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Donatello, Andrea Bregno e Michelangelo: 
un percorso artistico ed intellettuale in tre sezioni

di Claudio Crescentini, curatore mostra
Nel curare ed organizzare un percorso espositivo sulla scultura del Rinascimento a Roma, ci si è concentrati in particolare su un tema dominante l’arte del periodo, quello della “passione” per l’antico – la definiamo ancora con un termine smaccatamente romantico – di cui Donatello è stato sicuramente un progenitore, almeno per quello che riguarda il XV secolo, forse anche prima del suo giovanile soggiorno a Roma, attestato dalle fonti nei primi anni del Quattrocento, insieme con Filippo Brunelleschi, dove, come ricorda Giorgio Vasari, “si trasferì, per cercar d’imitare le cose degli antichi più che poté”. 
La classicità romana del resto è divenuta il leit motiv per eccellenza di tutta la cultura del Rinascimento che, in seguito, ha portato alle esasperazioni e deformazioni del Manierismo e all’artificiosità intellettualistica tardo-ellenistica delle operazioni artistiche pre-barocche di Pietro e Gian Lorenzo Bernini. 
Si torna quindi, dopo una lunghissima assenza della scultura romana del Quattrocento dagli spazi espositivi romani, a valorizzare e a salvaguardare, termini ormai molto di moda ma spesso male utilizzati, un linguaggio artistico, la scultura, di uno specifico periodo storico, il Rinascimento, in un determinato ambiente culturale, quello romano, rispetto al dilagare dell’omologazione degli studi che continuano prepotentemente a concentrarsi sui “soliti noti”. Personalità artistiche di grandissimo valore creativo ma ormai quasi mortificate dalla continuità degli studi e delle mostre a loro dedicati.

All’interno di questo dato interpretativo s’introduce, di necessità, la “smania” rivoluzionaria e innovativa dell’opera di Michelangelo, il quale riuscirà a traghettare la scultura del Quattrocento, dall’artista vissuta proprio sulla copia – imitatio – dell’antico e del moderno – leggi Donatello – verso la nascita e l’evoluzione del nuovo, ma non univoco, stile del XVI secolo. In questo senso, la raccolta di opere qui presentate bene evidenzia i diversi caratteri del ritorno al classicismo, sempre tenendo conto del progresso stilistico che schematicamente facciamo partire proprio da Roma e tramite Donatello, con successiva formalizzazione nei lavori da lui svolti a Padova (dal 1443), bene rappresentati in mostra, da dove in pratica ripartirà la divulgazione dei nuovi stilemi legati al passato verso il nord della penisola, Veneto e Lombardia in primis. É proprio qui che Andrea Bregno ha potuto conoscere la cultura dell’Umanesimo, facendone tesoro e poi diffondendola nell'Italia centrale – Ferrara, Marche, Umbria – aggiornandola e riconducendola a Roma, nel secondo Quattrocento, dove, a sua volta, Michelangelo, alla fine del secolo, riesce a rafforzarla mediante una nuova e sublime Forma interpretativa. 
Il seguente percorso, quindi, esemplificato intorno ai nostri tre protagonisti del Quattrocento – Donatello, Andrea Bregno, Michelangelo – diviene a sua volta metafora della figura geometrica del cerchio, il quale finisce per racchiudere in sé gli intenti e la Forma stessa del Rinascimento, quella per capirci dedotta da Vitruvio ed esplicitata da Leonardo da Vinci nel disegno che descrive appunto graficamente L’uomo vitruviano. Le proporzioni del corpo di un uomo tradotto geometricamente e, come scrive lo stesso Leonardo, “dalla natura distribuite in questo modo” con nel mezzo del corpo l’ombelico che diviene centro del cerchio ideale che racchiude l’intera forma umana vista con gambe e braccia allargate. Anche l’uomo di Leonardo diviene quindi svolgimento di quella stessa circolarità, da noi messa in scena e verificata in tre sezioni tematiche.

Nella prima sezione, Donatello. Il Corpo e l’Espressione, è specificato appunto il carattere espressivo, emozionale, delle forme umanistiche della scultura di Donatello a Padova, città dove il suo stile è andato sempre più maturando nell’aspirazione verso il nuovo classicismo di chiara impostazione romana. Opere ormai basilari per la civiltà del Rinascimento, il Monumento equestre al Gattamelata e la grande operazione dell’altare di Sant’Antonio nell’omonima basilica di Padova, vengono contestualizzati in mostra per il tramite di scultori che alle due opere citate direttamente si connettono.
Fra gli altri comprimari della nuova secessione stilistica, partendo sempre dal centro verso il nord Italia, oltre a Donatello, un minimale spazio è stato volutamente dedicato ad un artista che ha, con la sua arte e sapienza creativa, saputo consolidare e garantire l’omogeneità del dettame donatelliano e del dibattito culturale in esso contenuto. Ci stiamo riferendo a Michelozzo, attivo collaboratore a Firenze di Donatello, artista che di sicuro è da considerare come il più “romanizzante” fra i suoi allievi. Di questo artista è esposta un’opera scelta per il superlativo gioco di rimandi mnemonici – passato e presente / artificiale e naturale – che, pur coincidendo con la Forma dell’arte dell’antica Roma, diviene rilettura personale di un artista che evidentemente continua a guardare al passato, ma non più solo a quello.

Su di un altro versante concettuale rientra l’opera esposta de Il Riccio (Andrea Briosco), costruita come una raffinata metafora, il piacere della conoscenza dell’antico, di tipo estetizzante, che in ogni caso non emargina il dato letterario, narrativo della rappresentazione.
Legato all’impostazione donatelliana dell’immagine, con in più il senso della costruzione architettonica tipica dei lapicidi delle valli lombarde, è il protagonista della seconda sezione, Andrea Bregno e la Scuola Romana del Quattrocento. 
Andrea Bregno, il “Gran componitore”, come lo denomina Giovanni Santi, padre del sublime Raffaello, nella Historia della Guerra d'Italia nel tempo dei Papi Pio e Paolo II, nella quale lo ricorda come un artista di cui “(...) a suonar cominciava all'intorno veridica la fama”, il Policleto moderno. 
Dell’artista e della sua bottega vi sono in mostra un pregiato nucleo di opere completamente inedito per il grande pubblico, alcune per la prima volta in mostra, che bene evidenzia la maestria del lombardo, ma soprattutto l’accento romano-classico della sua arte vissuta all’ombra della politica culturale papale che va da Pio II Piccolomini a Giulio II della Rovere, quindi dalla metà del Quattrocento ai primi anni del Cinquecento. 
Attivissimo nel suo atelier di Roma, a Montecavallo nella zona del Quirinale, l’artista comasco dagli anni Sessanta del XV secolo in poi, impose un proprio autonomo linguaggio scultoreo che, pur guardando all’antichità, l’ha rinnovata con la forza reale della rappresentazione, divulgandola, mediante la sua bottega, in stilemi e strutture sempre più stilizzate e, lambendo il nuovo secolo, stereotipate.
Le chiese di Roma sono ricche di monumenti realizzati da Bregno e la sua bottega, il che è sufficiente per capire il successo e la fama raggiunta dall’artista sia fra i committenti, sia fra gli altri colleghi. Pensiamo in particolare a quanti di questi passarono per la sua casa, avidi di ammirare, studiare ed imitare l’arte del passato per mezzo della sua prestigiosa collezione di sculture, realmente antiche, che fungevano da modello comune per il suo lavoro e da insegnamento, appunto, per altri artisti, soprattutto per quelli a lui vicini, fra i quali sono documentati la maggior parte di quegli autori che abbiamo racchiuso nella denominazione comune di “Scuola Romana”.
Speciale motivo d’orgoglio diviene il presentare in mostra il nucleo unitario delle sculture quattrocentesche provenienti dalla Fabbrica di San Pietro della Città del Vaticano. Si tratta di otto superlativi frammenti facenti parte del Monumento funebre di Papa Paolo II Barbo, realizzato da Mino da Fiesole e Giovanni Dalmata, veri protagonisti della predetta scuola. 

Il grandioso monumento, smantellato nel 1606 dall’antica Basilica di San Pietro in via di demolizione, rappresenta indubbiamente il culmine progettuale della Scuola Romana e di Mino e del Dalmata prima di tutto. Artisti già ampiamente autonomi prima del loro arrivo a Roma, i due autori usufruirono realmente della collaborazione con il più maturo e famoso Andrea Bregno, per poi distanziarsi e rendersi indipendenti da uno stile che ormai, siamo oltre gli anni Settanta del Quattrocento, sembrava segnare il passo e divenire, soprattutto a causa dell’ampia e variegata bottega bregnesca, stancamente ripetitivo.

Lo stesso si dica per Silvestro Aquilano, artista ingiustamente considerato come “minore” dalla storiografia a noi contemporanea, del quale ancora rimane non convenientemente documentata la formazione e che è da considerare come personalità a margine della bottega bregnesca, ma, a nostro parere, bene inserita in quella che abbiamo considerato come la Scuola Romana del Quattrocento. Silvestro è in ogni modo essenziale per capire la divulgazione del classicismo della scultura bregnesca e della cultura che circolava a Roma e nel centro Italia in quegli anni e che, oltre ai grandi nomi conosciuti, faceva riferimento anche alla grande palestra operativa dei marmorari romani, decisivo per comprendere l’alto livello qualitativo delle botteghe artistico-artigianali nazionali. 

A questa congerie artistica poniamo, come elemento dissonante, la prima attività scultorea romana del giovane Michelangelo, presente nell’Urbe dal 1496 al 1501, per poi farvi ritorno solo dopo che Papa Giulio II della Rovere gli avrà affidato, nel 1505, la realizzazione del proprio monumento funebre e in seguito, in pianta più stabile, a partire dal 1508 per l’esecuzione della spettacolare volta della Cappella Sistina in Vaticano.

Al grande fiorentino è dedicata un’apposita sezione: Michelangelo e “michelangiolismi” a Roma nel primo Cinquecento. Continuando a mettere in evidenza il percorso legato alla forma dello stile classico nella scultura moderna, l’analisi dell’attività scultorea romana del giovane Michelangelo, diviene nodale per capire proprio lo spostamento dell’asse classicista della scultura del periodo verso la modernizzazione di un linguaggio sempre aulico, colto, ma totalmente personalizzato. Cosicchè, anche per quanto riguarda il grande Genio fiorentino, si è tentato di comporre una selezione di opere basata, prima di tutto, sulla possibilità di affermare la citata autonomia stilistica, per mezzo di nuove attribuzioni e nuovi studi sull’artista, andando anche al di là dalla convenzionalità degli scritti di molti studiosi a noi contemporanei. 
A testimonianza di questo percorso sono presentate alcune opere di Michelangelo, appositamente restaurate per questa occasione, provenienti da chiese romane e laziali, da lungo tempo attribuite all’artista ma solo recentemente riportate alla luce dopo l’attento riscontro di una documentazione storica pregnante, anche se ancora non esaustiva, pubblicata in volume. Si tratta quindi di un’occasione unica per tornare a parlare e osservare queste opere anche alla luce dei nuovi studi presentati.
A cesura del Quattro-Cinquecento, ancora fra centro e nord Italia, sulla scia dell’ormai diffusa scultura bregnesca, ma già con sentore della razionalità dell’arte di Michelangelo, viene anche esposta un'emblematica opera di Gian Cristoforo Romano, un busto, databile oltre l’inizio del Cinquecento, caratterizzato, in questo caso, dall’utilizzo di una tecnica della lavorazione del marmo, nitida e traslucida, dall’espressione quasi artificiale, sublimata però in una più astratta idea del reale che sembra già avere in mente il rinnovamento culturale avviato, fra Firenze e Roma, da Michelangelo. 

A corollario delle predette sculture, segnaliamo la presenza di un artista rivolto verso le novità espresse dalla scultura di Michelangelo e che bene racchiude in sé e nella sua opera il senso e il simbolo stesso dell’aggettivo identificativo “michelangiolismo”: Jacopo Sansovino (Jacopo Tatti). 
L’artista è attivo a Roma dal 1506 al ’10 e di nuovo nel 1516-27, per capirci nel periodo del grande successo di Michelangelo come pittore e architetto, e si caratterizza fin da subito per un personale linguaggio scultoreo, ormai decisamente moderno. Del resto, la sua Madonna del Bacio presente in mostra, prodotta a Venezia ma carica di riferimenti romani e michelangioleschi, comprova, se ancora ce ne fosse il bisogno, l’autenticità del successo della scultura di Michelangelo fra i suoi contemporanei, oltre alla valenza ispirativa del dato culturale di un artista, il Genio, che è riuscito a deviare completamente il senso e la Forma dell’arte dell’occidente moderno.
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