
La pittura dei fiamminghi

Dalle Fiandre a Firenze: luce, colore 

e simboli.

Una rivoluzione della realtà



ALCUNI IMPORTANTI CONCETTI DA 

RAMMENTARE



Riassumiamo brevemente differenze e analogie tra

arte Rinascimentale e arte fiamminga. (1)

• Fiamminghi e rinascimentali partono da un

punto in comune, la rappresentazione della

verità e della realtà.

• Entrambi questi nuovi linguaggi artistici,

soprattutto l’arte fiamminga, muovono i primi

passi nella memoria medievale e nella

tradizione tardo gotica.

• Nell’arte fiamminga, l’uomo non è al centro

dell’universo, ma è parte dell’universo.



Riassumiamo brevemente differenze e analogie  tra 

arte Rinascimentale e arte fiamminga. (2)

• Nel Rinascimento fiorentino si assiste alla

rinascita del mondo classico centrata su una

concezione ideale dell’uomo che si riteneva

attuato nella sua perfezione solo nell’antichità

classica. L’uomo è al centro dell’Universo.

• non esistono trattati o descrizioni della vita e

delle opere degli artisti fiamminghi.



Riassumiamo brevemente differenze e analogie  tra 

arte Rinascimentale e arte fiamminga. (3)

• Le due scuole nascono e prosperano laddove c’è la

ricchezza di banchieri e commercianti, la raffinatezza

delle Corti principesche con la ricerca del lusso e

l’esigenza di mostrare il proprio potere attraverso le

opere d’arte.

• La pittura fiamminga è ricca di minuziosi e realistici

dettagli.

. La pittura Fiamminga del Quattrocento è

caratterizzata dall'uso, quasi esclusivo, dei colori ad

olio.

• In Italia predominava l’affresco.



Già all’inizio del Quattrocento l’arte andava incontro ad un

profondo rinnovamento stilistico ma furono solo alcuni grandi

autori a renderlo compiuto.

Tra essi ricordiamo le figure di

Jan van Eyck

il “Maestro di Flemalle” cioè Robert Campin

Rogier van der Weyden

Hugo van der Goes

Hans Memling



La città ideale secondo i canoni 

rinascimentali toscani e 

l’applicazione della prospettiva



Ora cominciamo ad

illustrare il primo dei

capolavori fiamminghi…



Trittico Portinari
1473-1478

Olio su tavola di Hugo van der Goes

Firenze Galleria degli Uffizi



La lettura e la storia di questo dipinto è affascinante.

Dipinto tra il 1473 e il 1478 e conosciuto anche come

“adorazione dei pastori” il dipinto di Hugo van der Goes

è stato commissionato da Tommaso Portinari,

diplomatico e ambasciatore della famiglia

Medici, importante agente del Banco mediceo a

Bruges e autorevole consigliere del Duca di

Borgogna.

Tommaso Portinari
1424 – 1501



Come sempre

avveniva all’epoca è

costituito da tre

tavole incernierate ad

anta richiudibile

dipinto anche nelle

facce posteriori e

destinato ad arredare

l’altare maggiore della

chiesa di Sant’Egidio

a Firenze. Dal 1900 lo ammiriamo alla 

galleria degli Uffizi. 



Vediamo altri magnifici esempi di “trittico”…

Hans Memling, Trittico del Giudizio universale (Trittico di Danzica),

1467-1473, olio su tavola,



Polittico del Giudizio universale
Rogier van der Weyden

olio su tavola



Jan van Eyck e Hubert van Eyck, Polittico dell’Agnello Mistico, tra il 1426 e il 

1432, olio su tavola di quercia    Gand, Cattedrale di San Bavone



Giusto di Gand Il Trittico del Calvario

Cattedrale di san Bavone Gand



Abbiamo anche uno splendido

esempio di trittico

rinascimentale toscano…

Un dipinto di  Tommaso Cassai   

detto  MASACCIO

TORNIAMO UN ATTIMO AL RINASCIMENTO TOSCANO PERCHE’



Trittico di San Giovenale   Masaccio   1422

tempera e oro su tavola



Resurrezione del figlio di Teofilo e san Pietro in 

cattedra

Masaccio e Filippino Lippi   cappella Brancacci  

1527

I ritratti di Masolino da Panicale, Masaccio  

Leon Battista  Alberti e Brunelleschi



CAPPELLA BRANCACCI  CHIESA S. MARIA DEL CARMINE  FIRENZE



L’arrivo a Firenze del trittico fu

dirompente, perché mostrava per la

prima volta assoluta le enormi

potenzialità della pittura ad olio, l’uso

della luce e la resa dettagliatissima dei

particolari.

Torniamo al trittico Portinari



Tale fu l’importanza del dipinto da influenzare

maestri come Filippino Lippi, il Ghirlandaio,

Luca Signorelli.

Filippino Lippi
1457-1504

Domenico Bigordi

il  Ghirlandaio

1448-1494

Luca Signorelli
1441-1523



Tuttavia l’autore del dipinto, Hugo van der Goes

e il dipinto stesso non furono molto fortunati,

sia perché l’autore era già scomparso al

momento dell’arrivo a Firenze del dipinto, e sia

perché nel 1576 il trittico fu smembrato e

attribuito ad altri autori come Domenico

Veneziano e Andrea del Castagno.



Il Vasari lo attribuì ad Ugo da Anversa. Da

sottolineare che Hugo van der Goes fu

completamente ignorato per decenni.

Giorgio Vasari
1511-1574



Il Trittico chiuso presenta i pannelli con

l’Annunciazione; dipinta a monocromo, la

cosiddetta tecnica a “grisaille”, per rendere

maggiormente evidente attraverso il

chiaroscuro la tridimensionalità delle figure.

È un modo assolutamente innovativo di

affiancare la scultura alla pittura. Dopo che

l’arcangelo Gabriele ha annunciato la

nascita di Cristo



tecnica a “grisaille”

( trittico chiuso)

Ma  non è il solo ad usare questa 

tecnica…



Robert Campin
(il maestro di Flemalle)

Santissima Trinità

1430-1432 -

olio su tavola - Francoforte, Städelsches

Kunstinstitut



il trittico si apre e rivela il tripudio del

colore, simbolo della vita con la venuta di

Cristo.

Ma adesso…



La grandiosa scenografia della Natività della

tavola centrale mostra al centro il Bambino

che emana luce divina, adorato tutt’attorno

dai pastori, dalla Vergine e dagli angeli.



Tavola centrale



Le figure della Vergine e di Gesù sono

chiaramente ispirate a quelle dipinte da Rogier

van der Weyden nella sua Natività.

Rogier van der Weyden, 

pseudonimo di Rogier de la Pasture ,

1399 circa – 1464

Natività



Il volto grottesco

dei pastori insieme

alla loro

commozione e

stupore contrasta

con l’immagine

idilliaca centrale;

notare le stesse

proporzioni delle

figure sacre, il

dettaglio delle mani

rugose appare

impressionante per

precisione e

dettagli.
Ma è doveroso fare un riferimento 

importante con…



Domenico Bigordi
il Ghirlandaio

1448-1494



Ghirlandaio

Trittico Portinari

Adorazione dei pastori 1485        

S.Trinità Firenze





Domenico  

Ghirlandaio

Adorazione dei 

pastori  (1485)

Tempera su tavola

“Da far 

maravigliare

ogni 

persona 

intelligente”

Vasari



La cappella 

Sassetti a 

Firenze

Chiesa di Santa 

Trinità



Di questo splendido dipinto 

notiamo:

Le due colonne con i capitelli corinzi su cui è 

dipinto l’anno in cui è stato dipinto.

La mangiatoia del bue e dell’asinello è un 

sarcofago romano. 

La accurata descrizione dei dettagli.

Uno dei tre pastori è l’autoritratto del 

Ghirlandaio.

Le tre pietre tra Gesù e il pastore è un chiaro 

riferimento a Francesco Sassetti che 

commissionò il dipinto.

San Giuseppe che guarda il corteo dei Magi in 

arrivo.



Domenico Ghirlandaio

Ritratto di Francesco 

Sassetti col figlio 

Teodoro

Tempera su tavola 1488



La descrizione accuratissima degli angeli sulla destra

del dipinto, con abiti diversi e diversi colori delle ali

in base alla gerarchia degli angeli stessi rispetto agli

angeli a sinistra.

Ma torniamo al Trittico





SAN TOMMASO D'AQUINO

BEATO ANGELICO

Dalla Summa Theologiae

Le tre gerarchie degli angeli:

Prima gerarchia Serafini, Cherubini, Troni

Seconda gerarchia Dominazioni, Virtù, 

Potestà

Terza gerarchia Principati, Arcangeli, Angeli



Lo zoccolo di legno evoca un luogo sacro

ove ci si deve avvicinare scalzi come Dio

ordinò a Mosè davanti al roveto ardente.



Il vaso di maiolica a sinistra contiene iris bianche e blu e

simboleggiano la purezza della Madonna, la regalità di

Cristo e la Passione. Il vaso di vetro, che è simbolo di

purezza, contiene tre garofani rossi a simboleggiare la

trinità e sette aquilegie blu, (i fiori con i petali a forma di ali)

il dolore di Maria per la morte del figlio. Dietro i fiori un

fascio di grano a simboleggiare il pane dell’eucarestia.





ORA PASSIAMO A DESCRIVERE LA TAVOLA A SINISTRA



Nella tavola a sinistra

sono raffigurati il

committente, Tommaso

Portinari e i suoi figli

maschi, Antonio e Pigello.

Dietro appaiono i santi

onomastici, san

Tommaso appoggiato alla

lancia e san’Antonio

connotato dalla

campanella e dal rosario.



Chi era 

Tommaso 

Portinari, e 

perché era cosi 

importante?

Stemma della famiglia Portinari



Hans Memling ritratto di  Tommaso Portinari



Portinari e la moglie  Maria Maddalena Baroncelli



La vita e la storia di

Tommaso Portinari si

intreccia con la storia

del “Banco dei Medici”,

fondata da Giovanni di

Bicci de’ Medici e da

Benedetto de’ Bardi.

Giovanni di Bicci de’ Medici



Fin da subito il Banco aveva numerose filiali,

a Milano, a Venezia, Roma e Napoli. Nel 1439

viene aperta la prestigiosa filiale di Bruges e

affidata a Tommaso Portinari, che sostituì suo

cugino Bernardo a causa di notevoli perdite

del Banco

Tommaso, personaggio spregiudicato vòlto

a curare solo i propri interessi, divenne

sempre più importante fino a ricoprire la

carica di consigliere del Duca di Borgogna e

raggiungere un alto potere sociale ed

economico.



La gran parte delle transazioni

commerciali di stoffe, preziosi broccati e

spezie passavano nelle mani di Portinari

che, a sua volta, ne ricavava molto

denaro.



Il declino della filiale, e con questa anche

quello di Portinari, comincia nel bel mezzo

della Guerra delle due Rose, quando

malauguratamente si accollò tutti i debiti di

guerra della filiale londinese. Pare, a detta

della famiglia de’ Medici, che il passivo

superasse i settantamila fiorini.

Portinari fu costretto a vendere i gioielli di

famiglia per rifondere, parzialmente , i Medici.



Nella tavola a destra

sono raffigurate la

moglie di Portinari,

Maria Baroncelli e la

figlia Margherita. Dietro

le sante protettrici,

raffigurate molto più

grandi perché

ultraterrene, a sinistra

santa Margherita, e a

destra Maria Maddalena

con l’ampolla

dell’unguento.



I gioielli simboleggiano lo

stato sociale ma anche delle

virtù morali delle dame

Portinari nonché il ruolo

delle dame nobili e dell’alta

borghesia nella società del

suo tempo.



Le perle significano castità, i

diamanti forza e nobiltà,i rubini

amore e generosità, e gli zaffiri

umiltà. I Gioielli, anche se donati

alla moglie, erano di proprietà del

marito che poteva disporne

quando voleva. Il collare di

smalti, zaffiri perle e grani di

onice si fa risalire a fattura

borgognona.

Hans Memling ritratto di Maria 

Portinari

Metropolitan museum



TRITTICO PORTINARI i punti salienti:

--- ad ante chiuse l’annunciazione in “grisaille”

--- la Natività con la grandiosa scenografia e gli splendidi colori.

--- i pastori con il dettaglio delle mani

--- gli angeli del dipinto

--- i vasi dei fiori con i loro simboli

--- la tavola di sinistra con il committente

--- la tavola di destra con la moglie e la figlia

--- particolare dei gioielli



Ma ora, per finire, vediamo un altro importante

esempio di quanto i fiamminghi abbiano

influenzato i pittori del ‘500.

Stiamo parlando nientemeno che di

ALBRECHT DüRER



Albrecht Dürer, Adorazione dei Magi, 1504 ca, olio su tavola,

Firenze, Galleria degli Uffizi



In questo dipinto Dürer sono presenti

efficacemente elementi della tradizione

pittorica italiana con ad altri tipici della

tradizione fiamminga del Nord Europa.

Dürer fece due viaggi in Italia, il primo alla

fine del ‘400 e il secondo verso il 1504, e

rimase molto affascinato dall’arte del

Rinascimento della penisola



Ciò che interessava

molto a Dürer della

maniera italiana era

la disposizione delle

figure nello

spazio avvalendosi

delle regole della

prospettiva, oltre che

alle proporzioni

armoniche del corpo

umano studiate dai

grandi artisti del

400’.



Uno degli elementi

che in questo dipinto

si aggancia alla

tradizione italiana è

quello

dell’inserimento di

architetture in rovina.

Dobbiamo alla

frequentazione delle

botteghe del

Mantegna e di

Giovanni Bellini il

sapiente uso del

colore e della

disposizione nello

spazio dei soggetti.



Ricordiamo che Andrea Mantegna acquisì la

predisposizione all’architettura antica avuta dal

suo maestro Francesco Squarcione.

Il maestro tedesco ebbe un primo contatto diretto

con gli artisti veneti grazie al suo primo viaggio in

Italia tra il 1494-95.



La pittura fiamminga la troviamo nella grande attenzione

per i particolari è dimostrata da Dürer negli abiti dei

personaggi e nella descrizione della flora.

Da notare il Magio in età adulta, che reca l’oro,

caratterizzato da lineamenti nordici che pare siano un

autoritratto del Dürer Il suo abbigliamento è ugualmente

di grande sontuosità, come si evince dalla preziosità del

suo lucido abito verde.





La rappresentazione dei

doni dei magi

costituisce una

suprema dimostrazione

dell’abilità tecnica di

Dürer. Iniziando dallo

scrigno dorato del

Magio anziano per

arrivare alla pisside con

l’urobòro di quello

giovane, è straordinaria

la resa di tali manufatti

che si spiega grazie alla

tradizione della famiglia

dell’artista.



cos’è e cosa simboleggia 

l’urobòro?

E’ un serpente che morde 

la propria coda

a formare un cerchio, 

potrebbe simboleggiare 

l’eternità, ciò che non ha 

principio e non ha fine.



La perizia che Dürer mostra in questa Adorazione dei Magi degli

Uffizi per la resa degli abiti che, come si è detto, riflettono la moda

nordeuropea è la dimostrazione delle sue profonde conoscenze e

anche dell’attenzione che lui aveva mostrato nello studio dei grandi

maestri di area fiammingo-tedesca: ad esempio, uno dei maestri

che lui più studierà sarà Martin Shongauer, il più grande esponente

del gotico tedesco, di cui visita la bottega e osserva i suoi disegni

in un viaggio in Alsazia.

Martin Schongauer, 

Madonna in un giardino di 

rose  1473

Cosmè Tura

Madonna col 

bambino in un 

giardino (1452)



Non può passare inosservata la grande vivacità

cromatica del dipinto. La ricchezza tonale del

dipinto è indice dell’influenza esercitata su Dürer

dalla pittura veneziana che lui ebbe modo di

apprezzare nel suo primo viaggio in Italia.



l’Adorazione dei

Magi di

Dürer dimostra una

sapiente

distribuzione dei

pieni e vuoti, come si

può vedere dalla serie

di sfondati tra gli

archi e la capanna e

che sono alternati ai

pieni delle massicce

pareti, come quella

che riempie per intero

lo spazio dietro al

Magio in età adulta.
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