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    INTRODUZIONE


    Molte sono le case, le ville e i palazzi della città di Firenze e delle sue campagne che hanno ospitato, in varie fasi della loro storia, personaggi illustri dell’arte, della scienza, della musica, della politica, della letteratura e della cultura in generale.


    Questi personaggi hanno dato un enorme contributo alla città che li ha ospitati, o che ha dato loro i natali, plasmandone l’immaginario collettivo, la forma e i contenuti per i secoli a venire e influenzando il corso della storia di Firenze. Ma possiamo dire anche tranquillamente il contrario: cioè che è stata Firenze stessa a plasmarli profondamente, rendendoli persone migliori grazie alla sua millenaria cultura fatta di arte, storia, estro, sensibilità, apertura e gusto per il bello.


    Sicuramente un contributo essenziale a questa evoluzione lo hanno dato anche le stesse belle dimore che li hanno ospitati, con le loro vedute su monumenti, piazze, giardini, parchi e sul nastro d’argento del fiume Arno; e con le loro strutture architettoniche che si ispirano spesso a un antico sapere, ben conscio dell’importanza dell’armonia delle forme, che fu riesumato nella Firenze quattrocentesca da Filippo Brunelleschi e da Leon Battista Alberti.


    Un ultimo ma non meno importante contributo alla sensibilità e al gusto personale dei pochissimi fortunati che hanno legato il loro nome a Firenze è stato dato anche dai giardini delle loro dimore, altro luogo dove il gusto per il bello, per l’utile e per l’antico che emerse nel Rinascimento manda ancora i suoi riverberi ai giorni nostri, come ad esempio con le collezioni di agrumi coltivati in conche di terracotta dell’Impruneta, le quali poi venivano ricoverate d’inverno nelle limonaie, con le siepi formali di bosso, le aiuole di rose e i pergolati di glicine.


    In questo testo si parlerà proprio delle dimore fiorentine che recano testimonianza del passaggio di questi grandi personaggi, vissuti a Firenze dal Medioevo ai giorni nostri, sia che si tratti di fiorentini, di altri italiani o di persone venute da lontano per poter respirare il bello che permea ogni vicolo, ogni piazza, ogni via e ogni giardino di Firenze.


    Il testo non si delineerà come una lista di nomi di persone in ordine alfabetico, né la narrazione seguirà l’ordine cronologico e storico dei personaggi, tutt’altro, questa sarà una guida che condurrà il lettore a passeggio lungo le vie dei vari quartieri di Firenze, svelando a poco a poco le varie dimore che si incontreranno lungo il cammino.


    Oltre alle abitazioni, verranno descritti anche altri ambienti a loro legati come studi, gabinetti letterari o botteghe.


    Ovunque ve ne saranno, la narrazione sarà arricchita di curiosità e aneddoti che sapranno sicuramente stuzzicare l’interesse dei lettori.

  





  
    Santa Croce


    Museo Casa di Dante, via Santa Margherita, 1


    Iniziamo l’itinerario alla scoperta delle dimore del quartiere di Santa Croce, da questo luogo emblematico per la città di Firenze e per tutta l’Italia, legato a quello che fu definito il padre della lingua italiana, il sommo poeta Dante Alighieri.


    Ci troviamo nella zona di Firenze dove la famiglia Alighieri nel Duecento e Trecento aveva le sue case, e dove Dante nacque e visse la sua vita finché poté restare tra le mura della sua città.


    L’edificio che vedete dinnanzi a voi, nonostante sia grazioso, con l’affaccio sulla piazzetta antistante impreziosita dalla pittoresca vera di pozzo, e nonostante sia stilisticamente assimilabile al Medioevo, conservandone in qualche modo la suggestione, in realtà è stato ricostruito nel Novecento dal comune di Firenze per ospitare il museo dedicato a Dante Alighieri. Lo stesso poeta, infatti, scrisse di essere nato all’ombra della Badia Fiorentina, sotto la parrocchia di San Martino, nei pressi della torre della Castagna; inoltre l’attuale museo incorpora parti di alcune case medievali, come quella della famiglia Giuochi, i cui membri erano vicini di casa degli Alighieri.


    Nel 1865 vennero tenute a Firenze le importantissime celebrazioni per il sesto centenario della nascita di Dante Alighieri. Era l’epoca in cui Firenze era la capitale di un’Italia da poco formata, grazie all’unione sotto a un unico re di tutti quegli Stati che storicamente si dividevano la penisola italiana e le isole a essa vicine. L’Italia unita aveva bisogno di una lingua comune e di un punto di riferimento culturale che avvicinasse tutti questi popoli eterogenei. Fu scelto, a tale scopo, Dante Alighieri, e la lingua comune fu plasmata in base a quella toscana.


    Dante divenne così un simbolo per tutti gli italiani. Si decise di creare a Firenze un luogo che servisse a rappresentare questo personaggio in modo storico-didattico, con l’intento di far conoscere la figura del sommo Poeta e la Firenze medievale in cui aveva vissuto.


    Si imponeva la necessità di realizzare questo museo nel luogo che era stato più significativo per Dante, nei dintorni di quella che era la sua casa, una dimora di cui si era perduta traccia a causa dell’avvicendarsi nei secoli di modifiche agli edifici.


    Al fine di individuare i luoghi familiari legati al sommo Poeta, in special modo la sua casa, tra il 1866 e il 1868 il comune di Firenze istituì una commissione ufficiale composta dagli storici Emilio Frullani e Gargano Gargani.


    Si individuarono così come genuini luoghi danteschi alcune costruzioni di proprietà dei Mannelli e dei Gasperi Campani, poste all’angolo tra via Santa Margherita e via San Martino, ora via Dante Alighieri. Venne poi deciso di ristrutturare gli edifici restituendogli un presunto aspetto medievale. Seguì un primo incarico affidato all’architetto Mariano Falcini per la realizzazione degli opportuni saggi sulle strutture murarie e per tutte le altre analisi utili a ricostruire la situazione originaria. Nel 1871 la capitale d’Italia fu spostata a Roma, e Firenze perse tutti i finanziamenti che aveva ricevuto fino ad allora per i lavori di ammodernamento e miglioramento cittadino. Le ristrettezze economiche derivanti portarono al blocco dei lavori che slittarono nel tempo, fino al 1911, quando finalmente il comune dette il via libera, con la demolizione dell’edificio d’angolo, per creare dal nulla una piazzetta, e con l’abbattimento di tutti quegli elementi che già Falcini aveva indicato come estranei alla casa degli Alighieri. Falcini in quest’epoca era già morto: i lavori di ricostruzione vennero affidati all’architetto Giuseppe Castellucci, il quale edificò il museo sulle antiche mura degli edifici della famiglia dei Giuochi, utilizzando anche la loro antica torre scapitozzata che costituisce il corpo in angolo tra via Santa Maria e la piazzetta antistante il museo. Ciò che si ottenne, come lamentato da vari studiosi, fu una ricostruzione decisamente arbitraria, un falso storico piuttosto evidente, capace tuttavia di materializzare, al tempo come oggi, l’idea comune che si ha della Firenze medievale.


    Finalmente il Museo della Casa di Dante aprì i battenti nel 1965, in occasione del settimo centenario della nascita di Dante Alighieri.


    Nelle varie sale del museo sono custoditi oggetti in uso a medici e speziali, alla cui arte Dante era iscritto, e ricostruzioni di oggetti di uso comune e d’abiti del 1300. Un percorso guidato introduce inoltre alla storica Battaglia di Campaldino, cui partecipò Dante, e a una ricostruzione delle strade della Firenze medievale.


    Dal 24 giugno 2020 il museo ha inoltre ricevuto un nuovo allestimento, di tipo tecnologico e multimediale, che consente di scoprire in modo più coinvolgente e interattivo la vita e l’opera del sommo Poeta. Il visitatore incontrerà in questo nuovo percorso Dante uomo, Dante soldato, Dante politico, Dante Poeta e la sua Firenze grazie a tecnologie avanzate quali stanze immersive, video mapping e realtà virtuale. Il punto focale del percorso di visita è la Sala 7, dove è allestito uno spettacolo immersivo dal titolo L’Amor che move il sole e l’altre stelle che, attraverso suggestioni visive e sonore, permette di affiancare Dante nel suo viaggio ultraterreno attraverso Inferno, Purgatorio e Paradiso, accompagnati dalla lettura dei versi originali della Commedia.


    Casa natale di Vasco Pratolini, via dei Magazzini, 1


    Lasciato il Museo Casa di Dante siamo diretti verso la torre della Castagna, passando per piazza San Martino e percorrendo via dei Magazzini fino al numero civico 1. Ci troviamo ancora nel cuore della Firenze medievale, e l’edificio che ci troviamo di fronte presenta al piano terreno ampi tratti di paramento in bozze di pietraforte che, fra l’altro, recano ancora qualche traccia dell’antica presenza di ferri da facciata, narrandoci così delle antiche origini, sicuramente medievali, dell’edificio. Attualmente il fabbricato si mostra nelle forme che assunse a seguito di un intervento databile ai primi decenni dell’Ottocento; tuttavia, per il resto, è una costruzione dalla scarsa rilevanza architettonica, se non che risulta degna di nota in quanto questa è stata la casa dove lo scrittore Vasco Pratolini nacque il 19 ottobre del 1913, come ricordato dalla targa posta dal comune di Firenze in facciata nel 1996.


    Considerato uno dei maggiori scrittori del secondo Novecento, Pratolini rappresentò con i suoi romanzi uno dei più alti momenti della tradizione realista e neorealista.


    Vasco Pratolini nacque in questa casa da una povera famiglia proletaria. Suo padre, Ugo Pratolini, era commesso nel negozio di colori e articoli da disegno Zolfanelli & Neri di via de’ Calzaioli, mentre sua madre, Nella Casati, lavorava come sarta in un atelier in piazza Sasso di Dante. Vasco iniziò a studiare alle Scuole Pie, dalle quali venne però espulso per comportamento indisciplinato, quindi continuò gli studi nella scuola elementare pubblica U. Peruzzi, in via Magliabechi.


    Il 12 luglio 1918 la madre di Vasco morì, colpita dall’epidemia di spagnola e da un attacco di meningite, e dato che suo padre era stato impegnato nel primo conflitto mondiale e che poi si era risposato con un’altra donna, Vasco rimase solo, costretto ad andare a vivere coi nonni materni, Pio e Rosa Casati. Dai dodici ai diciotto anni, in seguito alla morte del nonno avvenuta nel maggio 1925, Vasco dovette interrompere gli studi a causa di gravi problemi economici che lo obbligarono a dedicarsi, fino al 1931, a umili lavoretti per poter sopravvivere. In questi sei anni fece il garzone di bottega in una tipografia, il venditore ambulante e il barista, non trascurando però mai il suo grande amore per la lettura. Si formò con Dante Alighieri, Alessandro Manzoni, Jack London e Charles Dickens e crebbe in un ambiente letterario, quello fiorentino, influenzato dalla rivista culturale «Solaria», che vantava fondatori come Eugenio Montale e che promulgava scrittori stranieri, francesi, inglesi e americani.


    Nel 1926 Vasco e sua nonna Rosa furono costretti, causa sfratto, a trasferirsi a vivere in un piccolo appartamento ammobiliato posto all’ultimo piano della modesta palazzina in via del Corno 2, all’angolo con via del Parlascio, in quel dedalo di vicoletti compresi tra piazza San Firenze e piazza Santa Croce.


    Vasco si impegnò sempre a fondo per migliorare la propria formazione culturale che gli studi irregolari non avevano consentito di coltivare in modo adeguato. Proprio in questa prospettiva si colloca, negli anni 1927-28, la frequentazione di un corso serale di lingua e letteratura francese presso il Circolo filologico in piazza dei Peruzzi e le sue prime esperienze di scrittore.


    Lasciato alla fine del 1929 l’appartamentino di via del Corno, Vasco si trasferì nell’abitazione del padre in via Toscanella, vicino allo studio del pittore Ottone Rosai. L’amicizia con l’artista risultò di fondamentale importanza per Pratolini, che proprio grazie a Rosai compì le prime scoperte letterarie e, frequentando il suo atelier, si legò in amicizia con i suoi giovani allievi Bruno Becchi e Renzo Grazzini. In questo ambiente culturale Vasco conobbe anche Aldo Palazzeschi e Romano Bilenchi e da questo momento decise di dedicarsi agli studi e all’attività letteraria.


    Nell’aprile 1935 Pratolini si ammalò di tubercolosi polmonare e fu ricoverato in vari sanatori dell’arco alpino, a Villa delle Rose ad Arco (TN), a Villa Bellaria presso Riva del Garda (TN) e infine nel sanatorio di Sondalo (SO), dal quale uscì definitivamente guarito nel 1937. Tornato a Firenze, riprese a frequentare Elio Vittorini e Romano Bilenchi e conobbe Eugenio Montale al Caffè delle Giubbe Rosse in piazza della Repubblica.


    Nel 1938, insieme ad Alfonso Gatto ed Enrico Vallecchi, diede vita alla breve ma eccezionale esperienza di «Campo di Marte», rivista culturale intorno alla quale si raccolsero le forze più vive dell’ermetismo italiano. Dopo solo un anno di vita, la rivista sarà costretta dalla censura fascista a sospendere le pubblicazioni.


    Nell’ottobre del 1939 Pratolini si trasferì a Roma dove trovò impiego presso la Direzione generale delle belle arti del ministero dell’Educazione nazionale anche se, per integrare il magro stipendio ministeriale, fu costretto comunque a cercare nuove collaborazioni editoriali.


    Nell’aprile 1941 sposò Cecilia Punzo, una giovane attrice napoletana, mentre negli stessi giorni fu pubblicato, presso l’editore Vallecchi di Firenze, Il Tappeto Verde, un libretto in cui Pratolini raccolse tutto ciò che della sua precedente produzione letteraria gli premeva in quel momento di rendere pubblico.


    Nell’ottobre 1941, il ministero dell’Educazione nazionale nominò Vasco Pratolini professore di storia dell’arte presso il Conservatorio G. Verdi di Torino, prima di essere distaccato nel 1943 all’Istituto d’arte A. Venturi di Modena.


    A Il Tappeto Verde in questi anni seguirono altre pubblicazioni, nello specifico Via de’ Magazzini, del 1942, edito anch’esso presso Vallecchi, Le amiche, del 1943, e Il Quartiere del 1944.


    Nel 1943 egli risiedette per un mese circa a Parma e tempo dopo andò a Fermo, presso una sorella della moglie, dove mise mano a una prima stesura di Cronache di poveri amanti.


    Nel luglio 1943 tornò invece a Roma, dove strinse contatti con intellettuali militanti comunisti, iniziando così la propria partecipazione alla Resistenza. Dal settembre 1943 fino al giugno dall’anno successivo fu responsabile politico del Partito Comunista Italiano (PCI) per il settore Flaminio-Ponte Milvio.


    Nel 1944 nacque la figlia Aurelia e tra l’autunno di quell’anno e la primavera del 1945 lavorò con Luchino Visconti, Michelangelo Antonioni, Giuseppe De Santis e Antonio Pietrangeli alla sceneggiatura di un film che, peraltro, Visconti non avrebbe mai portato a termine.


    All’inizio del 1946 riprese per l’ultima volta la stesura di Cronache di poveri amanti, che finì di scrivere nel settembre del 1946. Il 5 gennaio 1947, finalmente, il manoscritto ricevette a Lugano il premio Libera Stampa.


    Nell’ottobre 1947 cominciò a scrivere Un eroe del nostro tempo, aderì quindi all’Alleanza della cultura, fondata a Firenze il 20 febbraio 1948, e nel settembre dello stesso anno scrisse Le ragazze di Sanfrediano, che sarebbe apparso nella rivista romana «Botteghe Oscure».


    Nell’aprile 1950 si recò a Parigi in occasione dell’uscita della traduzione in francese di Cronache di poveri amanti. Nel novembre 1951 si ritirò nella solitudine dell’isola di Procida, dove rimase fino a metà gennaio 1952 per lavorare a Una storia italiana. Sempre nel 1952, in aprile, si trasferì definitivamente a Roma, dove continuò a lavorare a Una storia italiana affrontando la prima opera della famosa trilogia, dal titolo Metello. Nel 1952 apparve la prima edizione in volume de Le ragazze di Sanfrediano e nel febbraio 1955, presso Vallecchi, vide definitivamente la luce Metello, primo volume della trilogia Una storia italiana. Con Metello Pratolini superò i ristretti confini dell’ambiente di quartiere creando un libro non più esclusivamente fiorentino, a cui fu giustamente assegnato il premio Viareggio.


    Il 7 giugno 1957 l’Accademia nazionale dei Lincei conferì a Vasco Pratolini il premio Antonio Feltrinelli per le Lettere.


    Nei mesi di novembre e dicembre del 1958, a Capri, Pratolini pose fine alla scrittura de Lo scialo, seconda opera della trilogia Una storia italiana che però continuò a rivedere fino al febbraio 1960. Il romanzo fu edito presso Mondadori nel maggio 1960 e nell’anno successivo vinse il premio internazionale Veillon. Egli, dunque, cominciò a lavorare al terzo e ultimo volume della trilogia, che nell’ottobre 1966 uscì presso Mondadori col titolo Allegoria e derisione.


    La mattina del 12 gennaio 1991 Pratolini morì a Roma all’età di settantasette anni, venendo sepolto a Firenze, nel cimitero delle Porte Sante presso la basilica di San Miniato al Monte. Nei suoi scritti, ricorderà più volte la natia via dei Magazzini, documentando così la tormentata infanzia trascorsa in questi luoghi.


    Palazzo Vecchio, piazza della Signoria, 1


    Ancora qualche passo verso sud nell’angusto vicolo medievale di via dei Magazzini, e subito si apre la nostra visuale su un luogo che ha sempre rappresentato il fulcro della vita politica cittadina, cioè la piazza della Signoria. L’edificio che domina questa piazza con la sua notevole mole è il Palazzo Vecchio, che è stato sì il Palazzo dei Priori, ma anche la dimora di tanti personaggi illustri.


    Questo edificio venne costruito a partire dal 1299 su progetto di Arnolfo di Cambio come nuova sede dei priori delle Arti. La parte più antica fu terminata nel 1315 e consta di un grande blocco squadrato in muratura, per questo generalmente definito “dado arnolfiano”, rivestito da conci di pietra forte lavorati a bugne rustiche poco sporgenti. L’edificio è diviso in tre piani, evidenziati all’esterno da due cornici marcapiano. Sopra ogni cornice si apre poi una fila di arcate cieche a tutto sesto contenenti ciascuna una finestra bifora in marmo. Le bifore sono più recenti dell’edificio poiché messe in opera alla fine del Settecento in sostituzione delle originarie. A coronamento dell’edificio si trova un ballatoio aggettante, sorretto da beccatelli collegati tra loro da archetti a tutto sesto, contenente un camminamento coperto e supportandone uno scoperto, parzialmente protetto da merli guelfi. Tra i beccatelli, sotto gli archetti del ballatoio, sono stati dipinti, e ripresi più volte nel corso dei secoli, dei grandi scudi con le insegne della Repubblica Fiorentina. Leggermente decentrata rispetto alla facciata è, invece, la torre del palazzo, detta “di Arnolfo”. Questa è alta novantaquattro metri ed è stata costruita nel 1310 appoggiandola su una torre preesistente, che veniva definita torre “della vacca” o “Foraboschi”, dal nome della famiglia cui apparteneva. La torre possiede un ballatoio supportato da beccatelli e sia questo che l’estremità della torre presentano una merlatura a coda di rondine.


    Girando intorno all’edificio, e posizionandoci tra questo e il monumento equestre di Cosimo I, possiamo vedere il lato del palazzo dove si era originariamente pensato di fare l’ingresso, dato che era il solo lato che si apriva su una piazza, originariamente creata abbattendo le case e le torri dei ghibellini Uberti.


    Sempre lungo questo lato possiamo chiaramente vedere, voltandoci verso sinistra, gli ampliamenti successivi, dei quali l’ultimo, terminante su via dei Leoni, fu eseguito su progetto di Ammannati prima e di Buontalenti dopo, durante il granducato di Ferdinando I.


    Se giriamo nuovamente attorno al palazzo, andando questa volta verso il lato opposto, lungo via della Ninna, possiamo notare una piccola porta. Si tratta dell’uscita segreta che il duca d’Atene, Gualtieri VI di Brienne, fece aprire nelle mura del palazzo, alla quale egli poteva accedere, attraverso una scalinata segreta, direttamente dalle sue stanze in caso di necessità di fuga. Questo è il primo personaggio illustre che ha preso dimora in questo edificio e la sua storia è veramente singolare.


    Nel 1342 i governanti di Firenze erano preoccupati per la crisi economica provocata dal mancato rimborso da parte del re d’Inghilterra Edoardo III dei prestiti fatti dai banchieri cittadini, e disperati per i disordini sempre maggiori che infiammavano la città, derivanti soprattutto dalle strenue lotte tra guelfi e ghibellini. Per questo si decise di affidare la guida della città a un podestà a condizione che fosse straniero e quindi non legato ad alcuna fazione. La scelta ricadde su Gualtieri VI di Brienne, con la condizione che il suo incarico fosse a scadenza; tuttavia, in conseguenza delle prime iniziative politiche da lui perpetrate, di stampo populista, i ceti bassi di Firenze spinsero affinché fosse nominato signore a vita. Il governo di Gualtieri divenne, però, molto presto contraddistinto dal dispotismo e dall’opposizione agli interessi della ricca classe mercantile che lo aveva messo al potere, favorendo invece le antiche famiglie feudatarie. Egli iniziò, inoltre, a trasformare Palazzo Vecchio nella sua reggia, dandogli l’aspetto di una fortezza militare e ingrandendolo verso via della Ninna.


    Le misure sempre più restrittive per far fronte alla crisi economica, comprendenti anche il prestito forzato di denaro al governo dalle casse dei cittadini più ricchi, a condizioni per questi molto svantaggiose, finirono con l’irritare i fiorentini a tal punto che, solo dieci mesi dopo la sua nomina, essi congiurarono per liberarsi di lui, minacciandolo anche di eliminarlo fisicamente. Il 26 luglio 1343, giorno di Sant’Anna, il duca d’Atene fuggì definitivamente dalla città.


    Palazzo Vecchio ha subito notevoli e numerose trasformazioni e integrazioni nel corso del tempo, ad esempio nel cortile interno prospiciente piazza della Signoria, ridisegnato nel 1453 da Michelozzo per volontà di Cosimo il Vecchio de’ Medici, che finanziò l’opera; inoltre, tra il luglio 1495 e il febbraio 1496, Simone del Pollaiolo detto “il Cronaca” e Francesco di Domenico costruirono, su commissione di Fra Girolamo Savonarola, nuovo signore de facto di Firenze dopo la cacciata dei Medici del 1494, un nuovo corpo di fabbrica subito adiacente al “dado arnolfiano” nel suo lato orientale. Nel primo piano di questa nuova ala del palazzo, che osservata dalla piazza risulta particolarmente disadorna e grossolana, Savonarola fece realizzare il salone del Consiglio Generale del Popolo, organo di governo da lui istituito a seguito dell’avvento della nuova repubblica. Questo salone, che è il più grande e il più importante di Palazzo Vecchio, diverrà noto come “Salone dei Cinquecento”, ed è talmente grande che dovette essere sospeso su quattordici possenti pilastri che sono ben visibili nel sottostante cortile della Dogana. Come si può notare dalla piazza, le pareti della nuova estensione sono disarmonicamente oblique rispetto al resto dell’edificio poiché, per erigere velocemente questo blocco, si sfruttarono come fondamenta le sottostanti murature degli edifici più antichi, a loro volta appoggiati sui resti del teatro romano dell’antica Florentia.


    Ma il periodo in cui sono state apportate le modifiche più importanti a Palazzo Vecchio è stato quello in cui divenne la dimora di Cosimo I de’ Medici e di sua moglie Eleonora di Toledo.


    Nel 1537 Cosimo de’ Medici, figlio di Giovanni delle Bande Nere, membro illustre del ramo cadetto della famiglia, e di Maria Salviati, figlia della primogenita di Lorenzo il Magnifico, Lucrezia de’ Medici, viene nominato duca di Firenze con il nome di Cosimo I.


    Nel 1539 Cosimo I sposa Eleonora di Toledo, figlia del viceré di Napoli. Dopo un breve periodo in cui i due vissero a Palazzo Medici in via Larga, il 15 maggio 1540 la coppia si trasferì a vivere nel Palazzo della Signoria, ora Palazzo Vecchio, per una precisa volontà di Cosimo I.


    Il trasferimento fu, infatti, accompagnato da un corteo trionfale che mirava a esaltare un gesto che aveva un forte messaggio politico: il Palazzo che era nato per ospitare il governo cittadino, prima sede del comune, poi della Signoria, diventava adesso il Palazzo Ducale della città, cioè la residenza del principe detentore ormai di un potere assoluto e dinastico. Cosimo I voleva, cioè, dimostrare chiaramente ai fiorentini e a tutti che i tempi della Repubblica erano definitivamente terminati, adesso il governo cittadino era interamente nelle sue mani.


    Subito furono avviati i lavori di ristrutturazione e di ampliamento del nuovo Palazzo Ducale. All’interno del vetusto edificio, Cosimo aveva fatto dapprima sistemare e adeguare al proprio rango alcune stanze, un tempo riservate ai priori, al gonfaloniere e alle adunanze di alcune magistrature. Della direzione della prima fase di risistemazione, adeguamento e ampliamento dell’edificio se ne occupò Battista del Tasso fino al 1555, anno in cui morì. È a questa fase che appartengono, ad esempio, gli affreschi realizzati da Francesco Salviati nella Sala dell’Udienza, a tema le “Storie di Furio Camillo”. Qui il famoso comandante dell’esercito romano è paragonato a Cosimo I, per sottolineare il fatto che il duca di Firenze è sì severo e dispotico, ma anche giusto col suo popolo. Dopo la morte di Battista del Tasso seguirono campagne di lavori ben più ampie che si protrassero per tutto il secolo e che conobbero il loro acme fra il 1555 e il 1565, anni in cui la direzione dei lavori passò a Giorgio Vasari.


    Il primo intervento di Vasari in Palazzo Vecchio si ha negli appartamenti ducali costruiti in un nuovo corpo di fabbrica attiguo al Salone dei Cinquecento. Vasari iniziò a intervenire in questo ambiente assieme ai suoi collaboratori Giovanni Stradano e Marco da Faenza partendo dal secondo piano, dove si trova quello che si chiamerà il “Quartiere degli Elementi” o “Quartiere degli Dèi Celesti”, composto da cinque sale, due scrittoi e una terrazza. Qui egli si accorse subito che, nei lavori conclusi sotto la direzione di Battista del Tasso, erano stati fatti soffitti troppo bassi, motivo per cui escogitò di rialzare lo spazio compreso tra le travi, creando dei cassettoni. Negli ambienti di questo appartamento, Vasari e i suoi collaboratori realizzeranno la decorazione di pareti e soffitto in base al programma iconografico stabilito dall’erudito Cosimo Bartoli che aveva proposto di rappresentarvi la genealogia degli “dèi celesti”, che corrispondono agli “dèi terreni” rappresentati poi dagli stessi nell’appartamento sottostante, detto “Quartiere di Leone X”, o “Quartiere degli dèi terreni”, posto al primo piano del palazzo.


    Qui l’iconografia mira a celebrare gli esponenti della famiglia Medici, di modo che a ogni dio terreno, o membro della famiglia, corrisponda nel piano superiore un dio celeste. Ovviamente, alla sala del primo piano dedicata a Cosimo I corrisponde superiormente la Sala di Giove.


    L’ultimo intervento di Vasari per Cosimo I in Palazzo Vecchio è anche il più importante di tutti. Si tratta dell’adeguamento del Salone dei Cinquecento a sala di rappresentanza del duca Cosimo, voluta come espressione dell’assolutismo mediceo.


    Giorgio Vasari, assieme ai collaboratori Giovanni Stradano, Jacopo Zucchi, Giovan Battista Naldini e Stefano Veltroni si occuparono della radicale trasformazione di questo enorme spazio fra il 1563 e il 1565, periodo in cui vennero eseguiti sia lavori di ampliamento che la decorazione. Per l’accesso al salone Vasari realizzò lo scalone monumentale, posto nello spazio tra il cortile di Michelozzo e il cortile della Dogana. Nel salone per prima cosa il Vasari alzò il soffitto di ben sette metri, raggiungendo gli attuali diciotto metri d’altezza, e fece aprire i finestroni laterali in alto. Sul soffitto fece realizzare un ingegnoso doppio sistema di enormi capriate lignee che assolveva due scopi diversi: metà sorreggevano la copertura del tetto, metà trattenevano ancorato in alto il pesante soffitto a cassettoni del salone mediante poderose staffe.


    A livello decorativo, Giorgio Vasari e i suoi collaboratori trasformarono la sala in un complesso apparato per la glorificazione del duca. In questo caso, il programma iconografico fu fornito da Vincenzo Borghini. Il soffitto a cassettoni, interamente dipinto, è diviso in quarantadue riquadri nei quali si svolge il tema della “Apoteosi di Cosimo I”. Al centro il duca è rappresentato come un imperatore romano incoronato da una Gloria alata, circondato dagli stemmi delle Arti fiorentine. Tutto intorno, negli altri riquadri, si dipanano invece le immagini degli episodi salienti della storia di Firenze e le immagini delle città e dei territori sottomessi, così come le immagini dei quartieri che la compongono.


    La narrazione prosegue sulle pareti, dove vennero realizzati dei monumentali affreschi. Su un lato è sviluppato il tema della conquista di Pisa e del territorio costiero, sull’altro lato il tema della conquista di Siena e della Toscana meridionale. Nello specifico, sulla parete di fronte all’ingresso nel salone si trovano gli affreschi della Presa di Porta Camollia a Siena, della Presa di Porto Ercole e della Battaglia di Marciano in Val di Chiana, mentre, sulla parete opposta, dove si trova l’ingresso, gli affreschi della Rotta dei Pisani alla torre di San Vincenzo, dell’Imperatore Massimiliano d’Asburgo che toglie l’assedio a Livorno e della Presa della fortezza di Stampace a Pisa.


    Ma il salone ha anche una nutrita rappresentanza di arte scultorea che concorre a sottolineare il pathos eroico di questo ambiente. Sul lato nord della sala fu iniziata, nell’epoca precedente l’arrivo di Vasari alla direzione dei lavori, la realizzazione di una tribuna sopraelevata, denominata “Udienza”, che era destinata ad accogliere il trono ducale in uno spazio di rappresentanza che, per volontà di Cosimo, doveva avere un valore celebrativo delle origini del duca. I lavori iniziarono con Baccio Bandinelli ma, alla morte di questo avvenuta nel 1560, vennero proseguiti da Giorgio Vasari. L’udienza è strutturata come un arco di trionfo romano a tre fornici, i quali però sono ciechi e costituiscono delle nicchie, o tribune, entro cui sono sistemate le statue dei membri più illustri e significativi della famiglia Medici dal punto di vista di Cosimo. Al centro, dentro il fornice maggiore, si trova la statua di papa Leone X, primo papa della famiglia Medici nonché figlio maschio di Lorenzo il Magnifico, più lungimirante e scaltro di tutti.


    Nel fornice minore alla sua sinistra si trova la statua di Giovanni delle Bande Nere, padre di Cosimo I, mentre nel fornice minore di destra la statua di Alessandro de’ Medici, primo duca di Firenze. Anche lungo le pareti est e ovest del salone ci sono molte altre opere di scultura e, tra le più importanti, va annoverato il Genio della Vittoria, realizzato da Michelangelo Buonarroti tra il 1533 e il 1534 per la tomba di papa Giulio II della Rovere, ma poi scartato per questo impiego e, infine, donato a Cosimo nel 1565 da Leonardo Buonarroti, nipote del grande artista. Lungo la parete opposta è collocato, invece, il modello in gesso della statua Firenze che trionfa su Pisa, opera di Giambologna realizzata intorno al 1565, della quale la statua in marmo si trova al Bargello. Sempre lungo le pareti vanno ricordate anche le sei statue raffiguranti le Fatiche di Ercole di Vincenzo de’ Rossi, eseguite con l’aiuto di alcuni collaboratori, collocate nel salone nel 1592 in occasione del battesimo del principe Cosimo, primogenito di Ferdinando I de’ Medici.


    Palazzo Vecchio nel Cinquecento non fu solamente la dimora di Cosimo ed Eleonora, ma anche del loro figlio maschio primogenito, il granduca Francesco I, succeduto al padre nel 1574.


    Nel 1565 Francesco sposò Giovanna d’Austria, con la quale visse proprio a Palazzo Vecchio. In occasione delle loro nozze il vecchio cortile di Michelozzo venne trasformato e abbellito secondo un progetto di Giorgio Vasari, che in onore della sposa fece rappresentare, lungo le pareti del loggiato, le Vedute di città dell’Impero degli Asburgo.


    È noto che, al contrario del padre, gli interessi del granduca Francesco non fossero certamente concentrati sugli affari di Stato, che egli tendeva a evitare. Francesco era invece caratterizzato da un’inclinazione saturnina, interessato, se non completamente dedito, all’alchimia, alla spagiria, alle dottrine ermetiche, alle scienze occulte e alle scienze naturali.


    Nel 1570 Francesco decide di fare realizzare nella sua residenza un ambiente raccolto e riservato da dedicare alla raccolta delle sue collezioni di Naturalia: pietre preziose, cristalli, fossili, coralli, conchiglie, perle e di quant’altro di minuto destasse il suo interesse o considerasse egli un oggetto di gran pregio. Egli, dunque, espresse questa richiesta a Giorgio Vasari, così che la realizzazione di questo lavoro venne commissionata l’anno stesso all’intellettuale Vincenzo Borghini e a un team di artisti capeggiato da Giorgio Vasari stesso. In uno “stanzino” piccolo e completamente oscuro perché privo di illuminazione naturale, comunicante all’epoca solamente con la camera di Francesco, venne realizzato quello che il Borghini descrisse come un «guardaroba di cose rare et pretiose, et per valuta et per arte, come sarebbe a dire gioie, medaglie, pietre intagliate, cristalli lavorati et vasi, ingegni et simil cose, non di troppa grandezza, riposte nei propri armadi, ciascuna nel suo genere»1. Nacque così quello che prese il nome di “Studiolo di Francesco I de’ Medici”: questo piccolo ambiente, che oggi comunica con il Salone dei Cinquecento, rappresenta una delle creazioni artistiche più alte e mirabili del tardo manierismo fiorentino e fu completato tra il 1570 e il 1572. Si tratta, in definitiva, di una Wunderkammer in cui si fondono arte e natura e nella quale si aprono, lungo le pareti, una serie di armadi i cui sportelli sembrano delle semplici boiserie con dei dipinti di formato ovale, ma che in realtà celano gli oggetti collezionati dal granduca, la cui natura sarebbe stata svelata in qualche modo dal tema dei pregevolissimi piccoli dipinti che ornano le ante e le sovrastanti pareti.


    In questo ambiente Francesco amava ritirarsi in solitudine, al buio e nel silenzio totale, coltivando i propri interessi magico-alchemici, mentre preferiva dedicarsi agli esperimenti scientifici durante le ore diurne, presso i laboratori del Casino di San Marco.


    Nel 1583 Francesco cominciò a smantellare questo studiolo sistematicamente, in ogni sua parte, quasi a voler definitivamente eliminare ogni traccia delle attività da lui svolte all’interno di esso ed evitare che la sacralità e i misteri contenuti in questo spazio venissero profanati da persone non qualificate ad accedervi. In questo periodo inaugurò, nella galleria degli Uffizi, la Tribuna, una sorta di grande Wunderkammer, ma di carattere meno privato. Qui, tra tutte le cose che collezionava nello studiolo, sposterà solo pochi bronzetti.


    Lo studiolo verrà ricomposto nelle sue parti solo nel 1920, quando verrà aperto il varco che lo connette con il Salone dei Cinquecento.


    Museo Horne, via de’ Benci, 6


    Abbiamo abbandonato piazza della Signoria e Palazzo Vecchio attraverso via della Ninna, e alla piazza del Grano abbiamo preso via dei Neri, percorrendola completamente fino in fondo, dove sfocia in via de’ Benci. Ora ci troviamo proprio sull’incrocio e, di fronte a noi, si staglia un palazzo posizionato all’angolo tra due strade. L’edificio ha due facciate quasi speculari, una su via de’ Benci e l’altra su corso Tintori, entrambe con tre piani dei quali il primo e il secondo presentano su ogni facciata tre grandi finestre più una finestra cieca per piano. Le finestre sono ad arco a tutto sesto, contornate da bozze in pietra arenaria disposte a raggiera. Le bozze delle cornici, secondo una consuetudine propria del tardo Rinascimento, si presentano ben rilevate solo al piano nobile, in una sorta di bugnato piano, mentre nel secondo piano sono lisce e arretrate a filo dell’intonaco. Lungo la linea dei davanzali di primo e secondo piano corrono delle cornici marcapiano in pietra arenaria, mentre nel pianterreno le finestre sono come di consueto piccole, squadrate e protette da inferriate. Lo spigolo del palazzo, all’incrocio tra le due vie, è evidenziato dalla presenza di bozze in pietra arenaria che, a livello del pianterreno e del piano nobile sono lavorate come bugne. Di queste, quelle del pianterreno sono visivamente molto più antiche di tutte le altre. Il palazzo, da buona tradizione architettonica fiorentina, presenta una gronda molto sporgente che protegge la sottostante panca di via in pietra serena che si estende su tutto il perimetro del fabbricato, lungo corso Tintori e via de’ Benci, e in questo ultimo tratto la panca viene anche utilizzata come seduta dalle persone che attendono qui l’arrivo dell’autobus.


    Entrando nel palazzo, una volta superato l’androne troviamo, in posizione centrale, un piccolo cortile, porticato su un lato, con due colonne sormontate da capitelli di particolare pregio, attribuiti alla bottega di Benedetto da Rovezzano. Il cortiletto è arricchito da fasce decorative pittoriche a imitazione del graffito e vi si aprono delle monofore a tutto sesto, profilate da cornici in pietra serena, sormontate al primo piano da loculi. I piani superiori sono segnati da una fascia marcapiano decorata da pitture a imitazione dei graffiti con estrosi motivi vegetali. Vi si trovano due ballatoi a loggia e, più in alto, una terza loggia arretrata corre lungo tre lati.


    Il palazzo sorge in una zona dove anticamente vi erano le case della famiglia Fagni, poi passate nel 1346 agli Alberti. Questi ultimi, attorno alla metà del XIV secolo, fecero costruire una più ampia casa e, nel 1489, tale edificio fu ceduto a Simone e Luigi di Jacopo Corsi.


    Nel 1495-1502 i fratelli Corsi ampliarono e ristrutturarono il fabbricato secondo i dettami rinascimentali. Il progetto è stato inizialmente attribuito a Giuliano da Sangallo, anche se Adolfo Venturi e molti altri studiosi oggi lo attribuiscono a Simone del Pollaiolo detto “il Cronaca”, coadiuvato nel cantiere da Baccio d’Agnolo e, per gli elementi scultorei, da un maestro vicino a Benedetto da Rovezzano. Il pianterreno era caratterizzato in origine da un loggiato ma i suoi fornici furono successivamente tamponati a eccezione di uno, lungo via de’ Benci, dove fu ricavato l’attuale ingresso. Le bugne di cantonata del pianterreno sono le uniche che rimangono del palazzo originale, e recano ancora oggi le tracce delle arcate dei vecchi fornici. Nei due piani superiori all’epoca dei Corsi furono rimodellate le finestre nella forma attuale e fu realizzata una nuova bugnatura angolare, sempre più liscia e meno risaltata rispetto a quella del piano inferiore man mano che si sale. Il cortile interno fu poi dotato di un ampio portico lungo il lato settentrionale, caratterizzato da belle colonne in pietra serena e con una tipica volta unghiata. Così ammodernato il palazzo non servì tuttavia quasi mai da residenza per i proprietari. Nel 1589 l’edificio venne affittato a Gino di Filippo Rinuccini; mentre nella seconda metà del XVIII secolo fu preso in affitto dai Nencini, che l’acquistarono poi nel 1812.


    Passato nella prima metà dell’Ottocento alla famiglia Fossi, il palazzo fu oggetto di ulteriori lavori tra il 1832 e il 1849, per volere del marchese Antonio che fece realizzare una “sopredificazione al secondo piano”, Fu poi venduto nel 1896 dal marchese Federico Fossi ai Burgisser e solo nel 1912 fu finalmente acquistato da Herbert Percy Horne che nel frattempo aveva già vagliato vari palazzi fiorentini in vendita, tra i quali il Palazzo da Cintoia.


    Herbert P. Horne è stato un poeta, architetto, tipografo, designer, storico dell’arte e antiquario inglese. Era socio del Rhymers’ Club di Londra e ha curato le riviste «The Century Guild Hobby Horse» e «The Hobby Horse» per la Century Guild of Artists, che aveva fondato con il collega architetto Arthur Heygate Mackmurdo nel 1882.


    Visitò per la prima volta l’Italia nel 1889 e tenne un diario illustrato dei suoi viaggi e delle sue ricerche artistiche e architettoniche, e la sua monografia su Sandro Botticelli del 1908 è ancora oggi riconosciuta come un testo fondamentale, di eccezionale qualità e completezza.


    Qualche anno dopo Horne si stabilì a Firenze, e nel 1912 acquistò e restaurò questo magnifico palazzo rinascimentale in cui poi si trasferì. Dal 1912 al 1915 Horne intraprese e coordinò personalmente un impegnativo intervento di restauro dell’edificio con l’intenzione di riportarlo all’aspetto che avrebbe dovuto avere nel primo Rinascimento. Per fare questo si fece aiutare dall’ingegner Eugenio Campani, il quale eliminò i tramezzi, le superfetazioni e le tamponature effettuate nei secoli precedenti, ridando così leggibilità e valore all’edificio rinascimentale. Nel palazzo trovavano così posto un laboratorio al piano terra e una cantina-magazzino nel piano interrato, che si poteva comodamente raggiungere con cavalli e animali da soma attraverso una ampia scala; il piano nobile venne utilizzato per gli appartamenti padronali mentre il secondo piano venne occupato dagli ambienti della servitù e dalle cucine, che di solito erano collocate in alto perché gli odori degli alimenti cucinati non si sentissero per la casa.


    Nel 1916 Herbert Percy Horne morì nel suo palazzo e fu sepolto a Firenze nel Cimitero degli Allori. Dopo la sua morte, il palazzo e tutta la sua collezione di opere d’arte e di arredi furono ceduti per lascito testamentario allo Stato italiano, e non al comune di Firenze. Fu costituita una fondazione che curasse la conservazione delle opere d’arte della collezione Horne e rendesse l’edificio fruibile al pubblico.


    L’apertura del Museo della Fondazione Horne avvenne nel 1921, grazie all’impulso di due amici di Horne, Giovanni Poggi e Carlo Gamba Ghiselli. Quest’ultimo, in particolare, fu presidente della fondazione e curatore del museo dalla morte di Horne fino alla propria, avvenuta nel 1963, e a lui si deve l’allestimento generale delle collezioni quale esso si presenta ancora oggi.


    Nella collezione Horne spiccano opere di Giotto, Simone Martini, Filippino Lippi, Giambologna e molti altri, oltre a una straordinaria serie di mobili e oggetti del Quattro-Cinquecento, che ci consentono di rivivere l’atmosfera del Rinascimento fiorentino. Pertanto, il museo Horne non è solo una galleria di capolavori artistici ma un esempio di dimora signorile del Rinascimento, ricostruita con straordinaria cura.


    Tra il 1921 e il 1922, grazie a un finanziamento del ministero della Pubblica istruzione, il palazzo fu sottoposto ad alcuni lavori di adeguamento all’uso come museo, consentendone la accessibilità pubblica. Tra il 1954 il 1958 l’architetto Guido Morozzi della Soprintendenza ai Monumenti sottopose l’edificio a un intervento di consolidamento di alcune strutture e venne restaurata la loggia dell’ultimo piano. Sfortunatamente, appena otto anni dopo questi interventi, il museo subì danni gravissimi a causa dell’alluvione del 4 novembre 1966, essendo situato in una delle zone più depresse della città, e quindi più duramente colpite dalla sciagura. Sebbene il museo venne riaperto solo dieci anni dopo, i lavori di restauro dell’edificio e delle collezioni furono in realtà conclusi solamente nel 1989. Il nuovo allestimento del piano terreno e del secondo piano fu diretto da Ugo Procacci e Luciano Bellosi, aggiornato da ulteriori e significativi interventi in anni più recenti grazie al sostegno di enti pubblici e benefattori privati. Tra il 1997 e il 2000 l’architetto Marinella Del Buono della Soprintendenza per i Beni Ambientali e Architettonici ha diretto il restauro delle due facciate del palazzo e, nel 2004, gli intonaci dei prospetti interni vennero restaurati grazie all’architetto Fulvia Zeuli, mentre nello stesso anno si è concluso il complesso intervento di recupero del piano interrato su progetto dell’architetto Antonio Fara e con il determinante contributo economico dell’Ente Cassa di Risparmio di Firenze.


    Casa Vasari, Borgo Santa Croce, 8


    Dal crocevia dove si trova il Museo Horne, svoltiamo adesso verso sinistra per via de’ Benci. Dopo pochissimi passi, e dopo aver preso Borgo Santa Croce, graziosa e ordinatissima stradina che inizia con la torre degli Alberti, ci ritroviamo presso il vecchio refettorio del convento di Santa Croce. Al numero civico 8 si trova questo palazzetto stretto e alto, che è stato la casa di un personaggio illustre del Cinquecento, Giorgio Vasari, un grande storico dell’arte e biografo degli artisti vissuti tra il Trecento e il Cinquecento con il suo Le Vite de’ più eccellenti pittori, scultori e architettori, opera alla quale il suo nome è legato indissolubilmente. Ma egli fu anche un uomo dai vastissimi interessi e capacità, che spaziarono dall’urbanistica all’architettura, dalla scenografia alla pittura di gusto spiccatamente tardo-manierista, essendo attivo presso la corte del duca Cosimo I de’ Medici.


    L’edificio stesso lo si può datare al Cinquecento, epoca in cui in questa zona si costruivano nuovi edifici su terreni sia liberi sia occupati da vecchie case a schiera medievali. Quest’ultimo è proprio il caso di questo edificio, che ha una tipica pianta molto allungata e una facciata molto stretta. La facciata dell’edificio mantiene ancora oggi il suo carattere cinquecentesco sostanzialmente integro, presentandosi suddivisa su cinque piani, dei quali l’ultimo è il frutto di una sopraelevazione realizzata durante una ristrutturazione ottocentesca che ha portato al cambiamento di tipologia delle scale dell’edificio, dapprima a doppia rampa rettilinea, e poi a pozzo, decisamente più comode e ampie. Le finestre del primo, del secondo e del terzo piano si presentano allineate sulle cornici marcapiano, tutte profilate da bozze di pietraforte disposte a raggiera. Le cornici di bozze sono tre per ogni piano, ma nei piani secondo e terzo queste sono cieche, non presentando cioè alcuna finestra al loro interno. Le bozze delle cornici, secondo una consuetudine propria del tempo, si presentano ben rilevate solo al primo piano nobile, in una sorta di bugnato piano, ma nei due piani superiori le bozze sono lisce e arretrate a filo dell’intonaco. Il piano terra ha due finestre architravate con inferriate e il portone d’accesso è in posizione eccentrica, sulla destra. Si segnala la curiosa presenza di una graziosa finestra per i bambini, posta al di sotto della finestra centrale del piano nobile. La casa è dotata di un cortile interno cui si accede da un lungo androne. Due possenti pilastri presenti nella corte rappresentano le uniche preesistenze trecentesche nell’edificio.


    Questa residenza fu concessa in affitto a Giorgio Vasari dal duca Cosimo I de’ Medici stesso nell’anno 1557, dopo che nel 1548 la ebbe requisita a Niccolò Spinelli, proprietario di vari immobili nella zona tra i quali spicca il palazzo Spinelli al numero 9 di Borgo Santa Croce. Nel 1557 Vasari aveva già messo mano da tre anni al Palazzo Vecchio, per trasformarlo, su ordine di Cosimo I, in un edificio degno d’essere una residenza di un duca. Tre anni dopo il suo ingresso nella casa di Borgo Santa Croce, Vasari realizzò per il duca nel 1560 un nuovo polo edilizio, noto come “Gli Uffizi”, nel quale vennero accolti gli uffici amministrativi e giudiziari del ducato. Nel 1561 il duca donò la casa di Borgo Santa Croce all’artista aretino in segno di riconoscenza per i suoi servigi come urbanista e architetto. Vasari decise così di fare anche in questo edificio quello che aveva già fatto nella sua residenza di Arezzo e cioè affrescare vari ambienti della sua casa con l’aiuto dei suoi collaboratori, tra i quali spicca Jacopo Zucchi. La decorazione, il cui ideatore deve essere stato con tutta probabilità Vincenzo Borghini, amico dell’artista, fu completata nel 1572 e oggi, degli ambienti affrescati all’epoca, ci rimane solamente la Sala Grande, situata al piano nobile del palazzo, con un ciclo di affreschi sulle pareti avente come tema “le arti e il primato della pittura”, rappresentati utilizzando alcune storie tratte dagli scritti di Erodoto e Plinio il Vecchio, e cioè L’origine della pittura, Zeusi di Siracusa e le cinque fanciulle e Apelle e il ciabattino, quest’ultimo rappresentante il leggendario pittore greco nascosto dietro una sua opera nell’atto di ascoltare i giudizi del popolo, nell’atto di accogliere il suggerimento di un ciabattino per modificare la forma dei calzari; ma cacciandolo quando il ciabattino, imbaldanzito per aver visto il suo consiglio realizzato, critica l’anatomia delle gambe, col messaggio che per poter criticare si deve conoscere l’argomento trattato. A completamento dell’iconografia furono dipinte a fresco anche le allegorie delle arti e un fregio superiore con i ritratti di tredici artisti, rappresentati a colori basandosi sulle incisioni già utilizzate nella seconda edizione delle Vite (1568), e scelti dal Vasari tra quelli da lui più stimati in base a tre criteri: per il ruolo avuto come precursori, per gli alti livelli raggiunti nella propria opera e perché determinanti nella formazione del Vasari stesso. Compaiono quindi Cimabue, Giotto, Masaccio, Raffaello, rappresentato come Imago Christi, Michelangelo, Leonardo da Vinci, Andrea del Sarto, Donatello, Brunelleschi, Perin del Vaga, Giulio Romano, Rosso Fiorentino e Francesco Salviati, col quale Vasari aveva lavorato a Roma. Nel fregio dove sono i ritratti è anche rappresentato uno scudo con le armi di Francesco I de’ Medici e di Giovanna d’Austria. Sopra il caminetto in pietra serena della parete est della Sala Grande Vasari volle il suo ritratto in forma di busto, affiancato da due putti reggistemma recanti gli scudi con le armi di famiglia dei Vasari e dei Bacci, casato cui apparteneva sua moglie Nicolosa.


    Nel 1677 la residenza fu visitata da Francesco Cinelli che ha lasciato ai posteri un’accurata descrizione sia degli affreschi sia delle opere d’arte qui conservate al tempo, tra le quali dipinti di Leonardo da Vinci, di Ridolfo del Ghirlandaio, di fra’ Bartolomeo, Albrecht Dürer, Santi di Tito, Parmigianino e Paolo Veronese.


    La casa è restata di proprietà della famiglia Vasari fino alla morte dell’ultimo discendente, avvenuta nel 1687, quando passò a una congregazione di laici e, dopo vari altri passaggi non ben documentati, acquistata nella prima metà dell’Ottocento dalla nobile famiglia dei Morrocchi. E benché nel 1910 Walther Limburger abbia segnalato il palazzo come abitato dai Ghelardi, in realtà è sempre rimasto dei Morrocchi fino ai nostri giorni.


    All’inizio degli anni 2000 gli affreschi della Sala Grande versavano da diverso tempo in un pessimo stato di conservazione, pertanto, grazie a un finanziamento dell’Ente Cassa di Risparmio di Firenze e grazie all’interessamento della fondazione Horne, dei proprietari del palazzo e di Umberto Baldini, la sala è stata sottoposta a un attento restauro nel periodo dal 2009 al 2011, nel quale i restauratori Guido Botticelli e Gioia Germani sono intervenuti dapprima con un intervento di consolidamento e poi con il completo recupero del ciclo pittorico.


    Dal 2011 la casa di Vasari è aperta al pubblico su prenotazione, attraverso la biglietteria del vicino Museo Horne col quale i proprietari del palazzo hanno stipulato una collaborazione.


    Palazzo Bargellini, via delle Pinzochere, 3


    Dopo la nostra visita a Casa Vasari abbiamo percorso Borgo Santa Croce fino a trovarci davanti al refettorio del convento francescano. Ora attraversiamo la piazza parallelamente alla scalinata della basilica francescana, la cui splendida facciata neogotica rimane alla nostra destra. Arrivati alla statua di Dante, giriamo a destra e percorriamo un breve tratto di largo Piero Bargellini. Dopo aver svoltato alla prima a sinistra ci troviamo immediatamente al numero civico 3 di via delle Pinzochere. Siamo ora nel cuore pulsante del quartiere di Santa Croce, di fronte a uno tra i più bei palazzi tardorinascimentali presenti a Firenze, dalla facciata misurata, le eleganti finestre centinate del primo e del secondo piano circondate da bozze spianate, la panca di via e la grondaia molto sporgente. Dopo la porta si trova l’ingresso voltato a botte che dà accesso al cortile centrale con un loggiato caratterizzato da colonne con capitelli scolpiti finemente, originariamente esteso a tre lati su quattro, prima che gli archi di due lati venissero tamponati. Dal cortile si accede al giardino, che è un angolo verde circondato dagli alti edifici circostanti, abbellito da un piccolo ninfeo e da una serra, ma anche allo scalone, che ha il corrimano in pietra serena originale e una colonna al primo piano. All’ultimo piano, sul lato del cortile interno, si trova una altana collegata alle stanze del palazzo attraverso una scala a chiocciola che scende in basso fino alle cantine.


    Nel luogo dove si trova il palazzo, nei primi anni del Quattrocento si trovavano due case, delle quali una apparteneva al famoso umanista Poggio Bracciolini. Verso la metà del XV secolo un certo Giovanni Del Zaccheria acquistò i due edifici e successivamente, nel 1505, li cedette a Gherardo di Michele Da Cepparello.


    Alla famiglia Da Cepparello si deve l’edificazione dell’attuale palazzo, che è anche noto come Palazzo Da Cepparello, avvenuta agli inizi del XVI secolo su progetto di un architetto sconosciuto, che taluni attribuiscono a Giuliano da Sangallo o a Baccio d’Agnolo per affinità stilistiche rese evidenti dalla presenza di alcuni elementi architettonici caratteristici presenti nel cortile interno e nello scalone, quali i peducci e le pregevoli colonne coronate da capitelli scolpiti, e nelle finestre del palazzo che presentano tracce di quadripartitura assimilabile a quella delle finestre di Palazzo Bartolini Salimbeni. Nel 1578 il palazzo passò agli Almanneschi e poi, nel 1650, divenne proprietà dei Dell’Antella.


    Poco dopo, nel 1662, il palazzo venne acquistato da Isabella Gerini, moglie del senatore Andrea Da Verrazzano, membro della illustre casata di appartenenza del famoso navigatore Giovanni. A questo periodo risale lo stemma nel cortile, con la stella dei Da Verrazzano, e l’altro nome con cui questo edificio era noto a Firenze in passato, cioè proprio Palazzo Da Verrazzano. La proprietà del palazzo rimase immutata negli anni fino all’estinzione del ramo familiare, avvenuta nel 1819. Da questa data in poi si susseguirono vari passaggi di proprietà tra cui le famiglie dei Casamorata, dei quali visse qui il compositore Luigi Ferdinando, i Parenti, che lasciarono traccia del loro passaggio inserendo una “P” sulla cancellata del cortile, ancora oggi presente, gli Antinori, i Fedeli, fino all’acquisto del palazzo, avvenuto nel 1946, da parte di Lelia Cartei, moglie di Piero Bargellini. A tale proposito un curioso aneddoto – la fonte non è accertata – riporta che la coppia stava cercando da tempo un palazzo in centro dove trasferirsi e creare un luogo di rappresentanza per gli impegni letterari e più tardi civici di Piero. Quando Lelia vide che questo edificio era in vendita, sebbene lo stesso si presentasse all’epoca in un cattivo stato di conservazione, decise subito di acquistarlo senza consultarsi con il marito, anzi chiedendo subito il versamento della caparra da versare per l’acquisto all’editore per il quale Piero Bargellini pubblicava, a titolo di anticipo sul prossimo libro scolastico scritto dal marito, dal titolo Bellariva, che per inciso fu poi una pubblicazione di tal successo che fu sufficiente da sola per acquistare l’edificio. Il marito, quando fu informato dalla moglie della sua iniziativa, sebbene inizialmente turbato dalle cattive condizioni della struttura, finì per approvare la scelta fatta.


    A partire dal 1946 i coniugi Bargellini restaurarono l’edificio un po’ alla volta, man mano che i nuovi guadagni lo permettevano, e in capo a otto anni il palazzo fu restituito ai suoi antichi splendori, con il termine dei lavori avvenuto nel 1954. Purtroppo non ci si aspettava che appena dodici anni dopo, nel 1966, una terribile alluvione avrebbe colpito così gravemente Firenze, e in modo particolare il bassissimo quartiere di Santa Croce. La micidiale calamità danneggiò brutalmente anche questo palazzo, dove l’acqua di piena era arrivata fino all’altezza del primo piano. Vennero strappate dai loro cardini le enormi ante del portale, delle quali una fu portata via dalla piena e mai più ritrovata, inoltre venne devastata irrimediabilmente ogni cosa che si trovava al pianterreno.


    Oggi il palazzo appartiene agli eredi di Piero e Lelia, che hanno curato un riordino dello studio e delle carte di Piero Bargellini. Nel 2006, in occasione dell’anniversario dei quarant’anni dell’alluvione, lo studio e l’abitazione di Piero Bargellini sono stati accolti nell’Associazione “Case della Memoria”, trasformandosi così in un piccolo museo aperto regolarmente al pubblico e visitabile su appuntamento. A tutt’oggi, lo studio è l’ambiente più interessante del palazzo, in quanto conserva le originarie dimensioni degli ambienti e i soffitti a cassettoni altissimi, fino a più di sei metri. Lo studio, che reca sull’architrave dell’ingresso la scritta DOMVS ORATIONIS che suggerisce la fede cristiana di Piero, all’interno è impreziosito dalla presenza di un magnifico ciclo di sei grandi affreschi staccati, risalenti al quattordicesimo secolo, provenienti dalla Chiesa alle Busche presso Poggio alla Malva. Tuttavia, ciò che rende questi ambienti veramente memorabili non è tanto la loro bellezza e preziosità, quanto l’attività instancabile che qua dentro ha svolto Piero Bargellini.


    Nato il 5 agosto 1897 in una famiglia benestante, Pier Francesco Bargellini è stato un famoso storico, scrittore, politico, giornalista, divulgatore, insegnante e dirigente pubblico italiano, soprattutto universalmente noto nel suo ruolo di sindaco di Firenze durante l’alluvione del 1966.


    Iniziò la sua formazione in scuole tecniche, seguendo l’indirizzo e i consigli che il padre, un ingegnere dell’Istituto Geografico Militare, gli aveva dato. Nel 1914 prese il diploma di geometra presso l’istituto Tecnico fiorentino ed ebbe come compagno di studi Carlo Betocchi, futuro poeta e amico stimato per tutta la vita, anche quando i loro percorsi finirono per divergere.


    Durante la Grande Guerra Piero fu sottotenente del diciannovesimo reggimento Artiglieria da campagna e si distinse per il suo coraggio. Una volta che la guerra fu finita, iniziò a frequentare la facoltà di Agraria dell’Università di Pisa, ma ben presto si rese conto di non essere interessato a questi insegnamenti e abbandonò quindi gli studi scientifici per frequentare i corsi di lettere prima, e quelli di pittura poi presso l’Accademia di belle arti.


    Bargellini è stato un giornalista molto attivo all’interno del mondo cattolico romano, dove è stato un animatore del dibattito culturale attraverso la fondazione e la direzione, dal 1923, della rivista Calendario dei pensieri e delle pratiche solari, e soprattutto attraverso la fondazione nel 1929 de «Il Frontespizio», periodico cattolico di cultura e apologetica del quale fu direttore e ispiratore fino al 1938. Tra i suoi primi collaboratori in queste attività vi sono stati Carlo Betocchi e Nicola Lisi e, ne «Il Frontespizio», oltre allo stesso Betocchi, ci scrissero anche Mario Luzi, Carlo Bo e Giuseppe De Luca.


    Dopo aver lasciato la direzione della rivista, che venne poi definitivamente chiusa nel 1940, Bargellini si occupò soprattutto di divulgazione popolare. In questo periodo s’interessò in modo particolare alla storia, alla cultura e all’arte di Firenze, cui dedicò gran parte delle sue pubblicazioni dell’epoca, che servirono a far conoscere meglio e amare di più la loro città anche agli stessi fiorentini e che soprattutto fecero di Piero Bargellini un entusiasta ambasciatore della fiorentinità nel mondo, eredità di cui andava molto fiero.


    Bargellini fu davvero uno scrittore e un divulgatore molto prolifico. Le sue opere letterarie, di chiara ispirazione cattolica e apologetica, tendevano tutte a propiziare l’incontro tra fede e cultura. Tra le prime opere, Fra Diavolo e San Bernardino da Siena gli permisero di raggiungere una certa notorietà: i suoi scritti, anche quando trattavano di agiografia, attingevano ugualmente alle tradizioni e alle leggende popolari che aggiungevano simpatiche note di colore al racconto. Sue opere molto note a livello popolare furono ad esempio i volumi sui Santi del Giorno, che erano trascrizioni tratte da conversazioni radiofoniche quotidiane.


    Sempre in questo periodo Bargellini si dedicò anche alla redazione di testi scolastici e di carattere didattico, approfondendo ulteriormente le sue conoscenze letterarie, che poi, alla fine degli anni ’40 confluirono nella sua opera in due volumi dal titolo Pian dei Giullari, panorama storico della letteratura italiana.


    Negli anni ’30 e ’40 Bargellini era iscritto al Partito Nazionale Fascista. Bisogna però sottolineare il fatto che in quegli anni egli accolse spesso e volentieri sulle pagine del «Il Frontespizio» scritti che criticavano la filosofia del regime, tra cui l’articolo di Giovanni Papini, Razzia dei Razzisti del dicembre del 1934. Più che mai controverse sono le ragioni della adesione di Piero Bargellini al Manifesto della razza, in appoggio all’introduzione delle leggi razziali fasciste, soprattutto considerati i toni di accorata protesta riscontrabili nel contemporaneo epistolario che egli aveva con Papini e considerando il coraggioso articolo di dissenso che Piero scrisse nel 1938 per «Il Frontespizio», dal titolo O razza, o stirpe, o schiatta.


    A livello lavorativo, nel periodo tra le due guerre mondiali Piero ottenne l’abilitazione magistrale e divenne maestro di scuola elementare, ma i suoi straordinari meriti lo portarono in breve tempo a divenire direttore didattico e poi, nel 1937, ispettore centrale del ministero dell’Educazione nazionale, incarico che mantenne per undici anni, fino al 1948.


    Dopo la fine della Seconda guerra mondiale Bargellini aderì alla Democrazia Cristiana e, essendo un cattolico, e per di più di comprovata competenza letteraria, artistica e pedagogica, il sindaco Giorgio La Pira, noto come il “Sindaco Santo” di Firenze, lo volle accanto a sé dal 1951 al 1956 come assessore alle Belle arti, alla cultura, alla pubblica istruzione e ai giardini.


    Sotto la guida di Piero Bargellini fu fatto davvero tanto per Firenze. Furono restaurati palazzi, monumenti e tabernacoli, fu riscattato il Forte Belvedere dall’esercito che lo aveva occupato nel secondo conflitto bellico mondiale, furono rinnovate le mense scolastiche, venne ideata con Luigi Bellini e realizzata nel 1959 la Mostra Internazionale dell’Antiquariato, vennero tenuti i primi incontri degli Amici dei Musei proprio in casa di Piero e, inoltre, vennero sostenuti e potenziati il Maggio Musicale Fiorentino e la Mostra dell’Artigianato.


    Nel 1966 Piero Bargellini venne eletto sindaco di Firenze, e restò in carica fino all’anno successivo.


    Durante il suo mandato, il 4 novembre del 1966 il fiume Arno esondò dal suo letto provocando la più grave alluvione mai vista sulla città di Firenze, forse superata solo da quella del 1333, nella quale quasi tutti i ponti vennero distrutti sebbene l’acqua raggiunse un’altezza inferiore rispetto a quella del ’66.


    Nel pieno di questa terribile emergenza, parlando alla radio, Piero si rivolse al suo popolo con le seguenti parole: «Fiorentini! In questo momento mi giunge la triste notizia che l’acqua dell’Arno è arrivata in piazza del Duomo. In alcuni quartieri l’alluvione giunge al primo piano. Ed è lì che deve giungere anche l’aiuto più urgente della città. Invito tutti alla calma e a ridurre al minimo la circolazione, mentre prego i possessori di battelli di gomma e di mezzi anfibi, anche in plastica, di farli affluire in Palazzo Vecchio, per gli immediati soccorsi sanitari, alimentari e di salvataggio. Importante è che vengano segnalati all’ufficio di Palazzo Vecchio i casi veramente urgenti e drammatici!»2. Da sindaco, affrontò con grande coraggio i giorni drammatici dell’alluvione, chiamando a raccolta tutte le forze cittadine ed extra-cittadine, come i bagnini della Versilia, che portarono i loro pattini e gommoni nella città gigliata, e per l’abilità dimostrata nel gestire l’emergenza, Piero Bargellini è a tutt’oggi da tutti ricordato come “il Sindaco dell’alluvione”.


    In quel frangente così difficile il sindaco si lamentò per la poca attenzione data inizialmente dai telegiornali alla catastrofe abbattutasi sulla città, accusando lo Stato per il grave ritardo nell’erogare gli aiuti necessari alla città, che nel primo periodo arrivarono solamente dagli angeli del fango, cioè quei giovani volontari provenienti da molte parti d’Italia e dall’estero che contribuirono generosamente ad affrontare subito l’emergenza, aiutando la popolazione colpita e recuperando tempestivamente dal fango opere d’arte, dipinti, statue e libri che altrimenti sarebbero andati perduti per sempre, un raro esempio di solidarietà globale di fronte a una catastrofe naturale.


    Il palazzo del sindaco, che si trova nel quartiere che più di tutti ha subito i gravi danni dell’alluvione del 1966 a causa della sua scarsa altezza rispetto al fiume, venne pesantemente danneggiato. Bargellini fu capace di attirare l’attenzione del governo e dei media sulla catastrofe dell’alluvione, invitando alcune personalità di spicco del governo centrale di Roma e del giornalismo nel suo palazzo, facendoli passare con fatica per la melma che invadeva il pianterreno, per far sì che vedessero con i loro occhi quanto la situazione fosse drammatica. Il presidente della Repubblica Giuseppe Saragat, il presidente del Consiglio Aldo Moro, il presidente del Senato Cesare Merzagora, il prefetto Manfredi De Bernart, Ted Kennedy e il giornalista Indro Montanelli arrancarono con fatica, con i piedi conficcati nel fango. Fortunatamente, poco dopo giunsero aiuti più efficaci alla città da parte del governo. Questo emblematico episodio, che ebbe una grandissima rilevanza mediatica, finì per stimolare la proverbiale ironia dei fiorentini, che bonariamente ribattezzarono il loro primo cittadino “il primo alluvionato di Firenze”.


    Il popolo fiorentino ebbe modo, nel corso di questa tragedia, di apprezzare e amare Piero Bargellini non solo come sindaco ma anche come uomo: infatti, a partire dal 1966 egli trasformò il suo studio da luogo privato quale era prima a luogo pubblico, obbedendo al precetto biblico per il quale non negava mai aiuto a chi domandava. Fu lo scardinamento del portone del palazzo prodotto dal diluvio a convincere Bargellini che questo fosse un segno di matrice divina. Pertanto egli fece in modo che la sua casa diventasse da subito un rifugio per tutti coloro che ne avessero bisogno, un centro di prima accoglienza e di soccorso con libero accesso giorno e notte. Piero volle inoltre che la sua abitazione non venisse ripulita dal fango finché ci fosse stata in città anche solo un’altra casa ingombra dai detriti.


    Per fronteggiare la terribile emergenza Bargellini fu coadiuvato dalla prefettura di Firenze e per liberare le strade dal fango utilizzò le unità dell’esercito inviate in città, mise al lavoro gli operai della Nuova Pignone e i sommozzatori della polizia di Stato per ripristinare i servizi idrici e liberare le fogne, inoltre requisì abitazioni private sfitte per farvi alloggiare temporaneamente gli sfollati. Bargellini, in qualità di sindaco, ebbe modo di incontrare dopo l’alluvione moltissimi personaggi illustri della politica nazionale e internazionale, venuti a Firenze a fargli visita. Tra questi, oltre a quelli già menzionati, ricordiamo papa Paolo VI, Amintore Fanfani, i ministri Paolo Emilio Taviani, Giovanni Pieraccini e Luigi Gui.


    L’azione di Bargellini riuscì in poche settimane a riportare la città di Firenze a una qualche parvenza di normalità, tanto che fu possibile addobbare il centro storico per le feste di Natale con alberi decorati con residuati dell’alluvione.


    Passata l’emergenza, sul lungo periodo Bargellini cercò di stimolare la ripresa economica della città distribuendo ai cittadini il denaro proveniente da donazioni inviate da tutto il mondo per far ripartire i consumi, stimolando la creazione di fondi per gli artigiani e per le piccole imprese sinistrate, consentendogli così di ripartire, istituendo un fondo per chi nell’alluvione aveva perso tutto il proprio mobilio, raccogliendo e distribuendo stufe a gas e a cherosene per combattere l’umidità e i rigori dell’inverno.


    La vita politica di Piero Bargellini proseguì anche negli anni seguenti, in Parlamento, dove nel 1968 fu eletto al Senato e, successivamente, nel 1972, alla Camera dei deputati.


    Piero Bargellini tenne sempre aperta la porta di casa sua non solo per amici, intellettuali e funzionari, ma anche per tutti i fiorentini che sentivano la necessità di rivolgersi a lui per chiedergli consiglio o aiuto. Per più di trent’anni lo Studio fu teatro di incontri con scrittori e artisti e furono molte le personalità del cinema e dello spettacolo che lo frequentarono, tra le quali Odoardo Spadaro, Franco Zeffirelli, Carla Fracci, Gian Maria Volonté, Francesco Rosi, Jean Gabin, René Clair, Roberto Rossellini. Piero adorava il cinema, tanto che da un suo testo Cesare Zavattini trasse La porta del cielo per De Sica. A testimoniare tale ricca vita culturale, in quegli ambienti rimasti immutati negli anni sono presenti centinaia di lettere e di dediche nell’archivio dello studio, pazientemente riordinato e catalogato dagli eredi.


    Chi si reca oggi a visitare lo studio del “Sindaco dell’alluvione” può ritrovare al loro posto originario i suoi oggetti personali di lavoro, la fratina sulla quale, fino all’ultimo giorno di vita, Piero Bargellini scrisse più di sessanta libri, un numero incalcolabile di saggi, articoli, prefazioni, conferenze, trasmissioni radiofoniche; e decine di migliaia di lettere, le cassapanche colme di volumi, gli armadi riempiti di manoscritti, carteggi, fotografie, oltre alla magnifica biblioteca dove trovano posto alcune migliaia di libri di e su Piero Bargellini, da lui annotati o a lui dedicati dalle principali personalità della letteratura e dell’arte.


    Piero Bargellini morì il 28 febbraio del 1980 ed è stato sepolto nel cimitero fiorentino di Trespiano.


    Palazzo Jacometti Ciofi, via Ghibellina, 87


    Risaliamo adesso via delle Pinzochere fino al suo incrocio con via del Fico, al quale giriamo a sinistra. Percorriamo questo vicoletto fino in fondo, svoltando a destra in via Giovanni da Verrazzano, e poi subito a destra, entrando nella trafficatissima via Ghibellina. Poco dopo l’incrocio, troviamo di fronte a noi, al numero civico 87, un palazzo dall’ingresso elegante, che agli odierni fiorentini è noto solo perché ospita uno dei ristoranti più prestigiosi d’Italia e d’Europa, l’Enoteca Pinchiorri.


    L’edificio sorge su un’area dove in tempi antichi si trovavano numerose case di proprietà dei Da Verrazzano, poi acquistate dalle famiglie Libri, Pazzi e dalle monache di Santa Elisabetta del Capitolo.


    Il palazzo attuale risale al secondo decennio del Settecento quando il marchese Giovanni Maria Baldinucci, tesoriere del papa, incaricò Giovannozzo Giovannozzi di progettarlo. Vennero acquisiti gli immobili che si trovavano su questo terreno e li si unificò, trasformandoli in questo palazzo. Per abbellire l’ingresso della sua dimora, il marchese Baldinucci fece appositamente trasportare da Roma le due colonne di granito orientale che reggono il balcone soprastante l’ingresso, le quali furono collocate qui nel gennaio 1720.


    Il palazzo non restò molto a lungo occupato dai marchesi Baldinucci, infatti, nella seconda metà del Settecento, venne preso in affitto dal nobile inglese, mecenate, collezionista d’arte e scienziato dilettante George Nassau Clavering-Cowper, terzo conte Cowper, che vi prese alloggio dal 1772.


    George nacque in Gran Bretagna, a Hertford, nel 1739. Era il nipote di re Giorgio II di Gran Bretagna, e il figlio di William Clavering-Cowper, secondo conte di Cowper, e di Henrietta Nassau d’Auverquerque. Venne educato al College di Eton e intraprese successivamente un Grand Tour. Era questa l’epoca in cui i rampolli di famiglie inglesi dell’alta società, soprannominati bear cubs, calavano in gran numero in Europa alla volta dell’Italia, accompagnati da precettori e richiamati nel bel paese da arte e musica. Il giovane aristocratico, che all’epoca era noto col titolo di cortesia di visconte Fordwich, viaggiò in Francia, nei Paesi Bassi e in Germania per poi trascorrere due anni di studio in Svizzera. A differenza di molti altri connazionali suoi pari che nella sua stessa epoca intrapresero il Grand Tour, Fordwich aveva un vantaggio innegabile poiché partiva già economicamente indipendente dai suoi genitori dato che nel 1754 il nonno materno morendo gli lasciò in eredità una considerevole fortuna.


    George Cowper raggiunse Firenze nel suo tour il giorno 7 luglio 1759. Molti britannici in tour per l’Europa come lui gradivano moltissimo fare tappa nella città gigliata poiché questa poteva vantare un’ospitalità che ben si accordava all’uso inglese, dato che non mancavano alberghi e locande gestiti da compatrioti, e a tavola non occorreva neppure rinunciare a un buon roastbeef o a un pudding di prugne.


    Cinque mesi dopo l’arrivo di George Cowper a Firenze, nel dicembre 1759, suo padre, pensando che il figlio sarebbe comunque rientrato presto in patria, riuscì a farlo eleggere, anche a distanza, come membro del parlamento di Gran Bretagna, ma George gli fece sapere che rinunciava al prestigioso incarico poiché aveva deciso di stabilirsi a vivere proprio a Firenze.


    Dopo il suo insediamento a Firenze, “Milord Cupper”, come lo chiamavano i fiorentini, cambiò più indirizzi in città, ma nel 1760 acquistò Villa Palmieri a Fiesole, caratterizzata da una splendida vista su Firenze e con uno splendido giardino affacciato sulla valle del Mugnone, utilizzandola come residenza estiva.


    Nel 1764 il padre di George morì e lui acquisì il titolo di terzo conte Cowper.


    Nel 1772 George Cowper stabilì invece la sua residenza cittadina nel palazzo Jacometti-Ciofi di via Ghibellina, mentre il 2 giugno 1775 sposò la sedicenne Hannah Gore, figlia del pittore e musicista inglese Charles Gore.


    Lord Cowper ambiva a diventare Ambasciatore inglese nel granducato di Toscana e cercò in tutti i modi di ottenere dal re d’Inghilterra tale titolo, provando ad attrarre i suoi favori inviandogli in dono un piccolo ritratto e altre copie di opere d’arte italiane famose. Membro di prestigiose istituzioni come la Royal Society di Londra e socio dell’Accademia fiorentina della Crusca, Lord Cowper aveva un debole per titoli e onorificenze e sembra che fosse riuscito a trarre vantaggio politico dalla liaison che si era stabilita tra sua moglie Hannah, che in bellezza rivaleggiava solo con la contessa d’Albany, e il granduca di Toscana Pietro Leopoldo. Dal granduca, sembra proprio in virtù di questa tresca, George riuscì a ottenere il titolo di principe di Nassau d’Auverquerque, all’interno della nobiltà del Sacro Romano Impero, utilizzando quindi il nome della casata di sua madre Henrietta. Riuscì poi a ottenere da re Giorgio II il permesso di adottare tale titolo.


    George e Hannah ebbero tre figli e il secondogenito della coppia venne chiamato Pietro Leopoldo, si disse in onore del granduca di Toscana, anche se qualcuno non mancò di vociferare che si trattasse in realtà del figlio illegittimo del granduca stesso.


    George Cowper fu anche un attivissimo promotore della massoneria a Firenze, seguendo un interesse comune a molti dei ricchi espatriati d’oltremanica presenti in città. Come scrive Gerardo Tocchini, egli fu il responsabile della diffusione a Firenze del “repertorio massonico e patriottico degli oratori di Händel”.


    Lord Cowper fu anche il principale responsabile di varie iniziative culturali cittadine come, ad esempio, la sottoscrizione per erigere il monumento a Machiavelli in Santa Croce; inoltre fu protettore di artisti di passaggio a Firenze che si rivolgevano a lui per ottenere più velocemente le autorizzazioni necessarie per poter andare a copiare le opere d’arte nelle gallerie fiorentine. Questa era una prassi assai in voga in quel periodo, con finalità di lucro o di studio, e tra questi artisti copiatori spiccava decisamente Johann Zoffany che era arrivato a Firenze nel 1772 a spese della regina Charlotte con il compito di copiare per lei le opere più belle della prestigiosissima collezione d’arte del granduca di Toscana. Tra questi quadri fatti per la regina si annovera la sua opera più famosa, la Tribuna degli Uffizi, che ci fornisce un fedele resoconto pittorico di come doveva apparire nel Settecento questa Wunderkammer granducale, con dipinti, antichità e statue ma anche con capolavori provenienti da altre gallerie fiorentine. Zoffany si prese la libertà di inserire nel dipinto, cosa che poi fu poco gradita dalla regale committente, anche sé stesso e i gentiluomini inglesi presenti a Firenze in quel periodo, compreso Lord Cowper che osserva i dipinti della sua collezione privata, tra i quali si nota chiaramente la Madonna Niccolini di Raffaello, quella che poi prenderà il nome di Grande Madonna Cowper, che entrò a far parte della collezione di George grazie alla mediazione di Johann Zoffany stesso, che la acquistò dalla famiglia Niccolini nel 1782 e poi la vendette a Cowper nel 1785.


    La regina Charlotte, alla vista di questo quadro dove Zoffany aveva dipinto «troppe personalità inutili» come ella disse, gli tolse la commissione; tuttavia Zoffany divenne l’agente artistico di Milord che giudicò l’artista come un valido esperto d’arte cui affidare la valutazione delle opere d’arte e al quale egli commissionò la realizzazione di opere pittoriche. Per Cowper, Zoffany acquistò quadri di Giuseppe Antonio Fabbrini, del vedutista Francesco Zuccarelli, di Jakob Philipp Hackert e di Hugh Primrose Dean. Dopo il 1778, Cowper acquistò anche la Sacra Famiglia di fra’ Bartolomeo.


    La residenza di via Ghibellina era meta di italiani e stranieri attratti dalla invidiabile collezione di dipinti e sculture che Cowper mise insieme con grande investimento di tempo e denaro. Al pianterreno erano conservati i dipinti, tra i quali spiccavano le due madonne “Cowper” di Raffaello e opere di Pontormo, Guido Reni, Carlo Dolci e Anton Raphael Mengs, mentre il primo piano era dedicato all’altra grande passione di Milord: ospitava infatti il gabinetto scientifico di fisica sperimentale dove con strumentazioni all’avanguardia importate direttamente da Londra egli compieva esperimenti di elettricità, idrostatica, chimica e ottica. Alessandro Volta stesso ricevette da George Cowper il necessario per costruire un laboratorio completo. Tra i due venne registrata una fitta corrispondenza e Milord si offrì di assistere Volta per la traduzione di un documento da presentare alla Royal Society per la sua ammissione.


    Gli strumenti di fisica del laboratorio di George Cowper, tra i quali si annoverava la più grande macchina elettrica mai costruita all’epoca, oggigiorno si trovano all’Istituto di Scienza di Bologna.


    Cowper morì a Firenze il 22 dicembre 1789, all’età di 51 anni, malato da tempo di idropisia. Il suo corpo venne portato in Inghilterra e sepolto a Hertford. Nei suoi titoli gli succedette il figlio primogenito, George Augustus.


    Nove anni dopo la morte di Lord Cowper, il palazzo di via Ghibellina passò agli Spinelli e quindi, in rapida successione, ai Bacci, ai Pagliari, agli Osterfeld, ai Gordon Coeswelt, ai Troubetzkoy e ai Jacometti Ciofi.


    Nel 2007 Francesca Carrara in Atlante del Barocco descrive così l’aspetto attuale del palazzo:


    La facciata a tre piani, delimitata da paraste lisce e conclusa da cornicione a guscio, secondo modelli romani, è scandita da ampie ed eleganti finestre modanate; al piano terra il portone ha tre finestre inginocchiate a timpano curvilineo per lato. Al piano nobile la finestra centrale si affaccia sul balcone di marmo balaustrato, incorniciato da timpano curvilineo ornato un tempo da stemma […] le altre finestre hanno cornice semplice con sovrastante brachettone, come le sette finestre del terzo piano. Al di là del portale ornato dallo stemma ottocentesco dei Troubetzkoy si accede nell’atrio suddiviso da doppia serliana, dove si innesta lo scalone, a doppia rampa con pianerottoli voltati a crociera, nicchie e stucchi, riferibile all’epoca del Baldinucci. Al piano nobile, imperniato sul grandioso salone da ballo, uno dei più ampi di Firenze, con soffitto a botte sostenuto da un’ardita struttura lignea, la decorazione originaria è stata interamente sostituita nel corso dell’Ottocento; rimane unicamente la volta di una sala affrescata con la Vergine con angeli e figure3.


    Casa Buonarroti, via Ghibellina, 70


    Restiamo ancora in via Ghibellina, una storica strada del centro cittadino che lega il suo nome all’epoca in cui Firenze era governata, dopo la battaglia di Montaperti, dal podestà ghibellino Guido Novello dei Conti Guidi. Nel 1261 il podestà decise di aprire nelle mura del XII secolo una porta, che chiamò Porta Ghibellina in memoria della battaglia di Montaperti, situata lungo l’attuale via Ghibellina all’altezza del Teatro Verdi.


    Il motivo che spinse il podestà ad aprire questo varco alla fine di una stradina senza sbocco che partiva dal Palagio del Podestà, dove lui aveva sede, e terminava sulle mura, era la volontà di avere un agevole accesso, ma anche una sicura via di fuga visto il clima politico dell’epoca, verso i suoi possedimenti feudali di Poppi, in Casentino.


    Ma torniamo al nostro itinerario. Dopo il palazzo di “Milord Cupper” proseguiamo su via Ghibellina ancora per pochi passi, in direzione dei viali, fino a trovare il numero civico 70.


    Il palazzo che ci troviamo davanti è decisamente secentesco. La facciata è severa e semplice, ma non bisogna lasciarsi scoraggiare, perché al suo interno questo edificio nasconde dei veri tesori.


    Casa Buonarroti è il luogo della memoria e della celebrazione del genio di Michelangelo Buonarroti, nonché una delle realtà museali fiorentine più particolari e interessanti.


    Uno dei motivi che senza dubbio porta qui numerosi visitatori è la possibilità di ammirare i due celebri rilievi marmorei realizzati da un Michelangelo non più che adolescente.


    Si tratta della Madonna della scala, che testimonia lo studio appassionato di Donatello del giovanissimo artista e della Battaglia dei centauri, che rende evidente l’amore che Michelangelo ha sempre nutrito per l’arte classica.


    Ma c’è molto altro da ammirare e comprendere nelle ventidue sale espositive di questo museo. Esso ci dà, infatti, l’opportunità di collegare le opere michelangiolesche con le vicende secolari della famiglia Buonarroti, che in questo ambiente ha raccolto e conservato, attraverso le generazioni, preziose eredità culturali e rare collezioni d’arte: dipinti, sculture, disegni, ritratti, modelli architettonici, maioliche e reperti archeologici distribuiti oggi nei due piani del Museo.


    Ma iniziamo dal principio. Il 3 marzo 1508, Michelangelo Buonarroti acquistò, nell’angolo tra via Ghibellina e l’attuale via Michelangelo Buonarroti, che all’epoca si chiamava via Santa Maria e poi via dei Marmi Sudici, tre case e una casetta al prezzo di 1050 fiorini larghi. In seguito, nell’aprile 1514, comprò un’altra piccola casa contigua. Di queste cinque case, tre furono subito affittate mentre le due meno anguste sono state abitate da Michelangelo tra il 1516 e il 1525, nei periodi in cui non era impegnato a selezionare i marmi a Carrara o a Pietrasanta per conto dei Medici.


    Nel 1525 Michelangelo lascia definitivamente le case di via Ghibellina poiché papa Clemente VII vuole che si trasferisca ad abitare più vicino ai nuovi lavori per la fabbrica di San Lorenzo.


    Nel 1534 Michelangelo si trasferisce definitivamente a Roma e, a partire da ora, cresce in lui un desiderio quasi ossessivo, una preoccupazione costante, come si evince dai suoi carteggi, di affidare il nome della sua famiglia a un rispettabile palazzo in Firenze che incarni il concetto da lui reso bene con l’espressione di «casa onorevole nella città».


    E di questo compito gravosissimo ne fece carico al nipote Leonardo, unico erede maschio della famiglia, figlio di suo fratello minore Buonarroto Buonarroti.


    Leonardo Buonarroti inizia a intraprendere, forse non proprio entusiasta, i primi passi di un complesso e ampio progetto di ristrutturazione mirato alla trasformazione delle varie casette di via Ghibellina in un unico e importante palazzo. In questi lavori della seconda metà del ’500, ancora vivente Michelangelo (prima del 1564), Leonardo interviene in maniera davvero poco incisiva, solo su parte della proprietà. Si dovette aspettare il 1590 perché il discontinuo interesse di Leonardo potesse dare i suoi frutti, giungendo a un risultato apprezzabile nell’agognato palazzetto dei Buonarroti voluto da Michelangelo.


    Solamente vent’anni dopo, nel 1610, uno dei figli di Leonardo, che si chiamava Michelangelo Buonarroti il Giovane, intraprenderà la fase costruttiva più significativa. Uomo di grande cultura, gran letterato e appassionato di teatro, Michelangelo il Giovane era un personaggio di grande spicco nella Firenze colta della prima metà del Seicento, di cui frequentava assiduamente gli scienziati e gli artisti.


    A lui si deve l’ampliamento del fondo immobiliare e la fisionomia esterna e interna che oggi possiamo ammirare del Palazzo.


    Nel piano nobile, Michelangelo Buonarroti il Giovane fece realizzare le quattro sale monumentali che celebrano la gloria del suo grande e ammiratissimo prozio. Il programma decorativo delle sale è molto complesso e fu elaborato personalmente dallo stesso Michelangelo il Giovane.


    La prima sala, nota col nome di “Galleria”, si sviluppa attorno all’argomento dell’elogio di Michelangelo attraverso una biografia per immagini realizzata dagli artisti più importanti tra quelli operanti nella Firenze di quel tempo: Artemisia Gentileschi, l’Empoli, il Passignano, Giovanni da San Giovanni, Matteo Rosselli, Francesco Furini e altri.


    A questa sala segue la “Camera della Notte e del Dì”, la “Camera degli Angioli” e lo “Studio”.


    Oltre allo Studio si trova lo “Stanzino dell’Apollo” dove Michelangelo Buonarroti il Giovane aveva riunito i pezzi delle sue collezioni. I cinque ambienti del piano nobile sono gli unici, nel palazzo, a essere rimasti miracolosamente intatti, mentre, ad esempio, il giardino pensile voluto dal pronipote del grande artista è andato distrutto.


    Sempre a Michelangelo Buonarroti il Giovane, data la passione per le memorie familiari e per il collezionismo, si deve il corpo principale delle raccolte artistiche di Casa Buonarroti; inoltre, il museo possiede la Madonna della scala poiché egli la ricevette dal granduca Cosimo II come segno di riconoscimento per l’opera di glorificazione del grande avo che egli fece nelle sale monumentali del piano nobile.


    Nel 1647 Michelangelo Buonarroti il Giovane morì e a lui succedette il nipote Leonardo, il quale agì essenzialmente da conservatore del patrimonio raccolto in Casa Buonarroti, così come fecero poi anche i suoi successori.


    Ma all’inizio del XVIII secolo un nuovo fermento culturale attorno a Casa Buonarroti fu dato da Filippo Buonarroti, divenuto proprietario dell’edificio. Membro dell’Accademia della Crusca, presidente della Accademia Etrusca di Cortona e grande archeologo, Filippo arricchirà la collezione con molti reperti romani e etruschi e farà nuovamente di Casa Buonarroti una meta di numerosi visitatori illustri.


    Segue un periodo di temporanea decadenza a cavallo tra Settecento e Ottocento, fino a quando nel 1858, alla morte senza eredi dell’ultimo proprietario Cosimo Buonarroti, Casa Buonarroti passò di proprietà alla città di Firenze.


    L’anno prima a Firenze c’erano state le grandi celebrazioni per il quarto centenario della nascita di Michelangelo, che ebbero per la città notevoli conseguenze culturali e di costume, dato che Casa Buonarroti divenne il simbolo privilegiato di questo grande evento. Tuttavia, fu solo nel 1964, in occasione questa volta del quarto centenario dalla morte del grande artista, che quest’edificio fu sottoposto a un radicale restauro e venne costituito l’Ente Casa Buonarroti.


    Un evento significativo dei tempi recenti è stato il ritorno, nel 1995, dell’Archivio Buonarroti che per 90 anni era restato in deposito nella Biblioteca Medicea Laurenziana. I volumi partono dagli antenati di Michelangelo per finire alla prima metà dell’Ottocento, contenenti il fondo più consistente al mondo delle carte autografe del grande artista.


    Delle case comprate da Michelangelo in via Ghibellina tra il 1508 e il 1514 resta oggi intatta solo la terza, quella piccola che Michelangelo chiamava “domuncula”. A questa casetta si accede oggi da via dell’Agnolo, al civico 67 rosso, dove si nota subito una porticina con stipiti e architrave in pietra serena leggermente scolpita, che hanno un aspetto diverso da tutto il resto che c’è intorno. Dietro la porticina c’è un angusto corridoio che conduce a una serie di ambienti, uno di seguito all’altro. Questi sono stati solo parzialmente restaurati e l’istituzione di Casa Buonarroti ha in progetto il loro completo restauro per la straordinaria importanza storica data dal poter visitare i soli spazi rimasti ancora intatti delle case che Michelangelo acquistò.


    Casa di Lorenzo Ghiberti, piazza dei Ciompi, 11


    Dopo essere usciti da Casa Buonarroti e aver svoltato verso sinistra, ci ritroviamo ora nei pressi di via Michelangelo Buonarroti. In fondo, possiamo vedere adesso piazza dei Ciompi, il cui unico ornamento, oltre al recente giardinetto centrale dominato da un pino domestico secolare, è la “loggia del pesce” che Giorgio Vasari aveva realizzato per il mercato vecchio di Firenze, ma che fu da quel luogo smontata durante i lavori di riqualificazione del centro cittadino avvenuti nella seconda metà dell’Ottocento come conseguenza dello spostamento della capitale d’Italia da Torino alla città gigliata. Oltre alla loggia, la piazza non presenta architetture di pregio, tuttavia, sul suo lato orientale si trova quella che è stata la casa dove visse Lorenzo Ghiberti.


    In realtà, nel Medioevo e nel Rinascimento l’intera area si connotava decisamente per la presenza di numerose abitazioni-botteghe di artisti, come quella di Cimabue, vicinissima a questa, che si trovava all’attuale numero civico 83 di Borgo Allegri e che aveva sicuramente visto Giotto come allievo e Duccio di Buoninsegna; inoltre non lontano da qui, in corrispondenza del civico 44 di via dell’Agnolo, si trovava la casa e bottega del Verrocchio, di cui erano stati allievi Leonardo da Vinci, Sandro Botticelli, Domenico Ghirlandaio e Lorenzo di Credi.


    La palazzina al numero civico 11 di piazza dei Ciompi, per quanto in alcuni elementi in pietra serena mostri le sue antiche origini, si presenta fortemente rimaneggiata e senza particolari pregi architettonici come il resto degli edifici della piazza. Tuttavia questa è segnalata tra le “case della memoria” per essere stata l’abitazione del famoso artista fiorentino Lorenzo Ghiberti, come dichiara una vistosa lapide recentemente rinnovata posta sull’architrave della porta d’ingresso.


    Lorenzo Ghiberti è stato uno scultore, orafo, architetto e scrittore d’arte italiano che, insieme a Masolino da Panicale, Michelozzo e Jacopo Della Quercia, fu tra i primi a diffondere il linguaggio artistico rinascimentale. Egli partì dalle figure del gotico internazionale, dalle linee eleganti, ma le corresse nella sua arte secondo nuovi principi, integrandole con le bellezze dei nudi ellenizzanti, il naturalismo attento al dettaglio e il gusto archeologico rinascimentale. Nelle sue scene le figure sono inserite in uno spazio la cui prospettiva è più intuitiva che geometrica, seguendo maggiormente i criteri dell’ottica medievale piuttosto che le novità di Brunelleschi e Leon Battista Alberti.


    La data di nascita di Lorenzo Ghiberti non è stata ancora ben determinata, ma dovrebbe in base alle fonti storiche essere avvenuta in un lasso di tempo di tre anni tra il 1380 e il 1382, mentre è quasi sicuro che nacque a Firenze. In una denuncia anonima del 17 marzo 1444 si dichiarava che l’artista fosse incompatibile con la carica dei dodici buonomini poiché figlio illegittimo. In effetti, come è riportato nella denuncia, il padre di Lorenzo sarebbe stato l’orafo Bartolo di Michele, detto “Bartoluccio”, e la madre monna Fiore, una «figliola d’un lavoratore di Val di Sieve» che si era sposata a Pelago nel 1370 con Cione di ser Bonaccorso Abatini o Batini, «persona disutile e quasi smemorato» che ella non amava e che nel 1374 circa lasciò, partendo da Pelago verso Firenze, dove conobbe Bartolo. Con quest’ultimo avrebbe avuto due figli nel giro di cinque anni, prima una femmina e poi Lorenzo.


    In risposta alla suddetta tamburazione (denuncia anonima), il Ghiberti si difese presentando, per convenienza, un documento in cui si dichiarò figlio legittimo di Cione, mostrando l’atto di matrimonio con monna Fiore, e dichiarando di essere nato nel 1378 a Pelago. Anche quando firmò la Porta del Paradiso Lorenzo si dichiarò figlio di Cione, con la scritta “Laurentii Cionis de Ghiberti”.


    Quello che sembra essere stato il padre reale del Ghiberti, l’orafo Bartolo di Michele, abitava in via Nuova di San Paolo, che era l’ultimo tratto della attuale via del Porcellana, vicino all’incrocio con via della Scala. In questa casa Lorenzo risiedette durante la sua prima gioventù, almeno fino al 1419, e la sua prima formazione artistica avvenne nella bottega d’oreficeria del padre, più o meno negli stessi anni in cui si formavano in botteghe orafe Brunelleschi, Donatello e Luca della Robbia, tanto per fare qualche esempio di quella che allora era una delle attività più fiorenti a Firenze.


    Della gioventù del Ghiberti ci perviene testimonianza solo dai Commentari, testo autobiografico scritto dallo stesso artista. Tale testo inizia descrivendo l’anno 1400 in cui, per via di un’epidemia e di disordini politici, egli dovette lasciare la città di Firenze, accompagnato da un collega pittore di cui non riferisce il nome, alla volta di Pesaro, dove l’amico era stato invitato da Malatesta IV Malatesta per affrescare una stanza che dai due fu «pitta con grandissima diligentia», opera che purtroppo andò perduta quando il palazzo medievale venne completamente ricostruito nel Cinquecento.


    Mentre Lorenzo era in viaggio, i suoi amici fiorentini, o più probabilmente suo padre Bartolo, gli inviarono la notizia che a Firenze era stato bandito un concorso per la decorazione bronzea della porta nord del Battistero.


    Ghiberti fece ritorno in città nel 1401, mettendosi subito al lavoro per realizzare la formella bronzea a tema “sacrificio di Isacco” con cui partecipare al concorso, che ora è conservata presso il Bargello. In quest’opera lo spazio è diviso in due dalla diagonale costituita da uno sperone di roccia. Nella parte destra si trova il gruppo del sacrificio, con le figure perfettamente proporzionate e plasmate su modelli classici, in pose eloquenti ma rigide e dai volti pacati, privi dell’espressività che ci si attenderebbe da una scena così drammatica.


    Il biografo Antonio Manetti riportò che il concorso ebbe un esito pari tra Filippo Brunelleschi e il Ghiberti, ma al rifiuto del primo di lavorare alla porta assieme a Lorenzo, il progetto venne completamente affidato a quest’ultimo, che il 30 novembre 1403 firmò il contratto come Lorenzo di Bartolo, assistito proprio dal padre Bartolo di Michele.


    Il nuovo portale all’inizio avrebbe dovuto presentare scene dell’Antico Testamento, ma poi si decise di dedicarlo al Nuovo. Nello schema generale, l’opera si ispira alla Porta Sud del Battistero realizzata da Andrea Pisano. Le formelle quadrilobate che la decorano sono ventotto, disposte su sette file orizzontali e quattro verticali. Le formelle superiori sono dedicate a episodi della vita di Cristo, mentre le inferiori agli Evangelisti e ai Padri della Chiesa.


    Al Ghiberti ci vollero ventun anni per terminare l’opera, che era pronta nel 1424, e guardando le formelle i più esperti d’arte potranno vedere chiaramente un’evoluzione stilistica che parte da forme tardo-gotiche per approdare infine a forme rinascimentali nelle formelle realizzate dall’artista dopo il 1415.


    Il 1415 è anche l’anno del matrimonio tra Lorenzo e Marsilia di Luca, la figlia di un cardatore. Due anni dopo nacque il loro primo figlio, Tommaso, e nel 1418 nacque Vittore. L’anno successivo morì Bartolo, padre di Lorenzo Ghiberti, e in quello stesso anno l’artista risultava già stabilitosi con la famiglia nella casa-studio che oggi è in piazza dei Ciompi, ma che all’epoca si trovava in quel tratto di Borgo Allegri che oggi non esiste più, dato che la piazza ancora non esisteva. In questa stessa casa il Ghiberti risiedette per il resto della sua vita.


    Nel 1423 Ghiberti si immatricolò nella Compagnia di San Luca dei pittori e nel 1427 aderì all’Arte dei Maestri di pietra e legname. Tra il 1430 e il 1436 si trovò a lavorare a fianco di Filippo Brunelleschi come architetto dell’Opera del Duomo di Firenze per risolvere il problema della edificazione della cupola della cattedrale Santa Maria del Fiore. In questo caso fu il Ghiberti stesso a voler fare un passo indietro, lasciando campo libero al solo Filippo Brunelleschi, che era l’unico preparato per questa sfida poiché sapeva già come risolvere il problema ed era il solo ad avere la capacità di messa in opera del suo progetto.


    Il 1425 fu l’anno in cui l’Arte di Calimala commissionò al Ghiberti la decorazione bronzea, con scene dell’Antico Testamento, per la porta est del Battistero, quella più importante, posta di fronte alla cattedrale.


    Nei piani iniziali la porta doveva essere divisa in ventotto formelle e seguire il programma iconografico scelto dall’umanista Leonardo Bruni, ma successivamente, in una data molto significativa per Firenze, e cioè l’anno 1435, quando Cosimo de’ Medici rientrò in città dal suo esilio, si decise di suddividere la porta in dieci formelle rettangolari. A questo proposito, nella formella contenente le storie di Giuseppe, c’è un chiaro riferimento alla vicenda di Cosimo, paragonato a Giuseppe tradito dai fratelli, in seguito loro salvatore e portatore di benessere per tutta la sua comunità. Quindi, oltre al messaggio religioso cristiano, con la nuova porta c’era anche un chiaro intento di fare propaganda politica.


    Possiamo ipotizzare che l’artefice del programma iconografico sia stato Ambrogio Traversari, generale dell’ordine dei Camaldolesi e fine intellettuale.


    La scelta della divisione in dieci grandi scomparti rettangolari pare sia stata dettata più dalla volontà di attenersi ai nuovi valori di razionalità e sintesi apportati dal Rinascimento, che dalla volontà di applicare la nuova prospettiva lineare brunelleschiana, anche se nelle dieci formelle la prospettiva è più intuitiva che geometrica.


    In ogni formella si decise di rappresentare più scene, motivo per cui il Ghiberti volle utilizzare la tecnica dello stiacciato, un rilievo bassissimo, introdotto per la prima volta da Donatello, che gli permise di dare tridimensionalità alle rappresentazioni attraverso la creazione di più piani, con diversa profondità, dei quali l’ultimo, quello di sfondo, reso attraverso lo stiacciato stesso.


    Tra le formelle, quella con la narrazione interna più complessa e articolata è quella con le storie di Caino e Abele, di cui nel paesaggio trovano posto ben sei episodi dalla lettura non facilissima perché non lineare. Nelle formelle più tarde Ghiberti fece una selezione tra le storie da narrare, dando spazio maggiore a certi episodi a scapito di altri in modo da razionalizzare l’immagine, aiutandosi anche con l’utilizzo di uno sfondo architettonico.


    Nell’ultima formella, che vede l’incontro di Salomone con la regina di Saba, fu scelto di rappresentare un solo episodio poiché questo aveva essenzialmente la finalità di propaganda politica: infatti, in quel periodo si stava celebrando la riunificazione della Chiesa d’Occidente, rappresentata da Salomone, e della Chiesa d’Oriente, rappresentata dalla regina di Saba.


    Questo portale pare sia stato battezzato “Porta del Paradiso” da Michelangelo stesso. Tuttavia si deve anche tener presente il fatto, molto più importante, che “Paradiso” era il nome che già nel Medioevo veniva dato allo spazio tra la cattedrale fiorentina e il suo battistero.


    Dal 1447 Lorenzo Ghiberti scrisse i tre libri dei Commentari e il 1 dicembre 1455 morì. Il suo corpo da allora riposa in Santa Croce.


    Tornando alla palazzina al numero 11 di piazza dei Ciompi, essa fu mantenuta nella proprietà della famiglia Ghiberti con il figlio Vittore, ma poi la casa pervenne a Pagolo di Niccolò Rovai.


    Nell’atrio, che introduce a una piccola corte interna, una curiosa iscrizione del 1762 ricorda come, nel giugno di quell’anno, quando la casa era proprietà di Francesco Bocchi, avessero qui trovato riparo i partecipanti alla processione del Santissimo Miracolo di Sant’Ambrogio, colti da “un temporale assai strano”. L’edificio è oggi sede del Comitato Regionale Toscano dell’ARCI.


    Palazzo Bellini Delle Stelle, Borgo Pinti, 26


    Lasciamo piazza dei Ciompi per prendere via Pietrapiana. Attraversiamo piazza Gaetano Salvemini e svoltiamo a destra in Borgo Pinti, procedendo fino al numero civico 26. Siamo adesso giunti di fronte a un bell’edificio storico di colore giallo, presumibilmente eretto nel tardo Quattrocento o nel Cinquecento, del quale purtroppo non possiamo godere di una buona visione d’insieme poiché Borgo Pinti è una delle strade più anguste del centro storico di Firenze. Il palazzo nel suo complesso comprende anche un corpo secondario, più modesto, alla destra del corpo principale, corrispondente ai numeri civici 22 e 24, e sviluppato per soli due piani. Il corpo principale del palazzo Bellini delle Stelle, corrispondente al numero civico 26 di Borgo Pinti, è caratterizzato da una misurata ed elegante architettura. Costruito su tre piani, presenta un prezioso portale centrale ad arco a tutto sesto fatto di bugne in pietraforte, sormontato da un pregevolissimo busto marmoreo realizzato dal Giambologna nel 1603 e ritraente il granduca Ferdinando I de’ Medici. Le finestre nei due piani superiori del corpo principale del palazzo sono cinque nel primo, sormontate ciascuna da un arco a tutto sesto di bozze piane in arenaria, e quattro più una cieca nel secondo piano, più piccole, e incorniciate ciascuna da un arco a tutto sesto di bozze piane in pietra arenaria. Tra il pianterreno e il piano nobile non vi è una cornice marcapiano, ma solo una linea spezzata data dall’allineamento dei davanzali delle finestre, mentre tra piano nobile e secondo piano esiste una cornice marcapiano. Nel primo piano la terza finestra, in posizione centrale rispetto alla facciata, è sormontata da uno scudo in pietraforte con l’arme concessa dal granduca Ferdinando I de’ Medici allo scultore Giambologna, con una croce, una branca di leone e tre palle medicee. Se entriamo nel palazzo dal portone principale noteremo che vi è un atrio decorato da una serie di tondi con fiorentini illustri, tra i quali Michelangelo, Dante, Brunelleschi, e altri, e da un busto in pietra serena del granduca Cosimo III de’ Medici. Oltre questo atrio si giunge in una corte interna dalla quale a destra si può accedere al grande ambiente che era stato la fonderia annessa all’edificio. Il corpo di fabbrica secondario del palazzo, contiguo al principale, coincide invece con gli antichi laboratori artistici del palazzo. Nel piano primo, e ultimo, di questa ala vi sono sei finestre, delle quali due sono tamponate, mentre al pianterreno il civico 24 è posto in corrispondenza di una grande e molto bella porta carraia che proviene da Palazzo Vecchio, smontata durante i lavori di fine Cinquecento e qui adattata, oltre la quale si accede a un vasto ambiente voltato e segnato da colonne, attualmente occupato dallo “Studio d’Arte Le Colonne” (Fondazione Mello).


    La storia del palazzo Bellini delle Stelle, che in origine era stato di proprietà dello Spedale degli Innocenti, è legata intimamente al grande scultore Jean de Boulogne, conosciuto in Italia come Giambologna, che qui ebbe la sua abitazione ma anche il suo studio, i suoi laboratori, la sua officina e la sua scuola di scultura, che all’epoca si estendevano molto in profondità per vastissimi locali al piano terreno, fino alla parallela via Fiesolana, ma anche molto estesi in larghezza, fino a via di Mezzo. Filippo Baldinucci, raccontando di questi ambienti, scrisse che erano «luoghi atti a contenere agiatamente, e marmi, e statue, e modelli, ed ogni cosa necessaria, ed opportuna alla maestranza del fondere, e condurre di getto ogni gran cosa di metallo, oltre al potere dar luogo alla gran copia di giovani scolari di diverse nazioni, di che abbondava sempre quel gran maestro», riportando il fatto che la casa al 26 di Borgo Pinti era diventata il sicuro punto di riferimento per un nutrito gruppo di artisti, tra i quali egli stesso ricorda «Pietro Francavilla fiammingo, Anzireccelle tedesco, Adriano pure fiammingo, Antonio Susini, Francesco e Guasparri della Bella, fratelli del celebre Stefano della Bella, e Francesco Piccardi».


    Jean de Boulogne fu un grandissimo scultore manierista fiammingo che operò soprattutto a Firenze tra la fine del Cinquecento e gli inizi del Seicento. Nacque a Douai, la città più meridionale delle Fiandre, nell’anno 1529, e fu proprio qui che si formò come artista, presso la bottega dello scultore Jacques Du Broeucq. Egli giunse a Firenze nel 1552, dopo un soggiorno a Roma iniziato nel 1550, motivato dallo studio della statuaria antica e moderna. A Roma Giambologna conobbe l’arte di Michelangelo e ne rimase affascinato, per questo scelse di venire nella città gigliata. A Firenze il raffinato collezionista Bernardo Vecchietti divenne il suo mecenate, e per lui il Giambologna realizzò una Venere in marmo il cui modellino in bronzo è oggi conservato al Museo Nazionale del Bargello. Nel 1560, invece, eseguì per Lattanzio Cortesi il bronzo monumentale raffigurante Bacco che si trova anch’esso al Bargello. Nello stesso anno, Giambologna cercò di farsi conoscere dai Medici e da tutti gli altri potenziali committenti fiorentini prendendo parte al concorso indetto da Cosimo I per la realizzazione della Fontana del Nettuno in piazza della Signoria, concorso che fu poi vinto da Bartolomeo Ammannati. Ma poco dopo fu proprio il Vecchietti stesso a introdurre l’artista alla corte medicea, presentandogli il futuro granduca Francesco I, il quale apprezzò da subito le doti dell’artista. Nel 1565, dopo un breve periodo di due anni trascorso a Bologna, lo scultore rientrò a Firenze e, in vista delle nozze tra Francesco I e Giovanna d’Austria, lavorò a un gruppo scultoreo raffigurante Firenze vittoriosa su Pisa, oggi al Museo del Bargello, mentre tra il 1572 e il 1576 scolpì la figura di Oceano per una fontana del Giardino di Boboli, figura che era stata iniziata dal Tribolo ma non finita poiché quest’ultimo morì nel 1550. Del 1575 sono invece la Venere per la fontana della Grotta del Buontalenti e la gigantesca statua dell’Appennino per il parco della Villa di Pratolino.


    Nel 1578 Giambologna regalò a Bernardo Vecchietti una bellissima coppia di fauni con la testa felina in bronzo, di cui uno è al Museo Bardini, per ringraziarlo di essere stato il suo mecenate per molti anni e come segno beneaugurale per la nuova dimora del ricco collezionista. Ancora oggi, al cantone di via Vecchietti, permane una riproduzione di quello che a Firenze è comunemente chiamato il “diavolino”. Nel 1580, invece, per la decorazione del loggiato della villa del cardinale Ferdinando de’ Medici a Roma, lo scultore si esibì in un Mercurio bronzeo di grandi dimensioni fatto a immagine del modellino che egli realizzò per l’archiginnasio di Bologna. Il grande Mercurio bronzeo, che poi fu copiato più e più volte dall’artista, oggi è conservato al Bargello.


    Ma l’opera più famosa che Giambologna ha lasciato a Firenze, è il meraviglioso Ratto delle Sabine della Loggia dei Lanzi, terminato nel 1582. Il gruppo scultoreo fu realizzato da un unico blocco di marmo che venne scolpito magistralmente con innovativi punti di vista multipli per lo spettatore. Una curiosità: il giovane che si prestò a fare da modello per il soldato romano era un rampollo della nobile famiglia Ginori, Bartolomeo, che all’epoca era molto famoso a Firenze per la sua rara bellezza statuaria.


    Nel 1587 Giambologna acquistò il palazzo in Borgo Pinti per una cifra complessiva di milleottocento scudi, e vi fece fare subito degli importanti lavori di ristrutturazione per i quali dovette spendere ulteriori seicento scudi.


    Nel 1589 l’artista realizzò sei piccole sculture in argento per la Tribuna degli Uffizi raffiguranti le fatiche di Ercole. Una di queste, quella col semidio che sconfigge il centauro Nesso, fu riproposta dal Giambologna in versione monumentale e marmorea per la Loggia dei Lanzi.


    Nei suoi ultimi anni di carriera e di vita, lo scultore fu impegnato anche nella complessa realizzazione di monumenti equestri. Quello che rappresentava Cosimo I venne eseguito tra il 1587 e il 1599 su commissione del figlio Ferdinando I de’ Medici, che proprio nel 1587 successe a suo fratello, morto prematuramente, come granduca di Toscana. L’ormai anziano maestro impiegò dodici anni per completare l’opera, compresi i bassorilievi del basamento che celebrano le gesta del granduca. Ma il successo di questa fu talmente grande che nel 1602 fu commissionato all’anziano maestro anche il monumento equestre di Ferdinando I per la piazza della Santissima Annunziata, al quale egli iniziò a lavorare ma che fu terminato dal suo valente allievo Pietro Tacca, che lo aveva affiancato in quest’opera già agli albori della fase progettuale.


    Alla morte del maestro, avvenuta a Firenze il 13 agosto 1608, Pietro Tacca terminò l’opera e divenne il degno successore di Giambologna. Il suo corpo riposa nella cappella della Madonna del Soccorso, all’interno della tribuna della basilica della Santissima Annunziata.


    Per precise volontà testamentali del Giambologna stesso, tempo dopo la morte dell’artista, il palazzo di Borgo Pinti venne venduto dal suo bisnipote al nuovo granduca Cosimo II de’ Medici. Successivamente, il granduca, come da volontà testamentaria del Giambologna, dette il palazzo in usufrutto a Pietro Tacca, e successivamente, nel 1640, per concessione del granduca Ferdinando II de’ Medici, l’usufrutto passò al figlio di Pietro Tacca, Ferdinando. Passarono gli anni e, dopo la morte di Ferdinando Tacca, fu la volta del granduca Cosimo III di destinare il palazzo in usufrutto a un artista. Stavolta il fortunato fu Giovanni Battista Foggini, che tuttavia lo utilizzò, fino alla sua morte avvenuta nel 1725, esclusivamente come laboratorio, avendo scelto come personale abitazione un palazzo di via Maggio. Sono state nel tempo anche riportate varie notizie non verificate che situavano qui anche momentanee residenze e utilizzi dei laboratori da parte di Matteo Rosselli, Lorenzo Lippi, Jacopo Ligozzi, Stefano Della Bella e Francesco Jansens, ma ciò non dovrebbe stupire in quanto il fabbricato, per come era fornito all’epoca di ampie officine e di fonderia, si poneva a tutti gli effetti come una perfetta casa e studio degli scultori di corte.


    Nel 1785 il granduca Pietro Leopoldo di Lorena vendette l’edificio ai Petresi e poi, nel 1816 passò ai Quaratesi, e infine, nel 1837, divenne proprietà dei Bellini delle Stelle i quali lo fecero rimodernare in questi stessi anni dall’architetto Luigi Casamorata.


    Casa e studio di Benvenuto Cellini, via della Pergola, 59


    Proseguiamo lungo Borgo Pinti per qualche minuto e svoltiamo a sinistra all’altezza di via Nuova de’ Caccini. Percorriamo completamente questa breve strada e, alla fine, svoltiamo a destra in via della Pergola, fino al numero civico 59 posto alla nostra sinistra. Guardando il palazzetto corrispondente, forse vi starete domandando che cosa siamo venuti a fare in questo luogo. Si tratta in effetti di un edificio piuttosto modesto, come tanti ce ne sono nel centro di Firenze, sviluppato su quattro piani con quattro finestre per piano, semplici e piuttosto piccole. Al pianterreno ha due finestroni con inferriate e anche una porticina di servizio, oltre al portone, insolitamente confinato all’estremità destra della facciata. Il palazzo sicuramente ha subìto rimaneggiamenti in tempi piuttosto recenti. Tuttavia, se si osserva bene, vi è una vecchia targa in marmo che ci ricorda come in questa stessa casa Benvenuto Cellini «formò e gettò il Perseo e poi vi morì il 14 febbraio 1570/71».


    Benvenuto Cellini è stato uno dei più grandi artisti manieristi fiorentini in assoluto, eccellendo a livelli insuperabili come scultore e orafo. Ma egli era anche un grandissimo scrittore, autore della sua famosissima autobiografia Vita di benvenuto di Maestro Giovanni Cellini fiorentino, scritta, per lui medesimo, in Firenze, conosciuta più semplicemente anche come Vita o La vita, che è da lui presentata come un’apologia. Ma, purtroppo, Cellini era anche un uomo dal carattere assai violento, sanguigno e vendicativo, oltre che un pluriomicida.


    Nacque a Firenze nella zona del Mercato Nuovo da Elisabetta Granacci e Giovanni d’Andrea, che avevano perduto i primi due neonati maschi e, avendo solo una figliola, desideravano fortemente un primogenito. Quando il bimbo venne alla luce, sano e strillante, maestro Giovanni esclamò colmo di felicità: «È un dono del Signore, che tu sia benvenuto... e allora che sia Benvenuto il tuo nome!».


    Il padre di Benvenuto era un talento in campo musicale, nonché un abile liutaio: fine musicante di viola e suonatore di piffero, sapeva egregiamente costruire arpe, liuti e viole che, come il figlio seppe scrivere nella sua autobiografia, «erano bellissime et eccellentissime», ma era anche in grado di realizzare «maravigliosi» clavicembali e organi che Benvenuto ricordava come «i migliori e più belli che allora si vedessino». Oltre a ciò, maestro Giovanni era anche un fine intagliatore d’avorio al servizio dei Medici.


    Egli cercò in tutti i modi di infondere in quella peste di figliolo l’amore per la musica. Lui si mostrò abbastanza portato per il cornetto e per la viola, ma le vere passioni che battevano nel cuore del Cellini erano ben altre rispetto a quel «maledetto sonare», com’egli lo chiamava. Infatti, Benvenuto sapeva già benissimo di voler eccellere nell’oreficeria, coltivando l’ambizione di diventare il «primo homo al mondo» in quel campo dell’arte. Andò dunque a bottega dall’orafo Marcone e poi da Michelangelo Brandini, proprio il papà di Baccio Bandinelli stesso, il quale successivamente divenne il principale oggetto di scherno da parte di Benvenuto.


    Tuttavia, l’indole violenta e delinquenziale del Cellini non tardò a emergere, dato che già a sedici anni fu mandato in esilio a Siena a causa di una rissa finita male. Qui Benvenuto perfezionò i suoi studi in oreficeria, nonostante il padre non si desse per vinto nei suoi intenti di farne un musicante. Per questo motivo lo mandò prima a Bologna e poi a Pisa, per continuare i suoi studi musicali, ma Benvenuto, a cui non importava nulla di imparare a suonare il flauto, studiò invece oreficeria da Ulivieri della Chiostra, esperienza che poi gli permise di mettere su bottega per conto suo nella città di Firenze, dove comunque continuò a fare molta pratica. Cellini iniziò presto a farsi conoscere in città per la sua bravura, ma il temperamento burrascoso e iracondo lo trascinò più volte in tafferugli e liti fino a quando accoltellò a morte l’invidioso orafo suo rivale, Gherardo Guasconti, e il suo compare Bartolomeo Benvenuti. Gli Otto di Guardia e Balia dovettero intervenire portando il Cellini in gattabuia. La pena che venne decisa per l’artista era la condanna a morte in contumacia. Benvenuto dovette di nuovo fuggire, questa volta più lontano, a Roma, dove iniziò a lavorare in una bottega orafa. Ma anche in questo caso la sua indole criminale del Cellini riemerse: infatti venne alle mani, e poi all’arma bianca, con il suo stesso datore di lavoro. A parte questo, l’artista si impegnò iniziando una propria produzione di gioielleria e concorse a difendere Castel Sant’Angelo, come artigliere, durante il sacco di Roma, entrando anche nelle grazie di Clemente VII. Benvenuto lasciò quindi Roma per un breve periodo, per trasferirsi a Mantova e lavorare come orafo sotto i Gonzaga. Ma nel 1529 era già tornato nell’Urbe, per continuare le sue creazioni. A questo proposito si scelse un apprendista quattordicenne, il “bel Paulino”, che evidentemente era un giovane di suo gusto date le parole che spendeva per descriverlo nella sua autobiografia: «Era questo Paulino il meglio creato, il più onesto e il più bello figliuolo, che mai io vedessi alla vita mia; e per i sua onesti atti e costumi, e per la sua infinita bellezza, e per el grande amore che lui portava a me, avenne che per queste cause io gli posi tanto amore, quanto in un petto di uno uomo rinchiuder si possa».


    Insieme, Benvenuto e Paulino si misero a realizzare gioielleria per le nobildonne romane e altri oggetti per facoltosi personaggi della chiesa. Qui egli ebbe anche modo di conoscere e apprezzare Michelangelo e la cerchia di artisti da lui fondata. Benvenuto aveva una profonda venerazione e ammirazione per la perfezione di Michelangelo, tanto da arrivare a definire i cartoni della Battaglia di Cascina per il Salone dei Cinquecento come la “scuola del mondo”. Michelangelo, che era più anziano del Cellini, dal canto suo ricambiava la stima dimostrata dal giovane amico.


    Dopo varie altre risse, accoltellamenti e omicidi, tra i quali uno ai danni di Pompeo de Capitaneis, un orafo milanese suo rivale, Cellini entrò e uscì di prigione più volte. Ma poi iniziarono per il nostro artista gli anni parigini, segnati da capolavori meravigliosi come la famosa Saliera d’oro, ebano e smalto, oggi al Kunsthistorisches Museum di Vienna, che realizzò per Francesco I di Francia, il quale gli aveva dato protezione e si era dimostrato un colto e generoso committente. Tuttavia, nel 1543, a causa di «certe magagne che a torto m’erano aposte» Cellini tornò a Firenze dove fu accolto alla corte medicea. Qui, Benvenuto fuse il busto di Cosimo I e successivamente gli fu commissionata dallo stesso duca quella che divenne la sua statua più famosa e il suo grande capolavoro in bronzo, cioè il Perseo con la testa di Medusa, scultura dal profondo significato politico che incarna la definitiva vittoria di Cosimo I (Perseo) sulla parentesi repubblicana di Firenze (Medusa), cui dà un bel “taglio” netto e definitivo, senza alcuna possibilità di tornare indietro. Quelli che escono dal corpo di Medusa sono invece i serpenti che alludono alle proverbiali discordie cittadine che da sempre avevano minato ogni forma di governo cittadino in Firenze.


    Cellini amava il bello, soprattutto nella forma di un attraente corpo maschile dalle forme statuarie. Fu così che come modello per la fusione bronzea del Perseo scelse il “bel Cencio”, figlio di una nota meretrice di Firenze. La statua venne realizzata dall’artista fiorentino con la tecnica a cera persa tra il 1545 al 1554, realizzando le fusioni proprio nell’orto retrostante questa sua abitazione. Cellini narra nella sua autobiografia delle difficoltà estreme di questa fusione, che egli pretese di realizzare in quattro soli grossi blocchi poi assemblati (la testa di Medusa, il corpo di Perseo, il corpo di Medusa, la spada). Questa operazione gli costò quasi la vita, a causa delle altissime febbri che ebbe, causate da esposizione al calore delle fornaci, o forse dall’ esposizione alle esalazioni gassose dei metalli fusi; inoltre, dovette far fronte a vari intoppi nel processo creativo che rischiavano di mandare a gambe all’aria tutto quanto: prima un temporale che riuscì quasi a spegnere la fornace, poi l’insufficiente livello di stagno nella lega di fusione. La statua, in effetti, presenta una lega assai insolita: la Medusa è composta da una normale percentuale di 90% di rame e 10% di stagno, mentre il Perseo è forgiato con il 95,5% di rame, il 2,5% di stagno, l’1% di piombo e l’1% di zinco. Questa anomalia è spiegata egregiamente dall’autore nella sua autobiografia in cui narra che, durante l’ultima colata, proprio quella più importante, del corpo del Perseo stesso, egli non aveva sufficiente quantità di stagno da mettere a fondere con il rame per realizzare la lega corretta, cioè quella con la giusta fluidità tale da poter riempire facilmente la forma; quindi, per far fronte a questa grave e intempestiva mancanza, egli astutamente mise a fondere tutte le stoviglie in lega di stagno che aveva in casa, pur di arrivare a terminare la fusione nel modo il più possibile corretto. Lui così ne racconta: «… io feci pigliare tutti i mia piatti e scodelle e tondi di stagno, i quali erano circa a dugiento, e a uno a uno io gli mettevo dinanzi a i mia canali, e parte ne feci gittare drento nella fornace, di modo che, veduto ognuno che ’l mio bronzo s’era benissimo fatto liquido e che la mia forma si empieva, tutti animosamente e lieti mi aiutavano e ubbidivano»4. Una volta freddata la fusione e liberato il bronzo dalla sua forma, il risultato finale superava ampiamente in perfezione le aspettative di uno sbigottito Benvenuto Cellini, che dovette rifare soltanto il piede destro e parte dello stinco. L’opera fu molto impegnativa, anche nelle successive e difficilissime fasi di rinettatura. E nonostante il risultato fosse stupefacente, e Cosimo I avesse promesso all’artista un compenso di 10.000 scudi, una cifra commisurata a un lavoro di una complicazione titanica per l’epoca, il meschino gliene pagò soltanto 3500. Ma una piccola rivincita il Cellini se la prese sul duca: infatti, se si guarda l’elmo alato dell’eroe da dietro, si può vedere chiaramente l’autoritratto autocelebrativo di Benvenuto Cellini, con una espressione del volto sofferente emblematica delle enormi difficoltà che il grande artista dovette affrontare per realizzare il gruppo scultoreo, fin quasi a perdere la sua vita.


    Dopo aver affrontato le fatiche del Perseo, Benvenuto Cellini si dedicò esclusivamente alla stesura della sua spassosissima autobiografia che terminò solo nel 1566 e venne pubblicata postuma. Nel 1563 venne poi eletto accademico dell’Accademia delle Arti e del Disegno, mentre due anni dopo iniziò a scrivere i suoi due trattati: il Trattato dell’oreficeria e il Trattato della scultura, che vennero pubblicati tre anni dopo.


    Poco prima di andarsene per sempre, il grande artista fece dono a Francesco I de’ Medici di tutte le sue sculture «finite et non finite».


    Dopo aver trascorso una vita scellerata, violentissima, sfrenata e rocambolesca, vissuta sempre al massimo, Benvenuto Cellini morì in questa stessa casa, all’età di settantuno anni, il 13 febbraio 1571. Il suo corpo riposa da allora nella cappella di San Luca, o cappella dei pittori, di proprietà dell’Accademia delle Arti e del Disegno, nel complesso del convento della Santissima Annunziata a Firenze.


    Villino Puccioni , piazza Massimo d’Azeglio, 35


    Continuiamo adesso a risalire via della Pergola in direzione nord e giriamo a destra al primo incrocio, percorrendo via della Colonna fino a piazza Massimo D’Azeglio. Qui giriamo a sinistra e raggiungiamo il numero civico 35 della piazza. Eccoci dunque giunti di fronte a una tipica palazzina ottocentesca fiorentina. L’edificio risulta edificato tra il 1869 e il 1870 dall’impresa Fratelli Cesare e Paolo Martelli su progetto dell’ingegner Nemes Martelli, parente dei due impresari, e fa parte di quei numerosi nuovi edifici sorti a Firenze in occasione delle espansioni urbanistiche di Firenze capitale, dirette dall’ingegnere Giuseppe Poggi. Nello specifico, questo villino fa parte dell’espansione della zona di mattonaia, cioè quella a nord del quartiere di Santa Croce. Nonostante la dimensione modesta del fronte, nell’edificio viene riproposta senza varianti significative la tipologia propria dei villini del tempo: sviluppato per tre piani organizzati su tre assi (vi sono tre aperture per ogni piano), con un balconcino centrale nel primo piano, posto giusto sopra il portone centrale. Nella decorazione della facciata ritornano i motivi tipici dello stile architettonico di Giuseppe Poggi, e cioè i timpani a cornici triangolari, le mensole con terminali a goccia e le protomi leonine, motivi decorativi che fra l’altro si ripetono in modo pressoché identico anche nella palazzina a fianco.


    Nel villino che stiamo ammirando abitò il senatore Piero Puccioni, noto patriota ed esponente di spicco della politica postunitaria, che qui morì nel 1898, come ci ricorda l’epigrafe posta dal comune nel 1924, sulla sinistra del portone. Nello Puccioni, figlio di Piero nonché antropologo, etnografo e paletnologo, è invece colui cui si deve la commissione, attorno al 1913, di un grande fregio per le pareti del salotto principale del palazzo, realizzato da Adolfo De Carolis e ispirato alle più note opere teatrali di Gabriele D’Annunzio scritte nei primi decenni del Novecento, tra cui abbiamo Francesca da Rimini, La figlia di Iorio, La Nave e Leda senza il Cigno.


    Sulla destra della facciata, posta più recentemente, nel 1994, vi è un’altra targa che ci ricorda il fatto che in questo villino ha a lungo vissuto Pellegrino Artusi, «letterato, gastronomo, benefattore», che qui morì il 30 marzo del 1911.


    Pellegrino Artusi, in verità, era di nascita romagnolo. Nacque infatti a Forlimpopoli il 4 agosto 1820, ma la sua città d’adozione fu senza dubbio alcuno Firenze. Critico letterario, gentiluomo, connoisseur, gastronomo e scrittore, l’Artusi è considerato, a ragion veduta, il padre della cucina italiana.


    Pellegrino era figlio, manco a farlo apposta, di un droghiere, un uomo benestante di nome Agostino, soprannominato “el buratel”, che in romagnolo vuol dire “piccola anguilla”, mentre la madre era la signora Teresa Giunchi, di una buona famiglia di Bertinoro.


    La coppia aveva generato ben tredici figli dei quali nove erano femmine e quattro erano maschi. Dei maschi sopravvisse solo Pellegrino mentre gli altri tre morirono ancora piccolissimi.


    L’attività di Agostino “el buratel” nello Stato Pontificio andava così bene che egli non riteneva necessario che il figlio dovesse proseguire i suoi studi scolastici oltre i primi anni che passò al seminario di Bertinoro: infatti, secondo Agostino, il figlio sarebbe stato, a suo tempo, destinato a sostituirlo nella conduzione della sua avviatissima bottega. Quindi Pellegrino visse la sua infanzia immerso fra i profumi di spezie e caffè, zucchero e canditi, apprendendo come per osmosi l’arte della buona cucina e sviluppando un gusto raffinato. Per lo studio Pellegrino divenne un autodidatta, si appassionò ai testi classici, frequentò anche l’università di Bologna, dove però non arrivò a conseguire la laurea, e viaggiò per ampliare la sua cultura.


    Il 25 gennaio del 1851 Pellegrino e la sua famiglia furono tuttavia segnati da una terribile disavventura, quando subirono una brutale rapina da parte della banda di sedici briganti capeggiata da Stefano Pelloni, noto malfattore conosciuto come “Il Passatore”, dal mestiere del padre che faceva il traghettatore del fiume Lamone.


    Quella notte i banditi depredarono la casa degli Artusi. Due delle sorelle di Pellegrino, Rosa e Maria Franca, riuscirono a mettersi in salvo andando a nascondersi nel piano mezzanino dove si infilarono in un camino, tirando a sé la copertura parafuoco. Purtroppo, però, la loro sorella ventiquattrenne, Geltrude Marianna, atterrita e inseguita nelle buie stanze, fu stuprata da parte dei malfattori. Solo successivamente poté sottrarsi a tale scempio scappando dall’abbaino su per i tetti delle case adiacenti. Successivamente fu riportata a casa dai vicini in un profondo stato di shock. A seguito di tale traumatica vessazione, iniziarono per lei i primi cenni di forte disagio e poi di pazzia fino a morire, venticinque anni dopo il misfatto, nel manicomio di Pesaro dove nel 1855 era stata ricoverata.


    La famiglia Artusi rimase così sconvolta e scioccata dopo questa agghiacciante sciagura che decisero di abbandonare rapidamente la città di Forlimpopoli e lo Stato Pontificio stesso, una terra ormai fuori controllo dove non si sentivano più al sicuro, e in cui i banditi scorrazzavano liberamente, avvallati nelle loro azioni dal comportamento spesso indifferente delle autorità cittadine. Fu così che, cercando un luogo di maggiore civiltà e sicurezza dove trasferirsi, decisero di andare a vivere tutti nella pacifica e prosperosa città di Firenze, meta che fu scelta da Pellegrino stesso. A Firenze gli Artusi arrivarono appena quattro mesi dopo il misfatto che li aveva colpiti, nel maggio del 1851, giungendo nella città gigliata quando nel granducato regnava Leopoldo II d’Asburgo-Lorena, detto “Canapone”, proprio nel periodo in cui avvenivano i primi moti volti all’indirizzo dell’unità d’Italia. Gli Artusi trovarono alloggio dapprima in via dei Calzaiuoli, all’angolo con piazza della Signoria, al terzo piano del settecentesco Palazzo dei Conti Bombicci, e poi, nel 1859, si trasferirono al numero civico 2 di via dei Cerretani, al Canto alla Paglia, nell’antico Palazzo de’ Marignolli, occupando tutto il grande primo piano dell’edificio che aveva due distinti ingressi sul pianerottolo, poiché in parte era destinato ad abitazione e in parte a banco di vendita che gli Artusi utilizzarono per divenire mercanti di seta e di filati preziosi. Questo era anche l’anno in cui, nel 27 aprile, “Canapone”, ultimo granduca di Toscana, abbandonò Firenze a seguito di una incruenta e civile manifestazione popolare avvenuta a un giorno di distanza dallo scoppio della seconda guerra d’indipendenza; inoltre, un anno dopo, l’11 marzo 1860, fu espresso dalla popolazione il voto per l’annessione della Toscana al nascente Regno d’Italia, di cui Firenze fu la capitale provvisoria dal 1865 al 1871. Pellegrino trovò anche occupazione a Livorno in un’importante casa commerciale, fondando successivamente a Firenze anche un banco di sconto che, assieme alle rendite che gli derivavano dai suoi poderi in Romagna e ai proventi del commercio della seta e dei filati, concorse a portargli ulteriore prestigio, agiatezza e conoscenze altolocate con intellettuali, artisti e politici dell’epoca.


    Gli anni ’60 dell’Ottocento sono anche gli anni in cui la città di Firenze mutò drasticamente e rapidamente fisionomia, trasformandosi per adeguarsi al ruolo e al traffico della capitale, con tanto di ministeri, uffici e nuove zone residenziali, concepite per accogliere i cinquantamila nuovi cittadini previsti in arrivo. I lavori per il piano di ampliamento cittadino progettato da Giuseppe Poggi prevedevano anche la realizzazione di piazza D’Azeglio e del quartiere alto borghese della Mattonaia. In poco tempo la piazza poteva dirsi completata, con i suoi primi palazzi, un teatro che oggi non c’è più, e quello spazio verde comune concepito dal Poggi su modello degli squares inglesi.


    Avendo Pellegrino raggiunto uno stato di benessere economico tale da non rendergli necessario continuare a lavorare nel commercio, ed essendo ormai un gentiluomo di mezza età, nel 1865 decise di abbandonare le sue attività e ritirarsi a vita privata, dedicandosi a tempo pieno a quelle che erano le sue vere passioni, come la letteratura e la gastronomia, e frequentando i salotti culturali fiorentini più sofisticati e alla moda. Per 1300 lire annue riuscì ad affittare un grazioso villino posto in piazza D’Azeglio al numero 25, cioè questo villino stesso, che oggi si trova al civico 35. Qui egli condusse tranquillamente la sua esistenza assieme ai due suoi domestici, il cuoco Francesco Ruffilli di Forlimpopoli e la famosa Marietta, ovvero Maria Sabatini, che era un’abile cuoca toscana originaria di Massa e Cozzile, e in compagnia dei suoi due candidi gatti Biancani e Sibillone ai quali affettuosamente Pellegrino dedicò la Prima Edizione dell’opera più famosa da lui scritta, La Scienza in Cucina e l’Arte di Mangiar Bene, affidata nel 1891 all’editore fiorentino Landi. Essendo da sempre un appassionato della buona cucina, l’Artusi volle raccogliere le ricette tradizionali regionali italiane e i suoi esperimenti gastronomici in questo suo capolavoro letterario, che divenne da subito la colonna portante della cucina dell’Italia unita. L’autore, appassionato anche di letteratura, scrisse poi la Vita di Ugo Foscolo e le Osservazioni in appendice a trenta lettere di Giuseppe Giusti, che però passarono del tutto inosservati. De La Scienza in Cucina Pellegrino curò anche accuratamente le ristampe sino alla quindicesima edizione. A Francesco Ruffilli e a Maria Sabatini Pellegrino lasciò i diritti del libro, con i quali poterono felicemente vivere di rendita.


    I fidi domestici furono anche gli aiutanti di Pellegrino nei suoi esperimenti gastronomici, riproducendo empiricamente assieme ogni ricetta regionale italiana delle settecentonovanta prese in considerazione prima di trascriverla nel libro. Il testo, molto curato anche da un punto di vista linguistico, fu fondamentale anche per la diffusione della lingua italiana, in quanto era scritto con un arguto stile “fiorentino” vivace, ironico e colloquiale. Con La Scienza in Cucina venne esaltato il piacere della buona cucina, rendendo il libro un classico autorevolissimo, tradotto in inglese, olandese, russo, portoghese, spagnolo, tedesco, francese e giapponese e riedito 111 volte, una sorta di Bibbia della gastronomia che riunisce in una sola opera immortale le ricette di tutte le regioni italiane. Fu il libro più letto dagli italiani al pari di Pinocchio di Collodi, dei Promessi Sposi di Manzoni e di Cuore di De Amicis.


    La cuoca e domestica Marietta descrisse l’Artusi in questo modo durante un’intervista della rivista «La Cucina Italiana» del 15 febbraio 1932: «L’unico suo divertimento era lo scrivere. Il libro lo cominciò quasi per ischerzo. Poi vide che gli veniva bene e vi si appassionò. A poco a poco venne ad avere una corrispondenza con persone d’ogni ceto e d’ogni parte d’Italia. Scriveva sempre. Si alzava la mattina alle otto e si metteva a tavolino fino all’ora del pranzo. Poi riprendeva a scrivere per qualche ora. Ed era un continuo alternarsi fra lo studio e la cucina, la penna e le pentole. Si provavano le ricette, tutte, una ad una».


    Pellegrino era fra l’altro in continuo contatto con i suoi lettori, riceveva infatti quotidianamente una ricca corrispondenza che consisteva in quesiti, elogi, suggerimenti e richieste, che l’autore usava per perfezionare il libro accreditando il contributo al lettore o alla lettrice che lo aveva fornito. A testimoniare questi scambi epistolari sono le oltre mille settecentocinquanta lettere conservate negli archivi di Forlimpopoli e Piancastelli.


    Pellegrino Artusi morì novantunenne nel villino Puccioni il 30 marzo 1911 e il suo corpo riposa a Firenze, sua città adottiva, nel cimitero monumentale delle Porte Sante a San Miniato.


    Palazzo Capponi Farinola, via Gino Capponi, 26


    Risaliamo il lato occidentale di piazza Massimo D’Azeglio fino alla fine. Svoltiamo a sinistra in via Giuseppe Giusti che percorreremo fino in fondo. All’incrocio con via Gino Capponi svoltiamo a destra e continuiamo a camminare fino al numero civico 26. Ci troviamo, alla fine del nostro itinerario nel quartiere di Santa Croce, di fronte a questo meraviglioso ed enorme palazzo tardo-barocco, sul cui fronte si nota un grande scudo con l’arme della famiglia Capponi, un palazzo che felicemente ha i suoi affacci verso l’Orto dei Semplici, una delle viste più invidiabili di tutto il centro cittadino.


    Il palazzo fu eretto per volontà del marchese senatore Alessandro Capponi, che nel 1698 aveva acquistato qui una vasta estensione di terreno che comprendeva una proprietà dei Rimbotti, un casino dei Salviati, già rinomato per i suoi bei giardini ricchi di piante rare ed esotiche, di nicchie, di statue e di vasche, ma, con tutta probabilità, comprendeva anche la casa che Giovanni Stradano aveva comprato per sua abitazione nel 1591, e dove era morto nel 1605. Dopo che Alessandro Capponi ebbe acquistato il terreno, tra il 1700 e il 1701 vennero fatti alcuni primi lavori; tuttavia questo palazzo è solamente il frutto dell’incarico che il marchese dette all’architetto romano Carlo Fontana (anche se per alcuni si è invece trattato di suo figlio Francesco), per la progettazione del grandioso edificio. La direzione dei lavori in loco venne affidata dapprima a Bartolomeo Minucci che aprì il nuovo cantiere nel 1702 ma venne sostituito solo dopo due anni dall’ingegnere Alessandro Cecchini che mantenne questo incarico fino al 1710. Il grandioso cantiere giunse a parziale compimento nel 1716, anno in cui il senatore Alessandro Capponi morì. Negli anni a seguire il Cecchini venne sostituito dall’architetto Ferdinando Ruggieri e il lavoro si concentrò essenzialmente sul prospetto sul giardino, che avrà una caratteristica forma a “U” e che sarà completato nel lasso di tempo tra il 1736 e il 1741. I figli di Alessandro, cioè Scipione e Francesco Maria Capponi, commissionarono la realizzazione del giardino, che si estende fino a confinare con quello del palazzo dei Della Gherardesca, e per molti decenni vennero proseguite le opere di arredamento e di sistemazione degli spazi interni dell’edificio. Il risultato di tutti questi sforzi fu un palazzo tra i più grandi e sfarzosi della città, particolarmente bello perché presenta unitarietà di stile e di disegno tra l’aspetto dell’esterno, che affida alle dimensioni eccezionali il suo carattere di monumentalità, e la decorazione degli interni, ricchissimi, con il maestoso scalone affrescato da Matteo Bonechi e decorato con pietrami, fontane e statue, con il salone delle feste, coronato dalla balconata continua, e con la decorazione dell’intero piano nobile, ricco di busti, marmi, stucchi e dipinti. Sia il pianterreno che il primo piano sono impreziositi da dipinti murali realizzati tra il 1703 e il 1707 da artisti fiorentini quali Giovanni Domenico Ferretti, Giovanni Cinqui, Atanasio Bimbacci e Giovanni Camillo Sagrestani, mentre più tardi, nel 1713, Niccolò Lapi decorò la Sala dei Cinque Sentimenti.


    Nel 1788 il ramo familiare di Alessandro Capponi si estinse e il palazzo passò in eredità a un parente, il marchese Pier Roberto Capponi, che poi lo passò al suo unico figlio, Gino Capponi, politico, scrittore e storico italiano, vissuto nella Firenze dell’Ottocento, che è nato, ha vissuto ed è morto proprio in questo stesso palazzo.


    Il marchese Gino Capponi nacque il 13 settembre del 1792. La sua era una delle più illustri famiglie della nobiltà fiorentina, suo padre, il marchese Pier Roberto Capponi, era il maggiordomo della granduchessa Luisa Maria Amalia di Borbone-Napoli, consorte del granduca di Toscana Ferdinando III d’Asburgo-Lorena, mentre sua madre, la marchesa Maddalena Frescobaldi, ne era la dama d’onore. Gino Capponi trascorse l’infanzia tra Firenze e Vienna, dove il padre si ritirò nel 1799 al seguito del granduca Ferdinando III che era stato spodestato dalla conquista napoleonica della Toscana. Tornato definitivamente a Firenze nel 1803, Gino Capponi compì studi classici, come era consueto per i giovani aristocratici cittadini, tuttavia, in gioventù non manifestò particolari interessi né per le lettere, né per l’altra grande passione che in quegli anni infervorava gli altri nobili toscani suoi coetanei come Cosimo Ridolfi o Bettino Ricasoli, e cioè l’amministrazione illuminata e modernizzatrice delle tenute agricole. Gino era invece molto interessato all’idea di viaggiare per conoscere il mondo, attività che lo entusiasmava e che svolse dapprima risiedendo a Roma, Napoli e Parigi, tutte città in cui strinse relazioni di amicizia con intellettuali e figure politiche di primissimo piano. Nel 1818, invece, decise di ampliare le sue conoscenze e iniziò un lungo viaggio attraverso l’Europa, alla scoperta delle capitali del vecchio continente e delle vicine isole. La città che lo affascinò più di tutte nel suo inquieto peregrinare fu Londra, dove conobbe l’esule Foscolo, e dove si appassionò alla vivace e intelligente società civile inglese, consolidando una delle sue caratteristiche tipiche, e cioè l’anglomania. Il viaggiare fu molto utile a Gino Capponi poiché gli permise di maturare l’idea di istituire una rivista letteraria fiorentina che, raccogliendo l’eredità del milanese «Conciliatore», portasse il dibattito culturale italiano al livello dei più moderni paesi europei. «L’Antologia», alla quale parteciparono i più illustri intellettuali italiani dell’epoca, uscì dal 1821 al 1833, anno in cui, a causa di un articolo di Tommaseo, venne fatta chiudere dalla sospettosa censura granducale.


    Nonostante la chiusura de «L’Antologia», sia Gino Capponi che il resto dell’élite intellettuale fiorentina, animata dalla vivace intelligenza di G.P. Vieusseux, non si dettero per vinti, quindi egli, insieme a Cosimo Ridolfi, Raffaello Lambruschini e altri, nel 1842 fondò l’«Archivio Storico Italiano», una pubblicazione periodica dove, con lo scopo di dare unità agli italiani, si riscoprivano le memorie municipali e la storia italiana tra Medioevo ed età moderna. L’«Archivio Storico Italiano» rappresentava proprio il cuore di quella cultura moderata, cattolica ma non reazionaria, che nell’area toscana dette il massimo contributo al Risorgimento nazionale, pertanto, il periodico continuò a essere pubblicato anche dopo l’Unità d’Italia, e a tutt’oggi rimane la più illustre rivista storica italiana. Gino Capponi restò inevitabilmente coinvolto nella politica toscana dei mesi turbolenti del ’48, e divenne senatore e primo ministro della Toscana repubblicana, in aperta ostilità contro la politica democratica e tribunizia di Mazzoni e pieno di sospetti verso il Piemonte, giudicato inaffidabile a causa delle ambiguità politiche che lo contraddistinguevano, caratteristiche negative che egli poté già ravvisare in Carlo Alberto di Savoia-Carignano che anni prima conobbe a Firenze in quanto questo era venuto per prendere la mano della figlia di Ferdinando III, Maria Teresa di Toscana. Nel decennio successivo, tuttavia, Gino Capponi si convinse che non v’era alternativa possibile al riconoscere alla dinastia sabauda la guida dell’Italia unita, pertanto, nel plebiscito del 1859 votò a favore dell’annessione e fin dal 1861 fu nominato senatore del Regno d’Italia.


    Negli ultimi anni di vita il Capponi alternò un serio impegno politico al lavoro sulla sua grande opera editoriale alla quale aveva già lavorato per diversi decenni, la Storia Della Repubblica Di Firenze, vero e proprio compendio delle sue riflessioni sulla storia d’Italia, una storia fatta di identità politiche particolari, ma orientata allo stesso tempo a una unione di cultura e di tradizioni pienamente compiuta con l’unità politica.


    Gino Capponi morì in questo stesso palazzo nel 1876, e a lui è dedicato il nome della via sulla quale si apre il portone del palazzo stesso, che prima della sua morte si chiamava via San Sebastiano. Sul fronte del palazzo è stata posta una lapide dal comune nel 1894 a ricordo di Gino Capponi e del suo amico Giuseppe Giusti, che in questo stesso palazzo morì ventisei anni prima di Capponi.


    Il palazzo passò per via ereditaria ai Capponi Farinola, ai quali si deve l’attuale nome, mentre nel 1920 fu acquistato dall’esperto d’arte d’avanguardia Egisto Paolo Fabbri jr., grande estimatore e collezionista di Cézanne, per poi passare tra i beni della famiglia Contini Bonacossi e quindi essere frazionato in più proprietà. Nonostante il frazionamento del palazzo, il bellissimo giardino formale tardo barocco è ancora oggi integro, come integra è anche la sua bella uccelliera con decorazioni a pietra spugna e conchiglie.
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    Santo Spirito


    Casa Rodolfo Siviero, Lungarno Serristori, 3


    Cominciamo il nostro itinerario in oltrarno alla ricerca delle case di personaggi illustri dall’estremità occidentale di piazza Giuseppe Poggi, all’inizio del Lungarno Serristori, dove si trova questa tipica palazzina a due piani di metà Ottocento, edificata nello stile neo-rinascimentale tanto in voga all’epoca e dotata a lato di un piccolo giardino fresco e ombroso.


    La posizione della palazzina, alla fine delle rampe che salgono verso il Piazzale Michelangelo ci svela quale fu l’architetto che con tutta probabilità disegnò questo edificio, e cioè Giuseppe Poggi stesso, proprio colui a cui questa piazza è dedicata e che, nell’epoca in cui Firenze era capitale d’Italia, realizzò il rinnovamento urbanistico della città. La palazzina fu costruita infatti intorno al 1875, quando venne aperto il nuovo Lungarno Serristori.


    Nel 1919 questo villino fu acquistato da Matilde Forti, ricca consorte dello storico dell’arte e critico Giorgio Castelfranco. Entrambi i coniugi provenivano da famiglie di religione ebraica e quindi, al tempo delle persecuzioni razziali, dovettero purtroppo fuggire da Firenze. Dopo la fine della guerra, avendo ormai abbandonato definitivamente la città, Giorgio Castelfranco e Matilde Forti vendettero la loro casa a Rodolfo Siviero, motivo per cui oggigiorno, questo villino ospita la casa-museo di Rodolfo Siviero.


    Giorgio Castelfranco conosceva Rodolfo Siviero bene già dagli anni Trenta e fu determinante nella sua formazione culturale storico-artistica, che nel dopo-guerra farà di Rodolfo Siviero il principale protagonista dei recuperi delle opere d’arte italiane trafugate dai tedeschi durante la Seconda guerra mondiale. Rodolfo Siviero nasce a Guardistallo, in provincia di Pisa, il 24 dicembre 1911. Suo padre è sottufficiale dei carabinieri e, nel 1924, si trasferirà a Firenze con tutta la famiglia. A Firenze Rodolfo inizierà a formarsi culturalmente attraverso la frequentazione di ambienti artistico-letterari, fino ad arrivare addirittura a coltivare l’ambizione di divenire un poeta e critico d’arte. Tuttavia, data l’attività del padre e data l’adesione giovanile di Siviero al fascismo, iniziò dieci anni più tardi, nel 1934, il suo lavoro di agente segreto dell’Esercito Italiano, entrando a far parte del SIM, Servizio Informazioni Militari.


    L’obiettivo affidatogli era raccogliere informazioni sui progetti nazisti di invasione dell’Austria. Così, nel ’37, sotto la copertura di una borsa di studio in storia dell’arte, Rodolfo si trasferisce in Germania per un anno.


    In questo periodo Rodolfo, come molti suoi coetanei, ripone tutta la sua fiducia nel regime fascista, pensando che sia l’unico in grado di migliorare le sorti del paese. Si ricrederà molto presto, diventando antinazifascista quando verranno introdotte le cosiddette “Leggi Razziali”, da lui percepite come un insulto alla tradizione culturale italiana. Nei primi anni del secondo conflitto mondiale, s’inasprirà ulteriormente il suo astio nei confronti dei gerarchi nazisti quando questi, con la compiacenza del governo fascista, inizieranno a esportare in Germania moltissime opere d’arte per arricchire le loro collezioni. Dopo l’armistizio dell’8 settembre 1943 infatti, con la scusa di mettere al sicuro le opere dai bombardamenti, proseguirà senza sosta il massiccio trafugamento di opere d’arte verso la Germania, con le requisizioni perpetrate dal Kunstschutz, corpo militare tedesco addetto alla protezione delle opere d’arte. Di conseguenza Rodolfo Siviero si schierò decisamente con le forze antifasciste, tanto che dall’armistizio in poi, la sua attività di agente segreto proseguì a fianco del Comando Militare Alleato, facendo capo all’intelligence anglo-americana a Firenze, e collaborando con i partigiani con i quali entrò in contatto.


    In questo ruolo Siviero si adopererà soprattutto per evitare le razzie naziste di opere d’arte, segnalando ogni volta agli alleati i trasferimenti dei capolavori verso la Germania. È proprio in questo periodo che la palazzina sul Lungarno Serristori fungerà da centrale operativa dei partigiani negli interventi atti a identificare e contrastare le operazioni di rapina del patrimonio culturale italiano perpetrate dal Kunstschutz.


    Nella primavera del 1944 Siviero viene imprigionato, sottoposto a interrogatori e torturato nella cosiddetta “Villa Triste” di via Bolognese poiché sospettato dalle milizie fasciste repubblichine di essere una spia degli alleati e collaboratore dei partigiani. Fortunatamente a giugno, grazie all’intervento di ufficiali che erano in realtà dei collaboratori degli anglo-americani, riesce a sottrarsi alla prigionia e alla tortura e riprende la sua attività d’agente segreto al servizio delle truppe alleate.


    In seguito alla Liberazione, avendo acquisito meriti durante la Resistenza, ed essendo stato un collaboratore fidato degli alleati legati a lui da rapporti di stima reciproca, il Governo Italiano individuò in Rodolfo Siviero la persona più adatta a trattare il problema della restituzione all’Italia delle opere d’arte trafugate dai tedeschi durante la guerra.


    Nella primavera del 1946 infatti, egli fu posto al vertice dell’Ufficio Interministeriale per il Recupero delle Opere d’Arte, appositamente creato per questo scopo. Nell’ottobre dello stesso anno Siviero viene nominato “ministro plenipotenziario” con la mansione di dirigere la missione diplomatica italiana in Germania, presso il Governo Militare Alleato.


    In questa occasione egli riesce a far accogliere il principio secondo il quale all’Italia devono essere restituite non solo le opere trafugate dopo l’8 settembre 1943, ma anche quelle che negli anni precedenti erano state esportate illegalmente in Germania dai gerarchi nazisti con la complicità del regime fascista. Una di questa era il Discobolo Lancellotti, copia romana da Mirone, restituita all’Italia nel 1948 e diventata il simbolo dell’attività di recupero dell’arte italiana operata da Rodolfo Siviero.


    Dopo essere riuscito a riportare in Italia la stragrande maggioranza delle opere italiane ritrovate in Germania alla fine della guerra, grazie all’accordo che egli fa concludere nel 1953 tra il capo del governo italiano De Gasperi e il cancelliere della Germania Federale Adenauer, Siviero, negli anni Cinquanta-Sessanta, continuò a dare la caccia ai capolavori di cui si erano perse le tracce, come le Fatiche di Ercole di Antonio del Pollaiolo, e alle opere d’arte che continuavano a essere in qualche modo rubate ed esportate illegalmente dal nostro paese nel difficile periodo del Dopoguerra. I suoi numerosi successi nella salvaguardia del patrimonio culturale italiano fanno nascere la leggenda di Rodolfo Siviero “007 dell’arte”, sostenuta anche dal suo fascino personale di uomo colto e raffinato e allo stesso tempo spregiudicato e concreto nell’azione, e dal successo che aveva con il gentil sesso. Egli ebbe in questo periodo il suo ufficio a Roma, a Palazzo Venezia, edificio dal quale organizzava i recuperi grazie a una rete molto efficiente di informatori e muovendosi nella diplomazia europea con grande disinvoltura e abilità negoziale.


    Fino alla morte, avvenuta nel 1983, Siviero continuò nel suo lavoro, anche se negli ultimi anni di attività assisterà con grande amarezza alla perdita di importanza della Delegazione, motivata dal crescente disinteresse dei governi italiani nei confronti del recupero del patrimonio culturale trafugato. Egli avrebbe anche voluto che venisse istituito un museo delle opere d’arte recuperate, che servisse a mantenere viva la memoria dei valori ai quali la sua azione si ispirava, e che servisse soprattutto a sensibilizzare le nuove generazioni circa l’importanza di proteggere il proprio patrimonio artistico nazionale, in quanto questo parte fondamentale della propria identità culturale. Tuttavia, con altrettanta amarezza, Siviero dovette assistere al fallimento di questo progetto.


    Negli ultimi anni della sua vita, Rodolfo Siviero diviene presidente della Accademia delle Arti del Disegno, la prestigiosa istituzione fiorentina fondata nel ’500 da Giorgio Vasari e dal duca Cosimo I dei Medici. Egli rivitalizzò questa istituzione dandole una nuova organizzazione e realizzando una serie di importanti manifestazioni.


    Ultimo atto di Siviero fu la sua disposizione testamentaria: egli donò la sua casa, completa dei suoi arredi e della sua collezione artistica personale alla Regione Toscana, perché ne venisse fatto un museo che ricordasse i valori e i principi per i quali egli aveva combattuto per tutta la vita: che le opere d’arte non siano un trofeo destinato ad arricchire le case e i musei dei vincitori delle guerre, ma un bene inalienabile della identità culturale di una nazione. L’affermazione di quest’idea è l’eredità più importante che Rodolfo Siviero ci abbia mai lasciato.


    Occorre ricordare che il museo regionale Casa Siviero è anche il luogo della memoria di Giorgio Castelfranco, che nel periodo tra le due guerre mondiali visse con la sua famiglia in questo villino. Egli era un personaggio schivo e modesto, ma di grande spessore umano, morale e civile. Grande studioso e critico d’arte, Castelfranco è stato vittima delle persecuzioni razziali in quanto ebreo. A causa di ciò egli dovette fuggire da Firenze con la famiglia, ma prima mise a disposizione il suo villino al gruppo di partigiani capeggiato da Siviero, che cercava di contrastare le attività del Kunstschutz. Dopo l’8 settembre del 1943, divenne anch’egli protagonista della tutela del patrimonio culturale italiano, divenendo direttore generale del ministero dell’Educazione nazionale del secondo governo Badoglio, e contribuendo in questo ruolo a indirizzare il lavoro dell’agente segreto Siviero. A lui si deve anche un importantissimo contribuito all’approfondimento critico di Leonardo e all’affermarsi della sua reputazione di genio universale del Rinascimento.


    Giorgio Castelfranco fu, inoltre, grande amico e mecenate del pittore Giorgio De Chirico il quale a lungo, tra il 1920 e il 1924, visse e lavorò in questa casa. Negli anni Trenta Castelfranco conservava qui una raccolta di trentacinque dipinti e molti disegni di De Chirico, ma la collezione dovette essere venduta nel 1940 per finanziare la fuga della famiglia dall’Italia. Tuttavia, tre di queste opere ancora sono presenti nel villino di Lungarno Serristori, tra le quali ricordiamo il ritratto della moglie di Giorgio Castelfranco, Matilde Forti, dipinto nel 1921.


    La palazzina che ospita il museo regionale Casa Siviero è composta da quattro piani. Di questi, al momento, l’unico a essere stato aperto al pubblico come museo è il pianterreno, quello cioè che era l’appartamento di Rodolfo Siviero. L’allestimento cerca di mantenere il più fedelmente possibile la disposizione degli arredi presente fino alla sua morte, anche se sono stati aggiunti alcuni oggetti provenienti dal suo appartamento-ufficio a Roma e altri provenienti dall’appartamento del secondo piano della palazzina, dato che i piani superiori sono tuttora inagibili al pubblico.


    Rodolfo Siviero era un collezionista eclettico e appassionato che amava il bello senza preferenze per un particolare linguaggio stilistico o per una particolare stagione dell’arte. Egli possedeva un’ampia raccolta di manufatti sia antichi che moderni che annoverava, oltre a opere d’arte sacra in forma di statue lignee e dipinti su tavola a fondo oro tardo-gotici e rinascimentali, anche importanti reperti etruschi e romani, bronzetti, mobili antichi, ma anche opere di artisti moderni a lui molto graditi, e coi quali aveva stretto buoni rapporti d’amicizia, quali Giorgio De Chirico, Giacomo Manzù, Ardengo Soffici e Pietro Annigoni. A ciò si aggiungeva anche una collezione di medaglie, una di armi di tutti i tipi e molto altro. Tutto ciò è visibile visitando la casa museo di Rodolfo Siviero.


    Museo Stefano Bardini, via dei Renai, 37


    Percorriamo ora il Lungarno Serristori in tutta la sua lunghezza, in direzione del Ponte Vecchio. Dopo aver girato a sinistra all’altezza dell’incrocio con piazza de’ Mozzi girare e aver superato l’incrocio con via dei Renai, ci troviamo di fronte alla facciata del Museo Stefano Bardini.


    Stefano Bardini, grandissimo antiquario, collezionista e restauratore di opere d’arte, è stata una figura di assoluto spicco nella Firenze di fine Ottocento e di inizio Novecento, tanto che l’antiquario e storico italiano Alberto Bruschi lo ha definito con queste parole: «Bardini è stato il principe degli antiquari e nello stesso tempo l’antiquario dei principi»5. La sua capacità di scoprire opere d’arte, acquistarle a prezzi irrisori e venderle triplicando il loro valore lo fece diventare una delle figure più autorevoli del commercio delle antichità, con vasta risonanza nel circuito internazionale del collezionismo e dei musei.


    Stefano Bardini era nato in una famiglia di modeste origini di Pieve Santo Stefano, in provincia di Arezzo, il 13 maggio 1836.


    A diciotto anni venne mandato a Firenze per studiare pittura all’Accademia delle belle arti, dove fu allievo di Giuseppe Bezzuoli, e poi, dopo la morte di quest’ultimo, di Benedetto Servolini e poi Enrico Pollastrini. Bardini aveva un suo buon gusto già ben definito in questo precoce periodo di formazione giovanile: la pittura d’accademia non lo entusiasmava tanto quanto lo facevano, invece, gli incontri con i Macchiaioli al Caffè Michelangiolo. Anche se artisticamente non aderì al loro movimento, come testimonia il suo unico affresco esistente, La Francia che soccorre l’Italia, eseguito nella Villa di Triboli all’Impruneta, come molti Macchiaioli si arruolò come volontario nell’esercito garibaldino, combattendo valorosamente nella battaglia di Bezzecca.


    Stefano Bardini capì molto presto che l’attività di pittore sarebbe stata per lui molto poco redditizia, oltre al fatto di non esserci portato. Fu così dunque che abbandonò i suoi studi nell’Accademia e si dedicò completamente alla molto più remunerativa attività del restauro e del commercio antiquario.


    In effetti, il contesto politico-economico della Firenze della seconda metà dell’Ottocento favoriva non poco il commercio di manufatti artistici antichi, e il mercato antiquario era, all’epoca, molto fiorente. Un particolare periodo storico in cui erano a disposizione del mercato anche opere molto importanti a causa delle ingerenze napoleoniche e ancor di più a causa dell’eversione degli enti ecclesiastici conseguente alla promulgazione di due leggi del Regno d’Italia, cioè il Regio decreto 7 luglio 1866, n. 3036 di soppressione degli ordini e delle congregazioni religiose, e la Legge 15 agosto 1867, n. 3848, che dispose la confisca dei beni degli enti religiosi. Inoltre, si tratta proprio del periodo in cui fu perpetrato lo sventramento del vecchio centro storico di Firenze per far posto ai nuovi edifici di Firenze capitale. Vi era perciò in giro grande abbondanza di manufatti dal notevole valore, appartenenti alle categorie dei dipinti, delle sculture, dell’arte sacra di vario tipo, delle parti architettoniche decorative quali portali, colonne, capitelli, architravi, peducci, altari controriformati, soffitti lignei, fregi e stemmi familiari, oltre al mobilio e agli oggetti di artigianato. Se a ciò si aggiunge la allora totale mancanza di leggi di tutela del patrimonio artistico e architettonico, si comprende quale occasione d’oro si era venuta a creare a Firenze per il commercio di opere d’arte anche di grandissimo pregio. Bardini non si lasciò certo sfuggire di mano questa opportunità, così che già a partire dal 1866 iniziò a gonfie vele la sua attività di restauro e vendita di opere d’arte e antichità verso l’Italia, l’Europa, la Russia e l’America.


    I grandi musei e i collezionisti del mondo intero erano disposti a pagare veramente bene per acquistare queste opere, e con occhio esperto e buon intuito si potevano fare anche degli ottimi affari, con ampio margine di guadagno, affari dei quali in poco tempo Stefano Bardini diventò il principale attore, creando la sua fortuna e conquistandosi così l’appellativo di “principe degli antiquari” di Firenze.


    Molti musei stranieri possiedono nelle loro collezioni opere d’arte italiane passate dalle mani di quest’illustre personaggio, acquistate direttamente o pervenute a loro tramite lascito di importanti collezionisti. D’altronde è noto che già dal 1874 egli aveva esportato opere del Beato Angelico, del Pollaiolo e di Tiziano.


    Tornando all’edificio del quale stiamo adesso ammirando la facciata, nel 1880 Bardini decise di acquisire in piazza de’ Mozzi un complesso di immobili di varie epoche tra cui spiccavano i resti della chiesa sconsacrata e dell’antico convento di San Gregorio della Pace, i quali furono fatti edificare nel 1273 da papa Gregorio X per celebrare l’avvenuta pace tra guelfi e ghibellini.


    Bardini trasformò il complesso eterogeneo di fabbricati in questo unico grande nuovo edificio, con facciata in stile neo-cinquecentesco fiorentino, in voga all’epoca, che divenne il suo prestigioso negozio, nonché la vetrina privilegiata per i propri clienti e, più tardi, il suo museo personale. Durante l’attività commerciale di Stefano Bardini, l’edificio fungeva da residenza, galleria d’arte, ufficio, magazzino e laboratorio di restauro. L’edificio fu costruito grazie alla collaborazione del celebre architetto Corinto Corinti, che impiegò a tale scopo numerosi materiali di spoglio: pietre medievali e rinascimentali, architravi e soffitti a cassettoni. Sulla facciata, intorno alle enormi finestre del primo piano, furono posti come cornice gli antichi altari, acquistati da Bardini, provenienti dalla demolita chiesa di San Lorenzo a Pistoia.


    Ogni ambiente interno del nuovo palazzo venne sapientemente ben illuminato da grandi fonti di luce come finestroni o velari, per creare atmosfere particolari e per valorizzare i manufatti esposti. L’orto del vecchio convento fu chiuso da un prezioso soffitto in legno cinquecentesco che Bardini aveva acquistato in una villa veneta, mentre le pareti delle varie sale vennero dipinte con una particolare tinta di blu, definibile come un insolito blu-fiordaliso elettrico, di varia gradazione, il cosiddetto “Blu Bardini”, colore forse ripreso dai palazzi della nobiltà russa, dove era molto apprezzato, e che comunque dava molto risalto ai manufatti, lapidei e non, che Bardini esponeva con grande abilità.


    Questo originale allestimento e il gran gusto di Bardini nella selezione della merce da acquistare e rivendere attrasse subito l’attenzione di moltissimi appassionati di antichità. Il palazzo divenne in breve una delle mete costanti dei più importanti collezionisti privati, quali il banchiere John Pierpont Morgan, la ricca ereditiera Isabella Stewart Gardner, lo storico dell’arte Bernard Berenson, Frederick Mason Perkins, Charles Loeser, John J. Johnson, Henry Clay Frick, Robert Lehman, i coniugi Jacquemart-André, Wilhelm von Bode e il principe Giovanni di Liechtenstein, e dei direttori di musei prestigiosissimi quali il Kaiser-Friedrich-Museum di Berlino, il Louvre di Parigi, il Victoria and Albert Museum di Londra e l’Isabella Stewart Gardner Museum di Boston, USA, per dirne alcuni tra i più importanti.


    Bardini, nel corso della sua attività, progettò scenografie emozionali dentro le quali collocare le sculture, le pitture e le arti decorative da esporre al pubblico, alcune delle quali sono ritratte in delle fotografie d’epoca in cui si vede come veniva letteralmente creato un dialogo tra architettura, arredo, cornici e opere esposte.


    Il mondo nel frattempo era cambiato e Stefano Bardini era invecchiato, pertanto, nel 1913 il grande antiquario prese la drastica decisione di chiudere il suo negozio e, dopo aver licenziato tutti i dipendenti, si dedicò al suo ultimo progetto, quello cioè di allestire una galleria privata da lasciare in eredità alla città di Firenze dopo la sua morte. Il 12 settembre 1922 Bardini morì, esattamente due giorni dopo aver redatto il testamento in cui era formalizzato il suo lascito.


    I funzionari del comune cui era stato dato l’incarico di redigere l’inventario dei beni donati alla città furono ben lungi dall’essere grati e riconoscenti per tutto ciò che Bardini aveva regalato alla città, definendola senza esitazione alcuna una sistemazione di pessimo gusto. Per questo motivo, essi ordinarono un sostanziale stravolgimento dell’allestimento museale.


    Nel 1925 venne inaugurato il “Museo Civico”, che però era molto lontano dall’originale allestimento voluto da Stefano Bardini. Le pareti blu erano state scialbate e tinteggiate di un color ocra ritenuto per qualche assurdo motivo più consono alle strutture in stile rinascimentale del palazzo, e anche la sistemazione delle opere nelle varie sale era stata modificata, relegando peraltro diversi manufatti di gran prestigio nei depositi ed esponendone altri, non facenti parte dell’allestimento museale di Bardini, ma provenienti dalle raccolte comunali.


    Nel 1999 si decise di intervenire con un lungo e importante lavoro di restauro e riallestimento del museo che complessivamente durò dieci anni e che ha restituito il suo caratteristico aspetto a questo luogo. La ristrutturazione ha consentito di poter esporre nuovamente l’intera collezione Bardini nei modi e nei colori voluti dall’antiquario. Su suggestive pareti blu le opere sono disposte per genere, secondo un preciso canone estetico e scenografico.


    La collezione comprende oltre tremila opere tra dipinti, sculture, armi e armature, strumenti musicali, maioliche, arredi antichi, mobili, paliotti in cuoio, monete e medaglie, cornici, stemmi scolpiti, colonne, statue da giardino, tessuti. Nella collezione statuaria spiccano opere del periodo etrusco e classico ma anche opere inedite di Francesco Laurana, Desiderio da Settignano, Giovan Battista Foggini e Giovanni Angelo Montorsoli.


    Una delle sale ospita i reperti del Museo Civico, con pezzi provenienti dallo smantellamento del vecchio centro cittadino avvenuto nel 1881 e dalle chiese acquisite dal comune in seguito alla soppressione degli enti ecclesiastici del 1886-87. Nella stessa sala trovano posto anche importanti simboli delle Città come il Porcellino di Pietro Tacca e il Diavolino del Giambologna.


    Villa Bardini, Costa San Giorgio, 2/4


    Dopo avere appena lasciato il Museo di Stefano Bardini, dobbiamo affrontare adesso un piccolo sforzo: ci aspetta infatti la salita a piedi fino a raggiungere la residenza di questo grande antiquario. Per arrivare dinnanzi a Villa Bardini potremo decidere di passare attraverso il suo bellissimo parco, di origine secentesca, entrando dal relativo ingresso a pagamento che si trova al numero 1 rosso di via dei Bardi.


    Salendo per i viottoli a zig-zag del giardino, che permettono di superare senza sforzi il grande declivio del colle di Montecuccoli, raggiungiamo infine la villa. Questa originariamente prendeva il nome di Villa Manadora, e venne costruita nel 1641 dall’architetto Gherardo Silvani in Costa San Giorgio, su una preesistenza di impianto medievale. Il nome “Manadora” derivava proprio da quello del committente stesso dell’edificio, cioè Francesco Manadori.


    La villa era sicuramente dotata di un giardino ma questo doveva essere di certo molto meno esteso di quello attuale, che si estende su tutta la collina di Montecuccoli, e che per lo più insiste sulla storica proprietà della famiglia Mozzi che fino al 1309 ha posseduto i terreni dei quali è poi ritornata in possesso dal 1591 al 1880. Nel Medioevo questa era zona di orti privati nella parte più bassa mentre quella più alta era dedicata a frutteti, vigne e altre coltivazioni suddivise su alcuni elementari terrazzamenti. Più tardi, nel 1781, Giulio Mozzi realizzò sul declivio più ripido del colle di Montecuccoli il panoramicissimo giardino barocco con la ripidissima gradinata centrale, abbellito da sculture, fontane e grotte, che aveva una meravigliosa vista sul quartiere di Santa Croce. È un dato di fatto che a tutt’oggi questo giardino sia in città quello con la più bella visuale sul centro storico.


    Tornando alla Villa Manadora, dopo Francesco Manadori essa appartenne ai Cambiagi e poi, all’inizio dell’Ottocento, a Luigi Le Blanc e a suo figlio Giacomo, che trasformò il terreno circostante la villa in un giardino all’inglese, con boschetti, vialetti tortuosi, statue e fontane. È in questo periodo che viene costruita la Kaffeehaus con la grotta, che ancora oggi esiste.


    Nel 1839 la Villa Manadora con tutto il suo terreno fu acquistata dai Mozzi, che la unirono al sottostante Palazzo Mozzi e ai loro terreni confinanti.


    Vi sono relazioni che testimoniano come, nel corso dell’Ottocento, la proprietà stesse subendo un inesorabile declino, con una sempre maggiore sensazione di abbandono, e come fra l’altro l’impianto idraulico nella parte superiore del giardino versasse in pessime condizioni.


    Con l’estinzione della famiglia Mozzi avvenuta nel 1880, i principi austriaci zu Carolath-Beuthen acquistarono la proprietà e arricchirono il giardino di alcuni dettagli secondo la moda vittoriana.


    Nel 1913 il complesso costituito dalla Villa Manadora, da Palazzo Mozzi e da tutta la collina di Montecuccoli comprendente il giardino formale barocco, il giardino informale romantico all’inglese e alcuni terreni agricoli, venne acquistato dall’antiquario Stefano Bardini, il quale diede il via a una serie di grandi rinnovamenti e modifiche, lasciando così anche la sua personale impronta sul complesso. I vari edifici lungo Costa San Giorgio vennero riuniti in un’unica unità e la parte di questo fabbricato che costituiva la Villa Manadora fu sopraelevata di un piano. Il nuovo fabbricato composito che ne derivò prese quindi il nome di Villa Bardini. Stefano Bardini costruì anche un viale attraverso il parco per raggiungere la villa con i mezzi, sacrificando per fare ciò i giardini murati di impianto medievale che ancora esistevano.


    Alla morte di Stefano Bardini (12 settembre 1922), la proprietà di Villa Bardini, Palazzo Mozzi e il parco passò al figlio Ugo e alla figlia Emma. Ugo Bardini nel 1963 aveva fatto testamento, lasciando tutto il suo patrimonio alla Comunità Helvetica, lo stato della Svizzera, Paese col quale aveva stretti rapporti finanziari. Nel testamento c’era però una clausola molto importante: la Svizzera si doveva impegnare a vendere tutto e con il ricavato comprare una o due opere d’arte, di pittura o scultura, realizzate non oltre il XVI secolo, da lasciare rispettivamente agli Uffizi o al Bargello in memoria perenne di Ugo ed Emma Bardini. Con la morte di Ugo Bardini, avvenuta nel 1965 senza eredi, gli svizzeri rinunciarono all’eredità, facendo così subentrare lo Stato italiano grazie al diritto di prelazione. Iniziò un iter burocratico molto lungo, conclusosi in maniera quasi indolore solo nel 1996 grazie all’interessamento di due grandi fiorentini, Lamberto Dini e Antonio Paolucci, che all’epoca erano rispettivamente primo ministro e ministro per i Beni culturali. Essi permisero il passaggio sicuro dell’eredità Bardini allo Stato italiano grazie al reperimento, tra le pieghe del bilancio, di trentatré miliardi di lire, che corrispondevano all’esatto valore della Villa Bardini e del meraviglioso Giardino. Il denaro reperito fu quindi destinato all’acquisto di opere d’arte, come espressamente richiesto nel testamento di Ugo Bardini. Le opere d’arte che vennero acquistate con quel denaro erano entrambe del Quattrocento: lo stemma della famiglia Martelli di Donatello, acquisito dall’eredità delle signorine Martelli e destinato al museo del Bargello, e una parte di un trittico di Antonello da Messina, che venne destinato agli Uffizi. In tal modo, Dini e Paolucci riuscirono a salvare capre e cavoli, mantenendo la bellissima proprietà Bardini all’interno dello Stato e acquisendo delle opere d’arte confluite comunque nel patrimonio artistico dello Stato.


    Dopo vari anni di incuria e abbandono, Villa Bardini è stata completamente ristrutturata grazie all’Ente Cassa di Risparmio di Firenze e riaperta al pubblico nel 2006. Si tratta di un edificio molto spazioso, che dispone di sessanta tra stanze e saloni, per una superficie totale di tremila ottocento metri quadrati su quattro livelli. Oltre ai musei aperti al suo interno nel corso degli anni successivi alla riapertura al pubblico, cioè il Museo Roberto Capucci e il Museo Annigoni, la villa ospita anche un ristorante, lo spazio noto come Bardinicontemporanea, sempre aperto e con ingresso gratuito, che propone mostre di arte contemporanea, e gli uffici della Fondazione Parchi Monumentali Bardini e Peyron, gestita dalla Cassa di Risparmio di Firenze, e la Società Toscana di Orticoltura, oltre a spazi per convegni.


    Lo scenografico Giardino Bardini, di circa quattro ettari di superficie, con le sue importanti stratificazioni storiche e stilistiche dal Seicento al Novecento, è stato anch’esso restaurato con i fondi dell’Ente Cassa di Risparmio di Firenze e oggi è un museo statale visitabile con lo stesso biglietto del Giardino di Boboli.


    Lasciamo adesso villa Bardini e il suo parco uscendo dall’ingresso superiore verso Costa San Giorgio.


    Palazzo Pitti, piazza de’ Pitti, 1


    Discendiamo Costa San Giorgio fino a valle. Proseguiamo lungo piazza Santa Felicita e voltiamo a sinistra in via de’ Guicciardini. Percorriamo questa via fino in fondo, proseguendo la nostra passeggiata anche in piazza de’ Pitti, fino a trovarci di fronte al palazzo più maestoso di Firenze, Palazzo Pitti.


    Quello che oggi possiamo vedere è in realtà un edificio complesso e articolato che altro non è che la somma delle modifiche fatte fare nei secoli dai suoi illustri occupanti, dalla costruzione del nucleo più antico, voluta a metà Quattrocento da Luca Pitti, fino al suo ultimo ospite illustre, Vittorio Emanuele II di Savoia, che trasferì qui la sua corte nel febbraio1865 quando Firenze divenne capitale d’Italia.


    Sull’origine di Palazzo Pitti è ancora oggi poco chiaro chi sia stato l’architetto che lo ha progettato e in quale data approssimativa si sia iniziato a costruirlo. Giorgio Vasari nelle Vite afferma che l’incaricato da Luca Pitti fosse stato Filippo Brunelleschi stesso, anche se altre fonti storiche punterebbero più su Luca Fancelli, suo allievo e collaboratore. Quanto alla data di costruzione, siamo sicuri che il palazzo esistesse già nel 1461, come rivela un documento d’archivio dell’epoca.


    Luca Pitti è stato un ricco e potente banchiere e gonfaloniere di Giustizia della Firenze repubblicana, vissuto al tempo della criptosignoria di Cosimo il Vecchio de’ Medici.


    Nei confronti di quest’ultimo e della sua famiglia egli nutriva un sentimento di odio e risentimento, tanto che nel 1458 tentò un colpo di Stato in nome della Repubblica Fiorentina, non riuscendo però nel suo intento. Nel 1466, invece, fece tendere un agguato al figlio di Cosimo il Vecchio, Piero, fallendo anche stavolta, grazie alla destrezza del giovane Lorenzo de’ Medici, figlio di Piero, che sventò la congiura. Luca Pitti venne perciò arrestato e morì di lì a poco in prigione.


    Durante i suoi anni di attività, Luca Pitti aveva iniziato a fare costruire il suo palazzo sulle terre d’oltrarno da lui possedute sul colle di Boboli, dove si trovava anche la sua vecchia casa di famiglia alla quale il nuovo palazzo si collegava sulla destra (si trovava nel quarto di nordovest dell’attuale cortile dell’Ammannati).


    Il suo intento era superare per grandiosità di proporzioni, bellezza e ricchezza i palazzi costruiti dalle più potenti famiglie fiorentine del tempo. In particolare egli intendeva eclissare il palazzo che il suo acerrimo nemico, Cosimo il Vecchio, aveva fatto costruire a Michelozzo in via Larga (oggi via Cavour).


    Secondo quanto detto da Vasari, Luca Pitti avrebbe scelto per il suo palazzo il progetto che Brunelleschi aveva proposto a Cosimo il Vecchio, ma che fu da questo scartato perché considerato troppo sontuoso e suscettibile di invidia. Sempre secondo quanto riportato dal Vasari, Luca Pitti richiese a Brunelleschi che le finestre del suo palazzo fossero più grandi del portone d’ingresso di Palazzo Medici.


    Tuttavia Luca Pitti dovette presto abbandonare i suoi sogni di grandezza a causa delle difficoltà finanziarie causate soprattutto dalla sua ostilità nei confronti dei Medici, che sicuramente lo sfavorirono economicamente, e da un probabile debito che egli contrasse per poter compiere il suo ambizioso progetto edificatorio, che evidentemente andava oltre le sue possibilità. Nel 1464 i lavori al palazzo vennero completamente abbandonati, così che la sua famiglia dovette accontentarsi di vivere in un palazzo incompiuto per altri 85 anni.


    Il palazzo di Luca Pitti era un blocco squadrato di tre piani e corrisponde alla parte centrale della attuale facciata.


    Grazie alla Pianta della catena, una veduta a volo di uccello di Firenze realizzata da Francesco di Lorenzo Rosselli attorno al 1470 e della quale in Palazzo Vecchio è conservata una copia ottocentesca policroma, possiamo sapere con esattezza quale aspetto avesse la facciata di Palazzo Pitti nella seconda metà del ’400.


    Il primo e secondo piano dell’edificio avevano ciascuno sette grandi finestre, mentre il piano terra aveva tre grandi archi che presumibilmente davano accesso a una loggia. L’aspetto della facciata all’epoca di Luca Pitti era lo stesso che possiamo ancora oggi vedere, con un bugnato rustico in pietra forte di notevole impatto visivo, molto sporgente e poco rifinito su tutti e tre i livelli. Già a quel tempo era presente una delle due balconate continue con balaustre in pietra serena che possiamo ancora oggi osservare, cioè quella che marca il primo piano. La facciata sembra lontana dai canoni architettonici tipici dei palazzi rinascimentali fiorentini e anche dalla sobrietà brunelleschiana, mostrando un maggiore influsso degli edifici romani classici e una certa adesione alle indicazioni del De Re Aedificatoria di Leon Battista Alberti.


    Guardando oggi la facciata, è evidente che tutte le espansioni realizzate nei secoli successivi attorno alla piazza de’ Pitti hanno mantenuto lo stile architettonico voluto da Luca Pitti per il suo palazzo.


    Buonaccorso Pitti, pronipote di Luca, nel 1549 vendette il palazzo e il resto della proprietà circostante, fatta di case, terreni e piazza, a Eleonora di Toledo duchessa di Firenze e sposa del duca Cosimo I, per la somma di 9.000 scudi.


    Cosimo I de’ Medici riuniva in sé entrambi i rami della famiglia Medici. La madre Maria Salviati era la nipote di Lorenzo il Magnifico mentre il padre, Giovanni delle Bande Nere, era figlio di Giovanni il Popolano, membro del ramo cadetto dei Medici che prese origine dal fratello di Cosimo il Vecchio, Lorenzo il Vecchio. Nel 1537 Cosimo divenne duca di Firenze a soli diciotto anni, e due anni dopo sposò Eleonora di Toledo, figlia del viceré di Napoli.


    Eleonora di Toledo e il duca dopo il matrimonio vissero per poco tempo nel Palazzo Medici in via Larga, ma poi, per volontà di Cosimo I che voleva così fare arrivare forte e chiaro il messaggio ai fiorentini che la Repubblica era definitivamente finita e che al comando della città adesso c’era solo lui, gli sposi si trasferirono a vivere a Palazzo Vecchio, ampliato e rinnovato per l’occasione dal Vasari.


    Questo angusto edificio medievale, dai bui e piccoli cortili, non si addiceva certo ad accogliere la figlia del viceré, abituata all’agio e agli ampi spazi aperti fruiti dalla corte spagnola insediata nella città partenopea. Inoltre, dato che sia lei sia i figli erano affetti da malattie polmonari, riteneva che sarebbe stato più salubre per loro vivere in oltrarno piuttosto che nell’affollato e malsano centro cittadino; infine, Eleonora a Palazzo Vecchio non aveva certo spazio per far giocare all’aria aperta i figli, che non potevano assolutamente uscire per le strade cittadine a giocare, visto il rischio di aggressioni o peggio.


    Fu per questo che, 10 anni dopo il matrimonio con Cosimo, Eleonora decise, in concordanza col marito, di comprare il palazzo dei Pitti e trasformarlo in una reggia principesca con parco, adeguata al loro rango ducale, nella quale trasferire al più presto la loro residenza.


    Di Palazzo Pitti a Eleonora interessava soprattutto l’“Orto de’ Pitti”, ampio spazio verde posto alle spalle dell’edificio, cinto da solide mura, tra le quali la cinta muraria cittadina del ’300 e quelle fatte erigere l’anno precedente dal duca Cosimo per difendere Firenze dai senesi, coi quali i fiorentini erano in quel periodo in guerra. L’Orto era dunque ideale per far giocare in sicurezza i figli all’aria aperta e per organizzare feste ed eventi culturali privati.


    È per questa ragione che Eleonora dette la precedenza ai lavori per la realizzazione del giardino piuttosto che iniziare ristrutturando il malmesso palazzo, incaricando perciò l’architetto e scultore Niccolò Pericoli detto “il Tribolo”, che già aveva lavorato per Cosimo I nel giardino della Villa di Castello. Nel 1551, un anno dopo la morte del Tribolo, il giardino cinquecentesco viene completato.


    La lunetta dipinta con visione a volo d’uccello di Palazzo Pitti, Boboli e Forte Belvedere, realizzata da Giusto Utens tra la fine del ’500 e gli inizi del ’600 su commissione del granduca Ferdinando I, ci dà una chiara testimonianza di quale aspetto avesse il giardino cinquecentesco all’italiana realizzato dal Tribolo. Dietro il palazzo c’era una vasta depressione corrispondente al luogo dove si trovava la cava in cui per secoli era stata estratta la pietra forte utilizzata per edificare le chiese, le case, le torri e i palazzi fiorentini, non ultimo Palazzo Pitti. In quest’area il Tribolo realizzò un “Anfiteatro di verzura”, adatto a fare da cornice a feste e altri eventi nella bella stagione, ma nel quale le strutture architettoniche sono costituite dalla vegetazione. Tutt’intorno la depressione era circondata dalle ragnaie, cioè elementi tipici dei giardini storici italiani costituiti da fitti boschetti di alberi, per lo più sempreverdi, potati in forme regolari a delimitare stretti vialetti rettilinei, ombrosi e freschi e quindi adatti al riparo dalla calura estiva, ma che in origine nascevano come supporti per l’uccellagione mediante l’uso di reti, dette ragne, tese tra gli alberi. Inoltre, nell’intervento del Tribolo nell’Orto de’ Pitti si piantarono molte specie vegetali tra le quali allori, lecci, aranci amari, viti e molte altre.


    In questa fase degli anni ’50 del 1500 si costruì invece, nel punto più settentrionale del giardino, il “Vivaio Vasariano”. Questo era un bacino artificiale che fungeva da serbatoio di raccolta dell’acqua proveniente dalla fonte della Ginevra prima di convogliarla nel nuovo acquedotto, fatto fare da Cosimo I, che riforniva Palazzo Vecchio. L’acqua della sorgente, a monte della vasca, veniva ampiamente utilizzata per alimentare il giardino, ma con la realizzazione di questa cisterna si riuscì a garantire una portata costante alla destinazione finale dell’acquedotto anche nei periodi di scarsa adduzione della fonte. I primi lavori al vivaio risalgono al febbraio 1557 sotto la direzione di Davide Fortini, genero del Tribolo. Nello stesso 1557 la direzione dei lavori passò a Giorgio Vasari che realizzò una facciata con colonne e lesene tuscaniche sostenenti un pronao architravato.


    Nei pressi del Vivaio, di fianco alle mura del Convento di San Giorgio, fu realizzato un piccolo giardino che, per volontà di Cosimo I, fu dedicato alla coltivazione dei frutti nani. Qui, nel 1555 fu costruita, a opera di Davide Fortini, la piccola “Grotta di Madama”, con pareti in pietra sponga e sculture di animali realizzate per lo più da Giovanni Paolo Fancelli tranne la capra centrale, realizzata da Baccio Bandinelli. Nella grotticina hanno lavorato anche Santi di Michele Buglioni, che realizzò il pavimento marmoreo, e il Bachiacca, che decorò con grottesche la volta a lacunari.


    Nel 1561 si iniziò finalmente a mettere mano al palazzo, realizzando il primo importante intervento di ampliamento. L’incarico del progetto fu affidato a Bartolomeo Ammannati, che doveva anche condurre i lavori. Ammannati lasciò la facciata com’era ma al piano terreno tamponò con due grandi finestre inginocchiate i due portoni laterali del palazzo. Il palazzo venne poi raddoppiato in profondità nella parte posteriore e, in direzione del giardino, vennero aggiunte due ali perpendicolari.


    Il tutto abbracciava su tre lati il vero capolavoro dell’Ammannati a Pitti, e cioè il Cortile Grande, in pietra forte. Questo era senza dubbio il più grande e il più bello tra tutti i cortili presenti nei palazzi fiorentini. Per lo stile della decorazione delle pareti delimitanti il cortile, Ammannati creò l’“ordine rustico”, una fusione tra l’ordine classico, rappresentato dai capitelli d’ordine tuscanico, ionico e corinzio posti a coronamento delle semicolonne rispettivamente dei piani terreno, primo e secondo, e l’alternanza, nelle semicolonne stesse, di rocchi politi e blocchi rustici sbozzati.


    Per chiudere il quarto lato del cortile, Ammannati costruì un terrapieno alto quanto il piano terreno del palazzo. Questo è coronato da una terrazza accessibile esclusivamente dagli appartamenti del piano nobile, dalla quale si può avere una bella visuale sul giardino del palazzo. Questa struttura bassa serviva a creare una separazione netta tra gli ambienti pubblici del palazzo e il giardino, che doveva restare un luogo strettamente privato per la famiglia del duca e i suoi ospiti.


    Eleonora di Toledo non poté purtroppo vedere i lavori dell’Ammannati completati poiché nel dicembre 1562 morì di febbre malarica assieme a due figli, Giovanni e Garzia. I lavori in realtà si protrassero ben oltre quella data, dato che anche se nel 1566 l’ala sinistra era già stata completata, per costruire l’ala destra si dovette attendere che avvenisse la totale demolizione della vecchia casa dei Pitti.


    Per accedere ai piani superiori del palazzo, Ammannati realizzò due scale delle quali soltanto una si è conservata ancora oggi, cioè lo scalone principale, sito nell’ala destra. Quella dell’ala sinistra, invece, era la scala secondaria, elicoidale, demolita poi nell’Ottocento.


    Il palazzo stava diventando una reggia bellissima, e si iniziava a passarci del tempo, ma come si poteva raggiungere rapidamente e in tutta sicurezza da Palazzo Vecchio? Cosimo I era un monarca e i fiorentini, abituati da lunghissimo tempo a essere governati da una repubblica, mal tolleravano l’idea di essere sudditi di un uomo solo; pertanto il malcontento e l’odio per il duca serpeggiavano in continuazione, con conseguente rischio di congiure o attentati. Per questa ragione, nel 1564, Cosimo I incaricò Giorgio Vasari, che in quegli anni stava lavorando alla costruzione degli Uffizi, di realizzare un collegamento diretto, sopraelevato, un camminamento protetto che mettesse in comunicazione in completa sicurezza la sede del governo ducale e la nuova residenza. In cinque mesi di tempo nacque dunque il Corridoio Vasariano, che venne inaugurato in occasione delle nozze tra Francesco de’ Medici e Giovanna d’Austria, avvenute il 18 dicembre 1565.


    Nel 1570 Cosimo I ottenne dal papa Pio V il titolo di granduca di Toscana. Da questo momento in poi egli lasciò progressivamente il governo nelle mani del primogenito Francesco e, dopo quattro anni, morì, nell’aprile 1574, all’età di 55 anni.


    Nel 1576 Francesco I de’ Medici ricevette l’investitura granducale dall’imperatore del Sacro Romano Impero, Massimiliano. Il granduca rimarrà in carica solo 11 anni e morirà nel 1587 senza lasciare alcun figlio maschio legittimo; pertanto, il trono di Toscana dovette gioco forza passare a suo fratello Ferdinando, che era stato destinato alla carriera ecclesiastica ma che dovette rinunciare alla porpora cardinalizia per rivestire il ruolo di granduca e mandare avanti la dinastia.


    Fino alla fine del granducato di Francesco I, tutte le udienze ufficiali venivano tenute esclusivamente nel Palazzo Ducale, oggi Palazzo Vecchio, mentre Palazzo Pitti non era ancora divenuto la residenza stabile dei granduchi, anche perché continuavano a esserci alcuni cantieri attivi. I Medici ci avevano fatto sistemare solo i loro appartamenti privati, utilizzati soltanto occasionalmente, e gli appartamenti dove facevano alloggiare gli ospiti più importanti venuti da fuori. Palazzo Pitti in questo periodo era essenzialmente il luogo dove avvenivano gli eventi mondani della corte medicea e dove si organizzavano feste e rappresentazioni alle quali il bel cortile dell’Ammannati faceva da degna cornice.


    A Palazzo Pitti Francesco I dette un suo contributo importante, specialmente nella sistemazione del giardino. Voleva eliminare il Vivaio del Vasari e sostituirlo con una grotta, motivo per cui incaricò Bernardo Buontalenti, suo architetto e artista di fiducia, di dirigere i lavori di quella che diventerà la Grotta Grande. Buontalenti svolse il suo compito tra il 1583 e il 1587. Nel 1583 erano già state fatte le murature delle tre camere di cui è composta la grotta. Tra il 1583 e il 1584, venne incaricato lo scultore Piero di Tommaso Mati della realizzazione delle figure della prima camera, che rappresentano una messinscena pastorale di pietra sponga, stalattiti e stalagmiti, mosaico in scaglie di marmo e porfido rosso, conclusa l’anno successivo quando vennero collocati i quattro Prigioni di Michelangelo agli angoli della stanza. Fra il 1586 e il 1587 Bernardino Poccetti realizzò la decorazione pittorica delle tre stanze della grotta, delle quali la prima rappresenta la rovina di una cupola popolata di animali europei, ma anche specie esotiche africane e centroamericane, mentre la seconda ha un decoro più classico, dove la pietra sponga disegna nicchie timpanate e specchiature geometriche, e la terza è decorata con un treillage su cui si arrampicano viti, rose e convolvoli mentre uccelli di vario tipo popolano la volta. Nel 1587 fu collocato nella seconda camera il gruppo scultoreo Teseo ed Elena di Vincenzo de’ Rossi.


    Dopo la morte di Francesco I, avvenuta nel 1587, Ferdinando I de’ Medici gli successe sul trono del granducato di Toscana e Palazzo Pitti divenne la residenza ufficiale del granduca e della sua numerosissima corte. Avere tanti nuovi residenti voleva dire avere tante nuove bocche da sfamare: per questo tra il 1588 e il 1599 si realizzarono, in un nuovo edificio appositamente costruito, posto sulla destra del palazzo e distaccato da questo, come si vede sulla lunetta dell’Utens, delle nuove enormi cucine, che furono direttamente collegate al piano nobile di Palazzo Pitti tramite il breve passaggio coperto noto come “ponte delle cucine”.


    Palazzo Pitti divenne in questo periodo anche la sede di numerosi importanti festeggiamenti ed eventi mondani, tra i quali il più impressionante sembra sia stato la naumachia, una battaglia navale in miniatura realizzata nel cortile dell’Ammannati, trasformato nell’occasione in un bacino d’acqua, svoltasi in occasione delle nozze del 1589 tra Ferdinando I e Cristina di Lorena.


    Il palazzo all’epoca di Ferdinando I è esattamente quello ritratto sulla lunetta di Giusto Utens. Osservando con attenzione questo dipinto possiamo notare che il terrapieno terrazzato dell’Ammannati era in questo periodo ornato da una fontana: si trattava di una parte della Fontana di Sala Grande, o Fontana di Giunone. Questa, in origine, era stata commissionata da Cosimo I a Bartolomeo Ammannati per ornare la Sala Grande di Palazzo Vecchio, oggi nota come Salone dei Cinquecento. La fontana faceva parte di quella serie di opere volute da Cosimo per celebrare il suo successo nel realizzare il primo acquedotto fiorentino dopo la fine dell’Impero romano, che permise l’arrivo in città dell’acqua potabile proveniente dalla sorgente della Ginevra, posta in oltrarno. L’Ammannati non poté completare la fontana, poiché molto impegnato nella realizzazione della più importante e ambiziosa fontana del Nettuno, o fontana di piazza. Nonostante ciò, anni dopo la fontana fu utilizzata da Francesco I, mettendone alcune parti alla villa di Pratolino e altre a Palazzo Pitti – oggi alcune parti della fontana di Sala Grande possono essere ammirate nel cortile del Museo del Bargello.


    Al tempo di Ferdinando I, gli appartamenti della coppia granducale si trovavano al primo piano del palazzo, nell’ala di sinistra, mentre nel secondo piano della residenza si trovava, oltre ai quartieri dei figli e della nipote Maria, figlia di Francesco I, anche il Salone delle Commedie. Qui nel 1600, in occasione delle nozze di Maria de’ Medici col re di Francia Enrico IV, verrà rappresentata per la prima volta la Euridice di Ottavio Rinuccini, il primo melodramma della storia musicato da Jacopo Peri.


    I lavori alla Grotta Grande proseguirono anche sotto Ferdinando I, che fece realizzare la decorazione della facciata; inoltre, fra il 1592 e il 1593, venne collocata nella terza camera la tazza di verde africano sostenuta da un fusto di marmo con quattro figure di satiro. Sulla tazza fu collocata nel 1593 circa la Venere del Giambologna.


    Nel 1609 Ferdinando I morì e gli successe suo figlio primogenito Cosimo, che divenne, così, il granduca di Toscana Cosimo II de’ Medici. Egli era il primo di nove figli e, dopo il matrimonio con Maria Maddalena d’Austria, ne ebbe a sua volta ben otto. La corte era dunque diventata molto numerosa e gli ampliamenti cinquecenteschi di Palazzo Pitti non erano più sufficienti a contenerla; inoltre Maria Maddalena aveva portato molto prestigio nella famiglia Medici: era arciduchessa ed era sorella dell’imperatore del Sacro Romano Impero, Ferdinando II d’Asburgo, e della regina consorte di Spagna e Portogallo, Margherita d’Austria-Stiria. La reggia necessitava perciò di un ampliamento consistente e abbisognava di poter sostenere il confronto, per grandiosità, sfarzo e potenza espressa, con i palazzi delle case regnanti che adesso erano imparentate con i Medici.


    Cosimo II decise dunque di affidare a Giulio Parigi, che era nipote dell’Ammannati, e a suo figlio Alfonso Parigi il Giovane, l’incarico di progettare e realizzare l’ampliamento del palazzo in senso lineare, lungo la piazza, prolungandolo con due ali opposte, una diretta a nordest e l’altra a sudovest, partenti dal blocco quattrocentesco fino a raggiungere le attuali dimensioni, esclusi i due Rondò. Si decise di mantenere la facciata delle due ali identica a quella dell’edificio originario, ripetendone esattamente il modulo allo scopo di rendere il palazzo un blocco unico, senza soluzione di continuità. Alla fine, nel piano nobile, da sette finestre si passò a ventitré, ottenendo un palazzo a principale sviluppo orizzontale; il secondo piano del palazzo fu ampliato invece lateralmente solo di tre finestre per lato, per un totale di tredici finestre. Nel 1618 i lavori cominciarono a partire dall’ala di nordest, costruita abbattendo alcune case che affacciavano su una stradina nota come “via delle Cave”.


    Negli stessi anni in cui si faceva di Palazzo Pitti una reggia al passo col tempo, sia sotto Cosimo II che sotto suo figlio Ferdinando II, si interveniva anche sul giardino, per renderlo un parco degno della reggia che si stava edificando. Anche questi interventi vennero effettuati da Giulio Parigi e da suo figlio Alfonso Parigi il Giovane, che continuò a lavorare al parco anche dopo la morte del padre avvenuta nel 1635.


    I lavori più importanti al giardino vennero fatti all’epoca del granduca Cosimo II: vennero comprati i terreni confinanti col giardino, posti oltre le mura erette da Cosimo I nel 1548 con funzione anti-senese, ed estesi fino a Porta Romana. Le mura di Cosimo vennero abbattute e su questi nuovi terreni si edificò, a partire dal 1612, il giardino barocco, il cui asse principale con andamento est-nord-est – ovest-sud-ovest era costituito dal nuovo e scenografico Viale dei Cipressi, o Viottolone. Questo, inizialmente in ripida pendenza, scende in linea retta dalla collina di Boboli per dirigersi verso Porta Romana. Delimitato da due filari di cipressi solo successivamente, nel 1637, il Viottolone era ornato in tutta la sua lunghezza da statue e divideva in due i nuovi terreni. Ai due lati era accompagnato lungo tutto il suo percorso dalle due Cerchiate Piccole, stretti viottoli ombrosi coperti a tunnel dai rami di arbusti e alberelli sempreverdi (lecci, allori, corbezzoli, filliree ecc.) sapientemente piegati, intrecciati e legati. Lo scopo delle cerchiate piccole era di creare una protezione per le piante coltivate in vaso. Con la stessa tecnica, ma applicata ai soli lecci, venne creata anche una Cerchiata Grande, breve viale che percorre il giardino ortogonalmente al Viottolone. Ai lati del Viottolone dei Cipressi vennero realizzati anche quattro Labirinti vegetali, costituiti da alte siepi, dei quali tre erano nel lato sud e uno nel lato nord, oggi mancanti, e delle ragnaie.


    Nel tratto finale del Viottolone, nel 1618, fu realizzata la Vasca dell’Isola, anche detta l’“Isolotto”. È una grande vasca ellittica con al centro un’isola della stessa forma, collegata alla terraferma attraverso due passerelle opposte, che null’altro sono che la prosecuzione del Viottolone. Ogni passerella ha un grande cancello sostenuto da due colonne ciascuna con in cima il capricorno, animale simbolo del potere del granducato di Toscana. Intorno alla vasca vi sono numerose statue inoltre l’isola porta al centro la Fontana dell’Oceano, che è più antica di tutto ciò che ha attorno, essendo stata fatta fare da Francesco I al Giambologna nel 1576 per ornare il centro dell’Anfiteatro di Verzura del Tribolo. L’isola è circondata da una balaustra in pietra con delle lacune atte a contenere, da aprile a ottobre, gli agrumi coltivati nelle conche di terracotta, che trovano posto anche lungo le passerelle.


    Tre anni dopo, nel 1621, ad appena 31 anni, il granduca Cosimo II morì. Da questa data, e fino alla maggiore età del primogenito di Cosimo, Ferdinando, iniziarono i sette anni di reggenza di Cristina di Lorena e Maria Maddalena d’Austria, rispettivamente nonna paterna e madre del futuro granduca Ferdinando II, appena undicenne alla morte del padre.


    Ferdinando II de’ Medici divenne granduca di Toscana a tutti gli effetti a partire dal 14 luglio 1628, quando compì 18 anni e tornò da un lungo viaggio in Italia ed Europa che concludeva il suo periodo di educazione. Ferdinando sarà un uomo molto longevo e dovrà affrontare durante il suo granducato un periodo economicamente difficile, segnato anche dalla peste del 1630.


    Nel 1631 Ferdinando II dette inizio ai lavori di ampliamento anche nella seconda ala, quella di sudovest, diretta verso Porta Romana, interventi che durarono fino al 1640 circa.


    Nel 1637 il granduca Ferdinando II sposò sua cugina Vittoria Della Rovere, erede dei duchi d’Urbino.


    Il mecenatismo del granduca Ferdinando II si orientò, da questo momento in poi, soprattutto verso la decorazione pittorica e a stucco delle pareti delle stanze del palazzo e verso il collezionismo d’arte.


    Il palazzo si arricchì di raffinati cicli decorativi, ad esempio, al piano terreno, dove si trovavano i freschi appartamenti estivi, le sale che ospitano il Museo del Tesoro dei granduchi furono fatte affrescare, in occasione delle nozze granducali tra Ferdinando II e Vittoria della Rovere, da vari pittori: la decorazione della terza sala fu affidata a Giovanni Mannozzi da San Giovanni, che ci lavorò tra il 1635 e il 1636, anno in cui morì, e successivamente fu terminata da Cecco Bravo, Francesco Furini e Ottavio Vannini nel 1642. Le sale dalla sesta all’ottava facevano parte degli appartamenti estivi del granduca e la loro decorazione a fresco fu affidata invece ai quadraturisti bolognesi Angelo Michele Colonna e Agostino Mitelli, specialisti nel campo delle finte architetture, che la realizzarono tra il 1634 e il 1641. Gli interventi più importanti di questo periodo, tuttavia, si ebbero nel piano nobile: Ferdinando II, dopo le nozze con Vittoria, affidò al Volterrano l’incarico di decorare la volta della camera della granduchessa con la celebrazione dei fasti dei Della Rovere ma l’evento più significativo di tutti fu la presenza a Palazzo Pitti di Pietro da Cortona, l’indiscusso protagonista e innovatore del linguaggio decorativo barocco, operante per lo più a Roma, che per il granduca Ferdinando II affrescò innanzi tutto le pareti della “Sala della Stufa” con il tema delle Quattro Età dell’Uomo, iniziando nel 1637 quando dipinse a fresco l’Età dell’Oro e l’Età dell’Argento, e completando il lavoro nel 1641 quando, tornato a Firenze da Roma, affrescherà l’Età del Bronzo e l’Età del Ferro. Il ciclo pittorico della “Sala della Stufa” diverrà il capolavoro che segna l’atto di nascita della grande decorazione murale barocca, tuttavia, l’opera più importante di Pietro da Cortona a Palazzo Pitti è stata senz’altro la decorazione ad affresco e stucchi delle cinque grandi “Sale dei Pianeti”, nelle stanze di rappresentanza dell’appartamento d’inverno del piano nobile del palazzo. Le sale sono dedicate alle cinque divinità dell’Olimpo Venere, Apollo, Marte, Giove e Saturno, rappresentanti anche i pianeti tolemaici. In quest’opera, che Pietro da Cortona inizierà nel 1641, sarà aiutato da Ciro Ferri che terminerà poi il lavoro da solo, dopo il definitivo rientro a Roma del grande artista avvenuto nel 1647, e al quale si deve l’esecuzione di tutta la decorazione della Sala di Saturno, terminata nel 1665, ma già prevista e progettata da Pietro da Cortona.


    Anche Ferdinando II contribuì all’ammodernamento del giardino del palazzo iniziato da suo padre Cosimo II, secondo i canoni estetici e le esigenze del tempo. Ma lui si occuperà soprattutto dell’asse cinquecentesco del giardino, orientato da nord-nord-ovest a sud-sud-est, dal cortile dell’Ammannati al Bastione del Cavaliere. Sul terrapieno che chiude il cortile, Ferdinando II farà realizzare a Giovan Francesco Susini la Fontana del Carciofo. Iniziata nel 1639 e terminata fra il 1641 e il 1642, la fontana fu collocata sulla terrazza del piano nobile nel luogo dove precedentemente Francesco I aveva posizionato parte della Fontana di Giunone di Bartolomeo Ammannati. La Fontana del Carciofo prese questo nome perché in origine possedeva alla sommità un giglio di bronzo, oggi andato perduto, dal quale fuoriusciva l’acqua. Per l’assemblaggio di questa fontana furono utilizzati pezzi provenienti da altre opere già presenti nel giardino.


    Nella zona dell’anfiteatro, invece, Ferdinando II incaricò Giulio e Alfonso Parigi della costruzione di un anfiteatro in muratura, progetto però già ideato dal padre Cosimo II. L’Anfiteatro fu realizzato tra il 1630 e il 1634. Più sopra, sempre lungo l’asse antico, Ferdinando II fece ornare il già presente bacino, che fungeva da riserva d’acqua per l’irrigazione del giardino, con la statua di Nettuno col tridente, fatta nel 1571 da Stoldo Lorenzi.


    Alla sommità della grande prospettiva, il granduca fece, infine, sistemare nel 1637 la statua della Allegoria dell’Abbondanza, ideata dal Giambologna ma realizzata agli inizi del ’600 dal suo allievo Pietro Tacca su commissione granducale, sembra per omaggiare la prima granduchessa di Toscana, Giovanna d’Austria, prima moglie di Francesco I, della quale la statua avrebbe le sembianze. Nel 1636 la statua fu fatta trasformare da Ferdinando II a Pietro Tacca e Bastiano Salvini in allegoria dell’abbondanza come simbolo dello stato di benessere e di prosperità raggiunto dalla Toscana sotto il suo granducato.


    Nel 1670 Ferdinando II muore e gli successe sul trono suo figlio maggiore Cosimo, che divenne così Cosimo III de’ Medici, penultimo granduca di Toscana mediceo.


    Durante il suo lunghissimo regno non si ebbero cambiamenti significativi per Palazzo Pitti, se si eccettuano gli interventi voluti dal figlio, il Gran Principe Ferdinando de’ Medici, che avrebbe dovuto essere l’erede del trono granducale se non fosse morto in giovane età, nel 1713, quando Cosimo III era ancora in vita. Ferdinando commissionò a Giovan Battista Foggini la realizzazione di una camera con alcova ornata di stucchi e fu il committente della realizzazione di una piccola galleria decorata a stucchi e grottesche, che si apriva sul piccolo Giardino delle Camelie, ancora oggi visibile sotto il terrapieno della Palazzina della Meridiana. Il Gran Principe fece anche affrescare, nel 1707, una sala del suo appartamento estivo al pianterreno dall’artista Sebastiano Ricci, ma soprattutto fu un grandissimo collezionista di dipinti di grande formato, che ammontavano a circa 1000 esemplari e che lui non si fece scrupoli a sottrarre anche a chiese e conventi. Il Gran Principe faceva subito incorniciare le opere di cui entrava in possesso con nuove importanti cornici di legno intagliato e dorato, di gusto barocco, basandosi soprattutto sui suoi criteri estetici eclettici piuttosto che sulla provenienza o l’epoca del dipinto, e faceva anche variare le dimensioni del dipinto, aggiungendone anche estensioni appositamente fatte, poiché per lui i quadri avevano una funzione puramente decorativa, dovendo ben armonizzarsi con le pareti che li avrebbero accolti. Queste opere d’arte, con le loro importanti cornici, costituiscono tutt’oggi la principale ossatura di quella che sarà la Galleria Palatina. Anche nel Giardino di Boboli non ci furono grandi novità sotto il granducato di Cosimo III, se si eccettua la costruzione della Palazzina del Cavaliere, fatta erigere sul Bastione del Cavaliere a fine ’600 per farne una residenza per il figlio secondogenito Gian Gastone, e la realizzazione del “Serraglio degli Animali”, una specie di piccolo zoo privato in cui erano tenuti animali esotici delle specie più disparate e animali per la caccia e la cucina. Il Serraglio fu costruito tra il 1672 e il 1677 e aveva funzione di diletto durante le passeggiate a Boboli, ma anche di documentazione per gli scienziati dell’epoca, primo fra tutti Francesco Redi, e di studio artistico per i pittori di natura morta tardobarocchi, tra cui Bartolomeo Bimbi.


    Alla morte di Cosimo III, avvenuta nel 1723, il granducato passò per quattordici anni al suo secondogenito Gian Gastone de’ Medici, ultimo granduca mediceo, che abitò a Palazzo ma senza intervenire in alcun modo sulla reggia e sul giardino. Erano anni difficili, in cui si dovette dedicare soprattutto all’arduo compito di porre rimedio ai gravi dissesti finanziari e al malgoverno lasciati in eredità dal padre, che aveva sperperato fortune e riempito lo Stato di religiosi che vivevano usufruendo del portafoglio pubblico senza contribuire in nulla. Gian Gastone dovette dunque stabilire una netta separazione tra Stato e Chiesa e provvedere subito ad abbassare le tasse, che suo padre aveva reso insostenibili per il popolo.


    La morte di Gian Gastone, avvenuta il 9 luglio 1737, segnò la fine del dominio dei Medici sulla Toscana poiché egli non aveva avuto figli che gli potessero succedere sul trono granducale, favorendo così il passaggio del potere in mano agli Asburgo-Lorena.


    Anna Maria Luisa de’ Medici, nota anche come “Elettrice Palatina” perché divenne sposa in seconde nozze dell’Elettore del Palatinato Giovanni Guglielmo, era la sorella di Gian Gastone e del Gran Principe Ferdinando, ed era l’ultimo membro della famiglia Medici ancora in vita. Prima che gli Asburgo-Lorena prendessero definitivamente il possesso del granducato, l’Elettrice Palatina stilò il “Patto di Famiglia”, con il quale cedeva ai nuovi principi l’eredità medicea, ma alla condizione che «di quello che è per ornamento dello Stato, per utilità del pubblico, e per attirare la curiosità dei Forestieri, non ne sarà nulla trasportato e levato fuori della Capitale, e dello Stato del Gran Ducato». Questo importantissimo documento impedì che l’enorme patrimonio artistico e culturale raccolto dai Medici in 300 anni non venisse definitivamente disperso in terra straniera.


    Nel gennaio 1739, il nuovo granduca, Francesco Stefano di Lorena e la moglie Maria Teresa d’Austria arrivarono a Firenze. Qui restarono solo tre mesi, dopo di che tornarono a Vienna lasciando il Governo della Toscana nelle mani di François Vincent Marc de Beauvau, principe di Craon, che amministrava un Consiglio di Reggenza che essenzialmente aveva il compito di risanare la grave situazione finanziaria in cui la Toscana versava e di ammodernare le strutture dello Stato.


    Dovettero passare più di 20 anni dalla visita di Francesco Stefano perché a Palazzo Pitti potessero iniziare nuovi interventi sulla struttura del palazzo. Fu così che, nel 1760, l’architetto Giuseppe Ruggieri costruì il Rondò meridionale, che poi prenderà il nome di “Rondò delle Carrozze”, una corta ala, alta solo quanto il piano terra del palazzo, con andamento ortogonale rispetto alla lunga facciata della reggia. L’altro intervento avvenuto nell’epoca di Francesco Stefano di Lorena, fra il 1763 e il 1765, è la trasformazione di due sale del piano nobile, che si trovano nella parte destra del palazzo, che dà verso Porta Romana, a opera del veronese Ignazio Pellegrini. Si tratta del “Gabinetto Ovale” e del “Gabinetto da Abbigliarsi”, uno squisito salottino rococò dove si trovava la toilette della granduchessa.


    Sono interventi piuttosto modesti, è vero, ma occorre ricordare che in questi anni si fecero grandi economie perché si doveva innanzitutto porre rimedio allo sfacelo finanziario lasciato dagli ultimi Medici, e comunque in questi anni il granduca di Toscana Francesco Stefano di Lorena non viveva a Firenze, che era governata dal Consiglio di Reggenza, ma alla corte imperiale di Vienna.


    In questo periodo il Giardino di Boboli verrà purtroppo mantenuto e riordinato con grandissima parsimonia, sempre per non gravare sul precario bilancio del granducato. Durante i ventisei anni di Reggenza un’incuria diffusa caratterizzò Boboli, il cui aspetto fu descritto in questo periodo come quello di un bosco incolto.


    Il 18 agosto 1765 Francesco Stefano morì e, un mese dopo, suo figlio Pietro Leopoldo d’Asburgo-Lorena arrivò a Firenze con la consorte Maria Luisa di Borbone-Spagna per governare la Toscana.


    Anche se il nuovo granduca risiedeva con la consorte in Palazzo Pitti, egli continuò, come fece il padre, ad arginare le spese eccessive per la reggia. Perciò, come prima cosa, fece interrompere i lavori per la costruzione di una nuova grande cappella che sarebbe dovuta sorgere all’ingresso di Boboli, facendo trasformare invece per il culto parte dell’appartamento estivo di Marguérite-Louise d’Orléans, al pianterreno.


    L’ala del piano nobile di Pitti scelta da Pietro Leopoldo per ricavarci le stanze sue e della consorte era la destra, dove il padre aveva fatto già qualche ammodernamento negli anni precedenti. Il granduca si sistemò nei quartieri rivolti verso Boboli, mentre la consorte in quelli rivolti verso la piazza.


    Pietro Leopoldo incaricò Niccolò Maria Gaspero Paoletti di rinnovare la decorazione delle stanze in base al gusto del tempo, facendo realizzare, fra l’altro, il “Gabinetto Tondo” al di sopra del Rondò meridionale. Il vecchio Salone dei Forestieri fra il 1774 e il 1776 fu fatto trasformare dal granduca nel “Salone degli Stucchi”, incaricando per questo gli stuccatori luganesi Grato e Giocondo Albertolli.


    Degli interventi di ammodernamento vennero fatti anche al secondo piano del palazzo, dove fu ricavato un nuovo piano mezzanino, con affaccio sulla piazza, detto “degli occhi” perché dotato di finestre circolari.


    A partire dal 1776 Pietro Leopoldo di Asburgo-Lorena incaricò l’architetto Gaspero Paoletti per la progettazione e costruzione, in luogo dell’antica “Spezieria” medicea, della “Palazzina della Meridiana”, un lavoro che durò molti anni e che diede, infine, vita a un edificio in stile neoclassico, con lesene e colonne d’ordine ionico in facciata, pensato come una ulteriore estensione verso sudovest del grande complesso di Palazzo Pitti ma dalla quale si poteva avere un passaggio diretto al giardino e nella quale si potevano avere una serie di ambienti riservati e isolati rispetto agli spazi di rappresentanza della reggia, a cui comunque l’edificio si collegava. Gaspero Paoletti lavorerà alla palazzina per un lungo tempo, fino alla sua morte avvenuta nel 1813, coadiuvato nel frattempo da Giuseppe Cacialli. I lavori alla Meridiana si concluderanno solo tra il 1822 e il 1840, sotto il granduca Leopoldo II, con la direzione di Pasquale Poccianti.


    Durante il granducato di Pietro Leopoldo, nel Giardino di Boboli avvennero delle grandi trasformazioni, motivate da un rinnovato interesse per il giardino e per la sperimentazione botanica che per il granduca avevano finalità sia scientifiche che utilitaristiche ed estetiche. Moltissime nuove piante erbacee, soprattutto da bulbo, vennero piantate a Boboli, principalmente nel Giardino del Cavaliere, posto davanti all’omonima palazzina, e nel Giardino di Madama.


    In questo periodo il “Giardino d’Erbaggi”, o “Jardin Potager”, che si trovava nel giardino barocco a destra del Viottolone, viene potenziato, con la costruzione di serbatoi d’acqua, vasche e serre per la coltivazione di specie botaniche rare tra cui molte piante tropicali e subtropicali utili all’uomo come l’Ananas (questo giardino era anche noto come “Giardino degli Ananassi”), il Caffè, l’Aloe e molte altre. Ma, a fianco di questi ospiti “speciali”, nel giardino coesistevano anche colture molto più comuni: verdure e ortaggi (tra i quali molte Cucurbitaceae) destinati alla mensa del granduca.


    Pietro Leopoldo fece fare anche importanti opere architettoniche nel Giardino di Boboli tra il 1774 e il 1785. Incaricò l’architetto Zanobi del Rosso di progettare e far edificare, nella zona immediatamente sotto ai bastioni del Forte Belvedere, un edificio singolare, dal gusto architettonico tipico del rococò viennese. Si tratta di quello che al tempo venne chiamato il “nuovo casino sotto la Fortezza” e che poi prenderà il nome di “Kaffehaus”. Eretto tra il 1774 e il 1776, il casino era il luogo di sosta della corte durante le passeggiate, nonché il luogo designato per il rito della degustazione del cioccolato, che iniziava a diffondersi tra la società aristocratica europea. L’edificio è un piccolo padiglione di forma circolare, suddiviso su tre piani, sormontato da una cupola a cipolla in rame con in cima una banderuola segna-vento della quale era possibile vedere l’orientamento anche dentro l’edificio, su una rosa dei venti. Al pianterreno del casino si trovava la cucina e altri ambienti di servizio, al primo piano la “Grande Stanza” e, infine, al terzo il Belvedere, subito sotto la cupola. Tra il 1775 e il 1776, infine, Giuseppe del Moro, Giuliano Traballesi e Pasquale Micheli curarono la decorazione dell’interno dell’edificio. L’esterno, invece, era originariamente del colore che vediamo anche oggi, l’elegante “Verde Lorena”. Tuttavia, in epoca sabauda l’intonaco esterno fu rifatto e si utilizzò una tinta improbabile che stravolse completamente l’immagine dell’edificio, cioè quel rosso pompeiano che si poteva vedere ancora fino agli anni Settanta del secolo scorso, quando l’edificio venne ridipinto del colore originario. Tutt’intorno, Pietro Leopoldo fece cambiare profondamente la destinazione d’uso del terreno per armonizzare le forme del giardino alla nuova costruzione. La collina venne disegnata da scalinate simmetriche e da terrazze coltivate a vigne e ad alberi da frutto. Venne realizzato anche un vivaio di forma ovale con tazza di marmo bianco che fin dal 1775 ha accolto il gruppo marmoreo di Ganimede con l’aquila, attribuito a Battista Lorenzi. Per questa ragione il giardino sotto la Kaffeehaus prese il nome di “Giardino del Ganimede”.


    Sempre a Zanobi del Rosso, il granduca fece fare altre cose nel Giardino di Boboli: ridisegnare la forma del Bacino del Nettuno, includendolo in una elegante cornice mistilinea più aderente al gusto estetico del tempo, e edificare, sul luogo dove si trovava il Serraglio degli Animali voluto da Cosimo III, lo “Stanzone degli Agrumi”, una grande limonaia eretta tra il 1777 e il 1778, a tutt’oggi adibita al ricovero invernale di circa cinquecento conche di agrumi delle collezioni medicee, che ornano, ad esempio, l’isola del bacino e le sue passerelle. La facciata della limonaia è uno dei pochi esempi del gusto rococò presenti a Firenze, con il caratteristico colore verde Lorena, anche se la suddivisione della facciata con lesene suggerisce che ci troviamo già in una fase di transizione verso un gusto architettonico neoclassico. Davanti all’edificio del Rosso realizzò un giardino con quattro grandi aiuole delimitate lungo il perimetro da conche di agrumi potati ad alberello.


    Infine, si deve sempre a Pietro Leopoldo, su progetto di Gaspero Paoletti, la trasformazione dell’“Emiciclo”, posto dopo il Bacino dell’Isola, in “Prato delle Colonne”, e il posizionamento, al centro dell’Anfiteatro di Boboli, dell’obelisco egizio dell’epoca di Ramsete II, in granito rosso di Assuan, posto su un basamento, costruito anch’esso da Gaspero Paoletti, sul quale l’obelisco è sorretto da quattro tartarughine di bronzo.


    Nel 1790 Pietro Leopoldo dovette lasciare il granducato per il trono imperiale asburgico. In Toscana gli successe suo figlio Ferdinando, che prese il nome di Ferdinando III come segno di continuità tra le dinastie Medici e Lorena.


    Era un periodo burrascoso in Europa, di grandi sconvolgimenti sociali, politici e culturali provocati dalla Rivoluzione Francese e poi dalle conquiste napoleoniche.


    A Palazzo Pitti, il granduca Ferdinando volle innanzitutto realizzare nel secondo piano dell’ala destra il “Quartiere d’inverno” e per questo incaricò del progetto ancora Gaspero Paoletti, che iniziò col suddividere l’antico Salone delle Commedie in più ambienti, creando anche la Sala della Musica. Venne poi incaricato a sovrintendere alla costruzione del secondo Rondò, a settentrione, che poi prenderà il nome di “Rondò di Bacco”, che egli aveva già progettato nel 1783.


    Ferdinando III continuò a far costruire la Palazzina della Meridiana al Paoletti, facendolo coadiuvare poi dal suo allievo Giuseppe Cacialli. Un altro allievo del Paoletti, Giuseppe del Rosso, figlio del più noto Zanobi architetto del rococò fiorentino, fu incaricato dal granduca di realizzare la doppia rampa di scale che conduce al Giardino del Cavaliere, realizzata nel 1793. Si tratta di una doppia scalinata a tenaglia che avvolge un volume a cilindro, sormontato da un terrazzo circolare. Anche la facciata della Palazzina del Cavaliere in questi anni subì una trasformazione, per adeguarla al gusto neoclassico dell’epoca. Ancora oggi la possiamo vedere in questa veste, decorata da motivi geometrici e spartita da dieci lesene con capitelli ionici sormontati da una cornice aggettante che corre per tutta la sua lunghezza. Sulla sommità della facciata fu posta sempre in questo periodo una serie di sei vasi in terracotta, alternati da quattro statue sempre in terracotta.


    In questo periodo, altri artisti ebbero commissioni da Ferdinando III: ad esempio Luigi Ademollo fu incaricato di decorare la Cappella Palatina, mentre a Luigi Catani fu richiesto di decorare le tre stanze della “Ritirata” e i due nuovi bagni del “Quartiere della granduchessa”.


    Nel marzo del 1799 Ferdinando III fu costretto a scappare da Firenze per riparare a Vienna e poco dopo, nel 1801, perse del tutto la Toscana, che fu conquistata da Napoleone. Questo istituirà, dopo un breve governo provvisorio, il Regno d’Etruria, mettendo il vecchio granducato sotto la guida di Ludovico I di Borbone-Parma e la consorte Maria Luisa di Borbone-Spagna come risarcimento della perdita del Ducato di Parma.


    In questo periodo i lavori a Palazzo Pitti si concentrarono soprattutto sul secondo piano, dove venne riallestita l’ala sinistra, simmetrica al Quartiere d’inverno, e le stanze che erano occupate dalla Biblioteca Palatina.


    Nel 1807, cinque anni dopo la morte di Ludovico, sua moglie Maria Luisa, reggente per il figlio Carlo Ludovico, lasciò Firenze per il Portogallo, quindi, al suo posto si insediò, nel 1809, la sorella di Napoleone, Elisa Bonaparte Baciocchi, per la quale venne ripristinato il granducato di Toscana.


    Elisa è stata un buon mecenate dell’arte, che attrasse a Firenze scultori, pittori e musicisti, e finalmente nella reggia si rinverdivano i fasti di quel culto della bellezza che aveva caratterizzato la corte rinascimentale. L’atmosfera che si respirava a Firenze finì per ispirare Ugo Foscolo nella composizione de Le Grazie.


    Elisa fece trasformare l’ala sinistra del piano nobile, applicando il nuovo stile Impero, di chiara matrice neoclassica, agli antichi quartieri dei granduchi medicei. Se si eccettua le sale decorate da Pietro da Cortona, comprendenti le cinque Sale dei Pianeti e la Sala della Stufa, la Galleria del Poccetti e la Sala del Volterrano, che fortunatamente vennero lasciate invariate, tutte le altre sale furono ammodernate per renderle adeguate ad accogliere le Loro Maestà Imperiali, incaricando Giuseppe Cacialli di modificarne l’assetto decorativo per dar luogo ad ambienti del tutto diversi, alcuni dei quali di gran raffinatezza come il Bagno e il piccolo boudoir a esso adiacente, entrambi realizzati per l’imperatrice che però non abitò mai il quartiere per lei allestito.


    A livello del Giardino di Boboli è interessante notare come nel 1808, un anno prima della nomina granducale di Elisa Baciocchi, Giuseppe Cacialli e Jérôme Carcôpino redassero il Plan Topographique du Jardin Impérial Boboli, per l’abbellimento e il restauro del giardino in base allo stile francese in voga nell’epoca. Tuttavia l’anno dopo, quando Elisa divenne granduchessa di Toscana, il progetto era già fuori moda ed ella non lo fece applicare in quanto prediligeva già nettamente il giardino paesaggistico “all’inglese”, che fece realizzare nell’area di fronte alla Palazzina della Meridiana. Nel “Jardin Potager” Elisa Baciocchi fece realizzare a Giuseppe Cacialli due tepidari per la coltivazione delle piante tropicali, uno in stile neoclassico, l’altro in stile neo-egizio.


    Ma anche il regno di Elisa fu di breve durata. Dopo la caduta di Napoleone, il Congresso di Vienna restituì la Toscana al casato degli Asburgo-Lorena perciò, nel 1814, Ferdinando III s’insediò di nuovo a Palazzo Pitti.


    Ha inizio così il secondo periodo lorenese, inaugurato con un intervento che il granduca commissionò a Pasquale Poccianti, che diventerà l’architetto protagonista di questo periodo. Al Poccianti viene richiesta la creazione di un passaggio fra il cortile dell’Ammannati e un cortile secondario, a esso adiacente verso sinistra, detto Cortile delle Colonne o Cortile Non Finito. Questo passaggio doveva servire quale accesso delle carrozze a palazzo e, per realizzarlo, si demolirono le scale cinquecentesche secondarie dell’ala sinistra del palazzo, e al loro posto venne edificato un nuovo monumentale scalone, chiamato lo “Scalone del Poccianti”. In questo intervento fu, altresì, richiesto al Poccianti di dare un nuovo aspetto al vestibolo posto tra l’ingresso principale del palazzo e il cortile grande dell’Ammannati.


    Sempre al Poccianti fu chiesto di terminare i lavori nel Quartiere d’inverno che Ferdinando III aveva fatto cominciare all’inizio del suo granducato, bruscamente interrotto dagli eventi della Storia. Poccianti lavorerà anche dall’altra parte del Cortile, al “Quartiere Nuovo” nell’ala sinistra del palazzo, un ambiente che era articolato intorno al nuovo scalone, e che il granduca volle decorato secondo i canoni neoclassici.


    Anche nel Giardino di Boboli verranno intrapresi dei lavori in quest’epoca: ad esempio, nel 1816 l’architetto Giuseppe Cacialli realizzò un ampliamento dello Stanzone degli Agrumi, allungandone il lato sinistro per un tratto corrispondente a due finestre; ma è verso la fine del granducato di Ferdinando che fu fatto il lavoro più degno di nota, cioè la riorganizzazione dell’ingresso da via Romana, progettata ed effettuata negli anni ’20 da Giuseppe Cacialli, che erigerà anche la palazzina e la grotticina di Annalena col gruppo scultoreo di Adamo ed Eva del Naccherino, e la progettazione di una nuova viabilità interna a Boboli, per adeguare il giardino al passaggio delle carrozze.


    Nel 1824 Ferdinando III morì e a lui successe il figlio, Leopoldo II d’Asburgo-Lorena, soprannominato “Canapone” dai fiorentini per i suoi capelli paglierini, l’ultimo granduca di Toscana.


    Non era attratto dai fasti della reggia, preferiva una vita più appartata, privata, motivo per cui stabilì la sua residenza nella nuova Palazzina della Meridiana rinunciando così a vivere nel piano nobile del palazzo.


    Leopoldo II farà quindi terminare a Pasquale Poccianti, dopo la morte del Cacialli avvenuta nel 1828, i lavori alla facciata di mezzogiorno della Palazzina della Meridiana. Ma una cosa gli premeva tuttavia in particolar modo: la già progettata viabilità carrozzabile interna di Boboli. Il Viottolone era inadeguato a questo scopo, data la forte pendenza, quindi si optò per la realizzazione, avvenuta nel 1834, di un lungo viale a serpentina, detto “Viale delle Carrozze”, che percorreva tutto il lato sinistro dell’ampliamento seicentesco del giardino, con conseguente distruzione dei labirinti verdi, trasformati in semplici boschetti di lecci. Questo intervento stravolse completamente l’assetto storico del giardino e fu la distruzione più grande che sia mai stata effettuata nella storia di Boboli. Tale ferita è ancora oggi ben visibile e diminuisce enormemente l’interesse per la grossa fetta del giardino che interessa.


    Ma non tutto il male venne per nuocere: nel 1852 fu creato, in luogo del vecchio Jardin Potager, il “Giardino della Botanica Superiore”, un vero orto botanico fatto realizzare e dato in gestione al botanico siciliano Filippo Parlatore, già direttore dell’Orto Botanico di Palermo.


    A Leopoldo II si deve, fra le altre cose, anche il posizionamento nell’anfiteatro di Boboli, davanti all’obelisco fatto mettere dal nonno, di un’enorme vasca di granito grigio proveniente dalle terme di Caracalla, qui posta nel 1841.


    Il 27 aprile 1859 Canapone e la sua famiglia lasciarono pacificamente Firenze, facendo concludere così anche l’ultimo granducato, quello degli Asburgo-Lorena.


    Alla loro partenza i Lorena vennero civilmente salutati dal popolo fiorentino e, due anni dopo, la Toscana fu annessa al neonato Regno d’Italia.


    Il 3 febbraio 1865 Vittorio Emanuele II di Savoia, la cui madre Maria Teresa d’Asburgo-Lorena era una delle figlie del granduca Ferdinando III, giunse a Firenze, nuova capitale del regno, e trasferì la corte sabauda in Palazzo Pitti. Anch’egli non apprezzava il lusso degli appartamenti al piano nobile della reggia, pertanto scelse come residenza, come fece anche il suo predecessore e zio, la Palazzina della Meridiana proprio per il suo carattere riservato e “domestico”, per la luminosità degli ambienti e perché consentiva uno stile di vita più a misura d’uomo.


    Nei sei anni in cui la reggia fu la sede della corte sabauda, pochi furono gli interventi fatti al giardino. Tra questi c’è l’inizio della creazione del viale carrozzabile che dal cancello del Rondò di Bacco conduce fino all’anfiteatro, la cui realizzazione avvenne comunque dopo nove anni dalla partenza della corte sabauda verso Roma, la nuova capitale d’Italia.


    Il Giardino della Botanica Superiore in questi anni continuò a esistere e funzionare come orto botanico di Firenze, venendo spostato definitivamente nello storico Giardino dei Semplici solo nel 1881, vent’anni dopo la partenza dei Savoia.


    Il 3 febbraio 1871 i Savoia lasciano Firenze per la nuova sede della loro corte, a Roma, ma anche dopo questa data a Palazzo Pitti non venne mai meno la presenza dei regnanti, che già cinque mesi dopo la loro partenza fecero allestire per il principe di Napoli, primogenito di Umberto I e Margherita di Savoia, un piccolo appartamento sopra il Quartiere d’inverno. Di interventi architettonici sostanziali al palazzo non se ne ebbero più, a eccezione dello scalone di accesso alla Galleria Palatina realizzato alla fine dell’Ottocento da Luigi Del Moro in forme aderenti al revival dell’arte rinascimentale che andava per la maggiore in quel periodo. Vennero, tuttavia, fatti alcuni cambiamenti della tappezzeria e dell’arredo, tutt’oggi presenti, che si distaccano moltissimo dal gusto lorenese.


    Gli ultimi nobili sabaudi a lasciare a Palazzo Pitti furono la duchessa Anna Elena di Francia, moglie di Amedeo d’Aosta; il principe Luigi duca degli Abruzzi ed Emanuele Filiberto conte di Torino. Dopo di loro l’intero palazzo fu destinato ad altri usi e si conclusero per sempre i circa quattro secoli in cui Palazzo Pitti aveva servito da reggia per ben tre dinastie.


    Dopo la Seconda guerra mondiale, in seguito all’ordinanza del 29 luglio 1944 del generale Kesserling in cui si ordinava ai fiorentini di evacuare le aree intorno al Ponte Vecchio, gli sfollati vennero ricoverati in Palazzo Pitti e si utilizzò il Prato delle Colonne come cimitero temporaneo per alcuni soldati caduti per liberare Firenze. Lo stesso prato, dopo la guerra e fino agli anni ’80 del Novecento, ha ospitato per un certo tempo le partite di Calcio Storico. Durante l’alluvione del 1966, che recò fra l’altro gravissimi danni al giardino della Botanica Superiore, la reggia svolse di nuovo un nobile compito nei confronti dei fiorentini: divenne un punto di riferimento per gli aiuti e il ricovero dei senzatetto.


    Palazzo Temple Leader, piazza de’ Pitti, 15


    Dalla nostra postazione in piazza de’ Pitti, dobbiamo solamente girarci di 180 gradi per poter ammirare la dimora successiva. Infatti, proprio di fronte alla principesca reggia di Firenze si trova un edificio anch’esso importante, che fu l’abitazione di John Temple Leader, un inglese d’eccezione che frequentava la Firenze della seconda metà dell’Ottocento.


    Il palazzo si presenta sulla piazza con una facciata piuttosto semplice, con al piano terreno cinque grandi portali contornati da altrettante arcate di sporgenti bozze bugnate in pietraforte, più una sesta arcata interrotta. Il primo e il secondo piano presentano ciascuno in facciata una fitta fila di finestre, ben nove per piano, sottolineate da cornici marcapiano. Le finestre del piano nobile sono più grandi, ad arco a tutto sesto, contornate da bozze bugnate in pietraforte mentre le finestre del secondo piano sono architravate e anch’esse circondate da bozze bugnate in pietraforte.


    Sul tetto del palazzo spicca, oltre il secondo piano, la altana, asimmetrica rispetto all’edificio, che inizia al livello della sottostante quarta finestra da destra e si estende per uno spazio corrispondente a tre finestre sottostanti. L’altana, che era stata fatta aggiungere all’edificio dal Temple Leader al posto del preesistente terrazzo sul tetto, costituisce la maggiore peculiarità della facciata del palazzo e possiede una loggia aperta su due lati, a sud-est e a sud-ovest, con colonnine in pietra serena, attualmente chiusa da finestre.


    Per quanto concerne l’interno del palazzo, vi si accede attraverso un androne voltato a botte, che in fondo si biforca conducendo a destra allo scalone e a sinistra al cortile. Il cortile, che in alto è chiuso da una struttura in ferro e vetro voluta da John Temple Leader, presenta una doppia arcata sui lati sud-ovest e sud-est, con colonne in pietra serena che sorreggono ampi archi a tutto sesto. Sul lato sud-ovest corre una fila di sporti che sorreggono un’estensione dei piani superiori. Alcune stanze del fabbricato sono decorate da affreschi con soggetti mitologici e allegorici, realizzati in periodi diversi. Le sale del pianterreno hanno decorazioni di fine Settecento con tema di figure mitologiche femminili: una dedicata alla Primavera, una a Venere sul cocchio, una alle Tre Grazie. Al primo piano si trova una saletta che si affaccia sulla piazza. Qui la decorazione è ispirata alla Gerusalemme liberata di Torquato Tasso ed è stata dipinta con tutta probabilità nella seconda metà del Settecento. Si tratta di una decorazione che ricopre interamente le pareti, mentre il soffitto è più tardo, ottocentesco, e in questo caso il tema è tratto da alcune scene dell’amore tra Rinaldo e Armida: Rinaldo con Armida nel suo giardino, Ubaldo e Carlo che cercano Rinaldo e un Giardino delle ninfe. Allo stesso piano, ma nell’ala che oggigiorno è occupata dalla scuola, si trovano altre stanze col soffitto decorato da figure mitologiche come Bacco, Arianna e il carro di Cibele, Apollo e Venere con amore, mentre alcune presentano grottesche, finte architetture e festoni. Ma non è tutto, infatti, in una saletta che dà su via Toscanella, è stata ritrovata negli anni Settanta del Novecento, sotto uno strato di calce, una serie di affreschi con ampie parti sovradipinte a secco, databili tra il 1770 e il 1790, che sono stati restaurati negli anni Novanta del Novecento. Si tratta di tre pannelli con vedute marine napoletane, nelle quali si riconosce una veduta di Napoli da Chiaia e una veduta di San Martino. Questo è un tema che non ha altri esempi a Firenze e si può spiegare con il fatto che forse i proprietari di allora erano legati da particolari interessi alla città partenopea o magari era stato un omaggio a Napoli per ricordarla a seguito di un bel viaggio.


    Da tutto ciò si può intuire che questo edificio è il frutto di una stratificazione architettonica protrattasi nei secoli: e in effetti è proprio così. Dove si trova oggi il palazzo, fino al 1498 c’erano solo alcune semplici case delle quali una apparteneva a Francesco di Neri Pitti. Nel 1529 l’edificio già appartenuto a Francesco fu probabilmente ingrandito mentre nel 1534 Francesco di Piero Pitti riacquistò tutte le parti del palazzo di Francesco di Neri, che erano state suddivise in seguito a vicende ereditarie, e comprò anche altri due edifici contigui creando verosimilmente un unico grande edificio, un palazzo che tuttavia restò ancora per parecchio tempo indicato come “casa” nei documenti catastali, probabilmente per sottostimare i parametri per le imposte.


    Per parlare di palazzo vero e proprio però si dovrà aspettare la seconda metà del Settecento, quando il fabbricato assunse le forme esterne sostanzialmente uguali a quelle attuali.


    Nel 1783 l’ultima discendente dei Pitti andò in sposa a un Lanfranchi Rossi di Pisa. I Lanfranchi Rossi hanno posseduto il palazzo fino al 1830 quando lo vendettero a Francesca Margery, che vi abitò con il marito Hombert Ruffié Planche, e che lo lasciò infine al figlio Luigi Margery Hombert.


    Nel marzo 1857 il palazzo venne acquistato dal colto e raffinato nobiluomo inglese John Temple Leader, uno dei primi grandi ammiratori di Firenze originari d’oltremanica.


    Nato nella villa paterna di Putney Hill, nei pressi di Londra, il 7 maggio 1810, John Temple Leader era il figlio minore di William Leader, un commerciante e industriale londinese arricchitosi con il commercio delle carrozze e con gli investimenti di capitali nella Compagnia delle Indie, membro Whig del Parlamento. John entrò nella Charterhouse School nel 1823, ma la lasciò poco dopo per studiare con un tutore privato, il Reverendo Patrick Smyth, col quale il giovane intraprese una serie di viaggi alla volta dell’Irlanda, la Norvegia e la Francia: era già ben evidente quanto John Temple Leader fosse amante dei viaggi.


    La morte accidentale a Oxford del fratello maggiore William, nel febbraio 1826, fece di John l’erede della maggior parte della grande fortuna di famiglia, ammontante a duecentocinquantamila sterline, della quale entrò in possesso due anni dopo, alla morte del padre avvenuta il 13 gennaio 1828.


    Il 12 febbraio 1828 Leader si immatricolò come “Gentleman Commoner”, cioè studente accademico pagante semplice (non nobile), nel Christ Church College di Oxford. Nei suoi studi John si era impregnato di quella cultura classica, medievale e umanistica, che lo avevano portato ad amare un ideale armonioso e romantico di Medioevo. Tuttavia, egli non si laureò e dopo aver lasciato Oxford entrò in politica dove si schierò dalla parte dell’ala avanzata dei radicali e nel gennaio 1835 fu eletto membro del parlamento per il distretto di Bridgwater.


    Durante la sua permanenza alla Camera, Leader era divenuto un personaggio di spicco nella società londinese, e aveva allargato ulteriormente le sue conoscenze in occasione dei suoi viaggi in Italia e in Francia.


    Nel 1844 Leader si trasferì all’estero, senza dare spiegazioni, tornando in Inghilterra solo per brevi periodi durante il resto della sua vita. All’inizio del suo ritiro all’estero trascorse del tempo a Cannes con il suo amico Brougham. Entrambi acquistarono lì proprietà immobiliari, e ci vissero quattro anni durante i quali John conobbe Maria Luisa Raimondi de’ Leoni, una lucchese che diverrà sua moglie. Successivamente, dal 1844, John e Maria si trasferirono stabilmente a Firenze, città che l’inglese amava profondamente.


    A Firenze e dintorni i Leader acquistarono vecchi edifici di interesse storico, restaurandoli e riempiendoli di opere d’arte e antichità.


    Il 16 febbraio 1850 acquistarono l’antica Villa Pazzi, nel borgo di Maiano, vicino a Firenze, con annessi tutti i poderi sulla collina.


    Il 5 marzo 1855 acquisirono il castello medievale di Vincigliata, che era in rovina e che John fece ricostruire, in base a un ampio progetto di ristrutturazione neo-medievale che durò dal 1855 al 1867, da Giuseppe Fancelli, figlio dell’amministratore delle tenute fiorentine di Leader, alla cui formazione come architetto provvide Leader stesso.


    Il castello così acquisiva un cassero centrale, una cinta muraria e torri e ballatoi merlati. Per la ricostruzione si utilizzarono le pietre delle vicine cave di Maiano, mentre qua e là vennero inseriti vari frammenti architettonici ed elementi decorativi provenienti dalle demolizioni che all’epoca si stavano perpetrando nel cuore di Firenze, nell’ambito del drammatico progetto di sventramento del ghetto e riqualificazione del centro storico fiorentino, giustificato dall’esigenza di dargli un nuovo e più salubre assetto.


    Col castello, che era dunque diventato un falso storico, anche se bello e credibile nell’insieme, il facoltoso inglese aveva anche acquistato tutti i terreni circostanti, a formare una sorta di suo “feudo” medievale sulle pendici dei colli di Fiesole, e aveva fatto chiudere le cave di pietra serena presenti in questa grande proprietà. Per volontà di John, la zona circostante il castello fu fatta rimboschire con i cipressi, con lo scopo di aumentare il fascino medievale del luogo. Il castello di Vincigliata era amatissimo dagli inglesi che lo visitavano. Tra i vari ospiti che accolse, si segnala anche la presenza della regina Vittoria, che firmò il libro dei visitatori il 15 aprile 1888.


    Nel 1857 John acquistò inoltre questo palazzo in piazza de’ Pitti.


    Dal 1861 in poi, Temple Leader e sua moglie risiedettero prevalentemente nella villa di Maiano, anche se saltuariamente abitavano anche nel palazzo di piazza de’ Pitti, i cui interni dovevano essere riccamente rivestiti di sete colorate, come suggeriscono gli inventari dell’epoca. Nelle stanze dell’edificio si trovava una notevole parte della collezione di opere d’arte di Temple Leader, tra cui dipinti del Canaletto e opere di Jacopo della Quercia, oggi dispersi in vari musei del mondo.


    L’8 aprile 1862 la coppia fece la sua ultima acquisizione immobiliare a Firenze: la Villa Catanzaro di Maiano. Tutti questi edifici furono praticamente ricostruiti sotto la supervisione di John Temple Leader e ciascuna delle due ville a Maiano fu ribattezzata proprio in suo nome.


    John Temple Leader morì a Firenze, nel suo domicilio di piazza de’ Pitti, il 1 marzo 1903, all’età di novantadue anni. In tarda età si era convertito alla fede cattolico-romana e fu quindi sepolto secondo questo rito. Alla sua morte tutti i suoi averi passarono al suo pronipote Richard Luttrell Pilkington Bethell, terzo barone di Westbury, a eccezione della somma di settemila sterline che John aveva destinato all’Opera di Santa Maria del Fiore per la realizzazione delle porte bronzee della nuova facciata della cattedrale fiorentina, a suggellare il contributo da lui già elargito all’Opera per la realizzazione della facciata della stessa cattedrale.


    Lord Westbury provvide nel 1910 a mettere in vendita sia il castello di Vincigliata che la villa di Maiano con le ventitré case coloniche e i duecentottanta ettari di terreno.


    Studio di Ottone Rosai, via Toscanella, 18


    Da piazza de’ Pitti prendiamo lo Sdrucciolo de’ Pitti. Scendiamo fino all’incrocio con via Toscanella, voltiamo a destra e percorriamo questo stretto vicolo dove non batte quasi mai il sole fino al civico 18. Via Toscanella, nonostante la sua modesta ampiezza, è un po’ l’arteria principale del quartiere più popolare e artigiano dell’oltrarno, una sorta di isola triangolare, un luogo a parte rispetto al resto della città, incuneata com’è tra via Maggio, strada consacrata alle botteghe antiquarie fiorentine, e la nobile piazza de’ Pitti col suo palazzo; o se preferite, è una sorta di nave con la prua diretta a sudovest, che ha per polena la colonna della pace di piazza San Felice. Se via Toscanella è l’arteria, piazza della Passera è proprio il cuore pulsante di questo mondo tutto a sé, un ambiente comune dove gli artigiani si incontravano e si incontrano tutt’ora nelle loro pause lavorative, per desinare o per prendere un caffè assieme, scambiandosi sicuramente qualche sagace e caustica battutina.


    È in questa realtà coesa e profondamente popolare che si è formato uno dei più grandi artisti della Firenze del Novecento, cioè Ottone Rosai, che aveva il suo atelier al numero civico 18 di via Toscanella.


    Ottone Rosai, grande pittore e incisore, nacque il 28 aprile 1895 nel quartiere popolare di San Frediano da genitori di umili origini: il padre era un intagliatore e falegname mentre la madre, Daria Deboletti, proveniva dalle campagne senesi. In previsione di entrare ad aiutare il padre nella sua bottega, Rosai, finite le scuole elementari, fece apprendistato in un’altra bottega di stipettai ma poi, invece di andare a lavorare con lui, ebbe l’opportunità di iscriversi all’istituto di arti decorative di piazza Santa Croce, per dedicarsi al disegno ornato. A quanto pare, egli venne presto espulso dall’istituto in quanto preferiva “marinare la scuola”, come si dice a Firenze, e dedicarsi alle sue classiche passeggiate solitarie, in cui ritraeva i paesaggi fiorentini, ma soprattutto perché preferiva frequentare le bettole e i tavoli da biliardo piuttosto che stare sui banchi di scuola.


    Del resto era uno spirito ribelle per natura e la strada fu effettivamente la sua scuola, quella strada frequentata dai personaggi del popolo che poi amò particolarmente ritrarre nei suoi quadri, come i Giocatori di toppa, il Venditore di lupini sul Lungarno, i Giocatori di carte o i Muratori.


    Fu però per sua stessa volontà che Ottone si iscrisse poi all’Accademia di belle arti e studiò con Arturo Calosci e l’incisore Celestino Celestini, che espose le sue incisioni in una mostra, avvenuta dopo l’ennesima espulsione del Rosai, stavolta provocata da un acceso diverbio che lui ebbe col maestro Calosci stesso.


    In questo periodo l’inquieto artista si dedicò anche alla lettura dei poeti maledetti, tra i quali sicuramente Dostoevskij e Oscar Wilde, che più si confacevano alla sua natura di ribelle senza posa, per poi, inevitabilmente, apprezzare anche Palazzeschi e Papini, che ebbe il privilegio di conoscere di persona.


    La prima volta in cui Ottone Rosai espose le sue opere fu nel 1913, in una saletta in via Cavour, in concomitanza con l’esposizione futurista organizzata dalla rivista «Lacerba», che si tenne nella vicina libreria Gonnelli. Quella fu l’occasione in cui Giovanni Papini invitò Ardengo Soffici e gli altri futuristi a conoscere Rosai. Rimasto affascinato dal movimento futurista, Ottone l’anno seguente alla sua mostra produsse quadri come l’olio su cartone Dinamismo in San Marco e Scomposizione di una strada, e venne invitato a Roma a partecipare all’esposizione libera futurista.


    Con i futuristi Rosai s’intendeva davvero benissimo mentre nel Caffè delle Giubbe Rosse era uso frequentare quelli che erano diventati i suoi più grandi amici, e cioè Palazzeschi, Soffici e Papini.


    Poi scoppiò la Prima guerra mondiale e Rosai partì al fronte, cosa che comunque non lo scoraggiò dal continuare a dipingere, anche se lo fece utilizzando un linguaggio nuovo e più personale, ispirato dai dettami del cubismo, ma anche dall’asciuttezza geometrica della pittura tre-quattrocentesca.


    Rosai fu anche scrittore, e narrò gli anni del conflitto ne Il Libro di un teppista, del 1919, e poi in Dentro la guerra, del 1934. Dopo la guerra egli cambiò il formato dei suoi dipinti, preferendo tele di piccole dimensioni in cui l’essenzialità geometrica del cubismo sfociava nella lineare e scarna paesaggistica che gli derivava dallo studio del vero. Nel 1920 Ottone Rosai inaugurò la sua mostra personale in via de’ Bardi, nel Palazzo Capponi.


    Ottone Rosai era omosessuale. Come ci testimonia Piero Santi, suo amico e amante, egli spesso girovagava inquieto durante la notte nel suo oltrarno popolare e molto povero a caccia di ragazzi che, mossi dal bisogno di guadagnare qualcosa per poter campare, si facevano avanti e si concedevano a lui, seppur con molta riluttanza e rabbia. Molti di questi giovanotti prestanti finivano per essere anche ritratti nei suoi nudi maschili, dando adito alle voci indiscrete che iniziavano a circolare sulla sua omosessualità. Per mettere a tacere tali fondate chiacchiere, nel 1922 egli sposò un’amica d’infanzia consenziente, impiegata della «Nazione», Francesca Fei.


    Quello stesso anno fu funestato dalla morte del padre, che si suicidò gettandosi in Arno a causa dei debiti che lo stavano stritolando.


    Sfortunatamente quei debiti passarono in eredità a Ottone, e così Ardengo Soffici, suo grande estimatore e amico, per risollevarlo dalla batosta di questa sciagura nella sciagura, organizzò per il pittore una mostra nella Saletta Gonnelli alla quale fece seguito una mostra a Roma.


    Per riuscire a sopravvivere e a far fronte ai debiti del padre, Rosai si mise per un periodo a fare l’artigiano nella falegnameria paterna, allontanandosi temporaneamente dalla pittura per riprenderla pochi anni dopo, nel 1927, anno in cui, in una mostra del gruppo del Selvaggio, conobbe lo scrittore Vasco Pratolini.


    L’anno seguente Rosai iniziò a esporre alla Biennale di Venezia e contemporaneamente la grande amicizia con Ardengo Soffici finì per incrinarsi.


    Nel 1932, nella sua mostra personale svoltasi a Palazzo Feroni, Rosai riuscì a esprimere nei suoi quadri tutta l’inquietudine, il pessimismo e l’asocialità che attanagliavano il suo travagliato animo, un’impostazione di pensiero confermata poco dopo quando firmò il Manifesto realista, decidendo di ritrarre la quotidianità dei “vinti”.


    È da questo periodo in poi che Rosai spostò il suo studio e la sua abitazione al numero civico 49 di via San Leonardo, quella stradina così stretta fra case e muri di campagna, dall’atmosfera intima e immobile nel tempo, immortalata in moltissimi dei suoi quadri.


    Dal 1934 in poi Rosai affermò decisamente la sua fama, tanto che fu poi nominato nel 1939 docente del Reale Liceo Artistico di Firenze e poi dell’Accademia di belle arti.


    Per la sua omosessualità, Rosai venne ammonito dalla polizia e riuscì a salvarsi dalla deportazione al confino solo grazie ai suoi trascorsi fascisti.


    Gli anni a seguire non furono facili per Rosai, soprattutto per il fatto che veniva ostracizzato in quanto aveva aderito al fascismo. Nel 1943 il pittore fu oggetto di una brutale aggressione da parte di un gruppo di antifascisti e nel 1944, quando gli fu portato a casa il partigiano Bruno Fanciullacci ferito, compartecipe dell’assassinio di Gentile, Rosai si indignò esprimendosi con una frase caustica: «Bella impresa uccidere un povero vecchio».


    Dagli inizi degli anni Cinquanta in poi, invece, Rosai iniziò a farsi conoscere a livello internazionale, esponendo in collettive a Madrid e a New York e facendo girare per le gallerie tedesche una mostra che aveva organizzato a Firenze.


    L’artista soffriva di cuore da diversi anni, e il 13 maggio 1957, mentre stava allestendo la sua ultima mostra personale a Ivrea, fu stroncato da un infarto.


    Il suo corpo giace nel cimitero delle Porte Sante in Firenze, ma la sua pittura lo ha reso immortale e, dopo un periodo in cui la sua arte ingiustamente scivolò pian piano e inspiegabilmente nel dimenticatoio, finalmente negli anni ’80 del secolo scorso la nascita della pittura neoespressionista ne ha rilanciato in Europa il lavoro, individuandolo come un capostipite dell’arte.


    Palazzo Machiavelli, via Santo Spirito, 5-7


    Proseguiamo in via Toscanella fino alla piazza della Passera. Qui giriamo a sinistra, prendiamo via dello sprone in direzione Arno e, all’incrocio con via Maggio, attraversiamo continuando dritti, percorrendo l’ultimo tratto di Borgo San Jacopo ed entrando in via Santo Spirito fino al numero 5. Ci troviamo adesso di fronte a questo bel palazzo di quattro piani più un mezzanino, dall’architettura tipicamente quattrocentesca. La facciata principale presenta al pianterreno un bugnato rustico in pietraforte non troppo sporgente. A questo livello si aprono simmetricamente due grandi portali ad arco a tutto sesto, incorniciati da bozze in pietraforte messe a raggiera in corrispondenza dell’arco, e cinque semplici finestre rettangolari con inferriate lievemente aggettanti. Appena sotto la cornice marcapiano che divide il piano terra dal primo piano si trovano sette piccole finestre quadrate con inferriate, corrispondenti al mezzanino di servizio del piano nobile, poste in linea con i portali e le finestre sottostanti. Sempre lungo lo stesso allineamento verticale si trovano, nei tre piani superiori, le finestre ad arco a tutto sesto con semplice cornice in pietraforte, sempre sette per ogni piano, appoggiate alle cornici marcapiano. L’edificio ha anche un fronte secondario, lungo via de’ Coverelli, dove si sviluppa in tutta la sua profondità. Qui, dal primo piano in su, l’edificio aggetta in avanti appoggiandosi su dei robusti mensoloni in pietra serena. A livello del primo piano, il lungo aggetto termina in modo gradevole, con una loggetta semicircolare con balaustra in pietra. Lungo via de’ Coverelli il pianterreno non presenta il bugnato che mostrava nella facciata nobile, ma vede realizzato in maniera piuttosto mediocre un finto bugnato in pietra artificiale.


    All’interno del palazzo, con accesso su via de’ Coverelli, si trova un cortile con porticato e loggiato a due piani, mentre negli ambienti interni sono conservati molti elementi architettonici originari come soffitti a cassettoni, volte a botte, affreschi sulle pareti e sui soffitti.


    L’edificio è sorto su case più antiche che appartenevano alla famiglia Machiavelli, dei notabili guelfi decaduti, quando questi risiedevano ancora nell’attuale via Guicciardini. Nel 1340, in seguito a un incendio che distrusse le case dei Machiavelli, fu iniziata, all’angolo tra il “Fondaccio”, ora via Santo Spirito, e il “Chiasso Perduto”, l’attuale via de’ Coverelli, l’edificazione di un grande palazzo, l’unico che la famiglia abbia mai posseduto a Firenze. La costruzione doveva essere terminata nel 1427 quando erano censiti nel catasto fiorentino vari edifici dei Machiavelli, precisamente di Gherardo di Boninsegna. In questo palazzo ha vissuto per un certo periodo anche Niccolò Machiavelli, uno dei più importanti, influenti e poliedrici personaggi della storia e della letteratura d’Italia. Pensatore, scrittore, filosofo, statista, storico e drammaturgo, Machiavelli lasciò un’impronta indelebile nella storia dell’organizzazione politica e giuridica, fino a essere poi considerato il padre delle scienze politiche moderne.


    Niccolò Machiavelli nacque a Firenze il 3 maggio 1469 da Bartolomea de’ Nelli e Bernardo Machiavelli, dottore in legge, terzo di tre fratelli, Primavera, Margherita e Totto. Suo padre volle per lui un’educazione completa di indirizzo umanistico, facendogli compiere studi regolari presso vari maestri di grammatica, aritmetica e letteratura latina. Niccolò imparò il latino e presto iniziò a leggere e studiare i testi di storia romana del padre, inoltre lesse e trascrisse il De rerum natura di Lucrezio, da poco rinvenuto dall’umanista Poggio Bracciolini.


    Niccolò Machiavelli, da sempre interessato alla politica e decisamente anti-savonaroliano, nel giugno del 1498, all’indomani della fine della repubblica teocratica del frate domenicano, venne nominato segretario della Seconda Cancelleria, un ufficio della Repubblica di Firenze, incarico che detenne fino alla fine del 1512. Nel periodo in cui fu segretario, Niccolò Machiavelli venne spesso inviato in Italia e all’estero dal governo del gonfaloniere a vita Pier Soderini per missioni diplomatiche presso le principali corti italiane e straniere. In Francia fu mandato alla corte di Luigi XII e poi quella di Francesco I, in Germania presso l’imperatore Massimiliano I, a Roma fu inviato a seguire il conclave che elesse Giulio II e a Urbino andò in missione presso Cesare Borgia, figlio del papa Alessandro VI. Di queste missioni ci restano i resoconti riportati dal Machiavelli stesso, tra i quali Ritratto de le cose della Magna ovvero la Germania, e il De natura gallorum, cioè “Della natura dei francesi”.


    Durante questi quattordici anni di lavoro al servizio della Seconda Cancelleria della Repubblica di Firenze, Machiavelli osservò molto da vicino le decisioni, gli atteggiamenti e gli stili di governo dei vari Principi, dimostrando sempre più attenzione verso la dottrina politica e maturando quella «experienza delle cose moderne» intese come le vicende storiche e politiche del tempo, che insieme alla continua «lezione delle antiche», come dice nel proemio del Principe, costituisce il fondamento delle grandi opere teoriche di Machiavelli.


    Nel 1501 Machiavelli prese in moglie la nobildonna Marietta Corsini dalla quale ebbe sei figli: Primerana, Bernardo, Lodovico, Guido, Piero e Baccina.


    Per quanto riguarda invece il suo pensiero politico, Machiavelli ebbe per tutta la vita un rapporto molto contraddittorio con i Medici. Nell’estate del 1512 le truppe spagnole al comando del cardinale Giovanni de’ Medici, figlio di Lorenzo il Magnifico e futuro papa Leone X, giunsero a Firenze e sconfissero l’esercito fiorentino non mercenario che Machiavelli aveva istituito nel 1506. Il gonfaloniere di Giustizia Pier Soderini venne cacciato e i Medici rientrarono in città per comandare.


    Il 18 settembre 1512 la nuova “balìa” sciolse il Consiglio Grande dei Cinquecento e anche l’esercito fiorentino messo in piedi da Niccolò. Il 7 novembre dello stesso anno arrivò l’ingiunzione che destituì Machiavelli dal posto di segretario e il 10 novembre ne arrivò un’altra che gli impose di restare per un anno confinato entro il confine fiorentino, e di pagare una multa di mille fiorini; il 17 novembre, infine, un’altra ingiunzione gli vietò di entrare per un anno in Palazzo Vecchio.


    Ma in Palazzo Vecchio ci tornerà successivamente, quando il nuovo governo mediceo voleva a tutti i costi screditarlo cercando di dimostrare che egli fosse stato disonesto, ladro e approfittatore nella gestione delle ingenti somme destinate alle paghe dell’esercito fiorentino. Frugando e rifrugando, i cancellieri non trovarono un bel nulla che dimostrasse che egli si fosse servito del danaro pubblico per suoi scopi privati, ma anzi tutto indicava che egli avesse servito la Repubblica con impeccabile onestà: «e della fede e della bontà mia ne è testimonio la povertà mia», com’egli disse.


    In una Firenze post-repubblicana piena di malumori per la perduta Libertas, e nella quale i nuovi “capi” erano, a giusta ragione, molto sospettosi, venne scoperta una congiura proprio contro i Medici. I fautori furono Pietro Paolo Boscoli, Agostino Capponi, Niccolò Valori e Giovanni Folchi. Paolo Boscoli perse una lista di una ventina di nomi, tutti oppositori dei Medici e possibili sostenitori della rivolta, e fra quei nomi c’era anche quello di Machiavelli, che venne subito imprigionato.


    Indagando, non venne comunque trovata nessuna affermazione fatta dal Machiavelli con chicchessia sufficiente a provare un suo diretto coinvolgimento nella congiura. Provarono anche a estorcergli una qualche confessione con la tortura, ma non venne fuori nulla di compromettente, così che alla fine i giudici non ebbero nessuna certezza della sua colpevolezza.


    Detenuto ingiustamente in carcere, Machiavelli scrisse al suo amico di gioventù, Giuliano de’ Medici, terzogenito di Lorenzo il Magnifico, per implorare la sua pietà e richiedere il suo aiuto per uscire di prigione, ma lo fece in un modo strano e, diremmo oggi, poco appropriato: gli scrisse infatti un sonetto. In carcere se si scrive per chiedere aiuto si cerca di muovere a compassione il destinatario del messaggio con una lettera seria, non con un sonetto in cui ridi di te stesso, delle tue miserie, del carcere e della tortura come fa Machiavelli: «Io ho, Giuliano, in gamba un paio di geti / e sei tratti di fune in su le spalle / l’altre miserie mie non vo’ contalle / poiché così si trattano i poeti / Menon pidocchi queste parieti / grossi e paffuti che paion farfalle / né mai fu tanto puzzo in Roncisvalle / o in Sardigna fra quegli arboreti / quanto nel mio sì delicato ostello». Quel “delicato ostello” dove Niccolò può ascoltare il «tetro stridere di chiavi e chiavistelli, e le urla dei torturati».


    Nel marzo 1513, in seguito all’amnistia dovuta all’elezione di Giovanni de’ Medici come papa Leone X, Machiavelli fu finalmente aiutato dall’amico Giuliano a uscire di prigione, nonostante fosse comunque condannato a un anno di confino. Pertanto si ritirò nella sua tenuta di campagna, “l’Albergaccio”, a Sant’Andrea in Percussina, poco fuori di Firenze, dove iniziò a scrivere la sua opera più famosa, Il Principe che fu dato alle stampe solo nel 1535.


    Il Principe è un’opera di critica dell’atteggiamento dei governanti dell’epoca, un trattato politico totalmente rivoluzionario in cui l’autore definisce proprio le caratteristiche che un buon Principe dovrebbe possedere, ponendosi però in netta contrapposizione con quella che era la visione ufficiale del governo in quegli anni. Machiavelli rivoluziona completamente il senso di concetti come guerra e pace, virtù e fortuna, e analizza approfonditamente che cos’è un principato, i diversi tipi di principato, come si acquistano, come si conservano, perché si perdono.


    Machiavelli credeva fermamente nella ciclicità della storia e per questo era un gran sostenitore dello studio dei Classici. Per lui la storia era l’unica fonte in grado di fornire dati oggettivi affidabili su cui basarsi e l’unica che poteva fornire i modelli da imitare, ma egli riconosceva anche l’esistenza nella storia di strade da non ripercorrere. La visione di Machiavelli dello Stato è come quella di un corpo organico che nasce, si sviluppa, decade e muore, ma la decadenza per lui può essere molto rallentata prendendo a modello i governi repubblicani dell’antica Roma. Per Machiavelli la politica deve necessariamente essere autonoma e lontana dalla moralità, sia laica che religiosa, tanto che per l’autore il fine giustifica i mezzi. Egli non propone al Principe degli strumenti morali, ma delle risorse per poter governare a lungo, mantenendo lo Stato come fine ultimo.


    Come conseguenza della diffusione di questa opera rivoluzionaria, nacquero termini come il sostantivo “machiavellismo” e l’aggettivo “machiavellico”.


    Tra il 1513 e il 1525 Machiavelli si dedicò alla scrittura delle sue altre opere, tra cui sono da ricordare i Discorsi sopra la prima deca di Tito Livio, che era un commento in cento quarantuno capitoli dei primi dieci libri dell’opera Ab urbe condita dello storico latino; e Dell’arte della guerra, un trattato in forma di dialogo in cui viene discussa l’importanza di costituire un esercito di cittadini posto sotto il controllo politico dello stato.


    Machiavelli nel 1519 rientrò a vivere a Firenze e si avvicinò a un gruppo di nobili fiorentini di tendenze repubblicane che si riunivano negli Orti Oricellari, i giardini annessi alla villa dei Rucellai.


    A partire dal 1519, comunque, l’ostilità dei Medici nei suoi confronti venne meno e a Niccolò vennero affidate alcune missioni diplomatiche e l’incarico di scrivere le Istorie fiorentine, una storia di Firenze dalla fondazione romana fino alla morte di Lorenzo il Magnifico, avvenuta nel 1492.


    Tra il 1521 e il 1527 Machiavelli riprese i contatti con Francesco Guicciardini, che fu un importante politico e storico fiorentino. Entrambi si trovarono a dover partecipare allo scontro tra il re di Francia Francesco I, papa Clemente VII e i loro alleati della Lega di Cognac da una parte e l’imperatore Carlo V dall’altra. In questo burrascoso periodo in cui l’“ingombrante” imperatore era sceso in Italia con le sue truppe di lanzichenecchi, a Machiavelli era stato dato l’incarico di sovrintendente alle fortificazioni di Firenze, mentre Francesco Guicciardini era divenuto il Commissario generale dell’esercito pontificio.


    Niccolò Machiavelli morì il 21 giugno del 1527, assistito dai pochi amici che gli erano rimasti vicini, in un edificio di via Guicciardini che poi venne distrutto durante la Seconda guerra mondiale.


    Tornando all’edificio in via Santo Spirito, sappiamo che da quando nel 1427 il palazzo fu terminato da Gherardo di Boninsegna Machiavelli, per tre secoli esso rimase di proprietà della famiglia, fino alla morte di Francesco Maria Machiavelli. A questo ultimo periodo risale con tutta probabilità l’edificazione della parte posteriore dell’edificio, che si affaccia sull’abside della basilica di Santo Spirito, così come anche il quarto piano dell’intero fabbricato, sormontato nel fronte principale da una cornice di gronda in arenaria.


    Successivamente, il fabbricato pervenne, insieme ad altri beni, ai Rangoni che assunsero il cognome Machiavelli. Verso la metà del XIX secolo il palazzo fu acquistato dal pittore canadese Antoine Sébastien Falardeau che, sposatosi nel 1861 con Caterina Mannucci Benincasa, figlia del marchese Francesco Mannucci Benincasa Capponi, vi fece fare importanti interventi di restauro terminati nel 1863, come testimonia una lapide apposta nell’androne del palazzo con accesso dal civico numero 7. Al piano terreno del palazzo ebbe poi lo studio il pittore e scrittore Garibaldo Cepparelli (1860-1931), che a lungo fu animatore di un vivace salotto artistico letterario, mentre nel secolo successivo, dopo vari passaggi di proprietà, l’edificio fu trasformato in condominio.


    Palazzo di Bianca Cappello, via Maggio, 26


    Ripercorriamo adesso a ritroso via Santo Spirito e il pezzettino di Borgo San Jacopo. Una volta arrivati all’incrocio con via Maggio voltiamo a destra e percorriamo questa via d’oltrarno, famosissima oggi per i negozi di grandi antiquari, fino al civico 26. Abbiamo adesso raggiunto un tipico palazzo della Firenze del Cinquecento con la bellissima facciata decorata finemente “a sgraffio”. Questo edificio è stato reso famoso dal fatto che qui abitò Bianca Cappello, patrizia veneziana che in seconde nozze divenne granduchessa di Toscana.


    Bianca nacque in una insigne famiglia veneziana che tra i suoi antenati vantava due regine e una serie di uomini illustri. I Cappello abitavano due sontuosi palazzi nei quali Bianca passò la sua infanzia, cioè quello di Venezia, sito a Sant’Apollinare sul ponte Storto, e quello di Murano, detto palazzo di San Donato, dagli arredi magnifici e dai bei giardini dove si tenevano convegni di letterati ed eruditi. Questo fu il luogo dove, nel 1574, Enrico III re di Francia fu ospitato con l’accoglienza più fastosa.


    A 15 anni d’età Bianca conobbe a Venezia un fiorentino, Pietro Bonaventuri, apparentemente un bel giovane, audace, intelligente ed elegante, ma che in realtà nascondeva un segreto: egli, infatti, per far colpo su di lei e per portarla con sé nella natia Firenze, le mentì ripetutamente circuendola, facendosi passare per un gentiluomo di Casa Salviati, famiglia alla quale non apparteneva affatto ma per la quale svolgeva semplicemente l’attività di banchiere presso la Serenissima. Quand’ella fu infine convinta a fuggire dalla sua Venezia senza il consenso dei suoi genitori e arrivò a Firenze poté purtroppo constatare, con tutta la sua delusione e il disappunto, che il Bonaventuri era solo un bugiardo. Un nobile toscano, sì, ma di una famiglia decisamente squattrinata, con il padre, ser Zanobi, che risiedeva in una modestissima abitazione in piazza San Marco nelle cui stanze anguste Bianca si trovava adesso a vivere e nella quale si sposò con Pietro.


    Ma le cattive notizie non si limitavano a questo, anzi, il peggio doveva ancora arrivare: gli fu recato avviso del fatto che ella era stata radiata dalla Repubblica Veneta, che le era stata tolta la possibilità di poter usufruire della cospicua somma di denaro che il testamento della madre aveva previsto per lei, che le erano stati negati i privilegi di nobiltà sovrana che competevano al suo rango e, infine, che il suo atto di nascita veniva cancellato dai registri della Serenissima. A diciassette anni Bianca dovette affrontare una situazione impensabile, che nessun’altra ragazza del suo tempo avrebbe potuto sopportare. Infine, suo marito, vedendo sfumare la possibilità di recuperare la dote di Bianca, si sentì in diritto di trascurarla e tradirla senza ritegno.


    Tuttavia, come si dice oggi correntemente, si chiude una porta e si apre un portone: un bel giorno, in piazza San Marco, gli sguardi di Bianca e di Francesco de’ Medici si incrociarono furtivamente in un primo timido incontro, lui diretto probabilmente al giardino dei semplici o al casino di San Marco, dove si occupava di Alchimia operativa e di vari esperimenti, e lei affacciata dalle finestre della casa del suocero. Francesco deve essere stato subito rapito dalla nobile bellezza di Bianca, una giovane donna dal portamento maestoso, di grazia incomparabile, gentilezza spontanea e grandissima intelligenza. Il loro amore sbocciò ma fu inizialmente vissuto in sordina a causa della prudenza e dei timori di Bianca, che frenava gli entusiasmi poiché ricordava fin troppo bene le sue recenti sventure derivanti da una sua scelta istintiva dagli effetti catastrofici che la avevano particolarmente scottata. Nonostante ciò, il giovane e aitante figlio del duca Cosimo I de’ Medici viveva questo rapporto con tanto ardore e passionalità, dedicando a Bianca continue attenzioni e scrivendole anche vibranti versi d’amore che testimoniano quanto egli fosse perdutamente innamorato di lei. Ma ella fu tutt’altro che una facile conquista per il giovane principe reggente.


    Le cose, anzi, furono rese ancor più difficili dalla decisione, presa dal duca Cosimo I de’ Medici, di far sposare, in un matrimonio di pura strategia politico-economico-dinastica, suo figlio Francesco con Giovanna d’Austria. Le nozze tra i due avvennero il 18 dicembre del 1565 con grande infelicità della giovane veneziana. Ma Francesco non si perse d’animo e, per rendere ancora possibile l’amore con Bianca, arrivò ad assumere a corte Pietro Bonaventuri come scrivano di Guardaroba di Casa Medici. Quest’ultimo seppe come sfruttare a suo favore le continue attenzioni del principe per sua moglie, facendosi elargire da lui cospicue regalie in denaro con le quali, nel 1566, egli fu addirittura in grado di acquistare, a nome della moglie, un palazzo della prima metà del Quattrocento, sito in via Maggio, appartenuto fino ad allora a Bernardo Corbinelli. La vicinanza di questo edificio con Palazzo Pitti fu sicuramente di grande sollievo per Bianca, le cui pene d’amore vennero alleviate dalla sopraggiunta possibilità di rendere più facili gli incontri con Francesco.


    Nel 1572 Pietro Bonaventuri fu trovato morto, assassinato in circostanze poco chiare in un vicolo nei dintorni di via Maggio. Bianca Cappello rimase così vedova e, nei cinque anni successivi, avvalendosi del sostegno economico di Francesco de’ Medici e della grande professionalità dell’architetto di fiducia di quest’ultimo, Bernardo Buontalenti, intraprese un’opera complessa di ammodernamento dell’edificio quattrocentesco in cui abitava. Per la facciata, il Buontalenti scelse di conservare le ampie finestre già esistenti ai piani superiori, intervenendo solo sul piano terreno per rinnovarlo radicalmente con due belle finestre inginocchiate, fuori asse rispetto alle finestre quattrocentesche del piano superiore, e con un portone incorniciato da bozze rilevate sormontato dall’arme parlante dei Cappello. Sotto i davanzali delle nuove finestre inginocchiate venne inserito il motivo del pipistrello scolpito ad ali spiegate, poi diventato ricorrente nelle architetture del Buontalenti, e consistente in una figura simbolica a protezione e cura della casa. Oggi solo una finestra inginocchiata, quella di destra, conserva lo specchio originario sotto il davanzale, mentre quella di sinistra, adattata a mostra di negozio, non ha più la pietra scolpita, comunque conservata, sebbene in pessime condizioni, nel cortile dell’adiacente palazzo Pannocchieschi al civico 28.


    La decorazione della facciata del palazzo di Bianca Cappello venne affidata al grande artista Bernardino Poccetti che, tra il 1574 e il 1579, realizzò a graffito un bellissimo decoro a grottesche, cosa che nello stesso periodo fece anche sulla facciata del palazzo Ramirez di Montalvo in Borgo degli Albizi.


    Nel 1578 anche il granduca Francesco I de’ Medici rimase vedovo di sua moglie, Giovanna d’Austria, morta anch’essa in circostanze poco chiare. Di conseguenza, nel 1579, Bianca Cappello e il granduca Francesco I de’ Medici poterono infine convolare a nozze. Bianca divenne così granduchessa e si trasferì a vivere ufficialmente a fianco di Francesco nella amata villa di Pratolino, nella villa di Poggio a Caiano, nel palazzo di Seravezza e nella reggia di Palazzo Pitti, che tuttavia non era ancora diventata la sede fissa della corte medicea. Nel 1584 Bianca Cappello alienò il suo palazzo di via Maggio, nel quale non viveva più, allo Spedale di Santa Maria Nuova, che a sua volta lo vendette a Giovanni Riccardi nel 1586. Più tardi, nel Seicento, pare che il palazzo sia passato a Ludovico Capponi, ma ciò che è sicuro è che poi passò agli Altoviti. Nel 1828 l’ultimo degli Altoviti, Francesco di Giovan Battista, morì e il palazzo fu ereditato da suo nipote, Lorenzo Bonaccorsi Perini. Successivi passaggi di proprietà del palazzo sono stati poi quelli verso i Peruzzi de’ Medici, nel 1904, e poi verso i Pecchioli e altri, fino ad arrivare all’odierno condominio. Tra gli ospiti illustri che questo palazzo ha avuto non va dimenticato Pietro Annigoni, grande artista del XX secolo che al pianterreno dell’edificio ha avuto dal 1975 il suo studio, là dove adesso si trova la sede consolare del Burkina Faso, e all’ultimo piano la casa in cui è vissuto con sua moglie Rossella Segreto Annigoni.


    In tutti questi passaggi di mano dell’edificio la bella decorazione poccettiana della facciata si è fortunatamente conservata benissimo, anche grazie alle periodiche cure e ai restauri del 1885, del 1928-29 e del 1986, e costituisce a tutt’oggi l’esempio meglio conservato e più esemplificativo di un particolare stile decorativo delle facciate a intonaco dei palazzi fiorentini del Cinquecento.


    I graffiti del palazzo, effettivamente, hanno destato nel corso del tempo davvero grande interesse, tanto da essere stati anche riprodotti in accurate incisioni realizzate da Lasinio su commissione dei Riccardi, riportate poi in una splendida edizione nel 1789. Nella decorazione tutto appare disciplinato da cornici bianche che si adeguano alla partitura architettonica del palazzo. All’interno di tale schema, i singoli elementi decorativi appartengono alle categorie della varietà e del bizzarro. Tra candelabre e grottesche si susseguono nella decorazione arpie, levrieri, fumatori di narghilè, satiresse, ippogrifi, putti, scimmie, arieti, figure maschili e figure femminili. Oltre alla tecnica “a sgraffio” per la decorazione della facciata fu utilizzata anche la tecnica “a fresco” in vari interventi in cui la policromia era richiesta, come nella centrale arme medicea sormontata dalla corona granducale e nei due ovali laterali con il tema del cigno con un motto alludente sia al candore dell’animale sia al nome di Bianca Cappello: NON MINVS CANDORE QVAM CANTV ET VATICINIO SACER.


    Non tutti sanno che quando Bianca Cappello abitava nel suo palazzo in via Maggio, per maggior comodo, e forse anche per ambizione, prese anche in locazione, per un periodo, il palazzo confinante al suo, corrispondente all’ attuale civico 24, che oggigiorno è anche noto come “Casa di Bianca Cappello”. Già conosciuto come Palazzo Gianni o Palazzo Giovanni, l’edificio è di aspetto maestoso e severo, con il prospetto interamente parato in pietra, di configurazione vagamente trecentesca, ulteriormente ed esageratamente sottolineata dal restauro condotto tra il 1929 e il 1933 su progetto dell’architetto Carlo Del Zanna, in linea con il gothic revival in voga a inizio Novecento, con l’arbitrario inserimento di finte buche pontaie e di posticci ferri da stanga, da bandiera e da cavallo: insomma, tutta una serie di interventi che oggigiorno consideriamo dei discutibili falsi storici. Sulla facciata, sia negli archi al pianterreno che nelle finestre ai piani superiori ritorna sempre il modello dell’arco a sesto ribassato.


    Casa di Bernardo Buontalenti, via Maggio, 37


    Continuiamo a risalire via Maggio in direzione di Palazzo Pitti e fermiamoci al civico 37. Ci troviamo ora dinnanzi a un palazzetto eretto tra la fine del Quattrocento e l’inizio del Cinquecento, dall’aspetto oggi piuttosto anonimo ma che in passato aveva la facciata riccamente impreziosita da bellissimi graffiti cinquecenteschi a grottesche realizzati da Bernardino Poccetti, che purtroppo col tempo si sono deteriorati fino a scomparire del tutto.


    In origine questo palazzetto era conosciuto come “Casa Gargaruti”, ma divenne soprattutto noto per il fatto che vi abitò fino alla sua morte Bernardo Buontalenti, grande artista al servizio del granduca Francesco I de’ Medici. Il palazzetto fu scelto come dimora dall’artista poiché aveva la comodità di essere molto vicino a Palazzo Pitti, dove Buontalenti era architetto e sovrintendente agli spettacoli di corte.


    Questa casa è legata a un fatto curioso della vita del Buontalenti che avvenne in questo luogo, narrato con parole vivaci e colorite in una cronaca cinquecentesca di Filippo Baldinucci. Bernardo Buontalenti venne ad abitare qui poco dopo che ebbe terminato la decorazione per la rappresentazione dell’Aminta di Torquato Tasso. Il Baldinucci riporta:


    Erasi recitata in Firenze una commedia composta da Torquato Tasso coll’accompagnatura delle macchine e prospettive di Bernardo Bontalenti e così in un tempo stesso erano state esposte agli occhi e alle orecchie de’ nostri cittadini due singolarissime meraviglie delle quali presto per tutta Italia volò la fama. Dopo alcuni giorni della recitata commedia, una mattina al tardi Bernardo se ne tornò al suo solito desinare alla sua casa di via Maggio; nell’accostarsi alla porta vidde un uomo molto bene in arnese, venerabile di persona e di aspetto, vestito da campagna, smontare apposta da cavallo per volersi con lui abboccare; il Buontalenti per convenienza ristette al quanto, quando il forestiere si accostò a lui e così gli parlò: «Siete voi quel Bernardo di cui tanto altamente si parla per le maravigliose invenzioni che partorisce ogni dì l’ingegno vostro, e quegli particolarmente che ha inventato le stupende macchine per la commedia del Tasso?». «Io son Bernardo Buontalenti», rispose, «ma non tale nel resto quale si compiace stimarmi la vostra bontà e cortesia». Allora quello sconosciuto personaggio con un dolce riso gettolli le braccia al collo e strettamente abbracciandolo baciollo in fronte; e poi disse: «Voi siete Bernardo Buontalenti, e io sono Torquato Tasso: addio, amico, addio». E senza concedere al riconosciuto architetto un momento di tempo da poterlo né con parole né con fatti trattenere, se ne montò a cavallo, si partì a buon passo e non mai più si rivide6.


    Una targa all’interno dell’edificio commemora poi così il suo più illustre occupante:


    «Bernardo Buontalenti detto delle Girandole architetto civile e militare della Firenze medicea pittore scultore scenografo costruì per sé questa casa che adornò di poccettiani graffiti e affreschi fu cenacolo e incontro di alti intelletti primo fra tutti Torquato Tasso e vi morì l’anno 1608».


    Casa Guidi, piazza di San Felice, 8


    Ripercorrendo l’ultimo tratto di via Maggio in direzione sud-ovest, ci troveremo poi in questo trafficatissimo incrocio dell’oltrarno fiorentino, noto come piazza San Felice, caratterizzato dalla presenza al suo centro della “colonna della pace”, posta qui per volontà del duca Cosimo I de’ Medici per ricordare la sua vittoria nella battaglia di Montemurlo.


    Al numero civico 8 di piazza San Felice si affaccia il palazzo Ridolfi Guidi, eretto nel XV secolo dalla famiglia Ridolfi, che già nel secolo precedente aveva scelto come luogo di residenza proprio il popolo di San Felice in piazza, tanto da meritarsi l’appellativo di “Ridolfi di piazza”.


    Nel XVI secolo, dato che alcuni membri di questa famiglia avevano preso parte alla Congiura dei Pucci, avvenuta nel 1575 a danno di Cosimo I de’ Medici che ne uscì comunque illeso, il duca confiscò la proprietà ai Ridolfi e la donò alla Commenda dell’Ordine dei cavalieri di Santo Stefano, da lui istituito. Successivamente il palazzo venne acquistato da un ammiraglio dello stesso Ordine, Jacopo Guidi di Volterra e, nel 1650, passò all’ammiraglio Camillo Guidi.


    Dato che dal 1618 altri membri della famiglia Guidi erano già proprietari dell’edificio confinante, nell’angolo con via Mazzetta, gli ambienti dei due edifici vennero progressivamente messi in comunicazione con loro, a formare un’unica proprietà che comunque sulle facciate recava memoria della diversa origine. La facciata dell’edificio che dà sulla piazza, considerabile come il “fronte” dell’edificio, è organizzata su quattro piani per sette assi, e vi sono ai lati due scudi nei quali è ancora leggibile, nonostante l’erosione della pietra, l’arme dei Ridolfi, mentre la facciata “posteriore”, che dà su via Mazzetta, è disadorna e ha un corpo in aggetto su mensole in pietra, che poi proseguono a sostenere un lungo balcone.


    All’inizio degli anni Quaranta dell’Ottocento le stanze del piano nobile di ambedue i palazzi vennero modificate in modo da poterne ricavarne due distinti appartamenti.


    Pochi anni dopo questi lavori, nel 1847, uno dei due appartamenti fu affittato per tre mesi, già arredato, da una coppia di inglesi sposati da appena un anno. Si trattava della poetessa già affermata Elizabeth Barrett, di quarantuno anni, e del marito trentacinquenne Robert Browning, che diventò anche lui poeta.


    I due, dato che il padre di Elizabeth non voleva che lei si unisse a Robert in matrimonio, si erano sposati clandestinamente in Inghilterra nel 1846, decidendo di vivere il loro idillio nella cosmopolita Firenze dell’epoca, che contava ben un quarto di residenti stranieri nella popolazione, e ispirando nei loro connazionali il mito romantico del vivere in una città solare e libera rispetto alle opprimenti ipocrisie e pruderie della società inglese dell’epoca vittoriana.


    Per aver contratto questo matrimonio, il padre di Elizabeth la escluse dall’eredità. Nonostante ciò, dopo alcune difficoltà finanziarie dovute a questa decisione, i due riuscirono a vivere una vita agiata in una città che li aveva soprattutto attratti per la sua storia passata e che li aveva resi dei sostenitori entusiasti dell’Italia durante la lotta per l’indipendenza.


    Nel maggio del 1848, un anno dopo essere entrati a vivere in Casa Guidi, come Elizabeth la aveva battezzata, la coppia rinnovò l’affittò dell’appartamento, stavolta per un periodo più lungo, senza gli arredi, poiché volevano occuparsi loro stessi della decorazione delle stanze, che sistemarono acquistando a caro prezzo alcuni pezzi pregiati ma comprando dei quadri e dei mobili a un prezzo più basso dai rigattieri fiorentini, adottando così un arredamento semplice e funzionale.


    I coniugi Browning si inserirono perfettamente nella folta comunità di inglesi espatriati a Firenze, per la quale la loro casa divenne un punto di riferimento, ma facendo amicizia anche con molti italiani famosi.


    Il 9 marzo 1849 nacque, e poi crebbe, in questa casa il loro figlio Robert, meglio noto come Pen, e il pianoforte ancora presente nella camera da letto dell’appartamento è quello dove egli si esercitava.


    La famiglia Browning visse qui per quattordici anni, fino al 1861, anno in cui Elizabeth morì e il marito si trasferì a Venezia. Elizabeth fu sepolta nel cimitero degli inglesi di Piazzale Donatello e sopra il portone del palazzo fu messa dal comune di Firenze una targa in memoria della poetessa con una frase di Niccolò Tommaseo che recita «fece del suo verso aureo anello fra Italia e Inghilterra».


    Nel 1893 Pen acquistò la casa dove aveva vissuto con i genitori, con l’intento di farne un luogo di memoria e un monumento all’arte dei genitori. Per quanto questo primo progetto fallisse con la sua morte, avvenuta nel 1912, la fama dei Browning, e il fatto che la casa fosse protagonista di vari scritti di Elizabeth, tra i quali spicca Casa Guidi Windows, in cui narra di quando dal balcone di via Mazzetta assistette alle manifestazioni del 1847 e al rientro degli Asburgo-Lorena nel 1848, Casa Guidi divenne comunque una casa museo grazie all’acquisto dell’appartamento, avvenuto nel 1971, da parte della Browning Foundation di New York, che, in base a fotografie d’epoca e a descrizioni, fece ridecorare le pareti e i soffitti del salone con i colori originali dell’epoca. Fortunatamente la casa aveva mantenuto immutati nei secoli il numero di stanze, la planimetria, le pareti, i soffitti, le porte e i caminetti, di mood che non vi fu necessità di effettuare interventi più complessi.


    Nel 1993 Casa Guidi è passata di proprietà al college di Eton e, in questa occasione, venne ricreata nell’appartamento l’atmosfera degli anni in cui i Barrett Browning ci avevano vissuto, ricollocando dei pezzi originali del mobilio della casa, oltre ad altri appartenuti comunque alle famiglie dei Barrett e dei Browning.


    Dal 1995 l’appartamento è gestito congiuntamente dall’Eton College, dal Landmark Trust e dal Browning Institute che, con la collaborazione dei “Friends of Casa Guidi”, ne consentono con regolarità l’apertura al pubblico.


    Casa di Antonio Meucci, via dei Serragli, 44


    Da Casa Guidi voltiamo l’angolo e percorriamo via Mazzetta fino in fondo, costeggiando anche la bellissima piazza Santo Spirito. Poi continuiamo a mantenere la stessa direzione, continuando su via Sant’Agostino fino all’incrocio con via dei Serragli. Qui voltiamo a sinistra e percorriamo questa trafficata arteria dell’oltrarno fino al numero civico 44. Siamo adesso di fronte a un edificio decisamente semplice e modesto, come tanti se ne vedono a Firenze, costituito da tre piani, con due finestre in ogni piano della facciata. Questo edificio, nonostante non abbia una storia particolare da raccontare, è il luogo che diede i natali ad Antonio Meucci, geniale inventore italiano.


    Antonio Meucci nacque il 13 aprile 1808 a Firenze, in piena dominazione napoleonica, proprio in questa casa di via dei Serragli, nella cui facciata una targa apposta il 16 maggio 1996 ricorda questo evento.


    Primo di nove figli, Antonio Santi Giuseppe Meucci proveniva da una famiglia di umili origini. Il padre si chiamava Amadigi Meucci e la madre Maria Domenica Pepi.


    Fin da bambino, Meucci era interessato ai fenomeni elettrici; tuttavia i suoi primi studi erano stati orientati verso l’arte, tanto che a tredici anni ottenne l’ammissione all’Accademia di belle arti di Firenze, perché in questo ambiente poteva anche studiare elementi di fisica, chimica e meccanica. Purtroppo le forti ristrettezze economiche che gravavano sulla propria famiglia non gli permisero di completare gli studi artistici, ma fortunatamente poté continuare da autodidatta quelli scientifici.


    Grazie al lavoro svolto dal padre, che era custode di presidenza del Buon Governo, Antonio Meucci nel 1822 riuscì a trovare lavoro, a soli quattordici anni, come doganiere alla porta di San Niccolò.


    L’anno successivo, invece, collaborò alla preparazione degli spettacoli pirotecnici in piazza della Signoria in onore del parto di Maria Carolina di Sassonia, moglie del granduca Leopoldo II d’Asburgo-Lorena. Sfortunatamente, però, nel terzo giorno di festeggiamenti ci fu un incidente in cui rimasero ferite otto persone. Meucci stesso fu indagato perché, avendo utilizzato una miscela propellente pericolosa per lo spettacolo pirotecnico, c’era il sospetto che avesse voluto cospirare contro il granducato lorenese. Tuttavia non furono presi provvedimenti contro di lui.


    Antonio, successivamente, a causa delle sue idee liberali e repubblicane, divenne carbonaro e prese parte ai moti del 1831 e del 1833, e per aver strappato dinnanzi alla polizia le fotografie del granduca Leopoldo II, fu incarcerato per tre mesi.


    Uscito di galera, trovò lavoro come attrezzista e tecnico di scena al Teatro della Pergola di Firenze, noto covo di carbonari e, all’epoca, gran prodigio di tecnica teatrale. La Pergola costituì per Meucci un’importantissima occasione per fare esperienza a livello professionale ma anche politico, poiché egli dette un importante contributo all’azione di Giuseppe Mazzini attraverso il mantenimento di una rete di contatti segreti.


    In uno sgabuzzino del Teatro della Pergola Meucci realizzò il suo laboratorio, dove costruì il primo comunicatore uditivo, prototipo di telefono acustico costituito da un sistema di tubi che trasportava il suono da una parte all’altra del palcoscenico e fino alla cabina di regia per impartire gli ordini agli operai del palco. Dal palcoscenico alla graticcia di manovra il tubo acustico di Meucci percorreva in tutto diciotto metri. Questo strumento è tuttora in uso nel teatro fiorentino per comunicare i cambi di scena senza essere sentiti dagli spettatori. Alla Pergola Antonio trovò anche l’amore, nella persona della costumista Maria Matilde Ester Mochi, con la quale convolò a nozze nella basilica di Santa Maria Novella.


    L’opera italiana in questi anni era celebre in tutto il mondo e le compagnie del nostro Paese venivano spesso scritturate da impresari stranieri. Fu così che alla Pergola capitò Don Francisco Marty y Torrens, un impresario teatrale catalano, residente all’Avana, che, per dar lustro al Teatro Principal con una compagnia italiana, scritturò ottantuno persone, compreso Meucci e la sua consorte, con un contratto di cinque anni rinnovabili, con il progetto di fare successivamente lavorare questi italiani anche al Gran Teatro de Tacón, che però all’epoca era ancora in costruzione.


    Antonio all’Avana avrebbe fatto l’ingegnere, il macchinista e lo scenografo, mentre Ester la direttrice della sartoria per i costumi. A causa dei precedenti problemi di Meucci con la giustizia, ai coniugi non fu rilasciato il passaporto, di modo che dovettero lasciare il granducato clandestinamente, partendo da Livorno con il brigantino sardo Il Coccodrillo, destinato al trasporto merci e quindi non soggetto a controlli particolari. A partire dal 1835 i Meucci passarono ben quindici anni felici all’Avana, godendo di un lavoro redditizio e avendo a disposizione un alloggio, della servitù, un laboratorio e una sartoria: il tutto a spese del Teatro Principal.


    Antonio Meucci si fece subito notare per le sue doti di inventore, motivo per cui Don Manuel Pastor, l’ingegnere che a Cuba svolgeva il compito di ispettore alle fortificazioni, lo interpellò per ottenere da lui un consiglio in materia di chimica e risolvere alcuni problemi relativi all’acquedotto appena costruito. Antonio intervenne risolvendo le criticità che concernevano la durezza dell’acqua, consigliando un metodo di purificazione tramite attente calibrature di agenti chimici. Quando i lavori del nuovo Gran Teatro de Tacón terminarono, il contratto alla compagnia italiana venne rinnovato per due lustri: i coniugi Meucci presero così una casa più grande, dove l’inventore poté installare il suo laboratorio privato e la rimessa dell’attrezzistica di scena.


    Antonio nel 1842 si appassionò alla galvanostegia, tecnica utilizzata per placcare oggetti metallici con altri metalli, soprattutto quelli preziosi come l’oro o l’argento, e fu il primo a introdurre questa tecnica in America.


    Nel 1849, durante degli esperimenti di elettroterapia svolti su pazienti inviati dai medici locali, Meucci scoprì per la prima volta la trasmissione del suono per via elettrostatica. A un paziente affetto da reumatismi, Meucci intendeva inviare impulsi elettrici al cervello per tentare di curarlo. Gli mise quindi una placca di rame sulla lingua e gli fece impugnare con la mano un altro terminale in rame, applicando poi una scarica di corrente elettrica. Il paziente gridò e Meucci poté chiaramente ascoltare come il grido fosse emesso anche dal terminale che il paziente teneva in mano. Nacque così una nuova forma di comunicazione, attraverso il prototipo del telefono, un telegrafo parlante che Meucci battezzò come “telettroforo”, strumento che per poter funzionare aveva bisogno di essere alimentato con sessanta batterie.


    Nel 1850 il contratto tra Don Francisco e la compagnia teatrale italiana scadde. Pertanto, i coniugi Meucci si trasferirono a New York, nell’isola di Staten Island, anche per cercare di elaborare la recente morte della figlioletta di appena sei anni.


    A Staten Island Antonio Meucci brevettò subito un nuovo modo di fare le candele con la paraffina, ancor oggi in uso, e si improvvisò piccolo imprenditore, aprendo una fabbrica di candele. Nella fabbrica andò a lavorare come operaio anche Giuseppe Garibaldi, amico di Meucci e suo ospite a Staten Island per un anno, che poi divenne suo socio per la realizzazione del telettroforo, che l’ingegnere toscano continuò a perfezionare anche nella sua nuova dimora, mettendolo definitivamente a punto nel 1854. In questo stesso anno, Ester fu costretta a letto da una grave artrite reumatoide e Antonio comunicava con lei dalla cantina col suo telettroforo. Dopo molti tentativi, e diversi anni di sperimentazioni, Meucci migliorò la sua invenzione creando il primo telefono vero e proprio, con un diaframma in metallo e una bobina, la cui cornetta acustica era costituita da una scatola di schiuma da barba forata con dentro un nucleo magnetico. Poi, dopo una trentina di tentativi, migliorò ulteriormente l’invenzione dotandola di una scatola di legno di bosso con coperchio a vite.


    Antonio Meucci incaricò l’artista Nestore Corradi, del quale era divenuto amico quando era sulla nave che lo portò a Cuba e che aveva rincontrato in quegli anni a New York, di disegnargli uno schizzo del telettroforo che oggi rappresenta una delle prove principali della paternità al Meucci dell’invenzione del telefono.


    Purtroppo, però, l’esperienza newyorkese non stava prendendo affatto una bella piega, e con il passare del tempo la fabbrica di candele fallì, con il risultato che Meucci venne assalito da gravi difficoltà finanziarie.


    Nel 1871, tra le altre cose, egli rimase gravemente ustionato nell’esplosione delle caldaie del traghetto Westfield che collegava Staten Island a New York e fu quindi costretto a rimanere infermo a letto per molti mesi.


    La moglie, per potersi permettere di pagare le spese mediche, dovette arrivare a vendere i prototipi del telefono. Ma anche questa infermità non impedì a Meucci di inventare qualcosa: infatti, egli brevettò una bevanda frizzante alla frutta, arricchita di vitamine, che egli inventò per accelerare la sua guarigione. Inventò anche un metodo industriale di produzione del ragù alla bolognese, con conservazione in gelatina, un sonar per navi e, soprattutto, fondò con tre italiani la Telettroforo Company, dedicando quindi tutte le proprie risorse fisiche e finanziare a sviluppare in modo definitivo l’invenzione del telefono. Tuttavia, le disponibilità economiche di Meucci erano totalmente insufficienti per pagare il brevetto dello strumento, e i tre soci non poterono fornire i duecentocinquanta dollari necessari a questo scopo. Allora Meucci nel 1871 si dovette accontentare del patent caveat n. 3335, un brevetto temporaneo che andava rinnovato ogni anno pagando 10 dollari, ma che scadeva in modo definitivo nel 1873.


    Nel 1872 Antonio Meucci presentò la sua invenzione al vicepresidente degli Stati Uniti, Grant, e al suo consulente tecnico-scientifico, Alexander Graham Bell, per mostrare l’utilizzo del telettroforo sulle linee telegrafiche.


    Nel 1872, allo scadere del pagamento annuale del brevetto temporaneo, Meucci non trovò nessuno che fosse disponibile a prestargli i dieci dollari necessari al fine di rinnovarlo. Cercò anche di ottenere un finanziamento da una compagnia telegrafica di New York cui propose la sua invenzione, ma le cui potenzialità non vennero, ottusamente, intuite.


    Il 7 marzo 1876 Alexander Graham Bell finì per brevettare il telefono, rubando in modo disonesto l’idea al povero Antonio Meucci e copiando alcuni studi fatti dallo scienziato italiano nella messa a punto di questa grande invenzione.


    Antonio Meucci intentò così una causa contro il monopolio Bell, ma, ormai caduto in estrema povertà, e non avendo neanche i soldi sufficienti per comprarsi da mangiare, non poté più continuare con forza la sua battaglia legale.


    Nel 1887 il Tribunale di New York dichiarò conclusa la diatriba, stabilendo la vittoria di Bell. Il giudice giustificò questa sentenza specificando che Meucci avrebbe inventato il telefono meccanico mentre Bell quello elettrico.


    Il 18 ottobre 1889 Meucci morì povero e sfiduciato in una casa di Staten Island che la generosità della comunità italo-americana gli aveva donato. Nel giardino venne apposto un cippo con i due telefoni in onore dell’inventore.


    L’universale riconoscimento postumo della maternità della sua invenzione sarebbe venuto molti decenni dopo la morte di Meucci, con l’Italia in prima linea nell’indicarlo quale unico inventore del telefono. In particolare, la città di Firenze gli dedicò nel 1924 una targa, ancora oggi presente e leggibile, apposta sulla facciata del Palazzo delle Poste Centrali di via Pellicceria, vicino a piazza della Repubblica. Tuttavia, il riconoscimento internazionale a Meucci quale unico inventore del telefono è avvenuto solo molto recentemente, l’11 giugno 2002, quando il Congresso degli Stati Uniti, con la risoluzione 269, ha affermato che Meucci, solo per motivi finanziari fu impossibilitato a brevettare i suoi studi e che quindi deve essergli riconosciuta la paternità dell’invenzione del telefono elettrico.


    Le ceneri dei coniugi Meucci si trovano al Garibaldi-Meucci Museum di New York. Ma il grande genio di Meucci non poteva non essere ricordato anche presso la basilica fiorentina di Santa Croce, da sempre il Pantheon che raccoglie le spoglie degli italiani più illustri. Qui infatti, tra il secondo e il terzo altare, sotto alla targa in memoria di Leonardo da Vinci e accanto a quella per Guglielmo Marconi, si trova una targa di bronzo dedicata all’inventore fiorentino.


    
      
        



        



        



        



        5 https://www.finestresullarte.info/focus/stefano-bardini-principe-antiquari-universo-bardini

      


      
        6 G. Formigli, Guida per la Città di Firenze e suoi Contorni – nuova edizione corretta ed accresciuta, presso i F. Carini e Gius. Formigli libraj in Condotta, Firenze 1849 – consultabile su Google Libri

      

    

  





  
    San Giovanni e Santa Maria Novella


    Palazzo Davanzati – Museo della Casa Fiorentina Antica, via Porta Rossa, 13


    Partiamo, nel nostro itinerario alla scoperta dei quartieri di Santa Maria Novella e San Giovanni, da questo bellissimo edificio storico noto come Palazzo Davanzati, che rappresenta un ottimo esempio di architettura residenziale fiorentina del Trecento.


    In facciata possiamo vedere che si tratta di un edificio stretto e alto, suddiviso su cinque piani dei quali l’ultimo è una altana. Piano nobile, secondo e terzo piano hanno ciascuno in facciata cinque finestre centinate a sesto ribassato poggianti sulle cornici marcapiano e, dall’esterno, ognuno di questi tre piani mostra di possedere al di sotto il suo mezzanino. Le finestre sono di tipo medievale, a cerchi di vetro piombati, e alternati alle finestre si trovano gli erri in ferro battuto che sostengono le tradizionali pertiche in legno (usate nel Medioevo per metterci i drappi colorati, i panni a stendere o le gabbie con uccellini), il tutto nel più puro stile trecentesco. La facciata del palazzo è in pietraforte con un bugnato piano presente solo a livello del pianterreno e del mezzanino del piano nobile, mentre il piano nobile presenta bozze regolari piane, il secondo piano presenta bozze irregolari e il terzo ha il muro intonacato. Al pianterreno si aprono in facciata tre ampi fornici a sesto ribassato. All’interno del palazzo si trova il suggestivo cortile centrale dal quale parte la scala di legno e pietra che conduce su fino all’altana panoramica. La “sala madornale” è la più grande del palazzo, con le cinque finestre di facciata, mentre altri ambienti interessanti sono la “sala dei pappagalli” e la “camera dei pavoni”, così chiamate per i soggetti delle decorazioni a trompe-l’œil delle pareti. Vi è poi la camera del secondo piano, nota come “camera della castellana di Vergy” per l’affresco in stile fumettistico che ne adorna le pareti, narrante di antichi amori cavallereschi.


    Il palazzo fu costruito verso la metà del secolo dalla famiglia Davizzi, mercanti benestanti dell’arte di Calimala. Fu residenza degli Ufficiali della Decima, che raccoglievano le denunce delle proprietà private per l’applicazione delle tasse, e poi nel 1516 passò ai Bartolini Salimbeni e da questi fu venduto nel 1578 a Bernardo Davanzati, famoso storico e letterato, la cui famiglia si estinse nel 1838 quando Carlo Davanzati, ultimo esponente della famiglia, si suicidò. Prima di ciò, però, alla fine del Settecento il palazzo godette di un certo splendore quando divenne sede dell’Accademia degli Armonici, alla quale parteciparono compositori come Luigi Cherubini e Pietro Nardini. Poco dopo il suicidio di Carlo Davanzati, avvenuto nel 1838, l’immobile venne suddiviso in più quartieri e soffrì, oltre a svariate manomissioni, di un progressivo stato di abbandono.


    Sul finire dell’Ottocento nel centro storico di Firenze continuavano le folli distruzioni che fecero della città il paradiso degli antiquari e dei collezionisti. Da questa furia distruttiva rischiava di essere coinvolto anche Palazzo Davanzati, ormai degradato a condominio fatiscente. Nel 1904 l’edificio fu acquistato da Elia Volpi.


    Elia Volpi è stato un personaggio di spicco della Firenze di fine Ottocento e inizi Novecento. Nacque a Città di Castello in provincia di Perugia nel 1858 e fu un collezionista, restauratore e grandissimo antiquario al pari del più noto Stefano Bardini, del quale abbiamo già raccontato, e con quest’ultimo condivideva le origini, essendo entrambi altotiberini, e le idee espositive.


    Elia Volpi, come Stefano Bardini, era venuto a Firenze per studiare pittura all’Accademia, e come lui per un po’ continuò gli studi, tirando avanti come copista di galleria e imparando l’arte del restauro.


    Lasciata l’Accademia andò per quindici anni a lavorare per Stefano Bardini, diventando uno dei più promettenti pupilli della sua scuola. Passato questo tempo si mise in proprio diventando così un concorrente accanito di Bardini stesso.


    Elia Volpi, a partire dal 1904, fece restaurare Palazzo Davanzati investendo energie e ingenti somme di denaro, indebitandosi fin quasi alla bancarotta. Siamo ancora nel pieno dell’epoca dei revival storici e dei disinvolti rimaneggiamenti edilizi destinati a produrre dei micidiali falsi storici, una moda che Volpi non esitò a seguire anche nel restauro di Palazzo Davanzati, che doveva innanzitutto seguire la sua volontà di ricreare a tutti i costi un’atmosfera d’altri tempi, cioè quella di una di quelle abitazioni tardo-trecentesche fiorentine che stavano a metà strada tra la casa-torre medievale e il palazzo rinascimentale.


    Alla fine Volpi riuscì nel suo intento. Questo palazzetto, risanato e restaurato, divenne il suo museo privato nonché la prestigiosissima vetrina della sua attività d’antiquario, un ambiente dedicato alla rappresentazione degli interni fiorentini tra il Trecento e il Quattrocento, spazi domestici in stile tardo gotico-rinascimentale con soffitti, porte e caminetti che dovevano rispecchiare il più possibile quelli dell’epoca, come anche l’arredamento, la mobilia e tutti gli altri oggetti. Per il museo vennero acquistate opere d’arte, diversi cassoni nuziali quattrocenteschi che all’epoca erano ancora molto diffusi nel mercato antiquario, forzieri, maioliche, pentole, buratti e altri oggetti.


    L’inaugurazione ufficiale del museo della casa fiorentina antica avvenne, con taglio del nastro, il 24 aprile del 1910 alla presenza di una nutrita folla. La cosa ebbe una notevole risonanza, anche sulla stampa internazionale e, nei primi mesi d’apertura, tra i visitatori illustri venuti nel museo ci fu anche il re Vittorio Emanuele III e la regina madre, Margherita di Savoia, oltre a Wilhelm von Bode che era andato a caccia di tesori per il Kaiser-Friedrich-Museum di Berlino, da lui diretto. Il museo fu subito molto amato dai collezionisti stranieri e dai viaggiatori, che spesso lo visitavano per prendere spunto per l’arredo delle loro abitazioni.


    Uno degli aspetti comuni a Stefano Bardini e a Elia Volpi come collezionisti, e che fece la loro fortuna come antiquari, era la particolare cura nell’allestimento e il fatto che entrambi credessero nella assoluta necessità di ricontestualizzare le opere d’arte che erano state strappate dal loro originale contesto. Quest’idea di creare per le opere un nuovo contesto, un allestimento completamente artificiale, snaturato rispetto a quello di origine, fu la carta vincente per conquistare il mercato americano e il motore decisivo per diffondere al di fuori dell’Italia, e soprattutto oltreoceano, il mito dell’Italia e della Firenze rinascimentale. La borghesia ottocentesca internazionale si sentiva molto rassicurata da questa possibilità legittimata di ricontestualizzazione degli arredi antichi, che caratterizzava anche Palazzo Davanzati, poiché rientrava perfettamente nei loro schemi di decoro e quindi nella loro comfort zone, come diremmo oggi.


    Essi si avvicinavano ai manufatti antichi con in tasca il centimetro per valutare se e in che modo potessero essere utilizzati per decorare i loro spazi privati. Questo faceva sì che fosse necessario avere vaste scorte di materiale (arredi, opere d’arte e altro), disponibile in tutte le misure o rilavorabile e ricomponibile per soddisfare l’esigente e danaroso mercato antiquario.


    Nel 1916 tutti gli arredi del Palazzo Davanzati furono venduti all’asta a New York per permettere all’antiquario di recuperare le enormi spese sostenute per restaurare e allestire il museo e per permettere ai suoi creditori di recuperare il denaro prestatogli.


    Mobili, dipinti e sculture partirono da Firenze, attraversarono l’Oceano Atlantico e trovarono i loro nuovi proprietari. L’asta fu un successone e l’evento fu un’importantissima tappa della diffusione del gusto neorinascimentale negli Stati Uniti. L’arte e i mobili fiorentini spopolarono e i lotti furono aggiudicati a cifre iperboliche.


    Una volta riassestate a pieno le sue finanze, nel 1920 Elia Volpi arredò nuovamente Palazzo Davanzati, non riuscendo però a ottenere un risultato che fosse all’altezza di ciò che il museo era stato prima. Il sogno del grande collezionista era ormai infranto. Inoltre, alcune grosse sfortune commerciali colpirono Volpi, così che nel 1925 egli fu costretto a vendere tutto, l’immobile e il suo contenuto, ai cosiddetti “turchi” Leopoldo e Vitale Bengujat, antiquari in realtà di origine egiziana con attività a Parigi, Londra e New York.


    Dopo vari passaggi, nel 1951, tramite il conte Alessandro Contini Bonacossi, il palazzo venne acquistato dallo Stato italiano e aperto nel 1954 al pubblico come Museo dell’Antica Casa Fiorentina, arricchito di dipinti, arredi e oggetti d’uso domestico dell’epoca confluiti qui come donazioni dal Museo Nazionale del Bargello, dalle Gallerie fiorentine e da privati.


    Palazzo Buondelmonti – Gabinetto Giovan Pietro Vieusseux, piazza di Santa Trinita, 2


    Guardando Palazzo Davanzati ci siamo voltati a destra e abbiamo percorso via Porta Rossa fino a raggiungere piazza Santa Trinita. Qui ci siamo posizionati sotto la grande Colonna della Giustizia, posizionata da Cosimo I in onore della sua vittoria nella battaglia di Scannagallo contro Siena. Ora volgiamo il nostro sguardo al numero civico 2 della piazza, dove si trova il portone d’ingresso di un importante edificio cinquecentesco. Il fronte principale del palazzo presenta uno sviluppo su quattro piani più un mezzanino di servizio al piano nobile. In ciascuno dei tre piani superiori abbiamo sette aperture in facciata. Pianterreno e mezzanino presentano copertura in bozze piane di pietra arenaria. Il pianterreno presenta quattro fornici di origine trecentesca ma che oggi risultano molto trasformati. Delle quattro aperture una è l’ingresso del palazzo, incorniciato da bozze bugnate poco sporgenti, disposte a raggiera a comporre un arco a tutto sesto, mentre le altre tre aperture sono attualmente le vetrine e gli ingressi di due esercizi commerciali. Il mezzanino tra il pianterreno e il piano nobile si apre in facciata solo attraverso tre piccole finestrelle rettangolari con inferriate. I due lati della facciata presentano, fino al secondo piano, un fitto bugnato poco sporgente e bozze lisce a livello del terzo piano. Primo e secondo piano presentano finestre ad arco a tutto sesto, poggianti sulle cornici marcapiano in arenaria e incorniciate da bugne poco sporgenti in pietra arenaria, dello stesso tipo di quelle che incorniciano il portale. Il terzo piano in facciata presenta una altana con sei colonne e due semicolonne di tipo tuscanico, in pietra serena, poggianti sulla cornice marcapiano, e sopra di esse si trova la gronda, tipicamente molto sporgente come in molti palazzi fiorentini.


    Il palazzo sorge nel luogo dove in origine c’era la casa e la torre degli Scali, motivo per cui l’angolo con via delle Terme è noto come “canto degli Scali”. La proprietà dopo il 1498 passò ai Del Bene, o Dabbene, poi in seguito ai Cambi per approdare, infine, nel 1517, alle proprietà dei Buondelmonti, i quali, possedendo all’epoca già degli edifici in Borgo Santi Apostoli, avevano il desiderio di avere un affaccio sulla bella piazza. L’attuale facciata dovrebbe risalire al 1530 o giù di lì, cioè al tempo in cui i proprietari furono Leonardo e Lorenzo Buondelmonti. Questi, secondo una tradizione che non trova riscontri in alcun documento ufficiale, avrebbero affidato a Baccio d’Agnolo stesso il cantiere, mentre un’altra tradizione, sostenuta da alcuni studiosi su base stilistica architettonica, attribuirebbe la paternità del progetto a Simone del Pollaiolo detto “Il Cronaca”. Chiunque sia stato l’architetto progettatore della fabbrica, nell’intervento cinquecentesco si è voluto creare un fronte omogeneo, attraverso l’unificazione delle antiche proprietà, senza tuttavia incidere significativamente sulla distribuzione degli ambienti interni. Sempre all’incirca agli anni Trenta del Cinquecento risale anche l’ampliamento del palazzo verso via delle Terme, comprendente il lato sinistro della facciata, per una larghezza totale di due finestre. A partire dal 1774, i Buondelmonti non abitarono più nel palazzo, che fu dapprima affittato e poi, nel 1850 circa, venduto.


    Sulla facciata vi sono due lapidi, una in ricordo di Ludovico Ariosto, che fu più volte ospite del palazzo al tempo di Zanobi Buondelmonti, e l’altra in ricordo del banchiere, mercante e editore Giovan Pietro Vieusseux, posta qui il 2 maggio 1863, a un anno dalla sua morte, per decreto del municipio di Firenze «in memoria dell’inclito cittadino» che nel primo piano del palazzo aveva aperto il suo celebre Gabinetto scientifico letterario.


    Giovan Pietro Vieusseux è stato uno scrittore e editore italiano di origini franco-svizzere, religione protestante e membro della Chiesa Riformata Svizzera fino alla sua morte.


    Nato in Liguria, a Oneglia, il 28 settembre 1779, da una famiglia originaria di Ginevra, Giovan Pietro ricevette una formazione mercantile dal padre, Pierre Vieusseux, avvocato e commerciante.


    Dal 1804 Giovan Pietro si occupò ad Anversa della succursale della casa di commercio Sautter frères et C.ie, mentre dieci anni dopo iniziò a lavorare per suo cognato, Pierre Senn, che possedeva un’impresa a Livorno. Dal 1814 al 1817 Vieusseux viaggiò nel Nord Europa per conto della ditta Senn, Guebhard et C. e poi, nel settembre 1818, per la stessa compagnia raggiunse addirittura la Tunisia mentre questa era falcidiata da una terribile epidemia di peste.


    Nel 1819 Vieusseux si trasferì finalmente a Firenze e, nello stesso anno, annunciò la fondazione di un Gabinetto scientifico letterario proprio nel Palazzo dei Buondelmonti in piazza Santa Trinita, con sale aperte alla conversazione e allo scambio di idee.


    Il 25 gennaio 1820 il celebre Gabinetto scientifico letterario Vieusseux aprì per la prima volta i suoi battenti nel primo piano di questo stesso edificio. Inizialmente si trattava soprattutto di una sorta di emeroteca, un punto di lettura su abbonamento dove si potevano consultare le pubblicazioni provenienti da tutta Europa, ma anche una vasta biblioteca che comprendeva «tutti gli scritti periodici i più interessanti, tanto d’Italia che d’oltre mare e d’oltre monte», oltre che «carte geografiche, dizionari, ed altri libri da consultarsi», come veniva già annunciato nel manifesto della fondazione. Già dall’inizio il Gabinetto divenne un importantissimo punto d’incontro tra la cultura italiana e quella europea, cosa che trova una chiara conferma dalla lista degli illustri frequentatori, sia italiani che stranieri giunti qui durante il loro soggiorno, lungo o breve che fosse stato, a Firenze. Nei ventitré volumi del Libro dei soci, conservato presso l’Archivio Storico, fra i celebri lettori e abbonati figurano Gino Capponi, Niccolò Tommaseo, Pietro Colletta, Massimo d’Azeglio, Giacomo Leopardi, Alessandro Manzoni, Heinrich Heine, Hector Berlioz, Stendhal, Alexandre Dumas, Arthur Schopenhauer, Fëdor Mihajlovič Dostoevskij, David H. Lawrence, André Gide, William Makepeace Thackeray, Mark Twain, Émile Zola, Rudyard Kipling, Aldous Huxley e Isadora Duncan. Fu proprio nel Gabinetto Vieusseux che avvenne, nel 1827, un famoso incontro tra Giacomo Leopardi e Alessandro Manzoni.


    Giovan Pietro Vieusseux grazie al suo Gabinetto entrò effettivamente in contatto con i principali intellettuali del tempo, protagonisti della cultura sia italiana che straniera, e fu proprio con Gino Capponi che fondarono «Antologia», periodico d’informazione letteraria e politica il cui primo numero uscì nel gennaio 1821. Nella loro rivista vennero pubblicati, tra gli altri, anche scritti di Carlo Botta, Pietro Colletta, Ugo Foscolo, Pietro Giordani, Raffaele Lambruschini, Giacomo Leopardi, Giuseppe Mazzini, Giuseppe Montani e Niccolò Tommaseo, il cui articolo fu proprio la causa della soppressione del periodico avvenuta nel marzo 1833 per volontà del granduca Leopoldo II d’Asburgo-Lorena. Infatti, «Antologia» era una vera incubatrice delle idee e dei valori liberali risorgimentali, dato che entrambi i suoi fondatori credevano fermamente nel Risorgimento italiano e nell’Unità d’Italia.


    Vieusseux fu editore anche di diversi altri giornali, tra cui il «Giornale Agrario Toscano», l’«Archivio storico italiano» e, dal 1857 al 1863, il «Giornale storico degli archivi toscani», pubblicato dalla stessa soprintendenza generale agli archivi del granducato; inoltre, durante tutta la sua vita, Vieusseux fu socio di numerose istituzioni e accademie di ogni parte d’Italia, tra le quali ricordiamo senz’altro l’Accademia dei georgofili. Il 29 settembre 1859, fu coniata una medaglia d’oro in suo onore per esser stato, in quarant’ anni di attività, uno dei principali tramiti tra la cultura italiana e quella europea.


    Il 28 aprile 1863 Giovan Pietro Vieusseux si spense in questo stesso palazzo e fu sepolto nel cimitero degli inglesi di Firenze.


    Il Gabinetto Vieusseux mantenne la sua sede all’interno del Palazzo Buondelmonti per altri dieci anni dopo la morte del suo fondatore e, nel 1873, fu trasferito nel vicino palazzo Spini Feroni.


    Dal 1921 in poi il Gabinetto Vieusseux divenne di proprietà del comune di Firenze e dal 1923 al 1940 fu spostato all’interno dell’ex Chiesa di Santa Maria Sopra Porta, attigua al Palagio di Parte Guelfa.


    A partire dal 1940 il Gabinetto fu spostato a Palazzo Strozzi mentre la pubblicazione di «Antologia», sopravvive tuttora con «Nuova Antologia», curata oggi dalla Fondazione Spadolini Nuova Antologia.


    Palazzo Rucellai, via della Vigna Nuova, 18


    Dopo aver dato le spalle a palazzo Buondelmonti, e aver attraversato via de’ Tornabuoni, prendiamo adesso via del Parione. Imbocchiamo il primo bivio a destra, passando sotto la Volta della Vecchia, e svoltiamo subito a sinistra, per via del Purgatorio. In fondo a questo vicolo ci troviamo esattamente di fronte a uno dei migliori esempi dell’architettura civile quattrocentesca di tutta Firenze, un palazzo patrizio che sorge nella zona della città più legata alla famiglia fiorentina dei Rucellai, famiglia che proprio in quel secolo ebbe il suo momento di maggior splendore, dando i natali a mercanti e industriali particolarmente facoltosi.


    La tradizione vuole che il nome di questa famiglia derivi da un mercante fiorentino il quale, durante un viaggio per affari in Oriente, si appartò per un bisogno fisiologico e notò, con gran stupore, che un certo tipo di vegetale, a contatto con l’orina, mutava il suo colore verde in un bel tono di violetto. Il mercante iniziò dunque a impiantare un florido commercio del detto lichene, dove a Firenze si iniziò a utilizzarlo per la tintura della lana e della seta. Il vegetale prese il nome di “oricello” e la famiglia fu per questo chiamata degli Oricellari, e quindi Rucellai, poiché avevano l’esclusiva sulla tintura con esso realizzata. Fu solo all’inizio del Settecento che Pier Antonio Micheli, botanico fiorentino e fondatore della micologia, classificò l’oricello tra i Licheni, descrivendolo come Lichen Graecus, Lichen Polypoìdes, Lichen tinctorius e Lichen saxatilis, e facendo fra l’altro notare che se ne trovavano esemplari anche all’Elba e a Gorgona. Successivamente, nel 1805, il lichene fu descritto esaustivamente da Augustin Pyramus de Candolle che lo classificò come membro della famiglia delle Roccellaceae e appartenente al genere Roccella, classificazione che è ancora oggi in auge.


    Il colorante oricello in tempi più recenti è stato usato anche per realizzare le cartine tornasole, per la sua proprietà di mutare di colore in base al pH del mezzo in cui è immerso, ed è stato frequentemente sofisticato con estratti di legno di Campeggio e legno del Brasile.


    Il committente del palazzo fu Giovanni di Paolo Rucellai, ricco mercante, umanista e scrittore italiano, importante mecenate della Firenze rinascimentale che accumulò ingenti ricchezze con il commercio dei panni di lana in tutta Europa e anche grazie al legame che seppe creare tra la sua famiglia e i Medici, combinando il matrimonio tra suo figlio Bernardo e Lucrezia, detta Nannina de’ Medici, nipote di Cosimo il Vecchio, figlia di Piero il Gottoso e sorella di Lorenzo il Magnifico de’ Medici. A proposito del palazzo di famiglia che egli fece costruire, Giovanni di Paolo Rucellai dichiarava nella sua opera manoscritta, lo Zibaldone Quadragesimale, che «d’otto chase n’ò fatte una, chè tre rispondevano in via della Vigna e cinque drieto», precisando che la parte più difficile dell’impresa era stata convincere i vicini a vendere le loro case per realizzare il suo progetto, testimoniando così del notevole impegno da lui profuso nella realizzazione del suo palazzo.


    Egli era anche noto come “Giovanni delle fabbriche”, a causa delle tante opere da lui fatte realizzare, affidando la parte progettuale a Leon Battista Alberti, architetto e teorico del Rinascimento al quale Giovanni era legato da amicizia e da grande affinità culturale.


    La facciata stessa del Palazzo Rucellai è stata progettata da Leon Battista Alberti, e questo fu il primo della serie di importanti interventi che l’architetto progettò a Firenze per Giovanni Rucellai, tra i quali si annovera il completamento della facciata della basilica di Santa Maria Novella, la realizzazione del tempietto del Santo Sepolcro per la Cappella Rucellai in San Pancrazio e la Loggia Rucellai.


    Le date della costruzione del palazzo sono ancora oggi dibattute, essendo andati perduti tutti i documenti relativi alle sue origini.


    Quello che è certo è che l’edificio è stato eretto in più fasi costruttive, presumibilmente dal 1455 circa al 1458 e poi dal 1465 al 1470, anche a seguito degli acquisti distribuiti nel tempo delle preesistenti case che si trovavano nel luogo dove poi il palazzo è stato costruito.


    La trasformazione delle preesistenze in un solo complesso fu condotta da Bernardo Rossellino, allievo di Leon Battista Alberti e suo architetto realizzatore di fiducia.


    Alberti si limitò a curare il progetto della sola facciata poiché venne deciso di realizzare l’interno del palazzo semplicemente attraverso l’unione e l’incremento dei volumi originari delle preesistenze, che andavano così a creare ambienti troppo eterogenei e irregolari perché avesse senso intervenire. Pertanto ci si concentrò, anziché sul volume, sulla sola facciata di via della Vigna Nuova, costruita in pietra forte da Bernardo Rossellino verso il 1465, e che servì a dare unitarietà all’insieme eterogeneo di volumi che costituiva l’interno. Alberti sminuiva il suo intervento definendolo come semplice “decoro parietale”, ma in realtà egli realizzò un vero e proprio capolavoro di stile e sobrietà, e si dice che progettò questo palazzo quasi come una illustrazione del suo manuale De Re Aedificatoria del 1452, dove spiega che l’architettura deve imporsi più per il prestigio delle proporzioni che per la dimostrazione di bellezza e fasto. Infatti nel trattato egli scrisse «La casa del signore sarà ornata leggiadramente, di aspetto piuttosto dilettevole che superbo».


    La facciata è rivestita di un bugnato in pietra forte uniforme e piatto ed è organizzata come una griglia articolata in ritmiche cadenze di raffinati rapporti geometrici, scandita da elementi orizzontali che sono le due cornici marcapiano e la panca di via, e verticali, che sono le lesene. Nelle maglie della griglia si situano le aperture di porte e finestre. Al pianterreno, il più alto di tutti, le lesene coronate da capitelli di ordine tuscanico dividono la superficie in spazi dove si aprono i due portali, insolitamente architravati a piattabanda (l’architrave è un elemento tipicamente classico in totale contrasto con i tipici portali fiorentini ad arco) e le finestrelle quadrate. Le lesene del piano terra appaiono come appoggiate sulla spalliera della panca di via, che appare così come una sorta di stilobate classico. La spalliera della panca di via riproduce, inoltre, il motivo dell’opus reticulatum romano. Al primo piano, il piano nobile del palazzo, le lesene sono d’ordine composito e tra queste si aprono le finestre nella forma di bifore con cornice bugnata ad arco a tutto sesto e dotate di colonnina e oculo al centro. Le stesse finestre si hanno al secondo piano, intervallate a lesene di ordine corinzio. Le lesene decrescono progressivamente in larghezza andando verso l’alto, conferendo alla facciata un notevole slancio prospettico.


    Vi sono, quindi, su tutta la facciata numerosi elementi dell’architettura classica romana teorizzata da Vitruvio, fusi sapientemente con elementi della tradizione tardo-medievale e rinascimentale fiorentina quali il bugnato, le bifore e il materiale utilizzato, la pietra forte, il tipo di arenaria più impiegato in assoluto nella edilizia fiorentina.


    Il palazzo è coronato da un cornicione poco aggettante, sorretto da mensole, che nasconde la soprastante loggetta con pitture murali quattrocentesche a monocromo, attribuite da alcuni alla cerchia di Paolo Uccello. Questi affreschi sono stati successivamente staccati, restaurati e conservati nel palazzo.


    L’effetto complessivo della facciata è equilibrato ed elegante, a causa del vibrare della luce tra le zone chiare e lisce e quelle scure e incavate dei solchi del bugnato e delle aperture, restituendo un notevole effetto grafico.


    I fregi sottostanti la cornice marcapiano del piano nobile sono decorati con una ripetizione di una insegna comune a Rucellai e Medici, e cioè l’anello con diamante con tre piume, mentre il fregio della cornice marcapiano del secondo piano è decorato con una ripetizione dell’impresa personale di Giovanni Rucellai: le vele della fortuna a sartiami sciolti, gonfiate dal vento. Lo stemma della famiglia Rucellai è invece rappresentato due volte in facciata, su scudi a testa di cavallo posti al di sopra delle finestre del piano nobile sovrastanti i due portali d’ingresso.


    All’interno dell’edificio è di rilievo il cortile rinascimentale, nel quale ampie arcate a tutto sesto sono sostenute da colonne slanciate con capitelli corinzi molto elaborati, che ricordano quelli delle colonne sopra il portale del Battistero di San Giovanni.


    Lo stile del palazzo, celebre come prima applicazione rinascimentale della sovrapposizione degli ordini codificata nel De architectura di Vitruvio, costituì un punto di partenza per tutta l’architettura di residenza civile del Rinascimento, venendo citato quasi alla lettera da Bernardo Rossellino per il Palazzo Piccolomini a Pienza.


    Dalla sua costruzione, l’edificio non fu interessato da ulteriori lavori nei due secoli successivi, anche grazie al suo permanere nei possessi della famiglia Rucellai. Negli anni Cinquanta del Settecento, tuttavia, gli interni subirono delle profonde trasformazioni in occasione delle nozze di Giuseppe Rucellai con Teresa Pazzi, avvenute nel 1752. In questa occasione furono tra l’altro commissionati interventi a fresco nei soffitti di due sale e nella galleria a opera di Giovanni Domenico Ferretti e di Pietro Anderlini, oltre a una galleria dipinta da Lorenzo Del Moro che però risulterebbe successivamente scialbata.


    Parte integrante del Palazzo Rucellai è la sua loggia, che si trova dall’altra parte di via della Vigna Nuova e si affaccia sulla piazza de’ Rucellai. È l’unica loggia, appartenuta a una famiglia privata, rimasta ancora integra a Firenze.


    La Loggia Rucellai è stata ricordata da Giovanni di Paolo Rucellai nel suo Zibaldone Quadragesimale come nata dalla donazione fatta da Ugolino di Francesco Rucellai allo stesso Giovanni, nel 1456. Si trattava originariamente di una bottega di un legnaiolo e Giovanni era «ricevente per nome di tutta la famiglia de’ Rucellai» della suddetta bottega «perché vi si facci una loggia per onore della nostra famiglia, per adoperarla per la letizia e per le tristizie, e che ciascuno de’ Rucellai possa murarla ed adornarla, quando tutti ne volessino concorrere alla spesa». Alla fine la loggia fu realizzata tra il 1463 e il 1466, su progetto di Leon Battista Alberti, ed è molto probabile che Giovanni Rucellai avesse sostenuto da solo tutte le spese di costruzione. È tuttora ignoto il nome del direttore dei lavori, tuttavia è stata segnalata la presenza di un manoscritto cinquecentesco dove sarebbe ricordato che l’autore del modello della loggia fosse stato un certo Antonio del Migliorino Guidotti. La loggia divenne particolarmente celebre quando, nel 1466, vi si celebrarono le fastose nozze di Bernardo Rucellai, figlio di Giovanni di Paolo, con Nannina de’ Medici, sorella maggiore di Lorenzo il Magnifico. L’edificio si presenta come un’ariosa loggia rinascimentale con tre grandi arcate a tutto sesto sottolineate da cornici scanalate, con emblemi familiari nella fascia dell’architrave. Le arcate furono tamponate nel 1677, quando lo spazio venne preso in affitto dallo scultore Giovanni Battista Foggini per farne la sua bottega, con l’impegno «di fare, che il nuovo muro non venisse a levare, e ricoprire la forma, e vestigie di detto bel portico». Successivamente la loggia fu destinata ad altri usi, tra i quali quello di caffè e di ufficio postale, mentre nel 1963 fu restaurata per restituirle le forme originarie e ospitare la prestigiosa attività antiquaria di Alberto Bruschi.


    Oggi, chiusa da vetrate trasparenti, la Loggia Rucellai è occupata da un esercizio commerciale, mentre il Palazzo Rucellai appartiene tuttora alla famiglia Rucellai.


    Negli anni Novanta l’edificio ha ospitato il Museo di Storia della Fotografia Fratelli Alinari ma nel palazzo vi è stato anche un brutto caso di cronaca nera tuttora irrisolto: l’omicidio del conte Alvise Nicolis di Robilant, avvenuto in un appartamento al terzo piano il 16 gennaio 1997.


    Non tutti sanno che la facciata del Palazzo Rucellai era stata progettata in maniera modulare e ripetibile proprio perché così si prestava virtualmente a successivi ampliamenti orizzontali illimitati verso destra. Per questo motivo il palazzo in origine aveva un solo portale, mentre successivamente fu acquisito un palazzo contiguo e la facciata fu raddoppiata, con la conseguente apertura di un secondo portale, simmetrico al primo; inoltre l’aspetto incompleto e frastagliato del paramento lapideo sul fianco destro della facciata, che finisce in maniera tutt’altro che netta, con delle ammorsature, potrebbe far pensare a un crollo o a un abbattimento: in realtà, questo è così irregolare di proposito, in modo da permettere una ulteriore indefinita estensione della facciata, e del palazzo, senza alcuna soluzione di continuità. Tuttavia l’espansione ulteriore non avvenne mai poiché il proprietario del palazzo confinante non accettò di venderlo ai Rucellai quando questi si proposero per acquistarlo.


    Palazzo del Duca di Nortumbria, via della Vigna Nuova, 2


    Guardando il Palazzo Rucellai, giriamo verso destra e imbocchiamo via della Vigna Nuova fino a raggiungere via de’ Tornabuoni, nel punto esatto dove si trovava la Porta Occidentalis delle mura della Florentia romana d’epoca augustea, e dove oggi vi è uno stretto spigolo viario, detto anche Canto de’ Tornaquinci, dove via della Vigna Nuova e via della Spada convergono vicinissime su via de’ Tornabuoni. Proprio in corrispondenza di questo stretto sperone molto acuto si erge un palazzo dalla forma particolare, che guardato da via de’ Tornabuoni ricorda proprio la prora di una nave. L’edificio fu fatto costruire da Orazio Rucellai, figura di spicco del Cinque-Seicento, attivo in Italia ma anche in Francia, dove frequentava la corte di Caterina de’ Medici, e proprietario degli edifici che sarebbero stati abbattuti per costruire questo palazzo.


    La progettazione dell’edificio fu commissionata a Bartolomeo Ammannati e la sua costruzione avvenne tra il 1578 e il 1584, tanto è vero che in quest’ultimo anno Stefano Buonsignori ritrasse il palazzo già completo sulla sua dettagliatissima pianta di Firenze realizzata per il granduca Francesco I de’ Medici.


    Nel 1614 l’immobile fu venduto dai Rucellai al conte di Warwick e duca di Northumberland, Robert Dudley, geografo, cartografo e ingegnere navale inglese attivo nel granducato di Toscana.


    Nato nel 1573 come figlio illegittimo di Robert Dudley I, conte di Leicester, e di Lady Douglas Sheffield, Robert Dudley venne affidato alle cure dello zio Ambrose, il quale lo fece studiare al Christ Church College di Oxford, dove apprese i primi rudimenti di ingegneria navale. Quando il padre e lo zio morirono, Robert divenne erede effettivo delle varie proprietà paterne. Tuttavia non riuscì mai a ottenere il riconoscimento legale della paternità poiché non vi era modo alcuno di poter dimostrare la legittimità della sua nascita. Finiti gli studi Robert intraprese nel 1594 un viaggio di esplorazione nelle Indie Occidentali dove riuscì ad affinare le proprie tecniche marinaresche.


    Nel 1596 sposò Alice Leigh dalla quale ebbe cinque figlie. All’inizio del Seicento, però, si invaghì di una giovane cugina, Elizabeth Southwell, con la quale nel 1605 scappò in Francia dopo una rocambolesca fuga nella quale ella si travestì da paggio. Giunto sul suolo francese Robert abbandonò il Puritanesimo e si convertì al Cattolicesimo che, grazie a una speciale dispensa papale, permetteva il matrimonio tra i due cugini fuggiaschi.


    A questo punto, però, Robert non poteva più ritornare in Inghilterra, e cercò perciò di rifarsi una posizione nella Toscana del granduca Ferdinando I, al quale inviò una lettera in cui elencava le sue capacità tecnico-scientifiche.


    Le sue abilità dovettero ottenere il dovuto riconoscimento, perché a partire dal 1606 Robert si trova alla corte granducale, dove egli ricoprì importantissimi incarichi sotto ben tre granduchi medicei (Ferdinando I, Cosimo II, Ferdinando II) che lo impegnarono nella realizzazione di fortificazioni militari, nella soprintendenza agli arsenali di Pisa e Livorno, nella progettazione e costruzione di navi, nella bonifica delle paludi lungo la costa pisana e livornese e ovviamente come cartografo, infatti divenne l’esponente di punta della Scuola Cartografica Livornese.


    Robert partecipò anche alla progettazione e costruzione del porto di Livorno e ideò alcune imbarcazioni particolari come il galeone Rambargio che l’11 ottobre 1608 fu testato con successo nella battaglia condotta contro i turchi da Guillaume Gadagne de Beauregard tra Capo Celidonio e Rodi; inoltre appose anche delle modifiche fondamentali alle imbarcazioni che aveva già progettato rendendole più maneggevoli e veloci.


    Ma soprattutto Robert Dudley divenne famoso per una cosa fondamentale, cioè la realizzazione della sua grande opera, il Dell’Arcano del Mare, il primo atlante marino mai realizzato a stampa, pubblicato a Firenze nel 1646. L’opera è divisa in sei libri ed è una vera propria summa delle conoscenze cartografiche navali del tempo.


    Una cosa molto interessante che Robert Dudley fece fu supervisionare, per conto del granduca di Toscana Ferdinando I de’ Medici, la spedizione che il granduca stesso aveva organizzato, su stimolo dei fratelli Thornton, pirati esperti dei mari tropicali, per esplorare alcune terre del Nuovo Mondo non ancora reclamate, site nei pressi del delta del Rio delle Amazzoni, per aprire nuove rotte commerciali e, magari, per gettare le basi di una colonia medicea in Sud America. Fu appositamente costruito per l’impresa il galeone Santa Lucia Bonaventura, comandato dal capitano Robert Thornton, che partì dal porto di Livorno assieme a una tartana nel settembre del 1608, ed esplorò quella terra, che oggi prende il nome di Guyana Francese (poiché fu successivamente colonizzata dai francesi), facendo ritorno a Livorno il 12 luglio 1609. La colonia toscana in America non nacque mai ma la Santa Lucia riportò a Livorno tutta una serie di prodotti e animali che da noi fino ad allora non si erano mai visti, come la canna da zucchero, legnami esotici, pappagalli variopinti, manufatti tribali e tanto altro.


    Robert Dudley godeva di una grande considerazione presso la corte granducale. Maria Maddalena, moglie di Cosimo II, addirittura insisté con suo fratello, l’imperatore Ferdinando II, perché assegnasse al geografo e ingegnere navale inglese un titolo nobiliare, cosa che avvenne quando nel 1620 Robert fu nominato duca di Northumberland, titolo che poi alla sua morte passò al suo primogenito Carlo, sempre per volere dell’imperatore.


    Gli stessi fiorentini avevano preso in simpatia l’inglese, che nel frattempo aveva italianizzato il suo nome in “Roberto Dudleo”, e lo avevano preso a chiamare “duca di Nortumbria”, italianizzando quella parola per loro ostica.


    Dal matrimonio con la cugina il duca di Nortumbria ebbe undici figli. Alla fine si ritirò a vivere nella Villa di Castello che il granduca gli aveva ceduto in uso gratuito. Morì il 6 settembre 1649 e fu sepolto nella chiesa di San Pancrazio, a Firenze, a oggi sconsacrata e trasformata nel museo di Marino Marini.


    Il palazzo del duca di Nortumbria passò di erede in erede, poi pervenne alla famiglia Bordoni finché questi non lo vendettero nel 1912 a Francesco Navone, un commerciante di ricami e merletti che aveva già da prima affittato parte del palazzo.


    Fa davvero sorridere pensare che questo palazzo sia stato la residenza cinquecentesca di un grande ingegnere navale e poi a inizio Novecento sia passato di mano a un nuovo proprietario con cognome Navone. E in effetti, come già ricordato, la forma stessa del palazzo, nel suo affaccio su via de’ Tornabuoni, ricorda davvero una prora di nave! Questo aspetto lo assunse però solo nel Novecento, quando Francesco Navone incaricò l’architetto Adolfo Coppedè, fratello di Gino Coppedè, famoso architetto dello stile Eclettico, di progettare la trasformazione del lato del palazzo su via de’ Tornabuoni, che era strettissimo e molto alto, totalmente privo di affacci, e caratterizzato all’interno da stanze di poca fruibilità, dalla pianta triangolare acuta. Coppedè fece il progetto, col quale vinse nel 1913 il premio Martelli, conferito dall’Accademia di belle arti di Firenze per i migliori progetti, e l’edificio assunse un’altra identità: lo stretto sprone disadorno fu arretrato, per ottenere un prospetto più ampio su via de’ Tornabuoni, sezionandolo verticalmente nei tre piani superiori attraverso la demolizione degli ambienti triangolari, ma lasciando però integra la stretta forca nel piano terra, che manteneva così la pianta primitiva e l’antico tabernacolo su via de’ Tornabuoni, prendendo tuttavia la forma di una bella loggia coperta da un terrazzo balaustrato, altrettanto bello, accessibile dal primo piano tramite una porta-finestra con timpanatura monumentale sormontata da conchiglione, con bellissima vista su via de’ Tornabuoni, via degli Strozzi e Palazzo Strozzi. Nello stesso intervento venne anche aperta, sul nuovo prospetto del palazzo, una finestra al terzo piano, mentre per quanto riguarda gli altri due prospetti del palazzo, su via della Vigna Nuova e su via della Spada, questi conservarono sostanzialmente il disegno conferito alla fabbrica da Bartolomeo Ammannati, con l’ingresso principale al palazzo su via della Vigna Nuova, anche perché questa era la via della famiglia Rucellai, gli antichi proprietari dell’edificio.


    Così trasformato, con l’acquisizione di un decoro decisamente più elevato rispetto al passato grazie al nuovo prospetto nobile, l’edificio diveniva una cornice d’eccellenza per ospitare i locali di manifattura, esposizione e vendita di merletti e ricami, con la nuova loggia d’angolo che fungeva da vetrina espositiva per questi pregevoli manufatti.


    La loggia è stata nel tempo occupata dall’ingresso di una agenzia bancaria, ospitando successivamente una boutique di Gianfranco Ferré, mentre oggi c’è un altro esercizio commerciale di capi d’abbigliamento. Sul lato di via della Vigna Nuova c’è una lapide che ricorda il luogo come residenza di Robert Dudley, posta nel 1895 dal suo concittadino e biografo Giovanni Temple Leader.


    Palazzo Strozzi, piazza Strozzi, 1


    Dopo esserci girati di 180 gradi rispetto al palazzo del duca di Nortumbria, ci troviamo già di fronte all’esempio più rappresentativo dell’edilizia residenziale del Rinascimento fiorentino: Palazzo Strozzi. Ma qui siamo nel lato meno bello del fabbricato, quindi, per poterne ammirare la facciata, percorriamo un breve tratto di via degli Strozzi e posizioniamoci al centro della piazza omonima, volgendo lo sguardo verso all’edificio.


    Palazzo Strozzi si presenta come un possente fabbricato di tre piani, realizzato sul modello di Palazzo Medici, con le facciate in pietra forte lavorata a bugnato a bozze regolari, gradualmente degradanti verso l’alto. I piani sono evidenziati da cornici marcapiano dentellate e presentano bifore con raggiera di bugne. Al piano terra, dove le finestre sono invece piccole e protette da inferriate, vi è una porta ad arco su ognuno dei tre lati aperti e si trova anche la panca di via. Il coronamento dell’edificio presenta un possente cornicione aggettante poggiante su un’alta fascia liscia. Spostandoci all’interno dell’edificio, possiamo ammirare il suo cortile con portico colonnato al piano terra, finestroni e finestre crociate al primo piano, queste ultime apparse qui per la prima volta a Firenze, e un loggiato con balaustra e colonne architravate all’ultimo piano.


    Questo edificio, che è da molti ritenuto il più bel palazzo fiorentino del Rinascimento – ed è sicuramente un esempio perfetto dell’ideale della dimora signorile dell’epoca –, si deve alla volontà del ricco mecenate Filippo di Matteo Strozzi, detto anche Filippo Strozzi il Vecchio per distinguerlo da suo figlio, che è stato un grande amico di Lorenzo il Magnifico. Filippo è stato un banchiere fiorentino appartenente alla famiglia degli Strozzi, una delle più potenti famiglie di Firenze, storicamente acerrima nemica dei Medici.


    Figlio di Matteo di Simone Strozzi e di Alessandra Macinghi, rimase orfano a sette anni del padre che era stato esiliato da Firenze per l’alleanza stretta con Palla Strozzi e la fazione degli Albizi che aveva congiurato contro Cosimo il Vecchio de’ Medici. Passò gli anni dell’adolescenza a Firenze, ma il dissesto finanziario causato dalle ritorsioni dei Medici avevano fatto sprofondare la sua casata, un tempo la più ricca della città, in una situazione talmente penosa da non potere nemmeno permettergli di ottenere un’educazione adeguata. Per questo, a soli tredici anni, lasciò la città in cerca di denaro e di una posizione che gli avrebbe permesso di rilegittimare il proprio nome familiare.


    La sua prima destinazione fu Palermo, dove venne educato da Matteo di Giorgio Brandolini, un vecchio amico del padre, poi si recò in Spagna presso alcuni zii. Qui nel 1446 Filippo si sposò con Fiammetta Adimari.


    Nel 1458 la Signoria emise un ulteriore bando che vietava per venticinque anni il rientro a Firenze dei personaggi banditi nel 1434, motivo per cui Filippo continuò a restare fuori città.


    Grazie alla sua abilità come banchiere, nel corso degli anni Sessanta del Quattrocento Filippo ottenne il privilegio da re Ferdinando I di Napoli di svolgere affari privati nel suo regno. In questa città, Filippo riconquistò una cospicua fortuna con un’impresa bancario-commerciale, divenendo così influente negli affari della corte napoletana da far chiedere agli stessi fiorentini, con missive a Piero de’ Medici dopo la scomparsa di Cosimo, il suo rientro in città.


    Con l’armistizio del settembre 1466 Filippo poté finalmente tornare legalmente a Firenze, con pieni diritti, che includevano anche la possibilità di ricoprire cariche pubbliche.


    Dapprima, prudentemente, fece piccoli investimenti per non attirare troppo l’attenzione dei Medici, investendo denaro solo nel contado fiorentino invece che in città, e iniziando il restauro della casa ereditata dal padre, il palazzo minore tuttora esistente accanto all’attuale Palazzo Strozzi.


    Determinante per Filippo fu la conquista dell’amicizia di Lorenzo il Magnifico de’ Medici quando nel 1478, subito dopo la Congiura de’ Pazzi, egli appoggiò apertamente la audace azione di Lorenzo presso il re Ferdinando di Aragona a Napoli, sul quale Filippo aveva comunque un ascendente poiché a Napoli continuava a intrattenere stretti vincoli che si estendevano non solo all’ambiente mercantile, ma alla corte e allo stesso re.


    La trattativa diplomatica produsse buoni frutti e il re di Napoli dette l’appoggio a Firenze nella guerra contro il papa. Filippo riuscì, in questo modo, a sanare l’annosa rivalità della sua famiglia contro i Medici, che tanti problemi aveva causato agli Strozzi e a lui in modo particolare.


    A Firenze, prudentemente, Filippo scelse di non prendere parte attiva alla vita politica cittadina; tuttavia, contemporaneamente, tra il 1471 e il 1483 la sua fortuna crebbe talmente tanto che arrivò a essere secondo in ricchezza solo ai Medici.


    A metà degli anni Ottanta del Quattrocento Filippo, spinto da un intenso desiderio, se non una vera e propria bramosia, di lasciar memoria di sé e della sua casata ai posteri (il figlio Lorenzo asseriva nella Vita di Filippo Strozzi da lui scritta che il padre era «cupido più di fama che di roba»), iniziò a pianificare la realizzazione dello straordinario Palazzo Strozzi e di una sontuosa cappella funeraria in Santa Maria Novella. In queste due opere egli profuse grandissimi mezzi, affinché testimoniassero inequivocabilmente il suo rinnovato status sociale, lasciando un’impronta indelebile nella Firenze dell’epoca e nelle generazioni a venire.


    In particolare, la fondazione del palazzo divenne la meta ultima nella vita di questo illustre protagonista, e in quest’opera, come il figlio Lorenzo racconta nella Vita, s’incontrano il desiderio di Filippo con l’interesse di «chi reggeva», cioè il Magnifico, che voleva «la città fusse con ogni spezie d’ornamento esaltata parendogli che come il bene et il male da lui dipendeva, così anco il bello e brutto anco se li dovesse attribuire». Infatti, alle prime voci che circolarono circa la volontà di Filippo di edificare un palazzo di famiglia, Lorenzo fu subito molto incuriosito perché intendeva far convergere nella sua orbita di politica urbanistica un progetto che avrebbe potuto, altrimenti, rischiare di non corrispondere alle sue aspettative per dar lustro alla città.


    Purtroppo Filippo Strozzi non poté vedere il compimento della sua impresa poiché il 14 maggio del 1491 morì, quasi un anno prima di Lorenzo il Magnifico e molto prima che il palazzo fosse terminato. Fu sepolto nella sua cappella funeraria in Santa Maria Novella, che fra l’altro era opera alla quale aveva lavorato contemporaneamente al palazzo.


    «Del primo Rinascimento il Palazzo Strozzi divenne proprio per grandiosità, anzi per imponenza, la splendida conclusione»7, scriveva Mario Salmi a riguardo di questo palazzo. Questa grandiosa costruzione fu edificata su più proprietà contigue; infatti, dal 1473 al 1489, Filippo acquistò nell’area compresa tra il corso degli Strozzi (parte dell’attuale piazza Strozzi), via de’ Ferravecchi (attuale via degli Strozzi) e via de’ Legnaioli (attuale via de’ Tornabuoni) quindici edifici che andarono ad aggiungersi alla casa avuta nel 1459 dalla madre Alessandra Macinghi. L’inizio dei lavori veri e propri è documentato da Vespasiano da Bisticci nell’anno 1489, quando si era giunti alla fine di un lungo periodo preparatorio in cui tutte le proprietà erano state acquistate.


    La posa della prima pietra avvenne il 6 agosto 1489, data indicata come propizia dall’astrologo Benedetto di Giannozzo Biliotti, che stabilì che questa sarebbe dovuta avvenire di mattina, al levar del sole, con il segno del Leone che «saliva sopra l’orizonte horientale», come ricorda lo stesso Filippo Strozzi. Per l’occasione erano state coniate appositamente delle medaglie con l’effigie del fondatore da un lato e con gli emblemi araldici delle lune e del falcone dall’altro, che furono gettate nello scavo.


    Le fondazioni furono iniziate dal fondatore Andrea di Luca Frilli, che provvide poco per volta ad abbattere i vecchi edifici, recuperandone il materiale utile e procedendo a costruire sulle fondamenta eseguite. Ne consegue che non tutte le zone del palazzo erano allo stesso livello di avanzamento. Le fondamenta andarono avanti per zone e tutte quelle perimetrali furono terminate entro il 10 dicembre 1492.


    Filippo Strozzi non poté vedere finita la sua impresa poiché alla sua morte la fabbrica aveva appena superato il livello delle piccole finestre con inferriate del pianterreno. Nel suo testamento egli obbligò gli eredi a continuare l’impresa, suddividendo il palazzo, ancora da finire, e lasciando quindi ad Alfonso Strozzi, figlio maggiore avuto da Fiammetta Adimari, la parte verso via de’ Tornabuoni, e ai figli Lorenzo e Giovan Battista Strozzi, nati da Selvaggia Gianfigliazzi, la parte verso l’attuale piazza Strozzi.


    Nel testamento inoltre Filippo stabilisce anche il termine entro il quale i lavori dovevano essere conclusi, e cioè l’anno 1496. Affida inoltre proprio a Lorenzo il Magnifico la continuazione della sua opera, anche se costui seguirà poco dopo la sua stessa sorte.


    Per ciò che concerne l’organizzazione dei lavori, Filippo seguì sempre da vicino la costruzione e non si avvalse, per questa, di appaltatori o intermediari. A capo della struttura amministrativa egli nominò un provveditore alla muraglia, responsabile cui era delegata tutta l’amministrazione quotidiana, nella persona di Marco di Benedetto Strozzi, un suo lontano cugino che gli aveva già dato prova di lealtà e capacità amministrativa e che rimarrà in carica fino alla sua morte nel 1493. Alla struttura si aggiungono progressivamente degli aiutanti con incarichi ben definiti, che poi, dopo la morte di Marco di Benedetto Strozzi, si avvicenderanno nell’incarico di provveditore.


    La parte organizzativa di cantiere aveva anch’essa dei responsabili che dirigevano le operazioni di costruzione. Il primo capomastro fu il suocero del Cronaca, Jacopo di Stefano Rosselli, che aveva già lavorato per Filippo. Le responsabilità di questi capomastri erano relative al lavoro, alla sorveglianza degli operai, al controllo del loro operato.


    Nei tanti documenti contabili lasciatici da Filippo Strozzi sulla costruzione del palazzo, noti come “libri della muraglia”, non viene fatta nessuna menzione circa la stipulazione di contratti con architetti, citati espressamente come tali; pertanto, per questo palazzo, non conosciamo chi ha realizzato il progetto.


    Il Vasari nelle Vite ha attribuito la paternità iniziale del palazzo a Benedetto da Maiano, una informazione che è stata data per buona per lunghissimo tempo dagli studiosi, data la affidabilità accreditata a tale fonte. Tuttavia, i documenti d’archivio ci portano alla conclusione che il parere di Benedetto fosse stato richiesto da Filippo come uno fra i tanti pareri accolti durante l’elaborazione delle decisioni da prendere sulla costruzione del palazzo. A riprova di ciò, non c’è alcuna traccia, nei libri contabili degli Strozzi, di pagamenti fatti a Benedetto da Maiano per la realizzazione di un modello del palazzo, mentre esistono documenti che provano che sia stato pagato per due capitelli e per dei modelli di lumiere a forma di tempietti, realizzate poi da Niccolò di Noferi, detto “il Caparra”, come tutte le opere in ferro battuto che ornano la facciata del palazzo.


    Vi sono invece prove documentali sull’esistenza di tre pagamenti effettuati fra il 19 settembre 1489 e il 6 febbraio 1490 da Filippo Strozzi a Giuliano da Sangallo per la realizzazione di un modello in legno del palazzo, commissionato quando le fondamenta si erano già iniziate a costruire.


    Questo modello è stato identificato in quello tuttora conservato nel palazzo: perciò possiamo asserire che il modello in legno di Palazzo Strozzi realizzato da Giuliano da Sangallo sia l’unico modello completo ancora esistente di un palazzo rinascimentale.


    I tre piani del modello sono separabili, in modo da poterlo scomporre per rivelare l’articolazione degli ambienti interni. Nel modello le due facciate corrispondenti ai lati su via degli Strozzi e piazza Strozzi sono state eseguite in dettaglio mentre le altre due, su via de’ Tornabuoni e sul chiassolino, non sono state realizzate. Le facciate completate del modello sono diverse da quelle del palazzo effettivo: infatti presentano un bugnato decisamente più digradante rispetto a quello reale, rifacendosi, dunque, all’aspetto esteriore di Palazzo Medici, che ha bozze più sporgenti al piano terreno, meno sporgenti al primo piano, e che diventano poi blocchi piatti al secondo. La forma delle bugne del modello è però, più simile a quella del palazzo poi effettivamente eseguito, più levigata e bombata e meno rustica di quella del Palazzo Medici. Diversa dal palazzo costruito è l’elevazione dei due piani superiori, assai più bassi nel modello; pertanto, sicuramente tra questo modello e la realizzazione effettiva del palazzo devono essere stati fatti dei cambiamenti in corso d’opera.


    La paternità di questi importanti cambiamenti rispetto al modello iniziale si deve, come emerge dai documenti d’archivio, a Simone del Pollaiolo detto “il Cronaca” che deve essere effettivamente stato l’architetto esecutivo, e quasi sicuramente il supervisore, del Palazzo Strozzi.


    Di Simone del Pollaiolo sappiamo per certo che fu chiamato per la prima volta nel cantiere di Palazzo Strozzi il febbraio del 1490 con l’incarico di cercare le cave da cui trarre la pietra necessaria alla costruzione (per inciso, i blocchi in pietraforte per la facciata dell’edificio provenivano da quattro cave, tra le quali le due di Boboli), e fu assunto poi nello stesso anno come capomastro, quale successore di suo suocero Jacopo di Stefano Rosselli. Il suo rapporto con gli Strozzi durò a lungo, dal 1490 al 31 ottobre 1504, senza interruzioni.


    Si può affermare, senza tema di smentita, che il palazzo ha ricevuto, grazie alle modifiche apportare dal Cronaca, quell’impronta unitaria e imponente che lo contraddistingue. Il bugnato è lavorato a cuscino, bombato e regolare, e, ancorché di sporgenza leggermente digradante dal piano terra al secondo piano, è stato esteso a tutti e tre i piani delle facciate principali, infine, sopra la cornice a bottaccio del secondo piano l’introduzione della fascia liscia dell’attico crea una pausa che permette al bellissimo cornicione classico di risaltare col suo imponente aggetto.


    La data prevista da Filippo nel suo testamento per la consegna dell’edificio non fu rispettata dagli eredi. Il 1 aprile 1492 la fabbrica era arrivata al primo davanzale. Il 18 luglio del 1495 era finito il primo finestrato mentre tre anni dopo, il 18 maggio 1498, il secondo finestrato. Nei mesi che seguirono venne probabilmente costruita la fascia dell’attico e il 10 novembre 1498 era stato cominciato il cornicione. Il 12 luglio del 1500 venne posto in opera il cornicione sul lato della piazza, nel 1504 il palazzo venne inaugurato da Lorenzo Strozzi e la famiglia iniziò, finalmente, ad abitarlo. Nel 1505 venne fatta la copertura del tetto ma solo sul lato del palazzo verso la piazza. Per quanto riguarda il cornicione, la fabbrica va avanti solo nella parte di Lorenzo e Giovan Battista, figli della seconda moglie, dal momento che Alfonso comincia a ridurre i versamenti e poi a cessarli del tutto col 1498, lasciando dunque interrotto il compimento della fabbrica.


    All’inizio del Cinquecento, dunque, la costruzione risultava ancora incompleta sul lato verso via de’ Tornabuoni, dove l’opera muraria terminava poco sopra il secondo finestrato. Esisteva, tuttavia, nel testamento di Filippo Strozzi, una clausola secondo la quale, qualora la fabbrica non fosse stata portata a compimento dagli eredi, il palazzo sarebbe direttamente passato di proprietà allo Spedale di Santa Maria Nuova. Per questo motivo, nel 1533 si pose urgentemente il problema del compimento della costruzione. Per prima cosa, i fratelli affrontarono la spinosa questione della competenza delle spese, per la quale non riuscirono a trovare tra loro un accordo ragionevole. Da qui iniziò una causa civile che finì con la sentenza di Lelio Torelli, in cui si stabilì che tutti dovevano contribuire alle spese. La causa si protrasse poiché non si trovò un accordo tra gli eredi. Ma nel frattempo, l’anno successivo Alfonso Strozzi morì e, avendo egli solo prole femminile, la successione passò, per discendenza maschile, direttamente ai fratelli Lorenzo e Giovan Battista, dei quali quest’ultimo era noto anche come Filippo Strozzi il Giovane, importante uomo politico, condottiero e banchiere della Firenze del Cinquecento, sposato a Clarice de’ Medici, figlia di Piero il Fatuo.


    A Lorenzo Strozzi andò la metà del palazzo completata, verso la piazza Strozzi, mentre a Giovan Battista quella da completare. A questo punto, data la minaccia contenuta nella clausola testamentaria, che rischiava di far perdere agli Strozzi il palazzo di famiglia, si cominciò la nuova impresa edile, documentata nel centoquattresimo libro della muraglia della quinta serie delle Carte Strozziane, iniziato il 26 aprile 1533. Questa volta il ruolo di capomastro andò ad Antonio di Matteo Battaglioni, anche se il vero architetto, colui che aveva una posizione di assoluta preminenza nel cantiere, sebbene fosse indicato nei registri solo col nome di legnaiolo, fu Baccio d’Agnolo, che fu la figura che effettivamente prese le decisioni, acquistò i materiali e scelse gli operai.


    Nel 1533 e nel 1534 sul lato di via de’ Tornabuoni vennero completati il bugnato e la fascia liscia superiore e, al contempo, si rifinirono gli ambienti del secondo piano verso piazza Strozzi e, sullo stesso lato, si realizzò la panca di via. A questo periodo risale anche la creazione di piazza Strozzi, per volontà dei fratelli Filippo il Giovane e Lorenzo, della quale esistono due disegni al Gabinetto Disegni e Stampe degli Uffizi, con gli edifici e l’indicazione dei proprietari, attribuiti entrambi a Baccio d’Agnolo sulla base della grafia.


    Il cornicione su via de’ Tornabuoni non riuscì però a essere completato, a causa di alcune ragioni politiche: infatti, Filippo Strozzi il Giovane era entrato in contrasto con il duca Alessandro de’ Medici, venendo dichiarato ribelle mentre la sua proprietà veniva confiscata. Lorenzo non poté proseguire nell’impresa da solo, così che i lavori si sospesero. Verranno ripresi solo nel 1547, ma esclusivamente per fare una copertura per questa parte della casa. L’anno successivo Lorenzo si ammalò e, nel 1549, morì. A questo punto i lavori all’esterno dell’edificio si bloccarono in modo definitivo. La proprietà di Filippo Strozzi il Giovane nel palazzo, invece, venne ufficialmente restituita agli Strozzi solamente nel 1568, quando Cosimo I de’ Medici ne fece dono al cardinale Lorenzo Strozzi e al nipote di quest’ultimo, Leone.


    Successivi interventi nell’edificio riguardarono la realizzazione della cappella al primo piano, iniziata nel 1638 da Gherardo Silvani, e l’ingrandimento dello scalone su via de’ Tornabuoni effettuato nel 1662. Nel 1864 il principe Ferdinando Strozzi incaricò l’architetto Giuseppe Poggi di riaprire il portone murato su piazza Strozzi e di collegare il cortile con il livello della strada mediante la realizzazione di una rampa per l’accesso delle carrozze.


    Il palazzo attualmente ospita il Gabinetto Vieusseux, con le sale al primo piano che sono dedicate a mostre temporanee e manifestazioni culturali, mentre il secondo piano accoglie l’Istituto Nazionale di Studi sul Rinascimento.
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    Proseguiamo ora il nostro itinerario voltandoci a destra rispetto alla facciata di Palazzo Strozzi. Prendiamo di nuovo via degli Strozzi svoltiamo al primo incrocio a sinistra. Ci troviamo adesso nella zona corrispondente al vecchio ghetto di Firenze, che subì gli sventramenti e le ricostruzioni tardo-ottocentesche relative al programma di rinnovamento e adeguamento della città intrapreso nell’ambito dei lavori per Firenze capitale. Percorriamo tutta via de’ Vecchietti e attraversiamo piazza di Santa Maria Maggiore. Svoltiamo a destra in via de’ Cerretani e giriamo a sinistra al primo incrocio. Percorriamo via dei Conti fino a trovarci nella piazzetta triangolare data dall’incrocio con via Ferdinando Zannetti. Quest’ultima anticamente era chiamata via della Forca di San Jacopo in Campo Corbolini, e vede al numero civico 8 quello che fu un importantissimo palazzo della famiglia Martelli, che nel 2009 è stato aperto al pubblico divenendo, così, l’ultimo dei musei fiorentini.


    La famiglia Martelli ha dato un importante contributo a Firenze e ha goduto sempre di ottimi rapporti con i Medici e poi con gli Asburgo-Lorena. Per questo motivo è interessante tracciarne brevemente la storia nei suoi passaggi più significativi, dalle origini in poi.


    La famiglia Martelli è originaria di Stabiello in Val di Sieve. In seguito, si stabilì a Firenze dapprima in via degli Spadai, l’attuale via de’ Martelli, agli inizi del XIV secolo, conquistandosi le prime fortune proprio praticando l’antica e ben pagata professione degli spadai. In breve tempo la famiglia divenne numerosa e perciò acquistarono molti fabbricati in via degli Spadai, rinominata via de’ Martelli proprio in loro onore.


    Nel corso del ’300 e del ’400 i Martelli hanno ricoperto più volte importantissimi ruoli politici come priori e gonfalonieri della Repubblica Fiorentina, oltre a mandare avanti la florida economia di famiglia basata sul commercio.


    Tra la fine del XIV e gli esordi del XV secolo la compagnia mercantile dei Martelli si appoggiava a quella più potente degli Albizi ma, non appena si acuirono i contrasti tra quest’ultimi e i Medici, i Martelli ebbero la giusta intuizione di abbandonare gli Albizi, soprattutto per le attività di cambio.


    I rapporti tra le due famiglie erano divenuti col tempo sempre più stretti, anche perché abitavano a pochi metri gli uni dagli altri, e fruttarono ai Martelli una grande fortuna.


    Tra i membri illustri della famiglia nel Quattrocento va sicuramente ricordato Roberto Martelli, un fedelissimo di Cosimo il Vecchio de’ Medici, che rimase tale anche nel periodo in cui quest’ultimo fu fatto dapprima imprigionare a Palazzo Vecchio e poi esiliato da Firenze dagli Albizi e dagli Strozzi.


    Roberto Martelli ottenne da Cosimo il Vecchio un incarico molto delicato e importante. Quando nel 1431 papa Martino V convocò a Basilea il famoso Concilio, poco prima di morire ed essere sostituito dal nuovo papa Eugenio IV, a Roberto venne affidato il banco mediceo di quella città per svolgere fondamentali uffici finanziari e diplomatici tra il nuovo papa e Cosimo il Vecchio. Roberto riuscì così a ottenere quello che Cosimo voleva: il trasferimento della sede conciliare a Firenze nel 1439. Da quest’anno quindi divenne il direttore della filiale del banco Medici presso la corte pontificia e il depositario della Camera apostolica, con la conseguente fortissima affermazione economica della famiglia Martelli. Tra i tanti successi ottenuti durante il periodo fiorentino del Concilio, ci fu il conferimento del titolo di Conte Palatino dall’imperatore Giovanni VIII Paleologo.


    Risale a questa stagione molto fortunata per la famiglia l’edificazione del Palazzo Martelli di via degli Spadai, costruito sulle case di famiglia che ormai occupavano quasi tutto il lato occidentale della attuale via de’ Martelli. Per ornare la facciata del nuovo palazzo, venne commissionata a Donatello la realizzazione del bello stemma di famiglia in pietra serena dipinta, oggi conservato al Museo Nazionale del Bargello.


    I Martelli e i Medici furono fianco a fianco anche nel finanziare la costosa ricostruzione brunelleschiana della basilica di San Lorenzo, ribadendo una volta di più il loro legame. In questa occasione i Martelli eressero la loro cappella di famiglia a fianco della Sagrestia Vecchia, cappella funebre dei Medici dove Cosimo il Vecchio aveva fatto seppellire i suoi genitori, Giovanni di Bicci e Piccarda Bueri.


    Per la nuova cappella Martelli, venne data la commissione a Filippo Lippi per realizzare l’importante pala dell’Annunciazione, e a Donatello, ormai molto anziano, la commissione per la realizzazione del bellissimo sarcofago marmoreo, scolpito in guisa di zana di vimini, per rappresentare la morte attraverso il pacifico sonno di un bambino in culla. Nel sarcofago riposano i resti di Niccolò Martelli e di sua moglie Fioretta Bartolini Scutellari.


    Nell’epoca di Roberto, i Martelli erano diventati anche importanti mecenati e collezionisti d’arte: infatti, presero vita anche altre importantissime commissioni a Donatello: la bellissima statua marmorea di un San Giovanni Battista emaciato, scolpita con la collaborazione di Desiderio da Settignano, e il rilievo in bronzo ageminato in oro della Crocefissione, entrambe conservate attualmente al Museo Nazionale del Bargello.


    Nel 1524 Ilarione di Bartolomeo Martelli lasciò le dimore in via degli Spadai, acquistò delle case dagli Aldobrandini in via della Forca, e ci si trasferì a vivere con la famiglia, poiché voleva abitare nelle immediate vicinanze della basilica di San Lorenzo, al chiostro della quale poteva accedere direttamente da una porticina tutt’ora esistente sul muro di confine. Da queste case si svilupperà poi il palazzo di via della Forca, dove si trova il Museo di Casa Martelli.


    Nel Cinquecento ci sarà poi un altro personaggio di spicco della famiglia che legherà il suo destino con quello dei Medici come fece Roberto: si tratta di Camilla Martelli, che nel 1570 sposò in seconde nozze il primo granduca di Toscana, Cosimo I de’ Medici, vedovo da otto anni della prima moglie Eleonora di Toledo.


    Nonostante queste ottime premesse, la vita di Camilla Martelli a corte fu tutt’altro che rose e fiori: infatti, i figli del granduca, in particolare Francesco, ostacolarono in tutti i modi questo matrimonio, che per questo si configurò come morganatico, cioè senza alcun passaggio di titoli e beni dal granduca a lei.


    Quando, quattro anni dopo il matrimonio, il granduca Cosimo morì, Camilla Martelli fu subito rinchiusa senza tanti complimenti dal nuovo granduca di Toscana, Francesco I de’ Medici, nel convento delle Murate prima, e nel monastero di Santa Monica poi.


    Fortunatamente, dopo che nell’ottobre 1587 morì anche Francesco I, il nuovo granduca, Ferdinando I, mosso a compassione dalle precarie condizioni psichiche della povera Camilla, le concesse di trasferirsi a vivere nella villa medicea di Lappeggi. Ma solo per pochissimo: perché le sue condizioni peggiorarono ancora, così che ella finì per essere nuovamente rinchiusa nel monastero di Santa Monica, nel quale morì di lì a poco.


    Lasciato da parte questo spiacevole episodio, si può dire che il ’600 sia stato il nuovo secolo d’oro dei Martelli: infatti, Marco di Francesco Martelli fu colui che riuscì a rimettere in piedi la vecchia compagnia commerciale e il banco di famiglia. Da lui in poi la famiglia rifiorì economicamente e il benessere durò fino a tutto il Settecento.


    Nel 1627 Marco di Francesco Martelli sposò la lontana cugina Maria di Baccio Martelli, ultima discendente della progenie, e unica erede, di quell’Ilarione di Bartolomeo che si trasferì nelle case in via della Forca, oggi via Ferdinando Zannetti. Su queste case, Marco di Francesco Martelli costruì il nuovo palazzo di famiglia, riunendo le singole proprietà della moglie in uno spazio più unitario, elevato e signorile.


    Nel 1668, in occasione delle nozze del figlio Niccolò con Teresa Gerini, Marco di Francesco fece costruire il grande scalone d’accesso al primo piano e ingentilire la facciata col balconcino sopra al portone d’ingresso. La nuora era figlia di Carlo Gerini, uno dei più grandi collezionisti d’arte fiorentini, e così da questa unione prese il via la grande quadreria Martelli.


    Nel corso del Settecento la famiglia acquistò nuove case attigue alla proprietà di via della forca e rese il palazzo libero dagli ambienti di servizio. Venne intrapreso un ulteriore e complesso intervento di ingentilimento in occasione del matrimonio, avvenuto negli anni ’30 del Settecento tra un altro Niccolò Martelli e Maddalena Tempi: la facciata fu uniformata, nell’aspetto attuale, disadorno ma uniforme, e venne profondamente trasformato il primo piano, che ospitava il quartiere nobile e la quadreria, creando stanze molto ampie e riccamente decorate: vennero aggiunti nuovi parati, cornici intagliate e i soffitti vennero affrescati e decorati con stucchi. Un esempio di questi interventi è la volta dipinta col Ratto di Proserpina di Vincenzo Meucci in una delle stanze, e le Vedute fantastiche di Bernardino Minozzi nel grande salone da ballo. Dell’inizio della seconda metà del secolo XVIII sono invece la volta affrescata con l’Allegoria dei quattro continenti, sempre di Meucci, eseguita nel salotto giallo, e il Parnaso con i poeti toscani di Tommaso Gherardini, che si trova nella Sala della Quadreria.


    Alla morte di Niccolò, il primogenito Marco Martelli (1740-1813) decise di abitare, dopo il matrimonio con Teresa Pucci avvenuto nel 1771, nel lato opposto del palazzo, in un appartamento più arretrato, vicino a San Lorenzo. Delle decorazioni qui realizzate nel 1790 restano le Grottesche del salottino della sposa, di Gaetano Gucci, e il bagno dipinto.


    Interventi importanti sono stati fatti in questo periodo anche al pian terreno. Palazzo Martelli è privo di un cortile interno, luminoso e verde, e l’affaccio delle stanze dà su una strada angusta e poco luminosa. Per compensare il bisogno di affacci più ampi e ariosi, in questo palazzo, come in molti altri dello stesso periodo, fu impiegato l’espediente dell’illusione pittorica: il trompe-l’œil. La decorazione del giardino d’inverno o “Sala del Bersò”, eseguita nel 1791, allude a un ridente e verdeggiante pergolato. Altre illusioni pittoriche sono quella che prolunga e dilata il portico del cortile d’ingresso mediante una veduta prospettica, realizzata nel 1802, e quella di Pietro Ciseri del 1807, nell’atrio d’ingresso, che ritrae un cancello presidiato da un portiere in livrea, che affianca il vero cancello d’ingresso, in ferro. Sempre al piano terra, nel 1809 venne realizzata una stanza dipinta “a paese” per Caterina de’ Ricci, moglie di Niccolò, figlio di Marco. Anni dopo questa sarebbe diventata la stanza del bagno, con nicchioni, finte rovine e una vasca di marmo.


    A fine Settecento, quello di via della Forca era rimasto l’ultimo ramo esistente della famiglia Martelli, così che, con le eredità ricevute dagli ultimi discendenti delle linee collaterali, Marco Martelli si ritrovò con un consistente incremento delle collezioni d’arte di famiglia, alimentate anche dalle sue raccolte personali di incisioni e dipinti. Perciò dovette dare vita a una vera e propria galleria dei dipinti e delle stampe di famiglia, in una sequenza di stanze del palazzo.


    Attraversando alterne vicende soprattutto nel secolo XIX, le proprietà dei Martelli site sia in via de’ Martelli che in via Cerretani sono state via via vendute tutte. L’ultimo Niccolò Martelli, a inizio Novecento, vendette tutto quello che rimaneva eccetto il palazzo d’abitazione e la galleria di quadri. I Martelli vissero nel palazzo di via Zannetti fino al 1986, anno in cui la famiglia si estinse con la morte di Francesca, che lasciò i beni mobili e immobili di famiglia in eredità alla basilica di San Lorenzo e alla Curia Arcivescovile di Firenze.


    Il palazzo, con tutti gli arredi e le opere d’arte della galleria, tra le quali si annoverano capolavori come l’Adorazione del Bambino di Piero di Cosimo, i due pannelli nuziali del Beccafumi e le magnifiche tele di Luca Giordano e Salvator Rosa, è poi divenuto di proprietà dello Stato italiano nel 1998.


    Il Museo di Casa Martelli è un raro esempio di dimora fiorentina pervenuta ai giorni nostri con tutti i suoi arredi originali, che derivano dalla stratificazione, densa di storia, di quasi quattro secoli di vita di una delle più antiche famiglie fiorentine, in prima linea dal Quattrocento in poi in fatto di collezionismo privato.


    Una curiosità che forse non tutti conoscono: si dice che nella cappella della famiglia Martelli nella basilica di San Lorenzo ci sia l’accesso a un corridoio segreto che pare sia stato utilizzato anche da Michelangelo nel 1530 per sfuggire alla furia medicea dopo l’assedio di Firenze.


    Casa di Leonardo Da Vinci e Giovan Francesco Rustici, via de’ Martelli, 9


    Ritorniamo adesso in via de’ Cerretani passando per via Ferdinando Zannetti e andiamo in direzione Duomo. Attraversiamo piazza San Giovanni proprio davanti al bel battistero e svoltiamo a sinistra in via de’ Martelli. Arrivati al numero civico 9 ci troviamo di fronte a un ampio palazzone di quattro piani, posto a fianco della chiesa di San Giovannino, con la facciata dal disegno molto semplice, un portale eccentrico arricchito da una cornice in pietra nello stile della fine del Seicento, sormontata da un timpano spezzato nel quale è inserita una cartella con il trigramma di Cristo, che in questo caso rappresenta l’arme della Compagnia di Gesù, poiché parte di questo edificio è stato di proprietà dei Gesuiti.


    Marcello Jacorossi in i Palazzi Fiorentini così scrisse sull’edificio «In origine erano, nell’area dell’attuale convento, molte case di varie famiglie, fra le quali i Martelli e i Gori Ciampelli […] Nel 1557 la chiesa e le case annesse furono concesse ai Gesuiti che eressero il convento e ampliarono la chiesa. Soppressi i Gesuiti fu data ai Padri Scolopi che vi istituirono il loro collegio»8.


    Quindi, prima di questo edificio, in questo luogo si trovavano varie case, tra le quali quelle dei Martelli.


    Come già discusso, la famiglia Martelli, originaria della Val di Sieve, si stabilì proprio qui, tra la fine del XIII e l’inizio del XIV secolo, nell’attuale via de’ Martelli, che all’epoca si chiamava via degli Spadai. In breve tempo divennero molto numerosi e acquistarono in questa zona diversi fabbricati, fino ad arrivare nel Quattrocento alla costruzione del primo palazzo di famiglia, a opera di Roberto Martelli.


    Come attestato dalla lapide leggibile sul lato sinistro della facciata dell’attuale costruzione, Il palazzo Martelli è proprio quello in cui, nel 1508, Leonardo da Vinci e lo scultore Giovan Francesco Rustici avevano coabitato quali ospiti di Pietro di Braccio Martelli.


    Inventore, ingegnere, scultore, paleontologo, trattatista, filosofo, pittore, anatomista, scenografo, botanico, musicista, architetto, scienziato e cuoco, Leonardo da Vinci è l’incarnazione più completa e brillante del Rinascimento, l’epitome del genio poliedrico. Era nato ad Anchiano, non lontano da Vinci, il 15 aprile 1452 come figlio illegittimo di ser Piero da Vinci, un notaio, e della giovane Caterina di Meo Lippi, una popolana. Ebbe un’educazione campagnola alquanto disordinata sotto le cure del nonno paterno, Antonio, dello zio Francesco, che era uno scansafatiche, e del prete del paese. Curiosissimo e sveglio, il piccolo Leonardo da subito fu un acuto osservatore della natura, che indagò con perizia scientifica svelandone negli anni molti segreti, ma che si lamentò sempre di non aver mai studiato il latino, che imparerà solo a 40 anni, e del fatto di essere un «omo sanza lettere», come ebbe modo di scrivere nel Codice Atlantico.


    Nel 1469 Leonardo si stabilì con la famiglia a Firenze, in via dei Gondi, vicino a piazza della Signoria. Nel 1470, visto che era molto portato per il disegno, Leonardo venne iscritto alla bottega del maestro Andrea del Verrocchio, dove studiò quattro anni e apprese un’ampia gamma di competenze tecniche che includevano la lavorazione dei metalli, le arti del cuoio, la falegnameria, il disegno, la pittura e la scultura. In cambio fu Leonardo stesso a insegnare al Verrocchio la tecnica della pittura a olio, mutuata dai fiamminghi, come testimoniato nel dipinto a tecnica mista Il battesimo di Cristo, iniziato dal Verrocchio a tempera e terminato da Leonardo stesso a olio.


    Dal gennaio 1474 all’autunno 1478 non si conoscono sue opere, nonostante il fatto che negli anni precedenti la sua carriera artistica stesse proprio decollando. L’ipotesi più diffusa su questo silenzio artistico è che forse il giovane Leonardo doveva essere ancora incerto sulla direzione da dare al proprio futuro, a causa soprattutto del suo avvicinamento al mondo della scienza che aveva avuto modo di conoscere grazie alla frequentazione dell’anziano geografo e astronomo Paolo dal Pozzo Toscanelli. Probabilmente in questi anni egli ebbe anche modo di approfondire l’anatomia umana, assistendo alla dissezione dei cadaveri nelle camere mortuarie degli ospedali, ma anche di studiare la fisica e la meccanica tramite esperimenti diretti.


    Il 9 aprile 1476 fu presentata una denuncia anonima agli Ufficiali di notte e de’ monasteri contro diverse persone, tra le quali Leonardo, per sodomia consumata verso il diciassettenne Jacopo Saltarelli, residente in via Vacchereccia. Anche se nella Firenze dell’epoca c’era una certa tolleranza verso l’omosessualità, la pena prevista in questi casi era molto severa: l’evirazione per i sodomiti adulti e la mutilazione di un piede o della mano per quelli giovani. Fortunatamente Leonardo riuscì a scampare da queste orribili pene poiché, oltre a lui, tra gli altri denunciati vi erano personaggi ben più in vista nella società fiorentina del tempo, tra i quali l’orefice Bartolomeo di Pasquino, il farsettaio Baccino, residente in via de’ Cimatori, ma soprattutto Leonardo Tornabuoni, giovane rampollo della potentissima famiglia imparentata con i Medici, il cui coinvolgimento avrebbe giocato a favore degli accusati. L’accusa venne infatti archiviata e gli imputati furono tutti absoluti cum conditione ut retumburentur, ovvero liberati a patto che non vi fossero più in futuro altre denunce per sodomia a loro carico. Dopo il proscioglimento da questa accusa, Leonardo e Sandro Botticelli, giovane artista che aveva conosciuto in bottega dal Verrocchio, aprirono in piazza del Pesce, fra Por Santa Maria e Ponte Vecchio, la Taverna delle Tre Rane. Nella loro osteria veniva proposta, a suon di musica, una lunga serie di delicati e minimali piatti in mini-porzioni che precorrevano di molti secoli la raffinata nouvelle cuisine, ma che sfortunatamente non ebbero il minimo successo tra i fiorentini di quegli anni, cosa che non è per nulla difficile da immaginare, dato il diffuso gusto poco raffinato nel desinare, durante il quale si preferivano pochi piatti ma molto abbondanti, sostanziosi e grassi. Fra le innovazioni proposte da Leonardo in questo locale vi era anche l’utilizzo dei tovaglioli per pulirsi la bocca, allo scopo di correggere l’uso allora molto diffuso di farlo sulle maniche delle vesti. Un luogo così originale e raffinato non poteva certo essere popolare per i triviali fiorentini medi dell’epoca e l’esperimento imprenditoriale in breve tempo terminò.


    Il 10 gennaio 1478 Leonardo da Vinci ottenne il suo primo incarico pubblico indipendente, consistente in una pala per la cappella di San Bernardo nel Palazzo della Signoria. Fu un lavoro che non cominciò neanche e che venne poi affidato a Domenico del Ghirlandaio e poi a Filippino Lippi che lo completò, dando vita alla cosiddetta Pala degli Otto, oggi conservata agli Uffizi. Alla fine del 1578 Leonardo tornò ad aver voglia di dipingere e realizzò la Madonna Benois e la piccola Annunciazione del museo del Louvre, che doveva essere parte della predella di un’opera più grande.


    In questi anni, coincidenti fra l’altro con la Congiura de’ Pazzi, Leonardo si avvicinò moltissimo ai Medici nella figura di Lorenzo il Magnifico, per il quale fece studi per consulenze militari e ingegneristiche. Il 29 dicembre 1479 Leonardo eseguì il famoso ritratto a matita del cadavere di Bernardo Bandini Baroncelli, impiccato fuori dal Bargello con abiti “alla turchesca” dopo la partecipazione di questi alla congiura de’ Pazzi, conclusasi con l’assassinio di Giuliano de’ Medici, fratello di Lorenzo il Magnifico, e dopo la sua rocambolesca e vile fuga in Turchia.


    Nel marzo 1481 i monaci di San Donato a Scopeto, per intercessione di ser Piero, padre di Leonardo e notaio presso i monaci stessi, avevano commissionato a Leonardo la pala d’altar maggiore a tema adorazione dei magi, pala che però egli abbozzò solamente e non consegnò mai ai monaci poiché nella primavera del 1482 fu inviato, assieme al musicista Atalante Migliorotti, da Lorenzo il Magnifico a Milano, presso la corte di Ludovico il Moro, nell’ambito delle politiche diplomatiche del Magnifico con le signorie italiane, con lo scopo di suonare per lo Sforza una lira da braccio in argento, accompagnare la musica con il canto e quindi donare la lira stessa al signore di Milano. Leonardo e il Migliorotti, inviati nella corte sforzesca quali ambasciatori del predominio artistico e culturale di Firenze, con quello strumento parteciparono a una gara musicale indetta dallo Sforza, «laonde superò tutti i musici, che quivi erano concorsi a sonare», come scrisse il Vasari.


    Leonardo, intelligentemente, partì alla volta di Milano portando con sé una famosa “lettera d’impiego” di nove paragrafi in cui descriveva innanzitutto i suoi progetti di ingegneristica, di apparati militari, di opere idrauliche, di architettura, e solo alla fine, di pittura e scultura, di cui occuparsi in tempo di pace. Leonardo era infatti affascinato da Milano per l’apertura che questa città aveva per le innovazioni scientifiche e tecnologiche, a causa delle continue campagne militari; inoltre era francamente stufo di Firenze dove non si riconosceva affatto nella cultura neoplatonica della cerchia medicea. L’«omo sanza lettere» non era interessato affatto alle ascendenze filosofiche e letterarie della Firenze dell’epoca, ora che il suo stile pittorico stava divergendo sempre di più dal ruolo centrale del disegno e dalla ricerca di una bellezza rarefatta e troppo idealizzata degli artisti dominanti sulla scena della città gigliata, già suoi compagni nella bottega di Verrocchio, come Perugino, Ghirlandaio e Botticelli. Lui voleva andare oltre la tradizione, rompendo queste regole opprimenti, motivo per cui venne escluso dal Magnifico dal gruppo di artisti fiorentini inviati ad affrescare la Cappella Sistina a Roma. Purtroppo nella corte milanese le capacità ingegneristiche e scientifiche di Leonardo non incontrarono alcun interesse, tant’è che si occupò soprattutto di pittura, realizzando la Vergine delle Rocce a partire dal 1483 e dandosi alla ritrattistica con il Ritratto di musico, La Belle Ferronnière e la famosissima Dama con l’ermellino, che ritraeva la dama Cecilia Gallerani. Leonardo avviò inoltre il grandioso progetto per il monumento equestre di Francesco Sforza, noto come Il Colosso, approfittando di questa attività per fare un approfondito studio dell’anatomia dei cavalli presso le scuderie ducali, focalizzandosi sul rilassamento e la tensione dei muscoli di questi animali durante l’azione. Alla fine del 1493 il modello definitivo in creta del Colosso era completo e tutto era pronto per la fusione a cera persa. Purtroppo però una notizia improvvisa bloccò la disponibilità del bronzo: l’imminente calata di Carlo VIII di Francia in Italia, per la guerra contro il Regno di Napoli degli Aragonesi (1494), aveva reso impellente la domanda di questo materiale per la fabbricazione di armi, vanificando il progetto di Leonardo, e lasciandolo preda di problemi economici causa la mancata commissione. Per Ludovico il Moro, Leonardo riuscì anche a lavorare come ingegnere militare e architetto, progettò sistemi di irrigazione e si fece notare anche per le sue doti da scenografo per feste e banchetti di corte, allestendo stupefacenti e articolati effetti speciali e occupandosi delle decorazioni del castello per le nozze di Gian Galeazzo Sforza con Isabella d’Aragona.


    A questo periodo risale la commissione dell’Ultima Cena, nello stile dei cenacoli fiorentini, per il refettorio del convento domenicano di Santa Maria Delle Grazie, luogo religioso di celebrazione della famiglia Sforza. Questo lavoro salvò Leonardo dagli imminenti problemi economici dovuti al mancato pagamento per il Colosso.


    Dopo che Ludovico il Moro fu sconfitto dai francesi, Leonardo partì per Mantova il dicembre 1499 e poi andò a Venezia nel marzo 1500 in veste di ingegnere, insieme al suo amico Luca Pacioli, matematico. Dopo aver concluso a Venezia le difensive belliche contro i turchi, nell’aprile del 1501 Leonardo tornò a Firenze, dove non rimetteva più piede da 20 anni, trovando alloggio a Fiesole presso padre Amadori, fratello della sua matrigna Albiera.


    Firenze nel frattempo era cambiata sia sul piano politico sia sulla scena artistica. Morto il Magnifico e cacciato suo figlio Piero nel 1494, vi era stata la repubblica teocratica del Savonarola e finalmente, dopo l’impiccagione e il rogo del predicatore, venne instaurata la piena Repubblica, con a capo dal 1502 il gonfaloniere a vita Pier Soderini. In ambito artistico, nuove stelle erano salite alla ribalta, tra cui quella di Michelangelo Buonarroti, di oltre vent’anni più giovane di Leonardo, e con il quale non corse mai buon sangue. Nell’aprile del 1503 Pier Soderini affidò a Leonardo l’incarico di realizzare il dipinto murario della Battaglia di Anghiari per abbellire una grande parete del Salone dei Cinquecento di Palazzo Vecchio. Nel Salone dovevano essere raffigurate alcune vittorie militari dei fiorentini, celebranti il concetto di libertas repubblicana contro nemici e tiranni, e a Leonardo toccò la battaglia avvenuta tra fiorentini e milanesi presso Anghiari il 29 giugno 1440. È ben noto quanto Leonardo cercasse in tutti i modi di evitare di ricorrere alla tecnica dell’affresco, che per essere fatto sul tonachino necessita di tempi di pittura molto rapidi e tratti molto decisi, mentre a Leonardo piaceva indugiare a lungo sulle sue opere, dal momento che aveva un tratto di pennello molto fine e delicato, oltre a usare lo sfumato che richiedeva ancora più tempo. Leonardo quindi volle realizzare il dipinto con la tecnica dell’encausto, tecnica tratta dalla Naturalis Historia di Plinio il Vecchio nella quale i pigmenti si miscelano con la cera fusa. Ma il risultato fu un fallimento totale: la vastità del dipinto non permise infatti di raggiungere coi fuochi una temperatura sufficiente a far essiccare i colori, che invece si scioglievano e colavano giù sull’intonaco. Del lavoro restarono per un certo tempo solo i cartoni, poi, andati perduti questi, ne restarono solo alcune copie tra le quali la migliore è quella di Pieter Paul Rubens, oggi al Louvre.


    A questo periodo risale anche la Gioconda, che si pensa abbia avuto come modella Lisa Gherardini, moglie di Francesco Bartolomeo del Giocondo.


    Nel 1508, come è stato detto, Leonardo si trasferisce a vivere con Giovan Francesco Rustici, un artista divenuto suo amico dal 1504, a Palazzo Martelli di via degli Spadai. Il Rustici come artista risentì moltissimo dell’influsso di Leonardo, e i suoi quattro gruppi in terracotta dal titolo Scena di combattimento erano proprio la trasposizione in rilievo delle scene dal cartone della Battaglia di Anghiari; inoltre, secondo alcuni, è evidente l’influenza leonardesca nel modellato molle e pastoso della Predica del Battista, gruppo bronzeo che il Rustici fece nel 1509 per l’esterno del Battistero di Firenze.


    La coabitazione dei due artisti non durò molto, in quanto nel luglio dello stesso anno Leonardo dovette andare nuovamente a Milano per entrare al servizio del re Luigi XII di Francia su invito del suo nuovo mecenate Charles d’Amboise. Qui Leonardo dipinse Sant’Anna, la Vergine e il Bambino con l’agnellino. Nel 1512 la nuova guerra della Lega Santa scacciò i Francesi da Milano, che tornò agli Sforza. Leonardo accettò allora l’invito di Giuliano “duca di Némours” de’ Medici, fratello di papa Leone X, a collaborare come ingegnere, occupandosi anche del prosciugamento delle paludi Pontine.


    Successivamente, nel 1517, Leonardo partì per la Francia al servizio del colto e raffinato Francesco I.


    Infine, il 2 maggio 1519 Leonardo si spense serenamente all’età di 67 anni. I suoi resti riposano nella cappelletta di Saint-Hubert presso il castello di Amboise.


    Tornando all’ampio edificio di via de’ Martelli, 9, come data di inizio della sua edificazione si può individuare l’anno 1554, quando le case che erano in corrispondenza della parte destra di questo fabbricato vennero concesse da Cosimo I de’ Medici ai Gesuiti con lo scopo di fondarvi un collegio. Questi affidarono la progettazione del complesso a Bartolomeo Ammannati, e nel 1579 parte della fabbrica era già definita. Tuttavia i lavori rimasero interrotti per molti anni, riprendendo solo nel 1620 con un progetto di Giulio Parigi, e poi nel 1686 con un progetto dell’architetto granducale Giovanni Battista Foggini.


    Nel 1775, l’edificio passò infine ai Padri Scolopi che ci realizzarono il loro collegio.


    L’Ottocento fu per i Martelli un secolo di crisi familiare e di crescente impoverimento, che costò la vendita di ampie parti delle collezioni artistiche e librarie della famiglia. Il palazzo in via degli Spadai continuò a esistere come unità a sé stante fino al 1836, anno in cui fu acquistato dal Municipio di Firenze e concesso all’attiguo collegio dei Padri Scolopi, andando ad ampliare i loro spazi verso sud e creando un’unica amplissima facciata unitaria su via de’ Martelli.


    Il mega-complesso nel 1878 si trasformò nel Regio Ginnasio Galilei e dal 1884 è divenuto il Liceo Galileo, scuola ancora attiva oggi, che come docenti e come studenti ha avuto alcune tra le figure più rappresentative della cultura otto-novecentesca italiana, tra le quali Giosuè Carducci, Massimo d’Azeglio, Mario Luzi, Giovanni Spadolini, Eugenio Garin, Margherita Hack, Oriana Fallaci e Tiziano Terzani.


    Palazzo Medici Riccardi, via Camillo Cavour, 1


    Proseguiamo il nostro itinerario continuando a camminare qualche passo in direzione nord. Fermiamoci in corrispondenza dell’incrocio tra via Camillo Cavour e via de’ Pucci e osserviamo il maestoso edificio che si trova proprio in questo angolo viario. Questo palazzo è il simbolo più tangibile ed eloquente del potere del ramo principale della famiglia Medici e di tutto il Rinascimento.


    La storia di questo palazzo è strettamente legata alla figura di Cosimo il Vecchio de’ Medici. Come ricordato più volte, egli fu il capostipite del ramo principale della famiglia Medici nonché il personaggio che più di tutti ha contribuito al suo potere economico e politico. Avendo egli raggiunto uno status di gran spicco nella Repubblica Fiorentina della prima metà del Quattrocento, decise che il vecchio palazzetto trecentesco di famiglia, fatto costruire dal padre Giovanni di Averardo detto “Bicci”, non fosse più una dimora adeguata al ruolo che egli aveva raggiunto. Pertanto, nel 1444 Cosimo commissionò al suo architetto di fiducia, Michelozzo di Bartolomeo, la costruzione per sé e per la propria famiglia, di un nuovo palazzo, più bello, più grande e più al passo coi tempi a livello di stile architettonico rispetto a quello vecchio.


    Secondo quanto riportato da Giorgio Vasari, all’inizio Cosimo il Vecchio avrebbe incaricato della progettazione del palazzo l’architetto e artista più in auge di quegli anni, Filippo Brunelleschi, il quale però avrebbe presentato un progetto troppo sontuoso e ricco, che fu dunque subito scartato da Cosimo per paura di suscitare, alla fine, troppa invidia nei fiorentini, che già mal accettavano il grandissimo successo di un uomo che, dopotutto, apparteneva a una famiglia non aristocratica e di origini non fiorentine, dato che i Medici provenivano dal Mugello.


    Alla fine, venne deciso di costruire l’edificio lungo via Larga, oggi via Cavour, sul luogo dove i Medici già possedevano alcune case, acquistate nel corso del XIV secolo, e dove, all’angolo di via de’ Gori, ne comprarono di nuove nel 1443, circa due anni prima dell’inizio del nuovo progetto edificatorio che ovviamente prevedeva come prima cosa l’abbattimento di tutti questi edifici preesistenti.


    L’inizio esatto dei lavori di costruzione di Palazzo Medici non è noto, ma avvenne sicuramente tra il 1444 e il 1446, e, dalle fonti documentali dell’epoca, si evince che i lavori durarono circa dieci anni.


    L’edificio ideato da Michelozzo divenne il prototipo di molti palazzi nobiliari, fiorentini e non, del Quattrocento e del Cinquecento, il primo esempio di architettura civile del Rinascimento, con alcune innovazioni che poi vedremo replicate qua e là nell’edilizia civile per un altro paio di secoli, e una mole pressoché cubica che lo contraddistingueva dai palazzetti preesistenti.


    Al suo interno, conteneva un elegante e prezioso cortile a pianta quadrata, centrale, con al piano terra un loggiato interno di gusto classico delimitato da colonne e archi a tutto sesto in pietra serena.


    Sopra gli archi del cortile si sviluppava un elegante fregio decorativo con motivi classici a festoni vegetali bicromatici realizzati “a sgraffio” da Maso di Bartolomeo, alternati a medaglioni marmorei con decorazione a rilievo ritraente i motivi dei camei antichi più preziosi e raffinati della collezione di glittica classica dello studiolo di Piero il Gottoso de’ Medici, figlio di Cosimo il Vecchio, alternati con lo stemma della famiglia Medici. Sopra il fregio, anche il resto delle pareti del cortile interno era decorato “a sgraffio”, a riprodurre una falsa muratura.


    All’esterno invece, il palazzo aveva un rivestimento in pietra forte con bugnato rustico che gli conferiva l’aspetto di una fortezza.


    Il bugnato era a scalare, cioè rustico e particolarmente in rilievo nel piano terra, meno in rilievo nel primo piano, dove assume una valenza prevalentemente grafica, e totalmente assente nel secondo piano, dove i conci erano perfettamente lisci. Ciò contribuiva a dare un certo slancio all’edificio.


    Questo aveva una loggia d’angolo, aperta con due grandi arconi su via de’ Gori e via Larga: era lo spazio pubblico del palazzo, il luogo dove i Medici incontravano le persone che erano legate a loro per affari e/o per questioni politiche. Quando si parla di Cosimo il Vecchio si parla dell’inizio della cosiddetta “criptosignoria” medicea, cioè, di un tempo in cui i fiorentini erano governati da una Repubblica, ma nel quale il vero potere della città era detenuto da una sola famiglia, i Medici, e dai loro alleati. In questo periodo, che terminerà con la morte di Lorenzo il Magnifico, il potere veniva amministrato in questa loggia, nella quale venivano prese le decisioni veramente importanti su Firenze e sui fiorentini, che venivano poi ratificate dalla Repubblica Fiorentina.


    E questa loggia aveva anche una “sala d’aspetto”, la cosiddetta “panca di via”, un sedile in pietra realizzato lungo tutte le mura esterne del palazzo, sul quale attendevano ordinatamente il proprio turno le persone che volevano conferire con i Medici.


    Altro elemento architettonico innovativo introdotto con questo palazzo è il cornicione estremamente aggettante in pietra forte che corona l’edificio, decorato con motivi tratti dall’architettura classica. Oltre allo scopo decorativo, esso aveva anche un’importante funzione pratica, cioè quella di riparare dalla pioggia la sottostante panca di via.


    Infine, il palazzo presenta, al primo e secondo piano, delle finestre bifore che verranno imitate da molti palazzi fiorentini successivi.


    Vi è anche un altro elemento architettonico di questo palazzo che ha fatto scuola nei due secoli successivi, ma si tratta di un’aggiunta successiva. Nel 1517, Lorenzo duca di Urbino de’ Medici, nipote del più famoso Lorenzo il Magnifico, prese la decisione di tamponare i due arconi della loggia d’angolo del palazzo, aperti su via Larga e via de’ Gori, per trasformare la loggia in un’altra stanza dell’edificio. Per illuminare il nuovo ambiente, nella tamponatura dei due archi vennero fatte inserire, su progetto di Michelangelo Buonarroti, due grandi finestre timpanate particolari, mai viste prima, con davanzale sporgente, sul quale poggia una pesante inferriata, sostenuto da due curiosi mensoloni in pietra forte aggettanti che sembrano due gambe dal ginocchio in giù. Per questa ragione queste finestre presero il nome di “finestre inginocchiate”.


    Il palazzo divenne la dimora della famiglia Medici appartenenti al ramo principale, nelle figure dei “criptosignori” di Firenze Cosimo il Vecchio, suo figlio Piero il Gottoso, e infine suo nipote Lorenzo il Magnifico, delle rispettive consorti Contessina de’ Bardi, Lucrezia Tornabuoni, e Clarice Orsini e di tutte le figlie e figli.


    Alla morte di Lorenzo il Magnifico, avvenuta nel 1492, inizia un periodo di fortune alterne per il palazzo, per i Medici e per Firenze tutta.


    Il successore di Lorenzo, alla guida de facto della città, divenne suo figlio, Piero detto “il fatuo” o “lo sfortunato”, primo maschio nato dal matrimonio con Clarice Orsini, purtroppo privo di qualsivoglia abilità e sensibilità politica.


    Dopo appena due anni dalla morte del padre, a causa di una goffa manovra di Piero nella gestione di una delicata questione diplomatica riguardante il passaggio attraverso la Toscana del re di Francia Carlo VIII con le sue numerose truppe, con le quali voleva andare a conquistare il Regno di Napoli sul quale vantava diritti ereditari, Piero fu costretto a lasciare Firenze nel 1494.


    I Medici vennero esiliati dalla città e i loro beni in gran parte confiscati, rubati o sequestrati, compreso il palazzo di famiglia. Fra Girolamo Savonarola e il partito antimediceo avevano avuto la meglio, assumendo il controllo della città e istituendo una repubblica teocratica; ma la ribellione antimedicea non durò troppo a lungo, infatti, diciotto anni dopo, nel 1512, i Medici riuscirono a rientrare a Firenze.


    Il controllo della città fu ripreso dai fratelli di Piero – che nel frattempo era morto –, e cioè Giovanni de’ Medici e Giuliano duca di Némours, oltre che dal figlio di Piero, Lorenzo duca di Urbino.


    L’obiettivo di questo rientro era sia la riaffermazione della supremazia medicea a Firenze che il recupero dei beni di famiglia. Il Palazzo Medici in quegli anni sarà abitato da Lorenzo di Piero, che nel 1515 diventò Capitano Generale della Repubblica Fiorentina, e da sua madre Alfonsina Orsini.


    Lorenzo si sposerà nel 1518 con Madeleine de la Tour d’Auvergne e, l’anno dopo, nel Palazzo Medici nascerà la loro figlia, Caterina de’ Medici, che diverrà la prima e più famosa regina di Francia di casa Medici.


    Dopo la prematura morte di Lorenzo duca di Urbino avvenuta nel 1519, il suo ruolo politico passò al cugino di suo padre, quel Giulio Zanobi de’ Medici figlio naturale di Giuliano de’ Medici, fratello di Lorenzo il Magnifico morto nell’aprile del 1478, nella Congiura de’ Pazzi.


    Giulio era già cardinale e quattro anni dopo ascese al soglio pontificio con il nome di Clemente VII, pertanto, nel 1523 affidò la reggenza della città al cardinale Silvio Passerini, sua persona di fiducia cui venne delegato il compito di seguire le vicende politiche e amministrative di Firenze.


    Passerini si trasferì quindi nel Palazzo Medici, dove vivevano anche i due più giovani discendenti della famiglia, Ippolito de’ Medici e Alessandro “il moro” de’ Medici. Appena quattro anni dopo tuttavia, anche loro dovranno lasciare Firenze, a conseguenza di una nuova rivolta antimedicea scaturita dal Sacco di Roma.


    Tre anni dopo, nel 1530, i Medici rientreranno definitivamente a Firenze dopo l’assedio di Carlo V, potentissimo imperatore del Sacro Romano Impero che consegnò la città ad Alessandro de’ Medici, nominandolo dapprima Signore di Firenze e poi, nel 1532, duca della Repubblica Fiorentina.


    Alessandro risiedeva a Palazzo Medici e nel 1536 ebbe come ospite nell’appartamento al piano terra della dimora di famiglia proprio l’imperatore Carlo V, la cui figlia, Margherita d’Austria, sposò quell’anno.


    Appena un anno dopo le nozze, Alessandro de’ Medici venne assassinato da un cugino alla lontana, Lorenzino o Lorenzaccio de’ Medici, appartenente al ramo cadetto della famiglia, che lo fece accoltellare a tradimento nel vecchio palazzetto dei Medici, non lontano dal palazzo di Cosimo il Vecchio.


    Alla morte di Alessandro, il titolo di duca della Repubblica Fiorentina passò a Cosimo de’ Medici, che, a partire dal 1537 prese il nome di Cosimo I trasferendosi a Palazzo Medici. Egli era figlio di Giovanni delle Bande Nere, del ramo cadetto della famiglia, e Maria Salviati, figlia della primogenita di Lorenzo il Magnifico, Lucrezia de’ Medici: era quindi l’anello di congiunzione dei due rami familiari. Nel 1539 Cosimo I si sposò con Eleonora di Toledo, figlia del viceré di Napoli, festeggiando sontuosamente le nozze proprio a Palazzo Medici, e inaugurando la grande dinastia dei granduchi medicei.


    L’anno successivo alle nozze, il 15 maggio 1540, Palazzo Medici cessò definitivamente di essere la dimora principale della famiglia, poiché Cosimo I decise di trasferire la residenza nel palazzo di governo, che oggi chiamiamo Palazzo Vecchio. Tuttavia il palazzo continuò a servire alle necessità della corte medicea, ospitando a varie riprese membri cadetti della famiglia, parenti in visita, funzionari granducali, ospiti illustri e artisti di corte che continuarono ad abitarla fino alla fine degli anni ’50 del Seicento.


    Il 28 marzo 1659 il granduca Ferdinando II vendette il palazzo e altri tre fabbricati adiacenti al marchese Gabriello Riccardi, maggiordomo maggiore della corte, per la cifra di 40.000 scudi.


    Dalla famiglia Riccardi, soprattutto nella figura di Francesco, nipote di Gabriello, il palazzo fu ampliato, esteso lungo via Larga di ulteriori sette finestre oltre alle dieci già esistenti, rispettando per le aggiunte lo stile della facciata rinascimentale, alla quale la nuova si articolava perfettamente, senza soluzione di continuità. Gli spazi interni che venivano creati, tuttavia, furono adeguati al nuovo gusto, e, invece che austeri come i vecchi, si fecero sempre più sfarzosi.


    I lavori durarono molto a lungo, sessant’anni circa in tutto, e furono diretti dapprima da Ferdinando Tacca, poi da Pier Maria Baldi, che tra il 1670 e il 1685 si occupò della nuova facciata, e infine da Giovan Battista Foggini, che la portò a termine.


    Attraverso le alterne vicende della famiglia, i Riccardi continuarono a possedere il grande palazzo per tutto il XVIII secolo fino alla sua alienazione al Demanio, avvenuta nel 1810.


    Nel 1814 l’edificio venne acquistato dal Regio Governo lorenese per 49.600 scudi.


    Da questa data il palazzo venne riadattato per contenere i nuovi uffici amministrativi, tra i quali il Catasto, le Accademie della Crusca e dei Georgofili, la soprintendenza al Corpo degli Ingegneri, la Cassa generale di Risparmio e la Guardia Nazionale.


    Al tempo di Firenze capitale, tra il 1865 e il 1871, il palazzo fu sede del ministero degli Interni, della questura e della stazione telegrafica, mentre pochi anni dopo, nel 1874 l’edificio fu acquistato dalla provincia di Firenze che, oltre ai propri uffici, ci fece sistemare l’appartamento del prefetto.


    Nel palazzo hanno oggi sede, oltre agli uffici della provincia di Firenze, il museo mediceo, la biblioteca Moreniana e la prefettura. Al suo interno il palazzo ha contenuto, e contiene tuttora, diversi grandi tesori. Tra tutti, la “Cappella dei Magi” e la “Sala Luca Giordano” risaltano in particolar modo.


    La Cappella dei Magi è uno dei luoghi più belli e preziosi dell’intero edificio, un piccolo scrigno di rara bellezza e sfarzo all’interno di un palazzo altresì piuttosto severo.


    Papa Martino V nel 1422 aveva concesso a Cosimo il Vecchio e a sua moglie Contessina de’ Bardi il privilegio di avere un altare privato per la liturgia all’interno della loro dimora, da utilizzare come luogo di preghiera e ritiro. Fu così che, tra il 1449 e il 1459, Michelozzo realizzò nel piano nobile dell’edificio questo minuscolo ambiente quadrato con scarsella sopraelevata.


    La decorazione dell’ambiente era molto ricca. Il soffitto ligneo è finemente intagliato, dorato e dipinto a colori vivaci e presenta quattro cassettoni con rosoni nell’aula, mentre nella scarsella non mancano i simboli dei Medici e il monogramma di San Bernardino. Il pavimento, ugualmente ricco, è stato realizzato in marmi policromi commessi, con utilizzo copioso di marmo apuano ma anche di porfido rosso antico e porfido verde antico, entrambi molto preziosi e rari, provenienti rispettivamente dall’Egitto e dalla Grecia.


    Solo successivamente, tra il 1459 e il 1460, le pareti di questo ambiente verranno affrescate per volere di Piero il Gottoso – il tema che si seguirà sarà quello della “Cavalcata dei Magi” –, che incaricherà per questo il pittore fiorentino Benozzo Gozzoli. Il ciclo d’affreschi che fu realizzato diverrà una delle opere pittoriche fondamentali del Rinascimento fiorentino anche perché ritrae tre fatti di grande rilevanza storica accaduti a Firenze nel Quattrocento, cioè il Concilio di Firenze del 1439, in cui la chiesa d’oriente incontrò la chiesa d’occidente per far fronte alla crescente minaccia turca, l’arrivo a Firenze di papa Pio II Piccolomini nel 1459 per promuovere una nuova crociata contro i turchi, e la celebrazione della Confraternita dei Magi che veniva ospitata nella chiesa di San Marco, la quale fu fatta ricostruire proprio da Cosimo il Vecchio. Nel ciclo d’affreschi compaiono i membri della famiglia Medici come Cosimo il Vecchio, a dorso di una mula, suo figlio e committente dell’affresco Piero il Gottoso, a dorso di un cavallo, e i suoi figli Giuliano e Lorenzo il Magnifico, le tre figlie Maria, Bianca, Nannina e anche il figlio illegittimo di Cosimo il Vecchio, Carlo de’ Medici. Vi sono, però, anche gli altri illustri personaggi legati agli eventi di cui sopra: ad esempio Giuseppe, Patriarca di Costantinopoli, sarebbe stato rappresentato nella figura del re Mago Melchiorre, mentre il volto di Giovanni VIII Paleologo, imperatore di Bisanzio, sarebbe stato rappresentato nella figura di Baldassarre. Si riconoscono anche i volti di papa Pio II Piccolomini, Sigismondo Pandolfo Malatesta, signore di Rimini, Galeazzo Maria Sforza, primogenito del duca di Milano, e altri celebri personaggi legati alla famiglia Medici come Marsilio Ficino, i fratelli Pulci e lo stesso pittore Benozzo Gozzoli, portante un cappello rosso con la scritta OPUS BENOTII D.


    L’altro tesoro interno del palazzo è la “Sala Luca Giordano”, anche detta la “Galleria”. Questo ambiente venne edificato, assieme alla “Biblioteca Riccardiana”, fra il 1670 e il 1677 su progetto dell’architetto Pier Maria Baldi, e poi di Giovanni Battista Foggini, su commissione dei Riccardi, i quali volevano, nelle nuove estensioni del palazzo, degli ambienti di rappresentanza degni di una famiglia aristocratica del Seicento, in linea con lo stile architettonico barocco dell’epoca. Fu Francesco Riccardi a volere la volta della Galleria come uno sfondato architettonico, in base a una invenzione di Alessandro Segni, suo precettore. La meravigliosa decorazione con vista dal sotto in su di un cielo chiaro in azzurro oltremarino affollato di personaggi sospesi in aria si deve al grande artista napoletano Luca Giordano, che ci lavorerà già dal 1682 e poi, definitivamente, dal 1685 fino al suo rientro a Napoli. La decorazione è concepita come una composizione illusionistica continua, ed è resa in modo spettacolare nonostante l’assenza di scenografie architettoniche. Nella decorazione sono narrati vari miti e sono riportate le virtù cardinali, ma la parte cruciale è il culmine in cui è ritratta l’Apoteosi dei Medici, ai quali i Riccardi erano immensamente riconoscenti. La narrazione allegorica circostante attinge a piene mani sia dai miti classici sia dalla dottrina cristiana. Nelle pareti della sala, ricche di stucchi dorati, sono presenti, tra le altre cose, quattro grandi specchi dipinti con temi naturalistici. Bartolomeo Bimbi vi realizzerà la pittura di piante, fiori e frutti, mentre Pandolfo Reschi realizzerà la pittura di animali ed erbe palustri, non mancando però neanche i classici putti, dipinti da Anton Domenico Gabbiani. Luca Giordano interverrà poi anche sulle sale della adiacente Biblioteca Riccardiana, nella quale sono conservati numerosi manoscritti.


    Casa natale di Collodi, via Taddea, 21


    Partendo dal Palazzo Medici Riccardi imbocchiamo via de’ Gori e appena fatto capolino in piazza di San Lorenzo svoltiamo a destra in via de’ Ginori. Dopo averla percorso tutta e aver girato al primo incrocio sulla sinistra, ci ritroviamo ora su via Taddea, al numero civico 21. Siamo adesso in una zona della città dal carattere spiccatamente popolare, situata nei pressi del mercato di San Lorenzo. Quello che abbiamo alle nostre spalle è l’enorme complesso dell’ex convento di Sant’Orsola, un grande edificio storico che è stato in passato anche la manifattura tabacchi di Firenze e che in epoche più recenti una vera vergogna per la città gigliata a causa dello stato di completo abbandono in cui versava. Fortunatamente, dal 28 gennaio 2020, il complesso ha trovato una nuova destinazione e nuovi fondi per la sua onerosissima ristrutturazione, di cui si è fatta carico una società francese per 30 milioni di euro. La ristrutturazione è cominciata subito, iniziando proprio dal lato di via Taddea.


    Guardando, invece, davanti a noi possiamo notare un aspetto tipico di alcune stradine del centro più popolare di Firenze, una schiera di vecchi palazzetti dall’aspetto semplice e disadorno, edifici modesti, umili ma dignitosi, alti tre o quattro piani e con facciate tipicamente strette, quasi sempre con due finestre per piano. Il palazzetto del civico 21 ha quattro piani dei quali quello a terra è l’unico a non essere abitato, dato che il suo spazio è diviso tra l’ingresso con le scale e la bottega/garage, altro aspetto comune a molti piccoli edifici residenziali del centro fiorentino.


    Questo è l’edificio dove si trova l’appartamento che ha dato i natali a Carlo Lorenzini, noto al mondo come Collodi.


    Collodi è universalmente conosciuto per essere stato il geniale inventore di Pinocchio, un personaggio di fantasia le cui avventure sono diventate un best-seller diffuso in tutto il mondo. Carlo Lorenzini nacque in questa casa il 24 novembre 1826 da Domenico Lorenzini e da Angiolina Orzali. Angiolina nacque a Veneri, luogo che adesso è una frazione del paese di Collodi, ed era figlia del fattore dei marchesi Garzoni Venturi. Benché diplomata come maestra elementare, lavorò dapprima come cameriera per l’illustre casato toscano dei Garzoni Venturi – la cui tenuta a Collodi rimarrà uno dei ricordi più cari del piccolo Carlo – e in seguito come cameriera e sarta al servizio del marchese Carlo Leopoldo Ginori Lisci di Firenze. Il padre di Carlo Collodi, Domenico Lorenzini, era invece di più umili origini. Debole di carattere e fragile di salute, lavorava come cuoco presso gli stessi marchesi Ginori Lisci.


    Domenico e Angiolina ebbero altri nove figli oltre al primogenito Carlo, ma purtroppo sei di questi morirono in tenera età. Carlo frequentò le scuole elementari a Collodi, affidato a una zia. Malgrado il suo carattere vivace, inquieto e propenso all’insubordinazione, egli venne avviato agli studi ecclesiastici presso il Seminario di Val d’Elsa e poi presso i Padri Scolopi di Firenze, cui poté accedere proprio grazie all’intervento della famiglia Ginori. Dopo aver interrotto gli studi, Carlo diventò commesso alla libreria Piatti di Firenze, ottenendo una dispensa ecclesiastica per poter accedere ai libri messi all’indice.


    Uno dei quattro fratelli sopravvissuti di Carlo, Paolo, divenne amministratore della fabbrica Ginori nell’omonimo palazzo di via Rondinelli. Da quando egli assunse questo ruolo dirigenziale, la famiglia poté finalmente raggiungere un po’ di serenità e di agiatezza, così che Carlo poté iniziare la sua carriera di impiegato e di giornalista.


    Egli pubblicò il suo primo articolo per la rivista «L’Italia musicale», dedicato all’arpa, divenendo presto una firma rinomata. Nel 1848 Carlo Lorenzini si impegnò anche patriotticamente partecipando alle rivolte risorgimentali del 1848-49, stimolato dalle idee mazziniane. Egli combatté nella battaglia di Curtatone e Montanara, insieme al fratello Paolo e a Giulio Piatti, il proprietario della libreria in cui era commesso.


    Tornato a Firenze, negli anni ’50 il Lorenzini, uomo d’ingegno versatile, creativo e spiritoso, fondò l’allora diffusissimo periodico di satira politica «Il Lampione» che si prefiggeva di «far lume a chi brancolava nelle tenebre». Con la restaurazione del granducato di Leopoldo II d’Asburgo-Lorena, «Il Lampione» dovette chiudere i battenti per riaprire poi undici anni dopo. Nella sua attività di giornalista Collodi descrisse la realtà toscana cogliendone i lati spiritosi e bizzarri, fatta di intrighi e storielle da caffè per mezzo di fulminanti invenzioni linguistiche. Tutto materiale che poi confluirà nel suo capolavoro, l’intramontabile Le avventure di Pinocchio.


    Collaborò anche con altri giornali, lavorando con Ippolito Nievo stesso nel periodico culturale «L’Arte», e fondando poi nel 1853 «Scaramuccia», che divenne una delle più lette e apprezzate riviste di critica teatrale.


    Frequentando il Caffè Michelangelo, assieme agli esponenti maggiori del movimento macchiaiolo, Carlo Lorenzini condusse una battaglia contro la pittura accademica, appoggiando le posizioni di questi ultimi artisti.


    Stimolato dalle esperienze come giornalista, Carlo cominciò a scrivere intensamente, esercitando la sua capacità di dar vita, per mezzo della sua poetica, alle novità della vita contemporanea.


    Nel 1856, scrivendo per il foglio umoristico fiorentino «La Lente», Lorenzini assunse per la prima volta il nom de plume di Collodi, che lo rese famoso poi in tutto il mondo, e nello stesso anno scrisse i suoi primi racconti: Gli amici di casa e Un romanzo in vapore, in occasione dell’inaugurazione della ferrovia Leopolda, romanzo in cui l’autore fu tra i primi a evidenziare l’innovazione tecnologica apportata della ferrovia. Collodi si arruolò anche nella Seconda guerra di indipendenza e, tornato in città, divenne censore teatrale. Inoltre, su invito del ministero della Pubblica istruzione, entrò a far parte della redazione di un dizionario di lingua parlata, il Novo vocabolario della lingua italiana secondo l’uso di Firenze. L’editore Felice Paggi gli affidò delle traduzioni dal francese di un corpus di fiabe di Perrault e di altri autori di letteratura per l’infanzia, che Collodi riunì e ne fece la curatela nella raccolta I racconti delle fate. Nel 1861, su richiesta del fratello Paolo, Collodi pubblicò un opuscolo sulla manifattura delle porcellane Ginori di Doccia, in occasione dell’Esposizione internazionale che quell’anno si tenne a Firenze.


    Nel 1870 lo scrittore pubblicò nel periodico «Giornale per Bambini», la fiaba Giannettino, poi Minuzzolo e infine, il 7 luglio 1880, sullo stesso periodico, uscì la prima puntata de Le avventure di Pinocchio con il titolo Storia di un burattino. L’opera era narrata utilizzando un toscano “vivo” e un registro ironico e molto scherzoso. L’ironia di Collodi fu davvero rivoluzionaria e innovativa poiché fu capace di stravolgere la classica struttura delle fiabe, che fino ad allora erano incentrate sul trionfo dell’eroe sui cattivi. Collodi fece il contrario, in Pinocchio celebrò invece l’antieroe per antonomasia, protagonista del racconto pieno di umanissimi difetti, debolezze e vizi, un umile ciocco di legno che desiderava soltanto diventare un bambino e la cui trasformazione fu tutt’altro che lineare e semplice, andando incontro a mille disavventure e peripezie, mille tentazioni e cadute ma anche fondamentali evoluzioni e successi dal carattere decisamente educativo. Il filosofo, letterato e politico Benedetto Croce, asserì giustamente che «il legno, in cui è intagliato Pinocchio, è l’umanità», volendo con questo dire che questo racconto è proprio una metafora della condizione umana stessa, espressa però con il messaggio che l’impegno e il sacrificio vengono alla fine sempre premiati, e che anche il più misero degli esseri può conquistarsi un gradino più alto nella scala sociale. Ne Le avventure di Pinocchio presero vita non solo il celebre burattino, ma anche tutta una serie di personaggi significativi come Geppetto, la Fata Turchina, Mangiafuoco, Lucignolo, il Gatto e la Volpe, Melampo e il Grillo Parlante, archetipi morali che la penna fatata di Carlo Lorenzini seppe descrivere in modo talmente ironico e sagace da renderli immortali.


    Nel 1883 Collodi divenne direttore del «Giornale dei Bambini» e poté dunque raccogliere le avventure del suo burattino, illustrate da Enrico Mazzanti, in un libro diventato in breve tempo un successo di fama mondiale, una vera e propria opera immortale che è ancora fra i libri più venduti al mondo e il secondo più tradotto dopo la Bibbia. Le Avventure di Pinocchio è una pubblicazione il cui segreto di eterna giovinezza e di, potremmo dire, ubiquità sta nel fatto che è giocato su valori semplici e universali che travalicano il tempo e lo spazio. Le prime copie furono esposte proprio a Firenze, nella vetrina del libraio-editore Paggi in via del Proconsolo.


    Nel 1890, dopo aver compiuto sessantaquattro anni, Collodi morì per un aneurisma e da allora il suo corpo riposa nel cimitero delle Porte Sante a San Miniato.


    Non tutti sanno che Paolo Lorenzini, figlio di Ippolito Lorenzini che era il fratello di Carlo, continuò la passione letteraria infusagli dallo zio e, sotto il nome di “Collodi nipote”, pubblicò Sussi e Biribissi e, nel 1932, divenne il primo direttore di «Topolino», poi dello «Avventuroso» e fu un prolifico scrittore per ragazzi.


    Casa dell’Architetto Giuseppe Poggi, via Guelfa, 5


    Ripercorriamo a ritroso via Taddea e svoltiamo al primo incrocio a sinistra. Percorriamo per intero via Sant’Orsola e svoltiamo a destra in via Guelfa. Passeggiamo ora lungo tutto questa via fino a raggiungere il numero civico 5. Ci troviamo di fronte a un bell’edificio con la facciata articolata su quattro piani, caratterizzata da un disegno che guarda chiaramente alla tradizione architettonica cinque-seicentesca, anche se il palazzo è stato costruito ex novo negli anni di Firenze capitale come intervento di riconfigurazione di più antiche e piccole case esistenti già in questo stesso luogo. Il pianterreno dell’edificio in facciata è ricoperto da un falso, ma elegante, bugnato piano e vi si aprono, in modo simmetrico, tre portali uguali e due finestre con inferriate. Dei portali il centrale e quello alla nostra sinistra conducono a esercizi commerciali, mentre quello a destra conduce alle scale del palazzo. I tre piani superiori contano ciascuno cinque finestre rettangolari in facciata, impostate sulle cornici marcapiano e incorniciate da finte bugne piane, e sopra al terzo piano aggetta una gronda in legno molto sporgente. Nel pianterreno, accanto al portale di sinistra si trova la targa dedicata al personaggio più illustre che abbia mai abitato in questa casa: Giuseppe Poggi, architetto e ingegnere, artefice indiscusso del rinnovamento urbanistico della città gigliata nel periodo di Firenze capitale, colui che, dai tempi di Giorgio Vasari e di Bernardo Buontalenti, ha maggiormente influenzato e modificato il volto della città gigliata. La lapide è stata posta in questa posizione dal comune di Firenze nel 1911, a dieci anni dalla morte del Poggi stesso. L’edificio, prima dell’arrivo di Giuseppe Poggi, era stato di proprietà di un certo Carlo Luzzati che aveva già fatto, nei decenni precedenti al subentro dell’architetto come proprietario del fabbricato, diversi importanti lavori di ristrutturazione. Nel 1865, infine, il palazzo era stato acquistato da Giuseppe Poggi con l’intento di farne la propria abitazione e collocarvi il suo studio, nel quale avrebbe definito i molti lavori legati all’ingrandimento della città negli anni di Firenze capitale. Entro l’anno dell’acquisto Poggi operò varie migliorie all’edificio, ampliandone l’androne, ricostruendo le scale, ristrutturando il piano terra e ridisegnandone il piccolo giardino interno. Contemporaneamente, Annibale Gatti decorò alcuni ambienti, tra i quali la sala da pranzo, dove ancora è presente un affresco con l’allegoria dell’Italia che spezza le catene, celebrativo dell’unità d’Italia e datato al 1866.


    Giuseppe Poggi nacque nel 1811 da Anna Mazzoni e Giovan Pietro Poggi. La famiglia d’origine era caratterizzata da grande spessore culturale, e i suoi membri erano da sempre dediti alle attività giuridico-economiche. Il padre, noto uomo di legge, era magistrato nel Supremo Consiglio di giustizia civile, il fratello maggiore di Giuseppe, Girolamo Poggi, auditore nel Magistrato Supremo, mentre il fratello minore, Enrico, era ministro di Grazie e Giustizia nel governo promissorio toscano del 1859-60, e in seguito nominato senatore del Regno d’Italia e giudice della Corte di Cassazione.


    Giuseppe studiò nelle Scuole Pie fiorentine, dagli scolopi, dove eccelleva in particolare nell’ambito delle materie scientifiche. Fu poi indirizzato, vista la abilità nel disegno e nelle materie tecniche, alla professione di architetto e ingegnere.


    Il giovane Poggi entrò poi in contatto con la scuola neoclassica toscana, affidandosi per i suoi studi agli insegnamenti del suo maestro, l’architetto Bartolomeo Silvestri. In questo ambiente ricco d’ispirazione egli studierà approfonditamente autori come il Vignola, interessandosi anche all’architettura cinquecentesca, soprattutto quella del Palazzo Pandolfini, progettato da Raffaello Sanzio, e quella della Biblioteca Laurenziana di Michelangelo. Riferimenti assoluti per il futuro architetto di Firenze capitale furono poi anche le opere di Gaspero Maria Poletti, architetto granducale e professore all’Accademia, e del suo allievo, Pasquale Poccianti, del quale Giuseppe Poggi sposò successivamente la figlia Fulvia.


    I primi lavori che Poggi svolse furono quelli legati all’ambito legale come perito ingegnere grazie alle amicizie del padre. Successivamente, cominciò a lavorare come privato per le personalità più in vista di Firenze.


    Giuseppe ricevette molte commissioni dalla nascente borghesia ottocentesca per la creazione, la ristrutturazione e l’ammodernamento di ville, palazzi e giardini (Villa Favard, Palazzo Gondi, Palazzo della Gherardesca e altri), dove operava in sodalizio con pittori come Annibale Gatti.


    Nel 1845, come era uso fare all’epoca, all’età di trentaquattro anni, Giuseppe intraprese un Grand Tour in giro per l’Europa. Durante questa esperienza egli visitò Parigi, dove rimase affascinato dai boulevard, ma anche Londra, dove restò folgorato dalle opere urbanistiche di John Nash. L’incontro con i nuovi modelli architettonico-urbanistici francesi e inglesi finì con l’ampliare notevolmente il suo orizzonte culturale e professionale, ispirato come fu dalle soluzioni urbanistiche che poté vedere nel suo viaggio per l’Europa.


    Con il fratello minore Enrico, Giuseppe condivideva gli stessi ideali di liberismo democratico, e mentre questi si impegnava sul piano politico, il neoarchitetto si arruolò come volontario nel corpo del Genio nella Prima guerra d’indipendenza del 1848.


    Due anni dopo, nel 1850 Giuseppe sposò Fulvia Poccianti, figlia del famoso architetto neoclassico dell’epoca napoleonica e della restaurazione lorenese, Pasquale Poccianti, originario di Bibbiena in provincia di Arezzo.


    Giuseppe Poggi ammirava moltissimo lo stile architettonico del suocero, e sotto il suo influsso riuscì a coniugare in modo equilibrato e armonioso lo stile neorinascimentale, che legava bene con gli edifici più antichi già presenti in città, e il gusto architettonico dell’epoca.


    Negli anni a seguire Poggi raggiunse l’apice del suo successo e divenne a tutti gli effetti l’architetto di fiducia dell’aristocrazia fiorentina. Dal 1855 si affiliò all’Accademia dei Georgofili, dove promosse leggi per la conservazione dei beni artistici e architettonici.


    Nel 1865 Firenze divenne capitale del Regno d’Italia e nello stesso anno Giuseppe Poggi ricevette dal comune il suo incarico più importante, quello che segnò la sua massima affermazione come ingegnere in ambito pubblico e lo assorbì così tanto da fargli abbandonare la professione privata e gli impegni accademici: la progettazione e la realizzazione – con grande urgenza – di un nuovo assetto urbanistico della città, che si confacesse con la praticità e la modernità richiesta a una capitale di uno stato, senza però andare per questo a intaccare quella che era la secolare storia di Firenze. Questo rinnovamento doveva servire ad ampliare la città oltre le sue vecchie mura, creando nuovi quartieri atti a contenere il flusso dei nuovi arrivi da Torino, dove la prima capitale d’Italia era sorta. Fu così che iniziò il cosiddetto “Risanamento”, un periodo che durò a lungo, anche ben oltre il tempo in cui Firenze era stata la capitale d’Italia.


    Su progetto di Poggi furono abbattute le mura trecentesche cittadine, risparmiandone però le belle porte d’accesso, per far posto ai nuovi viali di circonvallazione, eleganti e alberati, chiaramente ispirati ai “Boulevard” parigini, i quali vennero creati come un vero itinerario monumentale. I viali isolarono il “cimitero degli inglesi”, luogo di sepoltura istituito anni prima dalla Chiesa Evangelica Riformata Svizzera ma aperto a tutti i protestanti e agli anglicani, trasformandolo così in una romantica isola ovale e collinosa, circondata dai cipressi, in un insieme così suggestivo da emozionare scrittori e pittori del romanticismo, come Arnold Böcklin, che vi si ispirò per il suo celeberrimo capolavoro, L’isola dei morti. Altri luoghi d’interesse lungo i viali di circonvallazione del “di qua d’Arno” sono piazza della Libertà, uno spazio grande e rettangolare, impreziosito da alberi ad alto fusto e da due monumenti: la antica porta a San Gallo e l’arco trionfale del granduca Francesco Stefano di Lorena; e Piazzale Beccaria, cerchio perfetto in stile neoclassico che fa da cornice all’antico varco cittadino di Porta alla Croce. Dei viali cittadini però il vero gioiello realizzato con particolare cura e interesse da Giuseppe Poggi è il Viale dei Colli, posto in oltrarno, e pensato da lui come una passeggiata panoramica in mezzo al verde, con meravigliosi scorci sulla città antica, nonché asse principale di una nuova zona residenziale extra-lusso pensata per le classi più abbienti, contenente le più belle ville e villini che vennero costruiti a Firenze, con ampi giardini e con un panorama strepitoso sulla città storica. Questo tratto d’oltrarno comprende anche il più grande capolavoro, per bellezza e spettacolarità, mai realizzato da questo grandissimo architetto, che è il belvedere di piazzale Michelangelo.


    Ma l’attività di Giuseppe Poggi non si arrestò qui, infatti l’architetto realizzò anche altre belle piazze cittadine come piazza D’Azeglio, contraddistinta dal raffinato gusto inglese.


    Lo sforzo maggiore sostenuto da Poggi fu con tutta probabilità la creazione dei Lungarni, un’opera in cui mise in atto alcune strutture difensive contro le piene del fiume, cioè le spallette, veri muraglioni di mattoni che ne seguono il percorso cittadino e che si estendono in altezza dagli argini dell’Arno fino a oltre il livello delle vie cittadine. Questo intervento, fra l’altro, rese le rive dell’Arno, prima considerate luogo di scarso interesse, se non proprio malsano, una zona ambita dalla borghesia per la realizzazione di nuovi villini e palazzi.


    Altro grande intervento per il risanamento della città, che finalmente consentiva il drenaggio delle acque reflue e garantiva l’igiene dei nuovi quartieri, fu la realizzazione del nuovo Emissario Settentrionale, rete fognaria che attraversava tutta la città.


    Per l’edificazione dei nuovi quartieri cittadini, Poggi cercò di utilizzare un linguaggio architettonico nazionale, motivo per cui cercò di trarre ispirazione dallo studio delle opere di Palladio, di Sansovino e dei Sangallo. Nel piano regolatore dell’ampliamento di Firenze la ricerca di Poggi per un’architettura nazionale si coniugò a quella di un’immagine e un linguaggio europeo, per il quale indubbiamente tornarono utili le lezioni apprese a Londra e Parigi.


    Per il nuovo sistema del verde urbano da lui ideato per la neo-capitale, Poggi si avvalse dell’aiuto del tecnico giardiniere Angiolo Pucci.


    Poggi in seguito fu chiamato in tutto il Regno sia per conferenze che per la progettazione di piani regolatori e di nuovi quartieri in città come Genova e Sanremo. Fra il 1880 e il 1900 raccolse le carte di tutti i suoi lavori privati in un volume, dedicandosi a scrivere le sue memorie, pubblicate postume dai suoi nipoti nel 1909. Giuseppe si spense nel 1901 ed è sepolto nel Cimitero di Trespiano in Firenze.


    
      
        



        



        



        



        7 AA.VV., Palazzo Strozzi – cinque secoli di arte e cultura, a cura di Giorgio Bonsanti, Nardini Editore, Firenze 2005

      


      
        8 P. Bargellini, I Palazzi Fiorentini – Quartiere di San Giovanni, schede dei palazzi a cura di Marcello Jacorossi, Comitato per l’Estetica Cittadina, Firenze 1972

      

    

  





  
    DIQUADDARNO – A EST DEL FIUME MUGNONE


    Casa-studio di Galileo Chini, via del Ghirlandaio, 52-56


    A giudicare dall’attuale aspetto di questo palazzo vi starete sicuramente domandando per quale motivo si possa fare così tanta strada dal centro cittadino per vedere un edificio che all’apparenza non ha nulla di particolare. In realtà questa facciata rappresenta soltanto la pallida ombra di ciò che fu all’inizio del ventesimo secolo. L’edificio che la accoglie fu realizzato nel 1909, su progetto di Ugo Giusti, mentre, nel 1914, la facciata fu affrescata da Galileo Chini, il proprietario stesso del palazzo, con una decorazione di cui oggi restano purtroppo solo delle pallide tracce, così evanescenti da non permettere più neanche una lettura per sommi capi dell’opera. Di quell’epoca rimangono ancora chiaramente visibili in facciata le modanature, i mascheroni e il grande rilievo in marmo sotto l’affresco. Anche l’interno conserva preziose testimonianze del periodo in cui questa fu la casa di Galileo Chini: in particolare i soffitti decorati a maschere e animali esotici, i pannelli alle pareti decorati con scene mitologiche in ceramica e pittura e i bellissimi pavimenti.


    Galileo Chini è stato un eclettico e visionario artista, pittore e ceramista, uno tra i primi pionieri a introdurre l’Art Nouveau nella tradizione artistica italiana, e una figura davvero singolare nel panorama dell’arte italiana tra l’Ottocento e il Novecento.


    Egli nacque nel centro di Firenze, in via delle Terme, da Aristea Bastiani ed Elio Chini, con il nome di battesimo Galileo Andrea Maria Chini. A soli undici anni restò orfano di padre e fu preso sotto l’ala protettiva dello zio Dario Chini, affermato restauratore di affreschi e decoratore. Quando lo zio Dario e lo zio Leto furono incaricati di andare in Umbria a decorare con pitture neogotiche il castello del principe Giulio Torlonia a Serra Brunamonti, vicino a Gubbio, portarono con sé anche Galileo, approfittando di questa occasione per fare apprendere al nipote, mentre egli aiutava gli zii, un mestiere per il quale lui era già portato. E queste doti erano davvero molto evidenti: Galileo passava il suo tempo libero a disegnare cavalli sui muri utilizzando del semplice carbone, che lui poi sfumava con i polpastrelli, per ottenere il chiaroscuro, fino a farli spellare e sanguinare sul ruvido intonaco. Di ritorno a Firenze dall’Umbria lo zio Dario iscrisse Galileo alla Scuola Professionale di Arti Decorative e Industriali di Santa Croce, dove frequentò i corsi di decorazione. Dopo solo un anno di corsi, Galileo iniziò a fare apprendistato nella stimata bottega dello zio. Nel 1889, Galileo partecipò ai lavori di restauro della chiesa di Santa Trinita, mentre in seguito, come testimoniano alcuni disegni acquerellati, collaborò con l’architetto Corinto Corinti per i rilievi della zona medievale del Mercato Vecchio. Nel 1894 Galileo Chini era già autonomo e capace di lavorare per conto proprio. Ricevette come primo incarico la decorazione della sala di rappresentanza di Palazzo Budini Gattai, dove realizzò un finto arazzo. Galileo, che già aveva avuto modo di farsi apprezzare come eccelso decoratore, venne quindi chiamato nel 1895 a Volterra per la decorazione della cappella dei conti Guidi e per creare gli stemmi nobiliari del Palazzo dei Priori. A Volterra Galileo fece la conoscenza di Carlo e Cesira Pescetti, ma soprattutto conobbe la nipote Elvira Pescetti, che nel 1899 diverrà sua moglie e che un anno dopo darà alla luce la loro primogenita Isotta, mentre il fratello Eros nacque l’anno successivo.


    Dal 1895 al 1897 Galileo frequentò saltuariamente la Scuola Libera di Nudo dell’Accademia di belle arti di Firenze, senza tuttavia conseguire alcun diploma poiché si considerava un autodidatta. Contemporaneamente, divenne anche socio del Circolo degli Artisti, dove conobbe Libero Andreotti, Telemaco Signorini, Plinio Nomellini e Giovanni Papini.


    Nel 1896, amareggiato per la cessione della Società Ceramica Ginori di Doccia, storica fabbrica di ceramiche fiorentina, all’industriale milanese Augusto Richard, con la creazione del marchio Richard Ginori, Galileo Chini fondò a Firenze, insieme a Giovanni Vannuzzi, Giovanni Montelatici, Vittorio Giunti, Vincenzo Giustiniani e Giuseppe Gatti Casazza, la manifattura “Arte della Ceramica”, che poi prese il nome di “Manifattura di Fontebuoni”. Molto simile al movimento Arts and Crafts britannico, quale simbolo della manifattura fiorentina venne scelto il frutto del melograno, che con i suoi tanti chicchi simboleggiava i vari artisti che lavoravano assieme a questo progetto.


    La manifattura fiorentina ebbe la sua prima sede proprio in due piccole stanze di questo stesso edificio di via del Ghirlandaio, dove si trovava la casa di Galileo.


    Nel 1897 il comune di San Miniato commissionò a Dario Chini, zio di Galileo, il restauro degli affreschi della Sala delle Sette Virtù, o del Consiglio Comunale. Tuttavia lo zio morì poco dopo, e l’incarico passò a Galileo che terminò i lavori entro il novembre del 1898.


    Nel 1898 la manifattura “Arte della Ceramica” si distinse per l’originalità e il gusto dei manufatti prodotti, ottenendo per questi meriti una medaglia d’oro alla Prima esposizione d’arte decorativa di Torino, superando anche fabbriche ben più note e antiche.


    Nel 1905 l’artista realizzò a Firenze le decorazioni e i restauri degli affreschi nella chiesa di Santa Maria Maggiore e una serie di affreschi per l’Hotel Cavour.


    La manifattura “Arte della Ceramica” dal 1906 si spostò a Borgo San Lorenzo, nel Mugello, e prese il nome di “Fornaci San Lorenzo”, aumentando la produzione di esemplari destinati ai rivestimenti edilizi. In quel periodo l’architetto Giovanni Michelazzi stava cercando con la sua architettura di contrastare in tutti i modi il dilagare dei pesanti modelli architettonici neo-rinascimentali introdotti da Giuseppe Poggi. In quest’ottica non poteva non nascere una collaborazione tra l’architetto dello stile Liberty fiorentino e Galileo Chini con le sue Fornaci di San Lorenzo.


    Chini espose alla Biennale di Venezia nel 1901, poi vi intervenne nel 1903 per delle decorazioni della volta della Sala della Toscana, mentre nel 1909, la commissione per la decorazione della Sala della Cupola della Biennale, gli affidò il compito di dipingerla. Galileo realizzò questa impresa in soli ventun giorni , suscitando l’ammirazione degli altri artisti per la bravura e l’originalità del decoro.


    Nel 1910, all’Esposizione internazionale di Bruxelles, Chini ricevette il Grand Prix per la decorazione del Padiglione Italiano.


    In questo periodo Chini realizzò anche, per lo stabilimento termale Tamerici di Montecatini, i progetti per le decorazioni interne; inoltre, per il Teatro Argentina di Roma disegnò le scenografie per il Sogno di una Notte di Mezza Estate di Shakespeare.


    Sempre in questi anni, la Confraternita della Misericordia dell’Antella gli assegnò un’importantissima committenza per la decorazione a ceramica e vetro del cimitero monumentale dell’Antella, dove alla fine dei suoi anni anch’egli fu sepolto.


    Nell’aprile 1911 Chini s’imbarcò a Genova sul piroscafo NDL Derfflinger con destino Bangkok, città nella quale era stato chiamato dal re del Siam, Rama V, per realizzare la magnifica decorazione interna del nuovo Palazzo del Trono Ananta Samakhom, appena costruito in cemento armato e marmo dagli architetti italiani Annibale Rigotti e Mario Tamagno. La Sala del Trono, decorata da Galileo, venne usata come prima sede del parlamento thailandese.


    Di ritorno a Firenze dalle lontane terre d’oriente, arricchito dalle suggestioni di quei luoghi esotici, Galileo tornò cambiato, con una più profonda affinità artistica per lo stile orientaleggiante dell’Art Nouveau. L’atmosfera esotica di un oriente così lontano ebbe un grande impatto sulle opere di Chini successive al suo viaggio.


    Nel 1914 la sua straordinaria arte decorativa fu nuovamente richiesta dai responsabili della Biennale di Venezia, stavolta per la decorazione del salone centrale delle Esposizioni. Egli eseguì una decorazione dal tema “La Primavera” ispirandosi al Liberty di Klimt, di influsso decisamente orientale, con la realizzazione di pannelli con decorazioni floreali dove si sovrappongono, in uno spazio bidimensionale, delle fanciulle con pepli.


    Nel 1915 l’artista ottenne la cattedra di Ornato all’Accademia di belle arti di Firenze ed ebbe come suoi allievi anche Ottone Rosai, Primo Conti e Marino Marini.


    Nello stesso anno collaborò con Giacomo Puccini nella realizzazione della scenografia per le opere Gianni Schicchi e Turandot.


    Nel 1923 e nel 1925 Chini si occupò dell’intero apparato decorativo di edifici termali di Salsomaggiore e poi di Montecatini Terme, decorò alberghi e villini in Versilia e divenne membro della commissione per il ripristino degli edifici della passeggiata di Viareggio, con lo scopo di riqualificare il territorio.


    Nel 1927 Galileo Chini ottenne la cattedra di architettura all’Università di Firenze.


    Il grandissimo artista si spense il 23 agosto 1956 proprio in questa sua casa-studio di Firenze e venne sepolto nel cimitero dell’Antella, da lui decorato, vicino all’amata figlioletta Isotta che era morta esattamente 10 anni prima di lui.


    Villa I Tatti, via di Vincigliata, 26, Fiesole


    Dalla casa-studio di Galileo Chini a Villa I Tatti la strada è molto lunga e per percorrerla è necessario senza dubbio un mezzo motorizzato che in circa 12 minuti ci permette di raggiungere la nostra meta.


    Ci troviamo adesso in una zona particolarmente pittoresca dei dintorni di Firenze, caratterizzata da importanti interventi di riqualificazione paesaggistica perpetrati da ricchi e colti anglosassoni giunti fin qui nella seconda metà dell’Ottocento inseguendo il mito della Firenze medievale e rinascimentale. Mi riferisco soprattutto a John Temple Leader, che poco sopra a questa villa aveva costruito il suo personale “feudo” neo-medievale di Vincigliata, rimodellato secondo lo stile del Gothic Revival, restituendogli così un’atmosfera del tutto particolare, che si rifaceva all’immagine che gli anglosassoni d’epoca romantica si erano costruiti riguardo all’aspetto che avrebbe dovuto possedere, secondo loro, Firenze e dintorni nel Medioevo e nel Rinascimento.


    Quella che possiamo ammirare in questo luogo, invece, è Villa I Tatti. Anticamente questa era una proprietà della famiglia degli Zati, ceduta in seguito, nel 1563, a Giulio d’Alessandro del Caccia e successivamente, nel 1603, a Porzia di Tommaso de’ Bardi, vedova di Niccolò di Francesco degli Alessandri, rimanendo ai suoi eredi fino al 1854, quando il conte Gaetanto Alessandri la cedette a John Temple Leader, l’eccentrico magnate inglese che stava per acquisire il castello di Vincigliata e aveva già preso possesso della villa di Maiano.


    Alla morte di John Temple Leader, avvenuta nel 1903, tutte le sue proprietà furono ereditate dal pronipote, Richard Luttrell Pilkington Bethell, terzo barone di Westbury.


    Nel 1900 il famoso critico e storico dell’arte statunitense Bernard Berenson e sua moglie Mary Whitall Smith presero in affitto Villa i Tatti da John Temple Leader e, in seguito, nel 1906 decisero di acquistarla dal suo nuovo proprietario, lord Westbury.


    Neanche Berenson riuscì, pertanto, a resistere al grande fascino che la Toscana, e in particolare Firenze, riusciva a suscitare nei raffinati cultori dell’arte italiana d’oltremanica e d’oltreoceano: egli divenne così il più illustre personaggio ad aver risieduto a Villa i Tatti e uno tra le più eminenti persone che abbiano vissuto nella città gigliata.


    Bernard Berenson era nato il 26 giugno 1865 in Lituania, a Butrimonys, nel Governatorato di Vil’na (Vilnius), in una famiglia ebrea. Il suo nome in origine era Bernhard Valvrojenski ma nel 1875 suo padre Albert emigrò con la famiglia a Boston, assumendo il cognome Berenson. Iscrittosi alla Boston University nel 1883, Bernard si distinse ben presto per il suo eccezionale talento e un anno dopo, nel 1884, fu ammesso all’Università di Harvard, dove poté proseguire i suoi studi linguistici specializzandosi nella letteratura e frequentando contemporaneamente il Museum of Fine Arts. Qui entrò in contatto con gli Studi di Storia del Rinascimento di Walter Pater, pubblicati pochi anni prima, e conobbe la filantropa Isabella Stewart Gardner.


    Grazie a una borsa di studio ottenuta a Harvard, durante il secondo semestre del 1887 Bernard si trasferì in Europa. In questa occasione visitò Parigi, Londra e Oxford, dove incontrò la sua futura moglie, Mary Whitall Smith. Grazie alla frequentazione di Mary, Bernard si allontanò progressivamente dai suoi precedenti studi, puramente letterari, fino ad approdare alle arti figurative. Ciò che lo interessava in modo particolare era lo studio e la conoscenza della pittura italiana, motivo per cui Bernard e Mary nel 1890 si trasferirono a Firenze.


    Dal loro arrivo a Firenze, i due intrapresero assieme una serie di viaggi attraverso la Toscana, l’Umbria, l’Emilia, le Marche e l’Italia settentrionale, e ciò che Bernard apprese durante queste esperienze costituì il fondamento delle sue straordinarie conoscenze della pittura nostrana.


    Durante le sue ricerche sulla pittura toscana, Bernard alloggiò nel monastero benedettino di Monte Oliveto Maggiore, dove nel febbraio del 1891 ricevette il sacramento del Battesimo, passo necessario per sposare successivamente Mary, che era di religione cattolica romana.


    Berenson a Firenze si fece ben presto la fama di fine conoscitore e di esperto in perizie di arte antica, scrivendo anche delle correzioni a cataloghi ufficiali di mostre di dipinti di collezioni private, dove non di rado smascherava numerosi dipinti falsi. Oramai era un dato di fatto: i suoi giudizi e le sue attribuzioni sull’arte italiana godevano a livello internazionale di vasto e incontestato credito.


    Nonostante Bernard Berenson fosse contrario all’idea di percepire commissioni in denaro dalla vendita di opere d’arte, una volta conclusisi i rapporti con l’università di Harvard, egli divenne il consulente nelle attribuzioni delle opere per famosi collezionisti e mercanti d’arte statunitensi tra i quali Isabella Stewart Gardner, John G. Johnson, la galleria d’arte Colnaghi, il mercante Joseph Duveen, Joseph Early Widener, Carl W. Hamilton e la ditta Wildenstein & Co.


    È pur vero che vale sempre il detto pecunia non olet. Tuttavia, occorre ricordare che le laute commissioni ricevute da questi facoltosi personaggi furono determinanti perché Berenson potesse continuare a coltivare la sua nobile passione di grande studioso dell’arte, e potesse lasciare ai posteri un immenso bagaglio di conoscenza sull’arte italiana. Infatti egli pubblicò dei volumi di grandissima importanza nel campo storico-artistico che all’epoca divennero dei veri best sellers, quali Florentine Painters of the Renaissance del 1896, The Central Italian Painters of the Renaissance del 1897 e Italian Pictures of the Renaissance, riedito nel 1932. Tuttavia, fu nel 1903 che venne pubblicato a Londra il suo lavoro di ricerca più sostanzioso, The Drawings of the Florentine Painters, Classified, Criticised, and the Studied as Documents in the History and Appreciation of Tuscan Art with a Copians Catalogue Raisonné, in due volumi.


    Il 29 dicembre del 1900 Bernard Berenson sposò Mary Whitall Smith con rito cattolico nella cappella di Villa I Tatti.


    La villa divenne la dimora stabile dei coniugi e rappresentò per il fior fiore dell’élite e per tutti gli studiosi italiani e stranieri di passaggio a Firenze una tappa obbligatoria per ammirare la ricchissima collezione d’arte e la straordinaria biblioteca di Bernard. La villa divenne anche uno dei più importanti centri di ritrovo della comunità anglosassone presente a Firenze nella prima metà del Novecento.


    Quando Bernard e Mary acquistarono Villa i Tatti, il fabbricato e i suoi giardini avevano subito un progressivo deterioramento. Ma a partire dal 1909 i coniugi fecero fare dei sostanziali lavori di restauro e ricostruzione dando l’incarico della progettazione e della trasformazione di villa e giardino all’architetto paesaggista Cecil Ross Pinsent e allo storico dell’architettura Geoffrey Scott, entrambi inglesi (anche se il primo era uruguayano di nascita).


    I due architetti erano approdati due anni prima a Firenze e qui avevano formato una società di progettazione di giardini e ristrutturazione degli edifici storici, nata soprattutto grazie alla conoscenza di Berenson. Quando il loro lavoro a Villa i Tatti fu terminato, il successo riscosso gli aprì la strada per altre importanti commissioni di progettazione di giardini nella città gigliata. Nel giardino di Villa i Tatti Cecil Pinsent applicò quello che era il suo cavallo di battaglia: il giardino all’italiana, utilizzando lo stile formale, delineando le aiuole con siepi geometriche di bosso potato ad arte, e organizzando lo spazio in terrazze collegate scenograficamente da scalinate e passaggi panoramici che si fondono alla perfezione con il paesaggio collinare circostante.


    Anche nel lungo periodo tra le due guerre, Villa I Tatti continuò a essere quel privilegiato salotto d’incontro noto in tutto il mondo che era stato fin dall’arrivo dei Berenson, quel luogo accogliente in cui l’élite si recava per discorrere amabilmente col suo fondatore e la sua compagna, entrambi animati da una cultura profondissima. Bernard, che in età matura era ormai universalmente riconosciuto come il più grande esperto al mondo dell’arte italiana, continuò fino alla sua morte a scrivere le sue opere. Inoltre, fu il primo personaggio eminente nell’ambiente storico-artistico ad apprezzare e sostenere l’arte post-impressionista di Cézanne e di Matisse, dando così un contributo inestimabile verso una corretta valutazione di questa esperienza dell’arte contemporanea.


    Nel 1936 Bernard Berenson lasciò in eredità alla Harvard University la sua villa, l’importante collezione di arte dei secoli XIV, XV, XVI, la biblioteca e la fototeca.


    Bernard Berenson morì a Villa I Tatti il 6 ottobre 1959, alla veneranda età di novantaquattro anni, e venne sepolto vicino a sua moglie, deceduta nel maggio del 1945, in quella stessa cappella di Villa I Tatti dove si erano sposati.


    Dopo la morte di Bernard Berenson, l’università di Harvard adibì Villa i Tatti a sede del suo Centro di Studi sul Rinascimento Italiano, “The Harvard Center for Italian Renaissance Studies”.

  





  
    DIQUADDARNO – A OVEST DEL FIUME MUGNONE


    Museo Stibbert, via Federico Stibbert, 26


    Siamo ora giunti, dopo una salita piuttosto impegnativa, dinnanzi a un museo alquanto singolare, sorto dalle collezioni di un eclettico personaggio di spicco a livello culturale nella Firenze di metà Ottocento, un aristocratico la cui dimora costituisce l’edificio stesso del museo.


    Si tratta di Frederick Stibbert, collezionista d’arte e imprenditore inglese che nacque a Firenze il 9 novembre 1838 e vi morì il 10 aprile 1906.


    La famiglia Stibbert era britannica, originaria del Norfolk, e molto facoltosa. Il padre Thomas era stato colonnello delle Coldstream Guards, mentre il nonno paterno Giles, invece, era stato generale comandante dell’esercito nella Compagnia delle Indie e governatore generale del Bengala, in India, nella seconda metà del Settecento, posizione privilegiatissima che aveva permesso alla famiglia di accumulare una ingente ricchezza che fu infine ereditata dal giovane Frederick Stibbert.


    Thomas Stibbert si trasferì in Italia dopo le campagne antinapoleoniche, stabilendosi dapprima a Roma e poi a Firenze, dove sposò una giovane toscana, Maria Rachele Candida Aurora Cafaggi, soprannominata Giulia.


    Dalla loro unione, nel 1838 nacque a Firenze Frederick Stibbert, che tuttavia rimase cittadino inglese come il padre. Egli era il frutto dell’incontro di tre importanti culture e tre distinte tradizioni familiari, quella britannica, quella anglo-indiana e quella italiana, che finirono col plasmarlo profondamente influenzando la sua formazione e le sue scelte culturali.


    Frederick Stibbert ricevette una solida educazione tradizionale inglese sia da tutori privati sia nel prestigioso college di Harrow a Cambridge. Tuttavia è noto che egli fosse insofferente al rigore tipico dei college britannici, dato che in fin dei conti era pur sempre un rampollo viziato di buona famiglia.


    A undici anni, nel 1849, dopo la morte del padre, egli si trasferì con la madre Giulia e le sue due sorelle, Sophronia ed Erminia, la prima delle quali era una apprezzata floricultrice sposata poi ad Alessio Pandolfini, nella villa di Montughi a Firenze, un tempo appartenuta alla famiglia Davanzati. Questa casa successivamente diverrà la residenza fiorentina di Frederick nonché il suo museo, il ben noto Museo Stibbert.


    La vita di Frederick si divise sempre tra Firenze, città che gli dette i natali e alla quale fu legato per via degli affetti e delle passioni, e l’Inghilterra, Paese dove studiò e a cui fu legato a causa del suo lavoro e dei suoi affari, legati specialmente al settore ferroviario.


    In quanto ultimo discendente maschio della famiglia Stibbert, a ventun anni Frederick ereditò tutto l’enorme patrimonio economico-familiare, comprendente i lasciti del padre e degli zii.


    Egli divenne ben presto un gentiluomo mondano, frequentando l’alta aristocrazia europea, e soprattutto la nobiltà anglosassone che aveva fatto della Firenze ottocentesca la propria dimora.


    Il 5 dicembre 1861 Frederick Stibbert fu iniziato in Massoneria nella Loggia fiorentina “Concordia”, di cui fu membro effettivo per trent’anni, divenendone nel 1891 membro onorario e rimanendone tale fino alla sua morte.


    Frederick si fece coinvolgere dalle vicende italiane del tempo tanto che si arruolò volontariamente nelle Guide di Garibaldi per la campagna del Trentino del 1866, durante la Prima guerra di indipendenza, ottenendo una medaglia d’argento al valor militare e contribuendo così a modo suo alla tradizione militare della famiglia.


    Frederick continuò sempre a occuparsi con estremo impegno e grande intuito del consistente patrimonio di famiglia ricevuto in eredità, incrementandolo con abili operazioni finanziarie favorite soprattutto dalle contingenze storiche conseguenti l’unificazione italiana e favorite dalla forte richiesta, di un Paese che si stava costruendo da zero, di capitali da investire.


    Frederick era un gran finanziere internazionale e per questo motivo era sempre in viaggio. Questo continuo spostamento gli permise di frequentare per quasi cinquant’anni, e conoscere a fondo, il mercato antiquario di tutta Europa e oltre, del quale egli controllava attentamente le offerte anche attraverso una fitta rete di collegamenti e informatori che lo tenevano costantemente aggiornato.


    Per questa ragione e per la sua virtualmente illimitata disponibilità di fondi, Frederick divenne in breve tempo un grandissimo e appassionato collezionista di antichità. Infatti investì effettivamente una parte significativa del proprio tempo e del proprio denaro nel collezionismo di oggetti antichi che potessero contribuire a ricreare nella sua villa le atmosfere del passato che egli tanto amava.


    Questo suo grande interesse per l’antichità gli consentì gradualmente di realizzare il grande progetto della sua vita, cioè la trasformazione della villa di famiglia a Montughi nel suo “Museo” personale, quello che ancora oggi possiamo ammirare, dove egli poté dare spazio e visibilità alla sua passione per il revival storico, una bramosia condivisa anche dagli altri anglosassoni presenti nella Firenze dell’epoca.


    Tanta era l’attrazione di Stibbert per l’antico che egli arrivò ad assoldare uno stuolo di abili artigiani e restauratori con lo scopo di riprodurre ciò che egli non era riuscito a reperire sul mercato antiquario o che aveva elaborato mentalmente dalla lettura dei testi della sua vasta biblioteca. Dal lavoro di questi artigiani e restauratori scaturivano spesso dei falsi, o per meglio dire dei “lavori dall’antico”, che altro non erano che degli assemblaggi improbabili di alcuni pezzi originali con parti appena realizzate ma trattate in modo da sembrare antiche. È questo l’esempio della armatura trecentesca da cavaliere che Stibbert si fece fare per partecipare al corteo storico del 1887 per l’inaugurazione della nuova facciata della cattedrale di Firenze, progetto al quale lui stesso aveva contribuito economicamente.


    All’inizio, tra il 1860 e il 1880, dell’opera di raccolta Frederick agì in maniera abbastanza casuale, lasciandosi guidare dal suo gusto. Tuttavia, in seguito, tra il 1880 e il 1906, quando il progetto del museo cominciò a prendere via via sempre più forma, egli iniziò a fare acquisti sempre più oculati, riorganizzando anche gradualmente il materiale già in suo possesso.


    Nei primi tempi i suoi interessi furono concentrati specialmente verso le armature, le armi bianche e da fuoco, tanto che la prima armatura fu acquistata già nel 1859 per venti napoleoni d’oro, mentre negli ultimi anni della sua vita, il suo interesse si spostò più sull’armeria giapponese. Per ciascuna delle tipologie Stibbert ideò degli specifici contesti scenografici, progettando dei manichini appropriati sui quali montare i manufatti bellici e allestendo le sale dove tali oggetti sarebbero stati raccolti in modo da renderle consone ai manufatti esposti.


    Per volontà di Frederick, l’intera residenza della madre venne ristrutturata, ingrandita e riorganizzata, nell’ottica di trasformarla nel museo che ancora oggi esiste, con le sue sessantaquattro sale disposte su due piani, per una superficie totale di circa cinquemila metri quadrati.


    All’ambizioso progetto del museo, iniziato nel 1859, parteciparono alcuni dei migliori artisti del panorama artistico e architettonico fiorentino del XIX secolo, tra i quali l’architetto Giuseppe Poggi, i pittori Gaetano Bianchi e Annibale Gatti, cui furono assegnati numerosi affreschi, e lo scultore Augusto Passaglia. Essi diedero vita a sontuose sale dai molteplici stili, tra i quali dominano il neo-gotico e il neo-rinascimentale, dando vita a un fantasioso esempio di gusto eclettico fiorentino-ottocentesco. Emblematica è a tale proposito la Sala della Cavalcata, enorme salone nel quale sfilano cavalli in gualdrappa con tanto di cavalieri in armature tedesche e italiane.


    Il risultato di queste profonde trasformazioni fu un ambiente ibrido in cui coesistevano fianco a fianco le stanze in cui si consumava la vita di tutti i giorni e le sale dove erano esposte le collezioni, senza che i due tipi di ambienti fossero separati in parti diverse della villa.


    Frederick Stibbert con il tempo finì con l’estendere la sua passione collezionistica anche ad altre tipologie di manufatti quali dipinti, lavori di oreficeria, porcellane, costumi, tessuti, arazzi, oggetti d’arredo e d’arte applicata e libri, con l’intenzione di documentare tutti quei settori in cui la realizzazione di oggetti d’arte era diretta conseguenza dei capricci del gusto e dello sviluppo delle tecniche produttive. Il principio di fondo che Frederick arrivò a maturare fu quello di voler creare uno spazio museale che avesse una finalità educativa, rivolto soprattutto ai giovani e pensato per stimolare in essi un interesse per la storia del costume.


    La collezione a tutt’oggi presenta un inventario che ha oltre trentaseimila voci e consta complessivamente di cinquantamila pezzi tra i quali spiccano i sedicimila pezzi della collezione di armi e armature di varie epoche e luoghi, provenienti per la maggior parte dal centro Europa, ma anche dai Balcani, dalla Sardegna, dal Medio Oriente, dall’India e dal Giappone. Nelle sale sfilano come in un ipotetico corteo cavalieri italiani e tedeschi con il completo corredo di armamenti, risalenti per lo più al Cinquecento e al Seicento. I cavalieri turchi ottomani sono sistemati in una magnifica sala dai decori moreschi e le loro armi e armature risalgono al XVI secolo, mentre i pezzi della collezione indiana, probabilmente ereditata dal nonno Giles, risalgono al periodo fra il XVI e il XVII secolo. La collezione giapponese di armi e armature, risalente per lo più all’epoca tra il periodo Momoyama e il periodo Edo (1568-1868) è la più grande al mondo al di fuori del Giappone e conta novantacinque armature complete da samurai, duecento elmi, quasi trecento spade tra le quali le preziose katana e quasi novecento tsuba, cioè i guardamano delle katana.


    Tra i dipinti della collezione Stibbert i più degni di nota sono la Madonna di Alessandro Allori, una Madonna di Sandro Botticelli, due Santi dal Polittico del Duomo di Camerino di Carlo Crivelli (1490 circa), i ritratti dei Medici, soprattutto quello di Francesco I a opera del Bronzino, oltre a opere di Domenico Beccafumi, di Neri di Bicci, di Pietro Lorenzetti e di Pieter Brueghel il Giovane, due grandi dipinti di Luca Giordano e varie nature morte.


    Degno di nota è anche il mobilio collezionato dallo Stibbert, come ad esempio un ricchissimo tavolo in malachite e numerosi cassoni nuziali quattrocenteschi.


    Contemporaneamente alle opere di trasformazione della casa in museo si procedette poi anche alla ristrutturazione del grande parco circostante.


    L’architetto Giuseppe Poggi venne incaricato nel 1859 di trasformare il vecchio giardino all’italiana in un parco romantico all’inglese. Questo lo si può ammirare ancora oggi, ed è caratterizzato dalla presenza di tempietti, grotte, sculture e di giochi d’acqua, e da un’intricata serie di vialetti che salgono e scendono tra la vegetazione apparentemente selvaggia costituita da pini, lecci, ippocastani, tigli e anche alcuni vetusti cipressi, probabilmente risalenti a un’epoca precedente al restauro ottocentesco.


    Giuseppe Poggi realizzò per lo Stibbert la limonaia in forma di elegante edificio neoclassico nel quale in inverno si riponevano gli agrumi, e i due tempietti, uno in stile ellenistico, a pianta centrale, sormontato da una cupola rivestita di piastrelle a scaglie in maiolica, e uno in stile neo-egizio, realizzato tra il 1862 e il 1864, nel pieno dell’egittomania, e che si affaccia sullo specchio d’acqua del lago nella parte inferiore del parco, dando quasi l’impressione che si trovi sospeso sull’acqua. All’interno del parco Frederick Stibbert fece inserire a Poggi, massone come lui, un vero e proprio percorso iniziatico allegorico dal simbolismo massonico-esoterico, con tanto di statue e colonne decorative, che terminava dinnanzi all’inquietante tempietto neo-egizio. Il vialetto decorato da una fila di sculture e di busti classici è, invece, un elemento residuale del preesistente giardino all’italiana, mentre un tocco tardo-romantico è stato dato dalle rovine di un cortile gotico veneziano, rivestito in marmo bianco, con una bellissima vera da pozzo al centro.


    Quando ancora era in vita Frederick Stibbert si pose il problema di salvaguardare l’integrità della sua collezione anche per il tempo successivo alla sua morte. Per questo motivo, nel suo testamento del 28 maggio 1905, egli espresse la volontà che le proprie collezioni, la villa di Montughi e il parco venissero istituiti in un museo aperto al pubblico, ma con la clausola che venisse rispettata l’organizzazione originale, così come da lui stesso pensata. Nel 1906 egli morì dopo lunga malattia e come primo legatario di questa eredità fu nominata la Nazione britannica, con la possibilità però di recedere a vantaggio del secondo legatario, ovvero la città di Firenze, che di fatto ne entrò in possesso nel 1908 e che dovette istituire, sempre per volontà testamentaria dello stesso Stibbert, la “Fondazione Opera Museo Stibbert”, che aveva l’obbligo di mantenere le collezioni nel luogo e negli ambienti per loro pensati e di aprire il museo al pubblico per la conoscenza degli studiosi e l’educazione dei giovani.


    Villa La Pietra, via Bolognese, 120


    Dal Museo Stibbert siamo ora ulteriormente saliti, percorrendo via Federico Stibbert e via di Montughi, in direzione delle colline a nord della città gigliata, attraversando una di quelle zone che hanno fatto sognare gli ammiratori anglosassoni del paesaggio e della cultura fiorentino-toscana in senso lato. Abbiamo infine raggiunto l’incrocio tra via dei Montughi e via Bolognese, per ritrovarci di fronte a un bel cancello di ferro, incorniciato da due eleganti pilastri in pietraforte sormontati da due leoni scolpiti. Oltre il cancello si vede un lungo viale di cipressi che taglia a metà dei poderi coltivati a olivi e che conduce infine a una bellissima villa, un edificio massiccio, tinteggiato di giallo, dal nome Villa La Pietra.


    Il nome della villa deriva da quello della piccola località in cui si trova lungo la via Bolognese, la quale a sua volta era così chiamata per la presenza di un’antica pietra miliare romana che indicava il settimo miglio dalla porta nord della città di Florentia.


    Riguardo all’origine di Villa La Pietra, la teoria più diffusa è che i terreni e gli edifici dove poi è sorta la villa appartenessero, nel quattordicesimo secolo, ai Macinghi. Secondo Carocci, tuttavia, la originaria «chasa da lavoratore con podere» era appartenuta a un certo Michele Bruni, il quale la donò nel XV secolo ai consoli dell’Arte della Lana, che ne hanno mantenuto il possesso per diversi anni. In ogni caso, nel 1460 la proprietà passò al banchiere Francesco Sassetti, che ampliò uno degli edifici presenti nella proprietà, dandogli l’aspetto di villa secondo i canoni architettonici rinascimentali. I Sassetti restarono proprietari della vicina Villa Sassetti, ma nel 1546 vendettero Villa La Pietra a Giuliano di Piero Capponi, la cui famiglia la possedette fino all’Ottocento. Uno dei personaggi che hanno più legato il proprio nome a questa villa fu il cardinale Luigi Capponi che, dopo un soggiorno in Romagna come legato pontificio, tornò a Firenze scegliendola come sua residenza personale. Il cardinale si prodigò nel trasformare la villa in base allo stile delle più sontuose dimore barocche dell’epoca. L’edificio signorile venne praticamente ricostruito del tutto. Al centro del fabbricato, al posto del cortile porticato rinascimentale a base quadrata, venne ricavato un ambiente a base ellittica con una scenografica scalinata, coperto da un lucernario; inoltre, sopra il portale posteriore della villa, venne aggiunto lo stemma dei Capponi, sormontato dal cappello cardinalizio. Dopo questa trasformazione, gli unici elementi quattrocenteschi sopravvissuti furono i soffitti a volta unghiata, i medaglioni con lo stemma dei Sassetti e gli architravi in pietra serena sulle porte, che però furono sormontati da frontoni barocchi.


    Successivamente, dopo essere entrato in possesso della villa nel 1697, il marchese Alessandro Capponi intraprese nuove modifiche, probabilmente incaricando a questo proposito Carlo Fontana e Ferdinando Ruggieri, facendogli apportare delle trasformazioni che hanno poi dato all’edificio la sua forma attuale. Nel 1814 Gino Capponi ospitò a Villa La Pietra Ferdinando III d’Asburgo-Lorena, granduca di Toscana, prima che egli si reinsediasse a Firenze dopo la Restaurazione. L’evento è ricordato dalla lapide sulla facciata della villa. Alla morte di Gino Capponi, grande scrittore e statista, la villa passò in via ereditaria ai suoi nipoti della famiglia Incontri.


    Ai lati del cancello della villa su via Bolognese vi sono due edifici-portineria risalenti all’epoca dei Capponi, anche se quello di destra doveva essere in parte preesistente, come testimonia un vecchio stemma dei Sassetti. In fondo al viale di cipressi, prima di arrivare alla villa si deve varcare un secondo cancello, questa volta con lo stemma degli Incontri. Prima di arrivare qui si deve passare su un ponticello in muratura, costruito proprio all’epoca degli Incontri, che scavalca via dei Bruni, la quale anticamente correva davanti alla villa, separandola così dai suoi terreni, mentre in seguito venne incassata al di sotto del piano di campagna. Lo stemma della famiglia Incontri, coi due leoni e la banda trasversale, è presente anche sulla facciata posteriore della villa.


    Superato il secondo cancello ci troviamo davanti alla facciata anteriore della villa, preceduta da una rotonda contornata da siepi di bosso con al centro una grande vasca antica.


    La villa è un massiccio edificio barocco a pianta quadrata ripartito su tre piani. Il secondo piano è di altezza variabile, con la parte centrale più elevata di quelle laterali. In una sala al pianterreno vi sono alcune rappresentazioni pittoriche di ville fiorentine tra le quali anche la stessa Villa La Pietra. Alcune piccole sale presentano affreschi, come quella con le finte rovine, di aspetto tipicamente settecentesco, dove sono stati aggiunti in un’epoca posteriore, forse su commissione di Gino Capponi, le raffigurazioni di numerosi uccelli di pregevole fattura, tra i quali spiccano sulla parete sud due capponi, molto probabilmente in riferimento al cognome familiare.


    Al pianterreno della villa si trova anche la cappellina privata, cui si accede dall’esterno della villa, da un portone a sinistra del portale principale. Qui sono conservate alcune tavole di arte sacra tra le quali un’Annunciazione e un San Sebastiano. Nei giardini della villa l’unica parte che è rimasta inalterata nel tempo è quella corrispondente al “pomario”, l’antico giardino degli agrumi racchiuso da mura che si trova a sinistra guardando la facciata della villa, e che si sviluppa a partire dalla parete nordorientale di Villa La Pietra, e termina all’estremità opposta con una limonaia, in una corretta esposizione sud-ovest, che garantisce agli agrumi una temperatura adeguata durante i mesi freddi, nei quali le conche vengono ricoverate in questo ambiente. Il giardino murato del pomario segue l’impianto tipicamente scenografico del giardino barocco, con aiuole geometriche nelle quali vengono sistemate, nei mesi caldi, le conche in terracotta contenenti i limoni e gli altri agrumi della collezione di Villa La Pietra. Le pareti della limonaia e dei muretti di cinta sono decorate da fantasiosi intarsi realizzati con ciottoli di fiume e conchiglie, intervallati da mascheroni e statue. Dentro lo stanzone della limonaia, che ha il pavimento sterrato per creare il microclima ideale per gli agrumi, si trovano due nudi femminili in legno, stuccati a imitazione della pietra, alti circa due metri.


    Tornando alla storia di Villa La Pietra, nel periodo di Firenze capitale la villa fu trasformata nella sede dell’Ambasciata di Prussia, mentre all’inizio del XX secolo la proprietà fu acquistata da Sir Arthur Acton e Hortense Lenore Mitchell, i genitori del personaggio più illustre che abbia mai abitato stabilmente in questa casa, cioè Sir Harold Acton.


    Arthur Acton apparteneva a una importante famiglia britannica di baronetti, che successivamente venne elevata, proprio a Villa La Pietra, al rango di baroni Acton di Aldenham. Nello specifico, la famiglia di Arthur discendeva dagli Acton di Shropshire, e in particolare dal generale Joseph Edward Acton, fratello del Commodoro Sir John Francis Edward Acton, sesto baronetto, che era stato dapprima comandante della flotta navale del granducato di Toscana e poi ministro della marina e segretario di Stato di Napoli durante il regno di Ferdinando IV.


    Entrambi i fratelli avevano vissuto gran parte della loro vita in Italia tra la seconda metà del Settecento e l’inizio dell’Ottocento, tanto che possiamo considerare la loro discendenza a tutti gli effetti come anglo-italiana. Arthur Acton era un grande collezionista e mercante d’arte, figlio illegittimo di Eugene Arthur Roger Acton, consigliere al ministero dell’Agricoltura e del commercio egiziano.


    La moglie di Arthur, Hortense Lenore Mitchell, era invece una ricca ereditiera statunitense di Chicago, figlia di William Hamilton Mitchell ed erede di una consistente fortuna proveniente dal fratellastro John J. Mitchell che era stato presidente della Illinois Trust and Savings Bank e poi dell’Illinois Merchants Trust Company.


    Arthur Acton incontrò Hortense a Chicago nel 1896, proprio mentre collaborava alla progettazione in stile italiano del nuovo edificio della Illinois Trust and Savings Bank.


    Arthur e Hortense, a partire dal 1904, iniziarono a far realizzare i lavori di trasformazione del vasto terreno posto di fronte al retro della villa, con esposizione a sud-est verso la valle del Mugnone. Sir Arthur Acton incaricò il suo giardiniere di origine polacca, Mariano Ambroziewicz, di ricostruire questa parte del giardino, la più vasta, seguendo l’impostazione del giardino all’italiana, con la sapiente realizzazione di una serie di “stanze”, disposte su diverse terrazze, dotate di siepi, sculture, elementi architettonici decorativi e ampia visuale sulle campagne circostanti. Le statue, in particolar modo, servirono a nobilitare notevolmente il nuovo giardino. Queste erano state acquistate da Arthur Acton, di cui molte rappresentavano pregevoli opere del veneziano Federico Bonazza provenienti dalle ville venete del Brenta.


    Il fatto che questa parte del giardino sia relativamente moderna è tradito dalla presenza di alberi di pino domestico, una specie botanica che non veniva prima di allora impiegata nei giardini all’italiana classici. L’impianto generale è disposto essenzialmente su tre livelli digradanti in direzione della valle del Mugnone. Il primo, il più alto, è all’altezza della villa, dove si trova una terrazza con statue e vasi di terracotta, una grotta e una copia della fontana della Botticella di Boboli. Davanti al retro della villa una balaustra decorata da statue cinge la doppia scalinata che porta al livello intermedio che ha al centro una “stanza” cinta da siepi con una vasca al centro; nella vegetazione si aprono nicchie con sculture e sotto la scalinata si trova un sarcofago antico usato a mo’ di vasca da fontana. A destra e a sinistra sono presenti altre aree con scorci architettonici: un pergolato a destra e un tempietto a base rotonda con cupoletta sulla sinistra. Attraverso una scalinata coperta dalla vegetazione formante una galleria si arriva, passando da due coppie di colonne con un frontone spezzato, al terzo livello, quello inferiore, con al centro una rotonda decorata da statue e da un’esedra con colonne corinzie che regge un pergolato con glicini sullo sfondo dei vigneti e uliveti che digradano verso la valle del Mugnone. Al centro della stanza si trova una vasca circondata da aiuole che compongono un anello. A destra si accede a un suggestivo prato circolare con archi in cipresso che incorniciano statue, tra le quali un colosso, opera di Orazio Marinali; da qui si può scendere a valle verso un ulteriore livello dove un prato di forma ellittica, dal terreno particolarmente povero, permette la crescita delle orchidee spontanee. Da questo punto si gode una magnifica vista di Firenze, tra statue e vasi dei quali uno è posto ad arte per comporre, da un particolare punto di vista, una forma ovale con la cupola del Brunelleschi in lontananza. A sinistra della rotonda del terzo livello si trova invece il singolare teatrino di verzura, un teatro completo di palcoscenico e quinte composte da siepi in bosso, decorato da statue di personaggi della commedia dell’arte. Usato tuttora nella stagione estiva, può dare spettacoli per un pubblico composto da un massimo di duecento persone.


    Alla morte di Arthur e Hortense, Villa La Pietra venne ereditata dal loro figlio primogenito Harold, che è con tutta probabilità il personaggio più illustre ad aver vissuto qui.


    Sir Harold Mario Mitchell Acton CBE (Commander of the Order of the British Empire) nacque nel 1904, e fu uno scrittore, storico e collezionista d’arte anglo-italo-americano. Era uno studioso e un esteta oltreché un membro di spicco delle “Bright Young Things”, come venivano chiamati negli anni ’20 a Londra i giovani aristocratici bohémien e mondani dell’epoca. La sua formazione scolastica e universitaria infatti fu comunque di stampo prettamente britannico.


    La prima scuola frequentata da Harold Acton fu la scuola privata di Miss Penrose a Firenze, mentre nel 1913 i suoi genitori lo mandarono alla Wixenford Preparatory School vicino Reading nel sud dell’Inghilterra. Nel 1916, tuttavia, era diventato pericoloso raggiungere le isole britanniche dal continente poiché le navi passeggeri iniziavano a essere silurate dai sottomarini nemici. Per questo motivo a settembre Harold e suo fratello William furono mandati a studiare a Chateau de Lancy, una scuola internazionale vicino a Ginevra, in Svizzera. Nell’autunno del 1917 Harold prese delle ripetizioni ad Ashlawn in Kent per mettersi in paro per l’esame d’ammissione al college di Eton, dove entrò il primo maggio 1918. Nel periodo in cui Acton era a Eton, nello stesso college studiavano diversi ragazzi che poi divennero personaggi importanti come Eric Blair, cioè lo scrittore George Orwell, Cyril Connolly, Robert Byron, Alec Douglas-Home, Ian Fleming, Brian Howard, Oliver Messel, Anthony Powell, Steven Runciman e Henry Yorke, vero nome del romanziere Henry Green.


    Nei suoi ultimi anni a Eton, Harold divenne un membro fondatore della Eton Arts Society, e undici delle sue poesie furono pubblicate dal suo amico Brian Howard in The Eton Candle.


    Nell’ottobre del 1923, Acton andò a Oxford, al college Christ Church, come lettore nel corso di laurea “Modern Greats”. Mentre era a qui, Acton co-fondò la rivista d’avanguardia «The Oxford Groom», e pubblicò il suo primo libro di poesie, Aquarium. A Oxford Acton frequentò molti intellettuali e letterati dell’epoca, tra cui Evelyn Waugh, che aveva parzialmente basato su di lui il personaggio dandy di Anthony Blanche in Brideshead Revisited. A Oxford, egli frequentava il “Railway Club” del quale facevano parte anche altri giovani personaggi illustri in erba quali Henry Yorke, Roy Harrod, Henry Thynne, la sesta marchesa di Bath, David Pluket Greene, Edward Henry Charles James Fox-Strangways, il settimo conte di Ilchester, Brian Howard, Michael Parsons, il sesto conte di Rosse, John Sutro, Hugh Lygon, Bryan Guinness, il secondo barone Moyne, Patrick Balfour, il terzo barone Kinross, Mark Ogilvie-Grant e John Drury-Lowe.


    Alla fine degli anni ’20 Acton frequentò il salotto londinese di Lady Nancy Cunard, dove in varie occasioni incontrò Ezra Pound, Joseph Duveen e il romanziere irlandese George Moore. Durante le sue visite a Firenze di questi anni Harold consolidò la sua amicizia con Norman Douglas, che scrisse un’introduzione alla traduzione fatta da Acton di una lubrica memoria settecentesca di Giangastone de’ Medici, l’ultimo granduca mediceo, stampata privatamente a Firenze nel 1930 come parte delle Lungarno Series. Una quarta raccolta di poesie, This Chaos, fu pubblicata a Parigi da una sua amica, Lady Cunard. Tuttavia, la traduzione di Giangastone ebbe decisamente molto più successo, svelando così come Harold Acton fosse molto più portato per la storia che per la poesia. Il suo The Last Medici fu pubblicato da Faber nel 1932, e fu il primo di una serie di illustri contributi agli studi storici italiani relativi ai Medici e ai Borbone.


    Nel 1932 Acton decise di lasciare Firenze per stabilirsi a Pechino, in Cina. Come dargli torto, l’Italia di quei tempi non era affatto un luogo gradevole dove vivere, dato che era ormai diventata da cinque anni una dittatura sotto Mussolini e dato che ormai era un paese tenuto sotto scacco da un regime di terrore, percorso com’era in lungo e in largo da squadracce fasciste con tutta la loro carica di violenza, trivialità, fanatismo ed estremismo. A Pechino Acton divenne uno dei principali collezionisti e studiosi di arte cinese. Studiò lingua e letteratura, teatro tradizionale e poesia, dedicandosi anche alla traduzione in inglese dei più pregevoli testi cinesi di poesie e racconti. Il suo romanzo Peonies and Ponies del 1941 è a questo proposito un ritratto nitido della vita da espatriato che condusse in quel periodo.


    La seconda guerra sino-giapponese soprese Acton nel 1937, il quale riuscì a far ritorno in Inghilterra solo nel 1939, arruolandosi nella Royal Air Force come ufficiale di collegamento. In questo ruolo Acton ha operato in India e Sri Lanka, allora chiamata Ceylon, e poi, dopo la Liberazione, a Parigi e nel Mediterraneo.


    Finita la guerra, Acton poté finalmente tornare a Firenze. Villa La Pietra nel frattempo era stata occupata dai soldati tedeschi. Prontamente Acton si occupò del suo restauro, restituendola in breve tempo al suo splendore originario. Nella villa venne collocata, secondo un gusto puramente estetico, anche la straordinaria collezione di dipinti, statue, arazzi, affreschi, materiale archeologico, ceramico e oggetti di arte varia di sua proprietà.


    A partire dalla fine della guerra, Acton continuò così a vivere a Firenze, in questa villa, la quale in questi anni divenne un centro di ritrovo della comunità anglo-americana espatriata a Firenze e nel resto della Toscana, un rilevantissimo centro culturale oltre che un passaggio obbligato per la società intellettuale, mondana e cosmopolita dell’epoca, come era stata Villa I Tatti nell’epoca in cui era la dimora di Bernard Berenson.


    Sir Harold Mario Acton morì nella sua dimora di Firenze il 27 febbraio 1994 e fu sepolto accanto ai suoi genitori e al fratello nella sezione cattolica romana del Cimitero Evangelico degli Allori al Galluzzo.


    Prima della sua morte Acton redasse il suo testamento, lasciando Villa La Pietra, alcune ville satelliti di sua proprietà e tutta la sua collezione d’arte in eredità alla New York University, a patto che gli ambienti fossero destinati all’utilizzo come centro per programmi internazionali e come luogo di incontro per studenti, docenti e ospiti che qui avrebbero avuto un ambiente accogliente in cui studiare, insegnare, scrivere e fare ricerca. La New York University – che era stata selezionata da Harold come seconda opzione, dato che aveva dapprima pensato di trasmettere la sua eredità a Oxford che però aveva rifiutato – ha qui stabilito il suo campus più vasto in Europa e ha iniziato dal 2000 un capillare programma di restauro della villa, del giardino e delle collezioni, che sono state integralmente catalogate. Il restauro del giardino, che ha reso necessario il reimpianto di numerose specie vegetali, è invece tuttora in corso.


    Non tutti sanno che il testamento di Harold alla New York University è a tutt’oggi soggetto di disputa giudiziaria, poiché è stato impugnato dai discendenti della sorellastra di Harold. In effetti, Arthur Acton, il padre di Harold, ebbe anche una figlia fuori dal matrimonio, Liana Beacci, avuta con la sua segretaria Ersilia Beacci. Nel 2010 gli eredi di Liana ottennero l’esumazione dei cadaveri di Sir Arthur Acton e di Liana Beacci per effettuare il test del DNA, che confermò la paternità di Liana. Pertanto i figli di Liana, e in modo particolare la principessa Dialta Alliata di Montereale, hanno impugnato in tribunale il testamento di Sir Harold Acton per ottenere parte dell’immensa eredità.


    Dopo la morte di Harold Acton, in una rivista americana era comparso un articolo di David Plante, in cui si speculava sia sul probabile suicidio del fratello di Acton sia sull’omosessualità di Harold. David Plante, descriveva Acton durante il suo periodo a Oxford come un «virile esteta-dandy», ma sottolineava anche che, mentre egli era in Cina durante gli anni ’30, la predilezione di Acton per i ragazzi portò a un documento governativo segretato che lo descriveva come uno “scandaloso e dissoluto”, cosa che gli precluse la possibilità di servire l’intelligence britannica in Cina, quando scoppiò la guerra sino-giapponese. Plante ha anche descritto i giovani che Acton ha accolto a La Pietra, tra cui Alexander Zielcke, fotografo e artista tedesco che è stato il suo amante per gli ultimi venticinque anni della sua vita.

  





  
    FUORI DAL CENTRO – DILADDARNO


    Villa Bonciani, via di San Leonardo, 64


    Siamo usciti dal centro storico di Firenze salendo faticosamente per tutta la lunghezza di Costa San Giorgio e per un buon tratto di via di San Leonardo, fino a giungere all’incrocio di questa con il Viale Galileo, che è un tratto del famoso Viale dei Colli. Ci troviamo adesso di fronte a un tipico villino con giardino della Firenze di metà Ottocento. Nel Medioevo qui si trovava una casa colonica con affaccio su via di San Leonardo appartenuta prima ai Barbadori, quindi agli Ugolini e infine inclusa nella tenuta granducale di Poggio Imperiale. Quando attorno al 1867 l’antica via di San Leonardo fu tagliata dal Viale dei Colli, realizzato in quel periodo dall’architetto Giuseppe Poggi nell’ambito dei lavori per Firenze capitale, al posto del vecchio fabbricato venne costruito l’attuale villino, non più rivolto verso la vecchia strada, con esposizione a est, ma verso il nuovo stradone, con esposizione a sud e con la vista rivolta verso quello che era peraltro divenuto anche un luogo frequentato dalla borghesia per le passeggiate panoramiche nel verde, separato dal terreno del villino solamente da una recinzione. L’edificio di Villa Bonciani è di disegno oltremodo semplice e lineare e sembra guardare più ai modelli della prima metà del secolo XIX che non a quelli in voga negli ultimi decenni dello stesso. Il villino è composto da tre piani. Il piano terra e il primo piano presentano ciascuno in facciata sette aperture, tra portefinestre e finestre, mentre il terzo piano è molto più piccolo, anzi, è una vera e propria torretta, in posizione centrale rispetto alla facciata, coronata da un tetto a terrazza praticabile e aperta sulla facciata con tre sole finestre. L’insieme dell’edificio riprende, in qualche modo, uno stile che rimanda alla tradizione propria delle case coloniche toscane. Al primo piano la facciata è percorsa da una balconata continua, che unisce le portefinestre, e che poi si prolunga dai lati della facciata verso il Viale dei Colli con due lunghe terrazze pensili parallele sormontate da pergolati sorretti da colonnette in ghisa dove i glicini si sviluppano liberamente. Questa parte, che racchiude completamente il giardino frontale della villetta all’interno delle architetture, è una probabile aggiunta della fine dell’Ottocento, quando Villa Bonciani venne trasformata in un elegante ristorante, posto dirimpetto alla bassa costruzione del Caffè Fontana. Dal lato di via di San Leonardo l’edificio si presenta con un muro di cinta posteriormente irregolare che ci consente di dedurre che nella parte posteriore del villino ci sia una unione articolata di volumi diseguali che testimoniano delle varie trasformazioni e degli ampliamenti occorsi nel tempo.


    Questo villino è famoso principalmente per un motivo: qui nel 1878 vi soggiornò il famosissimo compositore tardo-romantico russo Pëtr Il’ič Čajkovskij, come ricorda la lapide posta sempre sul prospetto di via di San Leonardo che detta «In questa villa nel MDCCCLXXVIII dimorò e operò Pëtr Il’ič Čajkovskij, dall’immensa Pianura Russa alla Dolce Collina Toscana. Approdato d’entrambe nutrendo le sue armonie immortali».


    Čajkovskij è considerato a tutt’oggi come uno dei più grandi musicisti russi e fra i più significativi nella storia musicale. Nacque a Kamsko-Votkinsk in Russia nel 1840 da un ingegnere minerario ucraino e dalla sua seconda moglie, Aleksandra Andreevna d’Assier, una donna di nobili origini francesi, ma nata a San Pietroburgo nel 1812, che fecero prendere al piccolo Pëtr lezioni di piano già dall’età di cinque anni. Aveva due fratelli gemelli, Anatoly e Modest, e una sorella che amava profondamente, Aleksandra detta Sasa.


    Čajkovskij venne a Firenze essenzialmente per l’infatuazione platonica e la travolgente amicizia che aveva sviluppato nei confronti di una nobildonna russa, Nadežda Filaretovna Von Meck, appassionata ammiratrice della musica di Čajkovskij che, com’ella gli scrisse «rende la vita più facile e gradevole».


    Nadežda era scappata a Firenze da Mosca poco prima di lui, per poter affrontare il dolore della sua vedovanza lontano dai luoghi che le ricordavano i suoi affetti e che quindi la facevano soffrire. Ella era una distinta signora sulla quarantina, vedova di un ingegnere diventato ricco come imprenditore delle ferrovie e madre di dodici figli. Era, inoltre, una donna di buona cultura, amante del bel viaggiare e della musica.


    Nadežda aveva chiamato Čajkovskij a Firenze perché egli potesse lenire il suo dolore con la sua musica. Ma la conoscenza tra i due era nata due anni prima, a Mosca, quando un violinista allievo di Čajkovskij venne assunto da Madame perché la accompagnasse mentre lei suonava il pianoforte. L’allievo di Pëtr aveva inserito nel repertorio che stava suonando cose che aveva imparato dal suo maestro. Ascoltando quei passaggi Von Meck era rimasta così profondamente colpita che scrisse a Čajkovskij, desiderando che lui gli trascrivesse parte della sua musica per violino e pianoforte, garantendo in cambio al maestro un tenore di vita che era ben lungi dal potersi permettere (gli elargiva infatti un vitalizio di seimila rubli annui).


    Questo permise di porre le basi di una grande amicizia tra i due, anche se il patto che li legava era basato sulla amicizia a distanza, al fine di mantenere la relazione nei confini della castità e del candore. Avevano infatti stabilito, in una sorta di contratto espresso in una lettera del 16 marzo 1877, che i due non si sarebbero mai dovuti vedere di persona né si sarebbero mai potuti conoscere e parlare, comunicando tra loro esclusivamente per via epistolare: un patto assurdo che non può non essere figlio di quella epoca storica, caratterizzata da romanticismo, pruderie, sessuofobia e grande ipocrisia.


    Tra Čajkovskij e Von Meck iniziò così dal 1877 uno scambio epistolare davvero travolgente, profondo e stravagante, nel quale i due, evidentemente entrambi grafomani, si scrivevano anche più missive al giorno, per un totale di dodicimila lettere scambiate, che forniscono uno spaccato della personalità tormentata di entrambi, che tra le altre cose erano ambedue affetti, come Pëtr sostenne in una delle sue migliaia di missive, da “misantropia”.


    Per Pëtr Il’ic Von Meck fu una amica insostituibile e comprensiva con cui parlare della musica, della vita, della religione, dei dolori, delle ansie, dei suoi personali “fantasmi” che lo perseguitavano da sempre.


    Pëtr, in effetti, era sempre stato un uomo fragile, schivo, ipersensibile, timoroso del mondo, con una dolente intelligenza che non era in grado di sorreggerlo nel mare in tempesta dell’esistenza.


    Ma soprattutto sappiamo che Pëtr era consapevole del fatto di essere omosessuale e di vivere in un Paese oscurantista. Nella Russia zarista l’omosessualità veniva punita senza mezzi termini con l’esilio a vita in Siberia e lo stigma sociale e religioso era del tutto intollerabile. O meglio, l’omosessualità in Russia era punita dal codice penale ma in realtà la legge non valeva per tutti: i nobili ne erano dispensati, essendo liberi di girare per l’Europa con il proprio codazzo di “amici” non nascondendo affatto le proprie preferenze sessuali. Nei loro confronti lo zar e il metropolita di Mosca chiudevano un occhio. Pëtr frequentava quel mondo, veniva da una famiglia ricca e importante, ma per sua sfortuna non era di sangue blu e soffriva il terribile disagio di doversi nascondere a causa dello stigma sociale.


    Di fronte a questa situazione complicata, Čajkovskij cercò due volte una via di fuga, dopo avere respinto il sentimento che Vera, la sorella del cognato, mostrava per lui, e dopo che la cantante Désirée Artt si era unita con un altro uomo, non prima di aver mostrato i suoi apprezzamenti per il compositore russo. Il fato però aveva in serbo ben altri programmi: il folle amore di una sua allieva del Conservatorio, Antonina Miljukova. Il “compagno” di Pëtr, Vladimir Šilovskij, si era sposato e nel frattempo la giovane Antonina si era svelata a Čajkovskij attraverso una lettera, una coincidenza che aveva colpito molto il compositore che le rispose allo stesso modo. Čajkovskij incontrò la giovane e decise di sposarla, informandone anche Nadežda ed esprimendole tutta la sua perplessità: «Vivere fino a 37 anni con innata antipatia per il matrimonio, poi trovarsi costretto dalle circostanze a un fidanzamento, e per di più senza provare la minima attrazione per la fidanzata, è una situazione veramente difficile»9. Il 18 luglio 1877 Pëtr sposò Antonina, con l’approvazione del fratello Anatoly e la disapprovazione dell’altro fratello, Modest, omosessuale come Pëtr e conscio della omosessualità del fratello. Pëtr partecipò alla cerimonia nuziale quasi in trance. Aveva accettato la cosa «per il bene della famiglia» ma era consapevole che la loro unione sarebbe presto finita in tragedia poiché lui non la amava. L’unione durò in tutto tre mesi. Ci furono angoscia, tristi presentimenti, depressione, ripensamenti, desiderio di morte, rifugio nell’alcol e un tentativo di suicidio tra le acque della Moscova. Antonina tornerà più volte nel carteggio con Nadežda, dove era chiamata da entrambi «quel certo personaggio», mentre Čajkovskij confessava a Von Meck: «la mia salvezza la devo alla tua amicizia» e «ogni nota che sfocia dalla mia penna d’ora in poi sarà a te dedicata».


    E in effetti Pëtr Il’ic dedicò alla Von Meck la sua Quarta Sinfonia, eseguita per la prima volta a Mosca il 22 febbraio del 1878, con la dedica “Al mio migliore amico” sulla partitura a testimonianza dell’immensa riconoscenza e gratitudine che egli nutriva per lei, che gli era profondamente amica e con la quale poteva aprirsi completamente. Nel loro carteggio da quel momento la Quarta Sinfonia fu ribattezzata come “la nostra”.


    Fu anche per la sua omosessualità e per l’elaborazione della brusca e spiacevole fine del suo sfortunato matrimonio che Čajkovskij accettò di buon grado la proposta che Nadežda gli fece, e cioè il suo trasferimento a Firenze, vicino a lei, per poter comporre musica in tutta tranquillità durante la permanenza della nobildonna nella città toscana: una città straniera, lontana da casa, dal clima sociale decisamente aperto e tollerante, dove Pëtr avrebbe potuto vivere isolato, nel più assoluto anonimato, lontano dagli impegni mondani della società moscovita.


    Nell’ottobre del 1878 Nadežda arriva a Firenze e si sistema nell’imponente Villa Oppenheim, oggi Villa Cora, prendendola in affitto. Si tratta di un edificio molto bello, circondato da giardini e posizionato sulla collina sopra Porta Romana. Qualche giorno dopo Nadežda fu seguita da Pëtr, che però mise delle condizioni: dovunque lei lo avesse voluto fare alloggiare a Firenze, nella villa ci sarebbe dovuto essere un pianoforte ma nessuno nel vicinato che si esercitasse con alcun tipo di strumento musicale né col canto. Nadežda allora prese in affitto per lui una casa non troppo lontana dalla sua, sita sul Viale dei Colli: si tratta di Villa Bonciani, una bella dimora circondata dal verde.


    Il 20 novembre 1878 Čajkovskij e il suo servitore Aljoša arrivano a Firenze in treno e furono accompagnati alla villa. Egli commentò compiaciuto in una delle migliaia di lettere del loro carteggio: «Un insieme di bellissime stanze costituisce l’appartamento… un magnifico pianoforte a coda campeggia nel salotto… provo incanto per ogni cosa, ma soprattutto apprezzo la circostanza che la villa sia fuori città».


    Il patto unanime sui contatti esclusivamente per via epistolare valeva anche, e soprattutto, a Firenze, dove i due erano fisicamente molto vicini. I timori iniziali di Pëtr sul fatto che la vicinanza fisica in una città straniera prima o poi li avrebbe fatti conoscere furono, con suo grande sollievo, subito fugati da Nadežda che, in una lettera di benvenuto a Firenze consigliò a Pëtr una passeggiata a San Miniato dicendogli «è un incanto lassù», ma informandolo di non andarci nelle ore in cui lei stessa faceva quella passeggiata. Una precisazione di cui Pëtr fu ben lieto.


    Continuava, così anche in Italia quel gioco a rimpiattino, quel patto folle, quell’inseguirsi senza mai prendersi, che faceva sì che quando lui arrivava in un luogo lei fosse già partita, che lei gli offrisse ospitalità in una delle sue dimore, badando però di non esserci. Neppure il legame di parentela instauratosi anni più tardi, in cui una figlia di Nadežda sposò un nipote di Pëtr, imporrà una sia pur temporanea tregua a questa manfrina. Tuttavia, la vicinanza dei due a Firenze rendeva questo patto realmente acrobatico: abitando così vicini era quasi impossibile evitarsi per sempre. E infatti a un certo punto il patto fallisce: Nadežda ha fatto troppo tardi nella sua passeggiata e teme di non poter evitare l’incontro. È al contempo emozionata e spaventata e…alla fine lo incrocia sul Viale dei Colli! Si vedono!


    Nel carteggio che ne segue lei sembra desiderare un ulteriore incontro ma Čajkovskij si sente braccato e cerca di sviare questa prospettiva: si sentiva protetto solo nella solitudine della sua dimora fiorentina, dalla quale tuttavia occhieggiava verso il Viale dei Colli nella speranza del passaggio della sua amica e benefattrice, che puntualmente avveniva. Pëtr sapeva bene che non poteva vivere senza di lei, ma neppure con lei, motivo per cui faceva di tutto per evitarla, preferendo alle passeggiate sul Viale dei Colli, dove era facile trovarla, le passeggiate tra via di San Leonardo, il quartiere di San Niccolò, le rampe e il gazebo di vetro a protezione del gruppo scultoreo dedicato ai suoi conterranei Demidoff, realizzato da Lorenzo Bartolini. Proprio durante le sue passeggiate fiorentine Čajkovskij ebbe una infatuazione per un giovane cantante di strada, Vittorio, che aveva ascoltato mentre cantava “Pimpinella”, trasformata poi in una brillante canzone per voce e pianoforte, la unica in italiano che Čajkovskij avesse mai composto fino a quel momento.


    Il 13 dicembre del 1878 Nadežda Filaretovna Von Meck comunica a Pëtr con una dolente lettera che è costretta a lasciare Firenze. Affranto, Čajkovskij le rispose: «Quale amarezza io sento nel vergarLe queste righe da Villa Bonciani, sapendo che non Le saranno consegnate nella sua magione, bensì nella remotissima Vienna». In conseguenza, anch’egli decise di lasciare Firenze, partendo per Parigi in cerca di distrazioni.


    Dopo quattro anni, nel 1882 il compositore tornò di nuovo a Firenze, una visita breve, ma che fu comunque sufficiente a riaprire vecchie ferite.


    Nel 1890, quando ormai era diventato un compositore affermato e famosissimo, Pëtr scelse di nuovo di tornare a Firenze, in totale anonimato, per comporre con tuta la calma necessaria La dama di Picche, tratta da un racconto di Puškin. Come sua dimora scelse alcune stanze di un albergo in Borgo Ognissanti. Qui diceva di annoiarsi a morte, sfruttando tuttavia l’atmosfera tranquilla di Firenze che gli consentiva di ottenere la giusta concentrazione e costanza per terminare l’opera.


    Il 23 marzo 1890 La dama di Picche era terminata, in contemporanea allo svolgersi dei feroci sventramenti del centro storico fiorentino che avevano reso la città gigliata irriconoscibile. Pëtr lasciò Firenze e non vi tornò mai più, se non col pensiero: infatti compose anche un brano per sei archi dal titolo Souvenir de Florence.


    Nadežda nel frattempo allentò sempre di più i suoi rapporti epistolari con il compositore fino a chiuderli nello stesso anno. Nell’ultima lettera di Madame, scritta nel settembre del 1890, lei gli scrisse per l’ultima volta: «Addio mio caro, incomparabile amico. Non dimenticare chi prova per te amore infinito». Sfortunatamente, nella stessa lettera Nadežda annunciava a Čajkovskij anche l’interruzione del vitalizio fino ad allora a lui garantito. La motivazione apportata dalla nobildonna era un tracollo finanziario. Ma la realtà era ben diversa: i figli di Nadežda, stufi forse delle donazioni della madre al musicista, le avevano raccontato più volte e insistentemente quelle che erano le voci che circolavano su Čajkovskij a Mosca e San Pietroburgo, e cioè che il matrimonio del 1876 con Antonina Miljukova era miseramente fallito perché Pëtr Il’ič Čajkovskij era, in realtà, omosessuale.


    Il compositore, “orfano” di un’anima verso la quale sentiva l’urgenza di aprirsi, di mostrarsi per quello che era, invecchiò visibilmente. Scrisse un ultimo capolavoro, la Sesta Sinfonia, poi morì, ufficialmente per colera contratto da un bicchiere d’acqua infetta. Aveva 53 anni ed era il 6 novembre 1893. Solo due mesi dopo moriva anche Nadežda Von Meck di tubercolosi.


    Villa “Il Gioiello”, via del Pian dei Giullari, 42


    Dopo aver risalito un ulteriore tratto di via di San Leonardo, proseguiamo ancora in salita, percorrendo via Vincenzo Viviani e un tratto di via del Pian dei Giullari fino al numero civico 42. Qui ci troviamo di fronte alla Villa “Il Gioiello”.


    La proprietà, le cui origini sembrano risalire al XIV secolo, è costituita da una casa signorile, con qualche ettaro di podere, e una casa più umile. Nel fronte sulla strada, possiamo vedere la prima casa, un palazzetto di due piani con al piano terra due belle finestre inginocchiate coperte da tettoie piane con tegole. Le finestre hanno inferriate ma i davanzali e le mensole sono di dimensioni contenute. Tra le due finestre del pianterreno si trova una nicchia ovale dipinta di celeste con all’interno un busto di Galileo Galilei e una targa di marmo con epigrafe in italiano e latino. Al primo piano vi sono tre piccole finestre quadrate che lasciano intravedere lo spazio posteriore, consistente in una altana.


    Alla destra del corpo di fabbrica principale se ne trova un altro, più basso, composto da un piano solo, con due semplici finestre con inferriate. In questa appendice che si sviluppa lungo la strada si trova il portone principale della proprietà, corrispondente al numero civico 42 e, sulla destra, al limite con il palazzo confinante, una porta carraia col numero civico 16 rosso. Al portone principale, che è incorniciato da un elegante arco di bozze di pietraforte leggermente bugnate e disposte a raggiera, si accede dalla strada salendo quattro scalini che sono protetti da una gronda sporgente poggiante su due mensoloni lignei.


    Alla sinistra del corpo di fabbrica principale della villa si trova un classico muro poderale intonacato che delimita il parco della villa, dal quale svettano alti cipressi e un alloro. All’estremità di questo muretto si trova un altro ingresso alla proprietà, costituito da un cancello in ferro battuto portante in alto, sempre in ferro, quel che resta di uno stemma ormai illeggibile. Il cancello è sostenuto da due semplici pilastri dei quali quello destro ha la targa in marmo con inciso “Villa Galileo”. Questo ingresso, che è un passo carrabile, corrisponde al civico 46 di via del Pian dei Giullari; ma il vero ingresso carrabile di Villa il Gioiello si trova più in là, in via di San Matteo in Arcetri.


    La villa ha una forma a “U” rovesciata che abbraccia il cortile centrale piuttosto ampio, esposto verso sud ma separato dal podere da un muro. Il cortile ha un pratino verde e una vera di pozzo centrale. Il primo piano dell’ala orientale dell’edificio, posta lungo la strada, è costituito da una bella altana ariosa, esposta a ovest e a sud, col tetto sorretto da colonne di pietra serena, mentre nelle altre due ali della casa il primo piano contiene solo stanze, con finestre affacciate sul cortile e sulla campagna. Al termine dell’ala occidentale vi è una torretta contenente una stanza, unico ambiente della villa posto al secondo piano.


    Nel catasto del 1427 la villa è registrata come di proprietà di Tommaso di Cristofano Masi e dei suoi fratelli. In seguito passò ai Calderini e nel 1525 viene citata per la prima volta come “Il Gioiello”, nome datole in riferimento alla sua favorevole posizione sulle colline di Arcetri.


    Durante l’assedio di Firenze, tra il 1529 e il 1530, tutta la zona di Arcetri e Pian dei Giullari venne occupata dalle truppe imperiali e la villa e il suo podere furono danneggiati. I Calderini vendettero poco dopo la proprietà ai Cavalcanti che ricostruirono la casa nelle semplici linee che ancora oggi conserva.


    Il 1631 è un anno fondamentale per questa dimora poiché Virginia Galilei prese in affitto questa villa dal proprietario, il signor Esaù Martellini, per il suo vecchio e malandato babbo, il famosissimo scienziato Galileo Galilei. I campi di Villa “Il Gioiello”, infatti, confinavano con i campi del convento delle clarisse di San Matteo in Arcetri, ove ella era suora di clausura con il nome di Suor Maria Celeste dal 1616. Siccome il genitore, molto affezionato alla figlia, la voleva sovente andare a trovare facendo una passeggiata, vivere a Pian de’ Giullari era un modo per non doversi affaticare troppo, come faceva invece prima, quando abitava a Bellosguardo, piuttosto lontano da Arcetri per un anziano appiedato.


    Galileo Galilei è stato uno dei massimi scienziati mai esistiti al mondo, un innovatore in un’epoca veramente difficile, dove l’ignoranza, e il dogmatismo scientifico acritico della chiesa di Roma e degli ambienti accademici la facevano da padroni.


    Galileo nacque a Pisa il 15 febbraio 1564 da Vincenzo Galilei, maestro di musica fiorentino, e Giulia Ammannati, di origine pesciatina. A 16 anni Galileo si iscrisse alla Facoltà di Medicina e Filosofia dell’Università di Pisa, rimanendo deluso dall’ambiente accademico e dai temi ivi trattati, motivo per cui abbandonò gli studi e si dedicò alla geometria col maestro Ostilio Ricci, precettore di corte granducale per gli studi in matematica, che aveva un approccio alla materia non teorico, bensì pratico e applicativo. Qui Galileo lesse l’intero volume degli Elementi di Euclide e poi si dedicò allo studio di Archimede, che egli intendeva utilizzare come base metodologica per smontare le filosofie aristoteliche che all’epoca andavano per la maggiore in ambiente accademico. Nel 1585 a Firenze Galileo mise a frutto gli studi su Archimede scrivendo due testi al riguardo, La Bilancetta, dove spiega il metodo gravimetrico per stabilire il peso specifico d’una sostanza (la spinta d’Archimede), e i Theoremata Circa Centrum Gravitatis Solidorum. Nel 1589 Galileo lasciò Firenze e tornò a Pisa dove divenne insegnante di matematica all’Università. Qui rimase di nuovo profondamente deluso dall’ambiente accademico, che trovò ancora provinciale, asfittico, arroccato su vecchie teorie aristoteliche per lui ampiamente superate. A seguito di queste esperienze egli scrisse pertanto il Capitolo Contro il Portar Toga, una critica diretta al metodo di lavoro degli accademici togati, dogmatici e acritici, che avevano un’idea di conoscenza come di ripetizione pedissequa di una tradizione ormai stantia e superabile attraverso la curiosità, l’immaginazione e il metodo sperimentale. Con questo gesto Galileo si attirò l’inimicizia e l’odio di moltissimi accademici pisani, acerrimi difensori di Aristotele, inoltre, in controtendenza con i suoi colleghi insegnanti, Galileo insegnò ai suoi studenti il primo e il quarto libro degli Elementi di Euclide e si dedicò con loro a fare esperimenti sul moto dei gravi che, attraverso il concetto di peso specifico dei materiali, aiutarono a scardinare molti punti centrali della fisica di Aristotele, che risultò essere stato un personaggio decisamente ignorante nelle scienze matematiche e geometriche.


    Lasciata Pisa, dove ormai era in totale contrasto con tutti i colleghi, tra il 1592 e il 1610 Galileo andò a Padova a insegnare matematica all’Università, e a trascorrere «Li diciotto anni migliori di tutta la mia età», com’egli amava dire. Qui, oltre all’insegnamento pubblico, dove aveva poca libertà di scelta su cosa insegnare e cosa no, si dedicò anche all’insegnamento privato, dove poteva liberamente affrontare, con una ristretta cerchia di allievi a lui affini per interessi, le discipline che più gli stavano a cuore, concentrate principalmente nella meccanica applicata quale metodo per definire concetti importanti come la gravità, il momento dei gravi, e il centro di gravità dei corpi, che studiava anche privatamente, nel suo laboratorio domestico, al di fuori dell’orario dei corsi privato e pubblico. Padova era una città decisamente più aperta e cosmopolita della piccola Pisa così che Galileo poté frequentare anche diversi circoli privati e accademie in cui c’era un gran fermento culturale e un terreno fertilissimo per gli scambi d’idee in ambito scientifico, data la presenza di importanti esponenti del mondo intellettuale dell’epoca come Paolo Sarpi e Giovanfrancesco Sagredo.


    A Padova Galileo trovò anche l’amore nella persona di Marina Gamba, veneziana che non sposò mai ma che gli dette tre figli: Virginia, Livia e Vincenzio.


    Galileo, proseguendo i suoi studi sulla caduta dei gravi, iniziò a nutrire sempre maggiori dubbi sulla veridicità del sistema cosmologico aristotelico-tolemaico, che era obbligato a insegnare nel corso di studi dell’Università patavina, e giunse alla conclusione che il sistema pitagorico-copernicano fosse quello di gran lunga più probabile.


    Dalla sua esperienza a Padova, Galileo raccolse tutti i frutti dei suoi studi sulla statica, la dinamica, la meccanica e la cosmologia. Dal 1605 al 1608, passava le sue estati a Firenze dove insegnava matematica al principe Cosimo de’ Medici, ospitato dalla corte granducale nelle ville di Pratolino e Artimino.


    Nel 1609 Galileo costruì il suo cannocchiale per osservare i corpi celesti, un oggetto che fino ad allora era stato poco più che un giocattolo con soli tre ingrandimenti, una stravaganza da Wunderkammer, che lui però trasformò in un fine strumento scientifico, potenziandolo fino a 30 ingrandimenti e puntandolo verso il cielo.


    In quello stesso anno il granduca Ferdinando I de’ Medici morì, e il principino divenne il nuovo granduca, col nome di Cosimo II. Galileo quindi volle omaggiarlo e, nel marzo del 1610, pubblicò il Sidereus Nuncius, che annunciava le grandi «novità celesti» derivanti dall’osservazione del cielo tramite il cannocchiale, riguardanti soprattutto la superficie imperfetta della luna, assai scabra, con creste e avvallamenti, e le quattro lune più grandi di Giove, per la prima volta osservate, che orbitano attorno al pianeta.


    Le quattro “Medicea Sidera”, come le chiamò Galileo in onore del nuovo granduca e del suo casato, che ruotavano attorno al gigante gassoso e che con Giove ruotavano insieme attorno al Sole, già da sole bastavano a scardinare il sistema cosmologico tolemaico, geocentrico, a favore di quello copernicano, eliocentrico.


    Il 19 marzo 1610 Galileo omaggiò il granduca Cosimo II con una copia del Sidereus Nuncius e con un cannocchiale. Egli infatti sperava che i Medici lo avrebbero preso sotto la loro ala protettrice a Firenze, dispensandolo dall’obbligo d’insegnamento che a Padova gli impediva di progredire rapidamente nelle sue ricerche. E così avvenne: infatti, il 10 luglio 1610, una delibera ufficiale del granduca Cosimo II, proclamava Galileo “Primo Matematico” dello Studio di Pisa, con speciale esenzione dal tenere lezioni e “Matematico et Filosofo Primario” della persona del granduca di Toscana, con stipendio di 1000 scudi annui.


    Galileo fu da allora completamente assorbito dai suoi studi astronomici sui pianeti e poté concentrarsi sulle fasi del pianeta Venere, arrivando a concludere che «Venere necessariissimamente si muove intorno al Sole, come anco Mercurio», a riprova ulteriore dell’insostenibilità del sistema geocentrico.


    Quando nella primavera del 1611 Galileo si recò a Roma per comunicare personalmente le sue scoperte agli scienziati gesuiti del Collegio Romano ottenne una buona accoglienza dal papa Paolo V e dalla Accademia dei Lincei, che lo ricevette inizialmente con tutti gli onori del caso. Ma tra i gesuiti c’era malumore e lo scienziato iniziò ad avere i primi attacchi diretti dal mondo religioso, nella figura soprattutto dei frati domenicani che finirono per allertare il Sant’Uffizio usando copie probabilmente contraffatte di documenti con i quali Galileo si difendeva dalle velate accuse di eresia dei suoi detrattori, rivendicando l’autonomia della ricerca scientifica dall’interpretazione teologica delle sacre scritture.


    Il primo marzo 1616 la Congregazione dell’Indice emanò un decreto che sospendeva il De revolutionibus di Copernico e proibiva tutti i testi che cercavano di conciliare le teorie copernicane e i passi delle sacre scritture. Il decreto dichiarava falsa, ma non eretica, la teoria eliocentrica.


    I contrasti con il clero continuarono sul terreno del metodo, tra quello scientifico, basato su matematica e geometria, sostenuto da Galileo, e quello aristotelico, teorico e dogmatico, tanto caro alla chiesa di Roma.


    Nel 1623 il cardinale Maffeo Barberini venne eletto papa col nome di Urbano VIII. Le sue idee non erano affatto aperte come Galileo aveva sperato: egli sostenne infatti che la scienza doveva essere subordinata alle sacre scritture a causa della onnipotenza divina.


    Negli anni dal 1624 al ’31 Galileo mise in cantiere una nuova opera, la più importante della sua vita, uno dei testi capitali della scienza moderna cioè il Dialogo sopra i due massimi sistemi del mondo, per la quale riuscì addirittura a ottenere l’imprimatur dalla Chiesa di Roma, che autorizzò la stampa purché venissero rispettate le volontà del papa: dovevano cioè essere evidenziate «le ragioni della divina onnipotenza… le quali devono quietar l’intelletto».


    Fu alla fine di questa grande opera che Virginia trovò al vecchio padre da affittare Villa “Il Gioiello”, dove purtroppo egli passò gli anni peggiori, e ultimi, della sua vita.


    Nel 1632 il Dialogo venne pubblicato. Galileo dedicò questa sua opera fondamentale al nuovo granduca di Toscana, Ferdinando II de’ Medici, e nel libro mise a confronto le ragioni filosofiche e naturali dei due sistemi tolemaico e copernicano, trattando quest’ultimo nel proemio solo come un’ipotesi matematica, non potendo apertamente sostenere la verità del sistema eliocentrico.


    Nell’opera figurano tre personaggi che dialogano tra loro, uno fermamente copernicano, uno neutrale, privo di preconcetti, e il terzo, dal nome emblematico Simplicio, il peripatetico, un sempliciotto che è un concentrato di tutti i vizi dell’aristotelismo, cui lo scienziato fa elogiare la «saldissima dottrina» dell’onnipotenza divina appresa «da persona dottissima ed eminentissima… alla quale è forza quietarsi». Nel libro Galileo ripercorre tutte le tappe del suo lavoro, che lo avevano portato alle convinzioni copernicane, e pone il tema essenziale di come la terra non sia statica ma ruoti attorno al sole, come dimostrato dalle orbite attorno alla stella descritte da Venere e Mercurio.


    Aristotele, Tolomeo e Tycho Brahe ne uscivano con le ossa rotte e anche il papa ne uscì sbeffeggiato.


    Purtroppo, la situazione internazionale non era in quel momento delle migliori, specialmente per papa Urbano VIII: la Spagna lo accusava di non dare un contributo sufficiente per la Guerra dei trent’anni e a Roma veniva accusato di familismo per aver sistemato fratelli e nipoti nelle posizioni chiave della curia romana. Pertanto il papa ordinò di sequestrare tutte le copie del Dialogo in circolazione e di riunire una «congregatione di theologi», per lo più gesuiti infuriati per le sconfitte scientifiche subite, che si misero a spulciare il Dialogo alla ricerca di un appiglio per dichiarare Galilei eretico. Appiglio che fortunatamente non fu mai trovato, anche se facendo carte false, nel vero senso del termine, i religiosi riuscirono a trascinare Galileo dinnanzi al tribunale del Sant’Uffizio nel 1633.


    Alla fine del processo la teoria eliocentrica venne dichiarata eretica in quanto contraria alle sacre scritture, il libro fu proibito all’istante e Galileo venne sospettato di eresia. Gli venne inflitta così una carcerazione esemplare a vita, e imposta la ritrattazione delle sue convinzioni. In sintesi, gli fu richiesto di bestemmiare la scienza.


    La sua battaglia per l’indipendenza della ricerca scientifica era ormai persa e la Chiesa di Roma temeva la scienza perché opponeva verità dimostrabili a dogmi non dimostrabili, quindi opinabili e potenzialmente fallaci.


    Dopo il processo, Galileo scontò un anno di prigionia a Villa Medici, a Roma, e poi fece ritorno a Firenze, dove fu confinato agli arresti domiciliari a vita a Villa “Il Gioiello”, e gli fu vietato di ricevere visite e discutere con chicchessia di argomenti scientifici. Nonostante il divieto, poco tempo dopo che Galileo si stabilì ad Arcetri ricevette la visita del granduca Ferdinando II de’ Medici e del pittore Giusto Sustermans, che dipinse il ritratto più celebre dello scienziato. Altri visitatori furono l’ambasciatore degli Stati d’Olanda, il poeta inglese John Milton e il filosofo Thomas Hobbes.


    Pochi mesi dopo il confinamento dello scienziato a Villa “Il Gioiello”, sua figlia Virginia morì e pochi anni dopo Galileo restò del tutto cieco.


    Nel gennaio 1639, a causa del forte peggioramento delle condizioni di salute, il giovane allievo Vincenzo Viviani ed Evangelista Torricelli ottennero dalla Chiesa il permesso di soggiornare con lui a Villa “Il Gioiello”.


    Galileo morì nella notte tra l’8 e il 9 gennaio 1642, giorno che per il calendario fiorentino faceva parte dell’anno 1641.


    Vincenzo Viviani, nel suo Racconto Istorico della Vita del Sig. r Galileo Galilei, così descrive gli estremi momenti del maestro: «Sopragiunto da lentissima febbre e da palpitazione di quore, dopo due mesi di malattia che a poco a poco gli consumava gli spiriti, il mercoledì dell’8 di Gennaio del 1641 ab Incarnatione, a hore quattro di notte, in età di settantasette anni, mesi dieci e giorni venti, con filosofica e cristiana constanza rese l’anima al suo Creatore, inviandosi questa, per quanto creder ne giova, a godere e rimirar più d’appresso quelle eterne et immutabili maraviglie, che per mezzo di fragile artifizio con tanta avidità et impazienza ella aveva procurato di avvicinare agl’occhi di noi mortali»10.


    Per novantacinque anni la chiesa di Roma impedì che al corpo del grande scienziato venisse data una degna sepoltura, che fu resa possibile solo nel 1737 per volontà del laico granduca Giangastone de’ Medici, che gli fece erigere un sepolcro monumentale in Santa Croce proprio di fronte a quello di Michelangelo, di pari bellezza e importanza.


    Nei secoli successivi la villa ebbe vari proprietari: i Del Soldato, ai quali appartiene lo stemma sulla facciata, e le stesse monache di san Matteo in Arcetri, per le quali i Signori Otto apposero una targa sulla facciata che proibiva di dedicarsi sulla strada «a qualunque gioco di carte, di palla, palloncino, di ruzzola, et a qualunque altro simil gioco», pena severi provvedimenti. Nel 1788 il senatore Clemente Nelli fece apporre una lapide dedicata a Galileo sulla facciata, e nel 1843 i proprietari di allora collocarono nella nicchia ovale il busto dello scienziato. Nel XIX l’edificio subì alcune trasformazioni soprattutto al piano superiore. Dal 1920 Villa “Il Gioiello” divenne monumento nazionale e nel 1942 venne finalmente acquistata dallo Stato. Un lunghissimo restauro, iniziato nel 1986 e concluso nel 2008, ha permesso la sua riapertura al pubblico nel corso delle celebrazioni dell’Anno Galileiano nel 2009.


    
      
        



        



        



        



        9 https://www.corriere.it/salute/neuroscienze/12_dicembre_22/lettere-grafomane-Čajkovskij_6735acc0-4464-11e2-a26e-c89e7517e938.shtml
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