una effigie che avrebbe fatto il miracolo di dire ad alcuni bambini che giocavano di pulirla. L’altrare maggiore passò dalla cura di una famiglia nobile all’altra : Ricci,Sassetti e Tonabuoni. I ricci non avevano abbastanza denaro i Sassetti  volevano inserire nella chiesa vicende della vita di San Francesco. Tornabuoni investì ingenti somme nella cappella e affidò a Ghirlandaio il compito di affrescarla ( le opere del ghirlandaio erano distanti da quelle di masaccio). C’era un palese gusto per il laico anche se il tema era religioso. 

Altre opere : 

Cappella strozzi

Lavabo di Giovanni della Robbia 

Con la fine del ‘400 ci fu un calo di interesse per la cappella a causa di Savonarola e a causa dell’interesse per le altre cappelle. Santa Maria Novella era comunque uno dei luoghi di celebrazione religiosa più prestigiosi.

PALAZZO VECCHIO o Palazzo della signoria investe importanti funzioni di tipo politico nella città. 

La sua ricostruzione o modifiche eventuali istituite su di lui dipendono dai finanziamenti disponibili e dai soldi ottenuti da multe o tesse speciali, più che dagli investimenti privati.

Dall’aspetto spicca subito il bugnato irregolare e le pareti difensive. Palazzo vecchio non subì rilevanti cambiamenti prima del 1416, Era dotato di una loggia esterna per le cerimonie pubbliche e probabilmente di una scalinata che collegava il piano terra al primo piano. Nel 1416 fu presa la statua in marmo del David di Donatello, per porla nella loggia del cortile. Il cortile ai tempi spiccava, non c’erano gli uffizi ma modeste costruzioni. 

Michelozzo si occupò delle modifiche salienti: scalinata interna, apertura passaggio ad archi , ristrutturazione sale dei funzionari e la decorazione di esse. Non ci furono molti finanziamenti e le opere venivano interrotte e poi riprese a seconda della disponibilità di denaro.

Quando poi fu acquistato il David Bronzeo del Verrocchio, si inaugurò un nuovo momento creativo. La sala superiore fu divisa in sala delle Udienze e Sala dei Gigli e al Ghirlandaio,Filippino Lippi e Perugiono fu affidato il compito di decorarla(anche se si dovettero sacrificare delle finestre per murarle). Si crede anche che Leonardo avesse ricevuto  la commissione di una pala d’altare che non finì anzi non iniziò mai. 

Con la congiura dei pazzi il palazzo vecchio si ispirò per una pittura murale dei congiurati (by Botticelli) sopra il muro dietro la Dogana. Doveva essere un monito ai traditori .che furono impiccati.

Nel 1494 dopo la cacciata dei medici molte opere furono portate da palazzo Medici a palazzo vecchio, per esempio 3 fatiche di Ercole di Paolo Uccello e il David di bronzo di Donatello , Assieme a  Oloferte e Giuditta. Erano il simbolo della liberazione dagli oppressori. La sala del consiglio inoltre fu allargata in modo da poterci far entrare un numero maggiore di cittadini, come stabilito dalla nuova legge. I libri dei Medici furono dati a San Marco in garanzia di un prestito per la ricostruzione del palazzo che si arricchì anche delle opere d’arte della cappella dei Medici. Savonarola ebbe un ruolo molto attivo nella ricostruzione e nell’investimento dei fondi: fu premiato con un’esecuzione pubblica 1498 avvenuta davanti a palazzo vecchio. 

L’arte del 1400 non riguarda solo la pittura , ma anche la scultura.  La scultura fino ai primi anni del 1400 e anche oltre è strettamente funzionale all’architettura secondo il gusto gotico di arredare le facciate delle chiese con statue, rilievi e stiacciati. Con i primi anni del 400 si senti la necessità di risolvere questo gusto (pensiamo a Orsanmichele), d’altro canto il gusto per la scultura si evolve, quindi il rinascimento procurerà l’apprezzamento di statue libere e di rilievi e privi di cornice . La scultura si divide in sezioni e funzioni. La scultura era principalmente di funzione sacra, anche se abbiamo testimonianza di opere commissionate da privati o destinate a strade pubbliche, che ora sono chiuse in musei e decontestualizzate. Opere comunque molto pregiate. Per quanto riguarda la scultura monumentale, c’era un discreto gusto per i crocifissi di bronzo o di legno, anche di marmo a grandezza naturale situati in luoghi importanti della chiesa. Di minore richiesta erano altre figure religiose come la madonna col bambino e i santi. Molto richiesti erano san Giovanni e Maria Maddalena, ma nel tardo 400 anche la pietà. 

Tralasciando le figure a tutto tondo teniamo conto che ai tempi erano molto di moda i  busti dei santi, che potevano essere conservati in un luogo privato oppure usati come reliquiari. Il materiale e le caratteristiche variavano in base ai soldi a disposizione e al commissionario. Molto frequenti erano poi le statue di cera a grandezza d’uomo , potevano essere creati anche arti di cera a grandezza naturale ed esposti sulle tombe. Le statue di cera smisero di piacere nel tardo secolo, perché di cattivo gusto e eccessive, a quanto sembra le chiese e i luoghi di culto pullulavano di statue di cera, esistevano infatti botteghe specializzate. 

Molto economici e spesso tradizionali per l’utilizzo della cornice sono le sculture in terra cotta invetriata , che per la loro economicità e bellezza .  Le opere più fastose e magnificenti erano le opere funebri, sarcofagi, monumenti però destinati a un numero ristretto di personaggi celebri. 

L’interno delle chiese era un luogo atto alla scultura e alle sue forme, a partire dai pulpiti , dai tabernacoli, dai palchi fino ai lavabi e alle acquasantiere. Adibita alla scultura poteva essere anche la cornice di una pala d’altare , un lavabo una acquasantiera, con soluzioni molto interessanti e creative. Ma assieme alla scultura dell’edificio abbiamo piccole prove di oreficeria e bronzo. Rilievi potevano essere applicati alle campane, intorno al pulpito . I calici , i candelabri, gli strumenti per la liturgia e i crocifissi potevano essere oggetti graziosi e raffinati. Fra questi oggetti vi era una lastra di bronzo chiamata “Pace” usata nelle liturgie dal sacerdote. Questi oggettini, piccoli particolari reliquiari, porta volumi sono diventati fondamentali per avvalorare il prestigio di una chiesa. 

La scultura si occupava anche di opere private , o meglio di commissioni private, che tuttavia sono molto meno numerose e meno documentate delle opere sacre. Sappiamo che commissioni private, rilievi e statue erano destinate a essere messe in luoghi pubblici  cittadini, e già questo è un grande progresso, ma col passare del tempo ci fu un ‘evoluzione dei gusti e delle mode che portò ad apprezzare il busto ritratto. Il busto ritratto di ispirazione classica era tornato in auge un po’ per la suggestione per la classicità, un po’ con lo scopo do commemorare o ricordare fisicamente uomini illustri. I primi busti erano legati ai morti, infatti erano realizzati in bronzo o in marmo e potevano riferirsi a calchi su corpi reali, in realtà col passare del tempo la questione si complica e l’uso dei busti funerari viene sostituito dai busti ritratto. Desiderio da Settignano, Mino da Fiesole, Donatello sono pittori illustri in questo campo . E’ difficile capire perché venissero istituiti questi busti, se per celebrazione di morti o anche per ricordi. Abbiamo numerosi busti di fanciulle e san Giovannini (potevano essere anche altari destinati a zone di culto). 

Per quanto riguarda i soggetti profani il più famoso era il David, corrispondente dell’uomo che vince per virtù, non è un caso che Verrocchio, Donatello e infine Michelangelo si cimentino in questa figura, ognuno però con una propria interpretazione . Il corrispondente di David al femminile è Giuditta. Altre figure usate come addobbo sono i piccoli putti che entrano a far parte delle fontane. Nella seconda parte del rinascimento prendono piede anche figure  come Bacco  ed Ercole. Sempre nella seconda parte del rinascimento abbiamo un contatto più intenso degli artisti con le opere antiche(si moltiplicano gli scavi e le richieste di ristrutturazione e integrazione)arriviamo addirittura a lo smercio dei falsi. 

Molto diffuse erano anche le immagini scolpite delle madonne , di varie qualità e dimensioni.

Assieme a oggetti monumentali abbiamo piccoli oggetti raffinati e decorativi, di cui purtroppo non sempre ci sono testimonianze o contestualizzazione adeguate. 

Gli oggetti sono le decorazioni da caminetto(stemmi o busti dei signori), anelli per l’attracco di cavalli e carrozze, raggi fiaccole, posate , armi e orpelli, lavabi e fontane. Fra gli oggettini più sfiziosi abbiamo le medaglie : alcune di esse riprodotte secondo il gusto antiquario altre invece riguardavano figure dell’epoca come Lorenzo dei medici( Bertoldo rivolta dei pazzi) e  i medaglioni raffiguranti Savonarola . Oltre ai medaglioni grande moda erano le placchette, spesso di valore ornamentale e poste sopra oggetti, da cui al giorno d’oggi troviamo divise. Le armature erano abbellite e indorate  come le spade, ma di testimonianze materiali ne sono rimaste poche. Di particolare raffinatezza sono gli elmetti celebrativi che potevano contenere anche figure a tutto tondo.

La pittura monumentale soprattutto destinata alla chiese aveva un valore più che estetico. Era una specie di libro di testo, che stimolava alla riflessione chi era informato e che spiegava aspetti delle scritture a chi non possedeva libri o addirittura non sapeva leggerli. La pala d’altare è tipica del 400 in quanto lo spazio è unico e i personaggi sono proporzionati, tuttavia abbiamo molti polittici anche nel rinascimento. L’usanza era di continuare a rimanere nel solco della tradizione quando si aggiungevano opere a una chiesa gotica . inizialmente non c’era molto interesse per la relazione pittura architettura, ma vi era più interesse nei soggetti , nei cicli narrativi e nel loro numero. Col passare del tempo non solo nacque l’esigenza di contestualizzare il dipinto nello spazio ma la necessità di inserire lo spazio nel dipinto. Abbiamo numerosi esempi di strutture architettoniche sfruttate dal dipinto come cornice , illusioni e inserzioni dell’architettura all’interno del dipinto.  Anche le vetrate erano parte di questa compenetrazione fra arte e struttura, perché da esse dipendeva la luce e il colore dei dipinti interni. Le vetrate erano commissionate a pittori e scultori. 

Altri aspetti della pittura monumentale erano : dipinti in onore di personaggi famosi, magari celebrazioni funebri o disegni di statue funerarie (Pippo Spano) e la pittura murale dei chiostri. I chiostri spesso dipinti sulle sovrapporte e nell’entrata offrivano condizioni ideali al creatore e  al fruitore, lontani dalle intemperie. Allo stesso modo proliferarono gli affreschi murali dei refettori, mense dei monasteri e conventi(con cicli continui e ripetitivi oppure solo con temi singoli). Accanto alle pitture murali conventuali abbiamo le pitture dei cortili dei conventi spesso fatte sulle arcate, ognuna magari con un proprio tema. Uno dei grandi passi avanti nel 1400 fu : il fatto che i committenti fossero rappresentati a grandezza naturale, la preferenza per temi singoli più che storie. 

La pittura su tavola in voga nel rinascimento era la pittura dedicata alla pala d’altare. In realtà molte pale d’altare che abbiamo sono decontestualizzate e anche se si sono conservate ne loro contesto, sono comunque lontane dalla visione che ne potevamo avere. Dobbiamo sforzarci di interpretare al meglio quelle rimaste. Partiamo dal concetto che col tempo è cambiata la forma e il gusto per la pala d’altare. Da una forma quadrata a una di base quadrata sormontata da una lunetta. I temi delle pale sono spesso dedicati alla mandonna(natività, sacra conversazione,annunciazione) ma anche altri temi erano molto usati(deposizione e crocifissione). La crocifissione poteva essere rappresentata in piccolo per evitare di commissionare un cristo scolpito. A volte la pala d’altare dipendeva dalla chiesa e dal suo nome. Le pale potevano essere dipinte da due lati o dipinte e scolpite. Sotto a ogni pala veniva inserita una predella con scopo narrativo. La predella è una serie di piccoli episodi racchiusi in “fotogrammi” quadrati, che oltre che a contenere figure relative al soggetto della pala potevano contenere lo stemma o il simbolo o il nome del commissionario. La predella era il luogo in cui l’artista poteva sbizzarrirsi e sperimentare, ma solo pochi intellettuali coglievano le originalità e innovazioni eventuali. Oltre alle predelle potevano trovarsi nelle chiese quadri, nel vero senso della parola, di temi disparati con le varie figure dei loro commissionari. I temi dipendevano dalla moda e dalla situazione per esempio durante la peste predominava il tema di san Lazzaro ed era molto frequente L’arcangelo Gabriele perché patrono dei viaggi(del viaggio di Tobia). Il giovane fiorentino quando diventava adulto si avviava per intraprendere la sua carriera. Oggetto particolarmente interessante è il paliotto che poteva essere di tavole dipinte, di stoffa ricamata o di rilievi in metalli preziosi e veniva messo sul lato esterno dell’altare. Se dipinto in tavole il palietto non era particolarmente prezioso, ma veniva commissionato da pittori mediocri. Nella chiesa potevano esserci anche opere di carattere devozionale privato, ottenute dopo lasciti di testamento, si riconoscevano per le piccole dimensioni e la forma rotonda. Anche la pace oltre ad essere scolpita poteva essere dipinta. 

Particolarmente preziose erano le miniature dei testi, e famosi i miniatori(soprattutto a Padova) e i copri organo.

I paramenti, le bandiere e gli arazzi erano indispensabili per  l’epoca rinascimentale. La loro commissione era affidata a pittori distinti e famosi, in più doveva essere una produzione in serie dato che venivano frequentemente usati . Dalle confraternite religiose alle famiglie nobiliari, l’arazzo e lo stendardo erano una questione seria come le tipologie: 

Stoffa dipinta

Legno dipinto(anche bifronte)

Stoffa ricamata

Tela dipinta 

Le occasioni per arazzi e vestigia erano frequentissime matrimoni, trionfi , funerali, liturgie. 

Ovviamente pochi di questi oggetti hanno conservato il loro contesto e noi possiamo soltanto ricostruirlo o immaginarcelo in base  alle testimonianze (scritti e dipinti). 

Appartengono a questa categoria anche i vestiti e i paramenti liturgici, i ricami su si essi non solo potevano rappresentare una figura ma anche un ciclo narrativo. La moda dei privati era già di per sé molto sfarzosa. Il paliotto poteva essere ricamato invece che scolpito e dipinto. 

Nelle case private le decorazioni riguardavano soprattutto i soffitti e le pareti, erano prettamente di tipo decorativo e seguivano le mode. Potevano essere applicate direttamente alla parete oppure a tavole di legno. Il loro scopo era l’illusione e il prolungamento degli spazi(sui muri vengono dipinti squarci di nature idilliache). Col passare del tempo si sviluppò anche il gusto per i temi profani e mitologici. Di particolare interesse per l’analisi di questo tipo di pitture murali è il palazzo Medici, ma un esempio può essere anche la sala dei Gigli con gli affreschi degli uomini illustri a palazzo Vecchio. Fra gli affresca tori di interni più famosi citiamo Benozzo Gozzoli. Per decorazione di interni si intendono anche i cassoni e i mobili (in cui spiccava Lo Scheggia fratello di Masaccio) . I paramenti e le decorazioni erano su imitazione di quelli delle fiandre. La decorazione di case – ville era legata anche  alla decorazione delle cappelle. I materiali scelti per queste erano più modesti  perché con la luce era facile ingannare. 

Fra le produzioni profane nelle case vano molto  di moda i dipinti su tela che variano da uso a dimensione. Variano da 

Dipinti su larga scala che sostituiscono pitture murali 

Dipinti di media dimensione e atti a decorare i mobili 

Dipinti di piccola dimensione collocati in zone qualunque della casa. 

I grandi dipinti realizzati su tela, ma anche su tavola erano di grandi dimensione. Venivano sostituiti ai dipinti murali. I temi erano disparati ma generalmente prevaleva il tema mitologico o poetico. 

Si parla di tele dipinte perché probabilmente la tela era più economica e spesso si parla di tele delle fiandre anche se probabilmente erano imitazioni. Tutti questi dipinti erano disposti secondo un ordine e collegati gli uni agli altri, purtroppo però molti di essi andarono persi oppure sono stati decontestualizzati. La casa di Lorenzo dei medici è un ottimo luogo di testimonianze. Un esempio di queste tele sono le opere di paolo uccello   che furono trasportate da palazzo medici a Palazzo Vecchio .

Oltre a questo tipo di dipinti ricordiamo quelli ad altezza d’uomo destinati alla decorazione dei mobili dai colori allegri e vivaci. Abbiamo numerose tipologie di questi “mobili” affidati fra l’altro a importanti pittori. Le tipologie variano in base alla funzione: 

Potevano essere telai di un letto

Testiere 

Cassoni 

I CASSONI erano i più importanti e singolari, le decorazioni mutavano in base alla moda ed erano pregiate e preziose. Accanto alla pittura potevamo trovare rilievi e decorazioni in stucco dorato. Il cassone era destinato alla giovane sposa per inserire corredo e vestiti. I temi erano mitologici, poetici, mitici ma anche legati alla stessa vita del “commissionante” per esempio potevano persino esserci immagini degli sposi nudi all’interno. Potevano però essere contenuti allegorici adatti al cassone di suore e monache. Il cassone veniva dipinto con una scena per lato anche se in vecchie versioni abbiamo più scene per lo stesso lato. Gli angoli erano decorati di una cornice fittizia con sopra apposti gli stemmi del casato. 

Non si parla solo di cassoni esistono anche opere più piccole di gusto collezionistico e di disparate collocazioni molto in voga . Fra queste 

I deschi da parto- piatti tondi o poligonali per celebrare la nascita di un bambino e fra l’altro erano ereditari.

Scatole dei dolci per i matrimoni.

Piccole immagini devozionali che potevano essere donate anche alle chiese. 

Le sale dove venivano celebrate feste o conferenze probabilmente erano più modeste. 

I ritratti a partire dagli anni trenta del ‘400, i ritratti di tipo pittorivo(vs quelli scultorei) amndarono sempre più in voga. Non si sa con precisione quando un ritratto fosse richiesto, fra i motivi più probabili e frequenti abbiamo però i matrimoni. A differenza dei busti ritratto i ritratti pittorici erano fatti con la persona in vita e quindi quasi mai commissionati per monumento funebre. 

I primi ritratti ritraevano il soggetto di profilo( si pensi a Piero della Francesca) e si concentravano sul committente piuttosto che sullo sfondo. Col passare del tempo e con il venire a< contatto dell’arte fiamminga iniziò il profilo di tre quarti e iniziò l’abitudine di disegnare la figura inserita in uno spazio (spesso uno spazio architettonico classico e andò sempre più di mode il mezzo busto. Leonardo inserisce elementi paesaggistici molto realistici dietro le spalle di Ginevra de Benci, ma lo aveva fatto anche Piero della Francesca, il paesaggio era ciò che coglieva l’occhio umano nel pieno della sua ragione. Di grande novità inoltre era il ritratto d’artista che ci permette id sapere e conoscere i volti di molti artisti dell’epoca. 

Accanto ai ritratti e ai quadri domestiche di medie dimensioni, non dimentichiamo di collocare quelli di dimensioni ancora più piccole che non avevano collocazioni precise e che erano devozionali. Potevano essere inseriti in piccole nicchie della casa , potevano essere trasportati(dittici, tavole) e variavano per forma e dimensione, soprattutto per la cornice molto più fantasiosa delle opere con collocazione. Queste piccole opere offrivano grande libertà al pittore che poteva essere sia mediocre che raffinato, a seconda delle esigenze. Le mode in ambito devozionale rimasero sempre più o meno constanti, anche perché gli oggetti venivano ereditati. L’immagine più frequente era della madonna .Le cornici a cui si ispiravano maggiormente erano tabernacolari e le forme che predominavano erano il tondo e il colmo. 

In quelle più piccole da 10 a 15 cm c’era una cura pedissequa dei particolari e questa cura rimase nei secoli. Il soggetto era la madonna o a figura intera sul trono o a mezzo busto

Da 20 a 50 cm i temi erano vari, le cornici erano tabernacolari ma potevano avere anche timpani, la madonna era raffigurata o sul trono, o su cuscini(imitazione della madonna dell’umiltà) o ancora erano disegnate in spazio semichiusi semi aperti o con drappi portati da angeli. Non sempre veniva eseguito lo sfondo, dopo tutto erano devozionali quindi non dovevano essere realistiche. 

In fine vi erano le grandi tavole dai 50 ai 100 con lo stesso tema predominante. Di tanto in tanto poteva essere richiesta qualche commissione del patrono, ma ancora più spesso venivano richieste annunciazioni. 

Rientra in questo tipo di arte la tappezzeria di stoffa decorata. Stoffe scure decorate di fiori animali e frutta, probabilmente di origine fiamminga ma poi ripresi dai Fiorentini. Non erano molto pregiate ed erano usate anche per pancali e testiere di letto. 

Più pregiati erano gli arazzi ricamati, che venivano acquistati e importati direttamente dalle fiandre. Gli arazzi erano preziosi e venivano tirati fuori solo in occasioni speciali. I temi erano principalmente profani (se l’uso era domestico) ed erano o temi mitologici o medievali allegorici o cortesi, alcune volte militari e cronachistici. Esistevano naturalmente anche arazzi a tema religioso. 

Interessantissimo sarebbe conoscere non solo l’aspetto interno delle case, ma anche quello esterno. Di esso si è conservato poco o niente, ma grazie a fonti letterarie e pittoriche ci si può immaginare 
quali tipi di decorazione si incontrassero. 

Per i palazzi pubblici, ma a volte anche quelli privati, era prevista una decorazione che poteva avere disparati temi, da quelli religiosi a quelli politici relativi al luogo. Il tema più frequente era San Giovanni perché partono della città. Le decorazioni spiccavano sia per la modestia delle case grigio brune intorno , sia perché siamo in un epoca in cui la figuratività era ancora fondamentale per raccontare le storie alla gente comune. Per quanto riguarda le case private , esistevano spazi non pubblici, ma ben visibili al pubblico con scene istoriate . 

Logge e non  solo , agli angoli delle strade nei luoghi di culto venivano inserite delle opere di vario tipo, anche statuette di cera. 

Le feste e Le celebrazioni

Le feste e le celebrazioni erano grandi occasioni per tutti i tipi di artisti(dagli scultori ai tessitori e gli architetti). I Fiorentini in particolare erano esaltati per essere gran festaioli. Le grandi celebrazioni erano di origine sacra, con l’andar del tempo alcune di esse assunsero un aspetto profano e gli elementi laici e religiosi si fusero. La festa più rinomata e famosa era la festa di san Giovanni (il 24 giugno) celebrazione del patrono di Firenze. In primis spiccavano i nuvolari che erano impalcature sorrette da uomini robusti che rappresentavano nuvole di stoppa e dentro a queste un uomo si mascherava da patrono di una confraternita e dei bambini su aste di ferro mobili facevano gli angioletti. Per strada si poteva trovare di tutto e di più. Finti martiri e Martirii , giganti e santi. Quasi come un carnevale. Le città soggette a Firenze portavano carri trionfali sculture o tavole dipinte (una sorta di omaggio). Nel 1500 l’idea trionfale si acuì tanto da accettare all’interno delle manifestazioni anche soggetti classici (imperatori romani). La cera donata per queste manifestazioni veniva in parte usata e in parte rivenduta per introiti statali. Infine un carro sparava fuochi d’artificio durante la celebrazione. 

Altra festa sfarzosa e allegra era il carnevale, per il quale venivano scritte canzoni e poesie(conserviamo quelle di Lorenzo dei Medici) e per il quale venivano ideati costumi fantasiosi e originali. I temi erano prevalentemente pagani. Fra i pittori più carnevaleschi il vasari ci testimonia Filippo Lippi.

Per le cerimonie di benvenuto, per i costumi c’erano più limiti, eleganza più che fantasia. In questo caso era Firenze che omaggiava un potente e per farlo ricorreva a strutture ornamentali effimere inserite nelle strade (archi di trionfo- facciate in stucco- riproduzioni di statue equestri e addirittura della colonna Traiana) . Fra queste celebrazioni ricordiamo quella per papa Leone X uno dei Medici. 

Le giostre erano un’altra occasione di fare festa e costumi. Era anche occasione di fare e organizzare processioni per omaggiare le dame dei cavalieri e fare proposte di matrimonio. Le uniche fonti che abbiamo sono letterarie e parziali(bozzetti di disegni). 

Le armi . gli scudi, gli arazzi, le armature (dei cavalieri e dei cavalli) erano tutti elementi da decorare e in cui cimentarsi. Gli elmetti potevano avere anche decorazioni a tutto tondo. 

Anche le rappresentazioni teatrali prima sacre e poi profane erano un bell’impegno perché consistevano nell’utilizzo di meccanismi, scenari ed effetti scenografici molto naive ma pur sempre importanti per un epoca in cui L’immagine non aveva ancora sostituito lo scritto. 

Quando si parla di feste e di celebrazioni si deve tenere conto sia che queste sono il punto di contatto fra medioevo e rinascimento, sia che per metterle in atto era necessario l’investimento da parte di alcuni committenti. 

Le opere d’arte non sarebbero state realizzate senza committenza. La committenza aveva dei ruoli molto complessi nel 1400 , infatti in base alla committenza potevano variare il gusto e le esigenze. 

La committenza guadagnava nel commissionare opere sia per prestigio personale , sia per prestigio cittadino. Commissionare significava “sponsorizzare” la propria persona, famiglia, simbolo e guadagnare rispetto e ammirazione dai cittadini. C’era poi la componente religiosa legata alla salvezza dell’anima. 

Le commissioni erano o privati, molto ricchi e prestigiosi o  corporazioni, le quali rivestivano un ruolo politico importantissimo nella città. 

Le corporazioni erano molto potenti e ricche, sponsorizzavano le loro commissioni ,ma avevano complicate responsabilità, non solo commissionare opere ma occuparsi dell’artista, della suo officina,dei suoi assistenti a volte organizzare delle manifestazioni religiose. 

Ad ogni modo non tutto il denaro era messo di tasca delle corporazioni, potevano esserci delle donazioni da parte di privati o sanzioni di tasse speciali o utilizzo di multe.

Non tutto il denaro veniva impiegato in opere d’arte a volte c’era la necessità di usarlo per opere esterne o per l’esercito. Ad ogni modo lo stesso artista otteneva protezione dal consiglio in caso di mancati pagamenti o povertà. Nell’ultimo caso riceveva una pensione. 

Fra le commissioni più famose :

La parte Guelfa : cappella centrale del duomo, medaglione trinità 

L’arte di Calimala (mercanti della lana) Duomo,Battistero; OrsanMichele 

L’arte della seta San Marco e L’ospedale degli Innocenti 

Ogni opera (soprattutto anche le semplici statue del Orsanmichele) è frutto di uno sforzo da parte delle commissioni o privati cittadini per rimanere al passo con i tempi, mettersi in mostra e rendere visibile il loro stemma

Pensiamo però alle corporazioni anche come committenti privati, vale a dire committenti che pagavano artisti sia per decorare le loro sedi sia per farsi insegne e arazzi, ma anche per addobbare cappelle private.  

Piero dei Medici e Giovani Dei Medici

I figli di Cosimo non furono da meno del padre, anche se rispetto al genitore erano più interessati al collezionismo e a opere di piccolo taglio. I maggiori artisti di Firenze si rivolgevano a loro perché 

Cosimo era attanagliato dai numerosi impegni politici e architettonici. 

A Piero si attribuisce la commissione di numerose opere minori, pubbliche e private, l’attribuzione della cappella dei Magi a Benozzo Gozzoli e la commissione del Donatello di bronzo del Verrocchio. 

Piero però descritto da Machiavelli non tanto come un vero mecenate quanto un ponte di cultura fra Cosimo e Lorenzo. 

L’atteggiamento della committenza può essere racchiuso entro specifiche linee guida che potremmo sintetizzare in 

1)Sete di gloria. Vi era la volontà di farsi conoscere di apporre i propri stemmi alle opere commesse e di inserire il proprio ritratto nel quadro, A volte potevano esserci discussioni circa la collocazione degli stemmi.

2) Salvezza dell’anima .

3) Amore per l’arte(questa componente fu sempre più evidente col passare del tempo)

I primi due punti sono legati ancora a una prospettiva medievale , per cui il sacro e il profano erano intimamente collegati.

Generalmente i signori commettevano cappelle private o altari, in cui potessero celebrare messe o collocare preziose pale d’altare. Nella cappella privata venivano collocate anche le tombe di famiglia, sulle quali poteva essere apposto qualsiasi materiale celebrativo(elmi, armi,trofei). Le cappelle passavano di famiglia in famiglia, questi passaggi sono sopravvissuti ancora ora. 

La navata centrale era sempre compito di un ricco committente, mentre la facciata spesso rimaneva incompleta e trascurata perché considerata inutile ai fini di gloria. 

I meno ricchi e potenti potevano comunque commissionare piccole opere come oggetti devozionali o lavabi. 

A volte i rapporti di committenza potevano consistere in una serie di obblighi , per esempio celebrare una messa di suffragio in un determinato giorno o impegnarsi a mantenere in certo rapporto fra i committenti e i beneficiati. 

Il finanziamento non era una questione così semplice, ovviamente i mercanti avevano a disposizione ingenti capitali, ma non sempre erano sufficienti e spesso si ricorreva a multe , tassazioni in più e a finanziamenti di corporazione. 

La piccola borghesia contribuì al mercato dell’arte per il privato gusto per l’eleganza e il particolare. Mobili oggetti devozionali, logge , giardini murales erano tutti sintomi del rinascimento, seguiti da un forte senso del collezionismo. Martelli collezionava opere di Donatello e aiutava e ospitava l’artista. La passione per il collezionismo portò a un rinnovato rispetto e una rinnovata tolleranza nei confronti dei pittori e dei loro capricci.  

Lorenzo Dei Medici si ritrovò a capo del governo della città a soli 21 anni. Nonostante la giovane età si dimostrò in gamba, soprattutto contro i suoi avversari che credevano di potersene approfittare. La congiura dei Pazzi fu fatale per Giuliano, ma la vendetta di Lorenzo fu tremenda, tanto che il papa non apprezzò l’accaduto. Il grande mecenate matura all’età di trent’anni. Sposato con una nobile romana Lorenzo commissione opere d’arte private : statue a grandezza naturale, statuette, fregi (compianto crocifissione di Bertoldo- fregio per camino ispiratore di Michelangelo), Verrocchio statua bronzea bambino e il delfino, inoltre grazie a lui Benozzo riuscì a terminare gli affreschi al campo santo. Lorenzo non ama commissionare costruzioni (al massimo un convento fuori della Porta di San Gallo). Lorenzo è un gran collezionista di placchette e oggettini di piccolo taglio. Il suo collezionismo si estende dalle medaglie(alcune delle quali fatte da Bertoldo) e piccole opere pregiate anche antiche. Se vogliamo però riconoscere l’importanza di Lorenzo dobbiamo analizzare il rapporto che ebbe con i pittori: un rapporto speciale di incoraggiamento e amicizia. Lorenzo sapeva concetti d’arte e poteva giudicare un opera in maniera corretta. Negli anni ottanta del 1400 mise Bertoldo a capo  della sua scuola di artisti(la ex residenza della moglie morta). Purtroppo il figlio Piero non fu altrettanto sapiente e considerò Donatello un semplice artigiano(aneddoti raccontano gli avesse fatto scoplpire un pupazzo di neve), al contrario Giovanni, il futuro Papa leone X seguì le orme del padre. Altro grande mecenate fu Pierfrancesco Lorenzo che commissionò la primavera di Botticelli, la nascita di Venere e Atena e il centauro. 

Nella seconda metà del 1400 un grande commissionario fu Sassetti. Il quale fu anche consigliere di Piero dei medici. A Sassetti si ricollegano un gran numero di opere architettoniche  e un palazzo privato molto fastoso, a quanto pare vi erano due cappelle private. Sassetti aveva cercato di ottenere il patronato a Santa Maria Novella, ma questo gli era stato ritirato a causa delle divergenze di idee fra lui e i frati Domenicani. Egli voleva inserire storie del cilco di San Francesco, per cui il possesso passò a Tornabuoni il quale fece affrescare  da Ghirlandaio. Su questo fatto Vasari racconta un gustoso aneddoto: Il Tornabuoni infatti aveva negoziato con i Ricci il patronato per la cappella perso dal Sassetti. Riporta il Vasari un aneddoto circa i patti tra Tornabuoni e Ricci: quest'ultimi avevano spuntato nel contratto che il loro stemma figurasse comunque "nel più evidente et onorato luogo che fusse in quella cappella"; il Tornabuoni però alla fine lo fece inserire solo dismessamente nella cornice della pala d'altare presso il tabernacolo del Sacramento, che nonostante tutto venne dichiarato luogo "evidente et onorato" al magistrato degli Otto, essendo sopra al contenitore delle ostie e quindi di Cristo stesso.

Sassetti si dedicò a santa Trinità luogo di riferimenti classici(all’architettura classica), ma anche fiamminga.  

Riguardo all’arte fiamminga ricordiamo un grande committente, Tommaso Portinari, commissionario fra l’altro del grande trittico Portinari (con una adorazione dei magi centrale e ritratti laterali) . Tommaso Portinari era a capo del banco dei medici, non che grande estimatore delle opere fiamminghe di Eyk , wan der weiden e Wan der Goes. 

Fra altri committenti ricordiamo Filippo strozzi figlio di Palla strozzi che tornato a firenze cercò di stringere amicizia con lorenzo e si dedicò subito a due imprese, una cappella privata a Santa Maria Novella e il palazzo privato. Alla sua morte sancì nel testamento che , se la moglie non avesse finito l’operato, Lorenzo e l’arte di Calimala erano autorizzati a portargli via gli averi. Effettivamente però lasciò alla vedova un bel impegno finanziario, poiché vi furono dei ritardi.

Accanto all’atteggiamento dei committenti nei confronti dell’arte è necessario analizzare anche la reazione dei fruitori. Sappiamo che l’arte con tutte le sue categorie era accessibile a una buona parte di Borghesia, ma in realtà solo pochi erano in grado di coglierne tutti i significati. I committenti a volte erano rozzi o si basavano su semplici mode. La moda al tempo era fondamentale perché determinava il quadro. Singolare è il fatto che vasari decida di Scrivere un libro sulle vite degli artisti, in primis perché viene riconosciuta in loro un dignità diversa da semplici artigiani, in secondo luogo perché significa che una tradizione orale aveva conservato, credendoli interessanti, i vari aneddoti episodi. In realtà all’inizio del 1400 pochi committenti erano disposti ad accettare i capricci degli artisti, fra questi Cosimo e Lorenzo che li fecero addirittura seppellire dignitosamente e li introdussero in casa loro come graditi ospiti. Non si può dire altrettanto per il figlio di Lorenzo. La consapevolezza del valore artistico di un pittore garantiva ad esso fama, denaro e buona pubblicità anche fuori da Firenze. Ma la dignità e il genio artistico venivano guadagnati dagli artisti che sapevano superare le convenzioni e i problemi del secolo. Erano mosche bianche e precursori, ma dovevano essere sostenuti da un signore, infatti non tutti i committenti amavano le avanguardie e le sapevano apprezzare. Col passare del tempo la tendenza artistica fu quella di preferire le soluzioni al soggetto, vale a dire sperimentare e creare piuttosto che curarsi del soggetto religioso. Questo non fu un fatto particolarmente gradito a Savonarola il quale con le sue predicazioni procurò la distruzione di molte opere. Tuttavia la tendenza negli anni successivi fu sempre più rivolta al bene artistico privato, all’eleganza e al collezionismo. 

Alcuni libri utili 

Vasari 

Antonio Billi 

Landino.

Gli artisti le corporazioni e le Botteghe 

A Firenze si conta un gran numero di botteghe, superiore ai nomi conosciuti, persino superiore ai beni di consumo primari. Ci sono più botteghe che macellerie. Questo non può significare altro che assieme alla massiccia presenza c’era una grande richiesta. Purtroppo un gran numero di anonimi non ha lasciato opere, oppure ha lasciato opere senza il loro nome, quindi le attribuzioni sono state fatte ai più famosi maestri o alle più famose botteghe. Il lavoro dell’artista era un lavoro da artigiano, gli artisti si iscrivevano a specifiche corporazioni o sottocorporazioni che potevano apparentemente non avere a che fare con loro: gli speziali e i medici erano le corporazioni dei pittori; la corporazione della lana era quella degli orefici(collegata ai tessitori di oro) e infine una delle poche corporazioni “individuali e indipendenti” era quella del legname e della pietra collegata agli scultori. L’architetto non era nemmeno considerato un mestiere, ma si poteva effettuare il compito di un architetto dopo un apprendistato da artigiano. Ogni artista possedeva più di una bottega, alcune potevano essergli commissionate dalla corporazione e le botteghe venivano passate di padre in figlio. Fare l’artista era un mestiere ereditario. Ogni artista doveva obbligatoriamente iscriversi a una corporazione, con una tassa, se l’artista non era fiorentino la tassa veniva raddoppiata. Era questo un metodo per proteggersi dalla concorrenza estera, anche se sappiamo che a Firenze vi erano numerosi insediamenti di artisti Tedeschi e Fiamminghi.  Vi erano delle regole che impedivano di essere in più corporazioni ma allo stesso tempo esistevano degli accordi per cui si potesse stare in due corporazioni o si potesse fare un passaggio. Col passare del tempo il rapporto fra corporazioni e l’obbligo di iscrizione divenne sempre meno vincolante.  C’erano anche delle alternative, confraternite religiose come quella di san Luca a cui apparteneva Luca della Robbia e Ghiberti oppure ordini monastici (Beato Angelico per i domenicani). Gli ordini monastici potevano conservare tecniche segrete di pittura o potevano insegnare particolari stili di Miniatura. Teniamo conto che anche le botteghe per sopravvivere e distinguersi tramandavano segreti di tecnica. Anche Filippo Lippi era un frate, tuttavia per una storia con una monaca dovette rinunciare all’ordine.  Gli artisti difficilmente lavoravano da soli , a loro sostegno vi era un equipe più o meno numerosa di aiutanti. Alcuni artisti erano specializzati, altri poliedrici e versatili. Il secondo tipo a cui si riconducono Michelangelo e Leonardo . Michelangelo fra l’altro fece un impresa grandiosa(fra le sue varie) riuscì a dipingere la cappella Sistina da solo (solo con l’aiuto di un addetto ai colori). Questo perché i disegni preparatori non erano la fine di un’opera, ma poteva sempre decidere di compiere delle  variazioni. Alcune volte però l’allievo poteva finire per superare il maestro, è questo il caso di Leonardo per molte opere del Verrocchio. Non è facile capire dove arrivi il lavoro dell’allievo e quello del maestro perché spesso collaboravano, non solo in opere di grande mole, ma anche in piccoli oggetti. 

Ovviamente prima di eseguire una scultura lo scultore doveva e poteva servirsi di bozzetti, in genere di materiale tenero come gesso o cera di varie  grandezze e in scala. Molti di questi bozzetti sono stati gettati, per fortuna ne sono rimasti alcuni (grazie ai collezionisti) e ai pittori. I bozzetti potevano essere costruiti per aiutare anche i pittori nel disegno. La statua veniva scolpita in abbozzo dagli aiutanti e poi il maestro si occupava  dei particolari (non solo scultorei, ma potevano essere anche coloristici) . Michelangelo in genere non solo lavorava da solo ma a volte voleva venire in contatto con il materiale grezzo che pare gli desse molta ispirazione. Per quanto riguarda i pittori era ancora più complessa la questione. I pittori infatti potevano cimentarsi in più tipi di pittura e potevano avere più o meno necessità di disegni e  cartoni preparatori. Abbiamo una grande quantità di disegni preparatori conservati, che possono esserci utili per capire come era strutturato il quadro, anche se nella prima metà del 1400 i disegni erano rari e su materiali quasi preziosi : tavole di polvere d’osso e pergamene, solo con la diffusione del foglio da disegno si risolse la questione. Contiamo poi che il disegno per un pittore dipendeva anche dal colore e dai materiali e gli strumenti come il pennello. Solo Cennini ci parla in maniera abbastanza esaustiva delle tecniche preparatorie , gli altri trattati in genere parlano della formazione dell’artista. In genere lo schizzo e il disegno preparatorio venivano presi da studi o ritratti (anche dal vero ). Il fatto di ritrarre anche dal vero fu sempre più frequente e influenzato dal il de Pictura che stimolava la riproduzione della realtà. La prassi era quella di disegnare prima la figura nuda e poi di vestirla. Il disegno era prima uno schizzo che indicava la composizione, poi venivano curati i particolari e infine veniva effettuato l’ultimo schizzo(anche in scala reale) con il calco poteva poi essere apposto alla tela o alla tavola(a volta alla superficie muraria). Uno degli esercizi degli assistenti era quello di fare da uno schizzo preparatorio il disegno finale o comunque seguire i vari stadi.  Dal pennino in argento si passò poi a usare il gesso e la penna , il che evitò di tinteggiare la carta. Lo studio del naturale e della anatomia veniva eseguito o su cadaveri (Michelangelo) o su modelli che venivano pagati. Lo studio del nudo reale, che consisteva nel disegnare le figure nude e poi nel vestirle , non era adatto ai più giovani ma era prerogativa dei maestri. Per Leonardo poi lo studio dei corpi andava oltre velleità artistiche ma arrivava a ricerche scientifiche. 

Oltre al disegno c’era il problema del dipinto . Il passaggio da disegno a dipinto era altrettanto complesso. Fra le grandi innovazioni del 1400 vi era la scoperta della pittura ad olio su tela e su tavola  accompagnato dalla pittura ad uovo. Il primo procedimento riguardava lo sfondo della tavola che poteva essere di gesso o di tela (se c’erano più tavole da unire ) e colla. Venivano poi curate le parti con la sfoglia d’oro e infine il disegno. Tracciato il disegno venivano create le zone d’ombra o col tratteggio o sfumando il pennello intinto di nero, infine erano apposti i veli di colore. In verità non abbiamo molte notizie su questi procedimenti, un po’ sono descritti dal vasari perché si sono conservati nella sua epoca, ma non sono comunque del tutto esaustivi e affidabili. 

In realtà a causa dei vincoli di elaborazione e organizzazione del quadro c’erano parecchi impedimenti artistici che impedivano a un artista di sperimentare e di essere innovativo(anche se poteva comunque esserlo ). Il committente , il materiale e i costi(a volte anche le cornici) erano letali per la creatività artistica come la intendiamo noi. Altra opera complessa e difficile era l’affresco. L’affresco (pittura su calce fresca) doveva essere eseguito in fretta e senza errori. I colori e i particolari a secco erano in genere poco belli esteticamente e poco duraturi. Sebbene l’affresco venga definito “virile” nel 1500 furono preferite altre tecniche perché poco pratiche nei particolari. Oltre che alla pittura e ai metodi teniamo conto dell’ateliè dell’artista e dell’arredamento: Leonardo prescriveva finestre a Nord e bordate di nero, per impedire luce eccessiva. C’erano poi attrezzature , come impalcature , funi perpendicolari e specchi necessari per controllare il procedimento e creare scorci o misurazioni adeguate. I colori poi erano fondamentali. La scelta dei colori influiva sul prezzo e l’effetto dei colori era fondamentale. I colori venivano ricavati da materiali, spesso spezie, per questo la corporazione dei pittori era quella degli speziali. 

Il pittore era un mestiere non dissimile da quello dell’amanuense, molti pittori erano figli di umili artigiani, molti ereditavano il mestiere, altri come Masaccio e Leonardo erano figli di notai. Il mestiere dell’artista non era male, era piuttosto redditizio. Il vasari ci commenta le propensioni degli artisti più celebri già in tenera età, probabilmente perché la scelta di diventare pittore veniva presa a 11, 12 anni. La maggior parte di quelli che spiccava non riceveva il mestiere per eredità ma appunto per vocazione. Il Cennini, ma anche il vasari ci parla di un apprendistato di 12 anni. In cui l’allievo partiva da garzone e diventava assistente. Naturalmente veniva pagato dai 6 ai 10 fiorini, a volte riceveva pagamenti anche in natura (in vestiti e generi alimentari). L’allievo viveva con il maestro e eseguiva esercizi sia di imitazione dal naturale , sia dei disegni di grandi maestri(Masaccio e Giotto).  Gli scultori facevano altrettanto , con la differenza che potevano usufruire di opere antiche come modello. Era molto difficile padroneggiare la scultura, molti scultori infatti vengono da esperienze di orafi. Il rapporto fra allievo e maestro era grande e spesso i con tatti rimanevano. Nel tardo rinascimento si diffuse l’abitudine di andare in viaggio a Roma al temine dell’apprendistato.

Il prezzo delle opere era inizialmente influenzato da tre fattori: dimensione,colori e tempo. Col passare del tempo divenne determinate anche la bravura. I prezzi e i tempi variavano dall’artiste e dal committente. Sui contratti abbiamo informazioni riguardo ai tempi e ai modi di pagamento, ma sono elastici e varianti. Di regola una pala d’altare variava dai 100 ai 200 fiorini , una pittura murale 15 -30 fiorini. Benozzo per gli affreschi del camposanto di Pisa fu retribuito solo 1200, il David di Michelangelo andò a costare 400 fiornini . Nel secondo rinascimento aumentarono i prezzi, ma questo dipese dal fatto dell’aumento del gusto per i particolari e  per i grandi cicli. Per capire i prezzi è necessario confrontarli con quelli della vita comune . Il prezzo di una casa(affitto annuo) variava dai 10 ai 12 fiorini , quello di una bottega arrivava a sei. I soldi bastavano pare anche per comprare terreni esterni alla città, sappiamo che Michelangelo era discretamente ricco, d’altro canto Donatello pere avesse una condotta di vita molto semplice, ma per scelta. La co0ndizione economica dipendeva anche dall’affidabilità del committente. Nei monasteri i pagamenti potevano venire fatti in natura, cioè con olio e grano o vitto e alloggio e, se il cibo non era abbastanza, gli aiutanti potevano razziare la dispensa(racconta il Vasari). 

Gli artisti facevano parte del ceto artigianale medio e alto, probabilmente per questo Luca della Robbia lascia la sua eredità al figlio calzolaio, sapendo che il figlio pittore non avrebbe avuto problemi economici. A volte gli artisti acquistavano terre esterne alla città o, come Michelangelo, investivano in terreni di famiglia. Fra i più ricchi si ricordano Brunelleschi e Ghiberti. Sebbene godessero di un discreto agio il loro pagamento non era continuo e non erano sempre tutelati se il committente andava in banca rotta. Nel caso poi i pittori si ammalassero gravemente e non potessero più svolgere il loro lavoro , era ben difficile che avessero pensioni di assistenza. Era un lavoro redditizio però rischioso. Le dichiarazioni dei redditi rilasciate dall’artista sono comunque più lamentose della realtà.

La posizione sociale dell’artista era ambigua , egli era consapevole della sua dignità artistica e cercava di ribadirla e dimostrarla, ma non era ancora universalmente riconosciuta se non da eccezionali personalità. Michelangelo affermava persino che l’arte fosse cosa da nobili e sottolineava le sue origini. Questo conflitto porta a capire la personalità eccentrica e capricciosa di molti artisti. 

Fra loro gli artisti potevano comunicare durante le adunanze o le feste, in cui dovevano collaborare e potevano dimostrare il loro valore. I grandi maestri potevano suggerire ai piccoli artigiani e intrattenere grandi amicizie. Stupisce che Michelangelo tanto ostile ai Colleghi fosse invece molto gioviale con i piccoli artigiani. Fra gli artisti non sempre correva buon sangue. Michelangelo odiava Raffaello perché era il protetto del “nemico” Bramante. Alcuni aneddoti sono forzati , altri , riguardo a scambi verbali probabilmente sono reali. Si esclude che Domenico Veneziano sia stato realmente assassinato da Andrea del Castagno. 

Dal punto di vista famigliare gli artisti potevano essere molto legati alla famiglia. Non tutti avevano una moglie , in tal caso si occupavano di nipoti o piccoli artisti loro allievi(e spesso venivano accusati di omosessualità). Michelangelo aveva adottato il nipotino, ma non fu fonte di molte soddisfazioni. Paolo uccello aveva una moglie , alla quale, dopo essere stato redaguito per il suo continuo affaticarsi sui fogli, rispose:”che bella questa prospettiva”. Pare che perugino  amasse acconciare la moglie e sembra che Andrea del Sarto fosse sfruttato dalla moglie. 

Conosciamo poco sull’indole degli Artisti e sulle loro caratteristiche personali. Siamo abbastanza sicuri di alcune caratteristiche, ma altre potrebbero essere state assunte come topoi e luoghi comuni. La religiosità dell’artista è un aspetto complesso. A parte qualche eccezione come Beato Angelico, è difficile capire dove arrivi la religiosità degli artisti, dato che alcune azioni o alcune iconografie erano se non obbligatorie convenzionali. Nemmeno la laicità dell’artista è accertata. Nel testamento di Leonardo troviamo l’esortazione a orare pro pittore, in quelle di Michelangelo abbiamo esortazioni a pregare l’artista e il papa e esortazioni(all’apprendista) a confessarsi. 

· Il tipo di cultura degli artisti generalmente era poliedrico. Un buon artista si intendeva di arte, di poesia, di

· matematica quanto di geografia. Alcuni nella dichiarazione dei redditi paiono stranamente incolti (Filippo

· Lippi), ma probabilmente perché privi di un educazione completa o provenienti da ordini monastici. Alcuni pittori avevano in casa animali esotici e li studiavano, uno di questi Sodoma veniva persino preso in giro(contando poi l’ironico soprannome) . L’ispirazione poteva venire da qualsiasi stimolo. Leonardo suggeriva di osservare gli schizzi su un muro bagnato o di guardare le nuvole in movimento.

· I caratteri degli artisti possono essere ricondotti in caratteristiche moderne e questo è alquanto sorprendente contando che le condizioni e le concezioni di arte e artista erano differenti. Abbiamo alcune personalità di spicco(tipiche di Firenze) e artisti fra i più creativi con bizzarrie comportamentale non da poco, non del tutto condivise dal vasari. I problemi pregnanti dipendevano dal termine delle consegne. Gli artisti potevano avere esigenze molto capricciose , blocchi creativi accompagnati da momenti di furore creativo, potevano esprimere capricci come nascondere le opere finché non fossero finite, collocarle in punti con la luce più adatta. Il rischio era sempre quello che abbandonassero un’opera per una più allettante e creativa. Non erano infrequenti neanche eccessi di Ira. Ora questo non vale per tutti. Raffaello viene definito amabile. Filippo Lippi e Michelangelo più capricciosi. Michelangelo e Leonrdo se venivano colti da furore creativo potevano fare pazzie. Per una pennellata o un particolare Leonardo poteva recarsi a piedi dalla sua residenza all’affresco dell’ultima cena. Michelangelo a volte non dormiva né si cambiava i vestiti . Al vasari non piacevano alcuni atteggiamenti, per esempio la semplicità di Donatello era giudicata con trascuratezza. Un artista poteva anche affezionarsi alla sua opera. Piero di Cosimo è fra i più lunatici, perché passava da un atteggiamento loquace e bonario e uno irritato e silenzioso. Non amava il rumore e divenne ipocondriaco. Amava le piogge e non i temporali. Anche Michelangelo , poco socievole con i suoi colleghi si lasciava andare in burle e scherzi con i rozzi artigiani rurali. Senza contare che alcuni pittori, una volta sistemati economicamente erano restii a intraprendere opere d’arte. 

