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Premessa
Tra i tanti scelgo dal florilegio tre geniali artisti del cinque-seicento, che sono stati al centro della nostra attenzione e contemplazione nel “Paese delle meraviglie”, che questi musei racchiudono.
Do per scontata biografia e produzione musiva dei tre: Leonardo, Mantenga, Caravaggio.
1.
LEONARDO
· “Virtutem forma decorat” è scritto sul retro della pala di Ginevra de’ Benci. In filigrana Leonardo, con variazioni sul tema, dipinge “virtutem” in ogni sua opera pittorica.
La pittura per lui è rappresentazione della bellezza naturale, che è sempre riflesso della bellezza di Dio. Perciò la sua opera è “artificio”, per il cui tramite, diventa specchio delle opere di Dio; siccome Dio è infinito, anche l’opera d’arte è sempre in divenire e mai terminata. Così il pittore fissa l’attimo per l’eternità. A ciò si aggiunga la fisiognomica: dalla bellezza dei corpi devono trapelare il sentimento interiore, la bontà dei pensieri: senza bellezza interiore e senza l’ “ascolto degli occhi”, il mondo diviene un tenebroso tormento. Occorre un altro passaggio: dall’estetica all’estatica = estasi.

· “La vergine delle rocce”  (olio su tela 189,5 x 120 cm., 1508, acquistato da Gavin Hamilton nel 1785), dipinta su commissione della “Confraternita della Concezione”, stava al centro di un ricco ed elaborato complesso ligneo, colorato e dorato, del celebre intagliatore milanese Giacomo del Maino.
L’opera è un capolavoro cosmografico. I personaggi sono all’interno di una caverna naturale (mito della caverna), ricavata nella roccia di una montagna (cfr le montagne bibliche tra cui il Monte Carmelo). Le rocce hanno delle fenditure, da cui traspare uno spazio accogliente verso l’alto.

Osservando attentamente la caverna, essa ha la forma del Pantheon. Per Leonardo, Maria è il nuovo Pantheon, la madre di tutti i Santi. La Madonna è l’origine della vita: il suo seno è al centro della composizione. Essa è uscita delle mani del creatore. L’antro è anche la grotta della Natività, il sepolcro delle tenebre del Venerdì Santo, l’urna vuota della notte di Pasqua.
Afferma Leonardo nel suo “libro della pittura”: “davanti a una “gran caverna” si prova un forte duplice sentimento prima di entrarvi: paura per la minacciante e scura spelonca, desiderio per vedere se là dentro fusse alcuna miracolosa cosa”. L’osservatore dell’opera penetra nel buio primordiale (all’inizio Iddio, dal caos, creò cielo e terra) per riemergere rinnovato.

N.B. – Da annotare l’assenza di Giuseppe: è l’Immacolata Concezione, senza intervento umano.

Nel buio o semioscurità viene violata ogni regola botanica: piante che fioriscono soprattutto vicino al bambino Gesù (Nazareno = fiore puro), una gemmazione non solo biologica.

Vi è la prospettiva, dove i personaggi sono proiettati in avanti; come sopra un palcoscenico, fino al proscenio, vicino agli occhi dello spettatore incuriosito, ma separati da un dirupo.

· La figura di Gesù: è lo sbocciare della pianta dentro il buio della caverna, E’ una origine primordiale della vita (in principio era il Verbo …. il Verbo si fece carne, pose la sua tenda fra noi); l’antro è irrorato da un fiume come fonte perenne (l’acqua principio essenziale di vita), illuminato da un chiarore insieme naturale e soprannaturale.
Le figure dell’Angelo e del piccolo Giovannino. Il primo osserva il Battista che ha l’aureola e la croce; sopra di lui un fiume in lontananza (Giordano dove battezzerà).

Gesù ha la mano benedicente (da notare il “gioco delle mani dei vari interpreti).
· Conclusione
Tutte le ricerche e studi di tipo botanico, geologico, anatomico, fisiognomico, meteorologico, fisico,ottico, geometrico e prospettico, rivelano il genio leonardesco. Tutta la sua scienza, anche teologica, si prostra e pronuncia con Maria e tutta la Chiesa il “Magnificat”.

1. CARAVAGGIO
· Come Leonardo “sublima” la natura, dipingendola come immagine della bellezza di Dio, così il Merisi Michelangelo prende la natura “decaduta” e la “sacralizza”. Le sue modelle e anche i modelli sono personaggi suoi contemporanei, posti nelle sue tele come icone del tempo umano.
· “La cena di Emmaus”, olio su tela 141 x 196,2 cm, del 1601, la seconda versione è di cinque anni dopo, con l’aggiunta dell’ostessa. La natura morta ha un notevole risalto: della frutta un po’ matura e bacata, il pane, il pollo, la caraffa  di vino e quella dell’acqua con una mirabile ombra trasparente sulla tovaglia, il cesto in bilico come a dire che il tempo è limitato e sta per finire (vedi mele bacate): la corruttibilità della materia.
La luce assume una provenienza e un taglio ben preciso, con un coinvolgente effetto di presenza fisica, con la tendenza a proiettare la figura dal fondo verso lo spazio tangibile. La prospettiva viene utilizzata per proiettare l’azione nello spazio dell’osservatore (il tavolo inclinato, il gesto audacemente “scorciato” del pellegrino a destra).

La luce serve per affermare la realtà fisica degli oggetti (manica strappata del pellegrino, la conchiglia, la traslucidità dell’uva, l’abbondanza lussureggiante dei riccioli del rubicondo Cristo, le sue labbra grosse e sensuali con guance piene e imberbi).

La gestualità è quasi “fisiognomica” in ogni personaggio, quasi teatrale; da notare ancora la luce violenta che dovrebbe, secondo la fisica, proiettare l’ombra dell’oste sul volto radioso di Cristo, invece risalta deviata sulla parete nello sfondo.
Caravaggio affonda la scena nell’ombra della stanza, in una semplice osteria, senza quel decoro richiesto dal soggetto sacro, ma con rivoluzionaria e immediata adesione alla realtà e alla vita quotidiana.

· “Ragazzo morso da un ramarro”, olio su tela 68,8 x 52,3 cm., 1595-96.
Allungando una mano su alcuni frutti maturi, il ragazzo viene morso al dito medio della mano destra da un ramarro, sbucato tra le foglie.

La tela ha una luminosità “limpida” con un moto dell’animo del protagonista che richiama Leonardo: vi è una mirabile fusione della repentina espressività del giovane, colto dal dolore inatteso, decisamente accentuato; da notare la “natura morta” con l’ampolla di vetro, il cui riflesso della finestra rivela la fonte di luce che taglia l’intera scena da sinistra.

La contrapposizione, raffigurata dalla manifesta giovinezza e dal dolore improvviso (cfr anche “Il fruttarolo), induce anche a riflettere sulla estrema caducità della vita, sulla “vanitas” e su un più profondo senso morale, legato alle insidie e ai mali che si celano dietro gli attraenti beni terreni.

3.
MANTEGNA
· Egli è rivolto, data la scuola che sin da piccolo, come garzone, ha frequentato, alla classicità soprattutto romana: non la natura sublimata di Leonardo, non il realismo portato all’eccesso di Caravaggio, ma il mondo antico, classico, perfetto.
· “Preghiera nell’orto”, tempera a uovo su tavola, 63 x 80 cm., 1460 circa. Lo studio delle antiche rovine porta l’autore a interessarsi della “pietra”.
La nota predominante della “Preghiera nell’orto” è costituita dalla possente asperità della nuda roccia del Monte degli Ulivi e dalla fredda solidità delle pietre edili di Gerusalemme.

La città viene rappresentata doppiamente infedele: falci di luna sui campanili, emblemi dell’Islam, un monumento equestre dorato sopra una colonna scolpita e un edificio circolare simile al Colosseo (Roma pagana).

Una tristezza mortale opprime l’Orante. Anziché vegliare, Pietro, Giacomo e Giovanni sono sprofondati nel sonno. Il pittore illustra il doloroso momento della rassegnazione. Davanti a Lui cinque angeli nudi, come amorini dell’arte antica, reggono gli strumenti della passione. Un avvoltoio, presago l’imminenza della morte, da un ramo secco (l’altro ramo è verde).
Non solo sentimenti di pietà e di desolazione. Le lepri (o coniglietti selvatici sul sentiero), creature indifese, simboleggiano coloro che ripongono la speranza in Cristo; candidi aironi nell’acqua alludono alla purificazione del battesimo; alberi tagliati e secchi, altri arboscelli spuntano dalla roccia: preannunciano la prossima risurrezione; la ciurma guidata da Giuda in processione dall’unica porta delle mura (non ci sarà un nuovo ingresso nella Gerusalemme, perché non resterà pietra su pietra – Mt 24,2).

Il tutto su vari piani, quasi un palco, verso il quale gli osservatori di ogni tempo devono scegliere da che parte stare.

N.B. – L’immagine della pietra, che si estende su tutta la tavola, ricorre metaforicamente in tutta la Bibbia: casa fondata sulla roccia, Pietro roccia = Chiesa, la roccia percossa da Mosè per dissetare il popolo; Petra antem erat Christus (1 Pt 2,6): la nuova roccia è Cristo.

· “Introduzione del culto di Cibele a Roma”, tinta a colla su lino, 74 x 268 cm., 1505-6.
“Andrea avrebbe fatto molto  meglio quelle figure e sarebbero state più perfette – afferma il maestro Squarcione del Mantenga – se avesse fattole di color marmo e non di quei tanti colori; perciocché non avevano quelle pitture somiglianza di vivi, ma di statue antiche di marmo …”.
Andrea ha raccolto la sfida dell’antico, irato maestro.

Il dipinto (che sembra un bassorilievo marmoreo) evoca l’antichità romana, commissionato dal nobile veneziano Francesco Cornero, che vantava la sua discendenza da Cornelio Scipione Nasica (204 a.C.), che fu ritenuto l’uomo più degno di accogliere Cibele, la madre degli dei, che giungeva a Roma dall’Asia Minore.

La dea si era manifesta sul monte Ida, in forma di meteorite; il suo trasferimento a Roma era un atto preliminare all’espulsione dei Cartaginesi durante le guerre puniche. Secondo il racconto di poeti antichi, la nave che trasportava la divina pietra si arenò, una matrona romana, Claudia Quinta, accusata di adulterio, la liberò, tirandola con la sua cintura, provando così la sua castità.

Più del rilievo marmoreo, l’artista imita le sembianze dei cammei.

Il meteorite di Cibele, un busto della dea e una lampada vengono trasportati su una portantina dai sacerdoti, che avanzano a lunghi passi ritmici, preceduti da un accolito in pantaloni di foggia orientale. La figura inginocchiata dalla capigliatura scomposta potrebbe essere Claudia Quinta, oppure uno degli autoevirati della divinità. Scipione è forse l’uomo che si rivolge, gesticolando, verso i diffidenti senatori.
Sulla destra, un veggente con turbante illustra l’esotico culto a un soldato romano, mentre un giovane africano suona un piffero e un tamburo, cui fanno eco trombe oltre il portale.

La prospettiva della scala è calcolata in base a un punto di vista abbassato, come anche la positura delle figure. Le cromie delle pietre, che variano dal grigio-oro e di tonalità più fredda delle figure fino al brillante sfondo variegato e il movimento che riverbera nell’intera scena, si combinano per creare l’illusione di una scultura vibrante di vita.
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