Il contesto storico del Rinascimento
Con il termine Rinascimento si indica il periodo corrispondente ai secoli XV e XVI, caratterizzato da una grande fioritura delle lettere e delle arti. Questo sviluppo ha avuto come premessa il movimento di pensiero definito Umanesimo: esso ha elaborato un nuovo atteggiamento da parte dell’uomo nei confronti di se stesso e del mondo  ed ha valorizzato le capacità razionali e progettuali dell’uomo.
Il primo centro di diffusione fu Firenze, dove il fenomeno venne favorito da due componenti fondamentali:

· Forte presenza della borghesia cittadina, protagonista della vita civile

· Un forte legame con la cultura classica anche durante il Medioevo
Nel giro di pochi anni il nuovo stile si estese a molti centri della penisola.
In Europa fu la regione delle Fiandre (attuale Belgio e Olanda) a costituire un’importante area di irradiazione della cultura rinascimentale.

Principi del Rinascimento
1. L’uomo riscopre se stesso e le proprie capacità (ingegno e valore)
2. Si riscopre l’arte classica ( uso di colonne e ordini architettonici in architettura e pittura mentre in scultura si recupera la tecnica raffinata e l’equilibrio delle opere classiche. La regola compositiva per eccellenza è il principio dell’armonia)

3. L’arte imita la realtà ( imita la natura che lo circonda fin nei più piccoli particolari, studia il corpo e il meccanismo dei suoi movimenti; elabora un sistema per raffigurare la profondità dello spazio: nasce la Prospettiva.) 
L’ invenzione della prospettiva

 Già utilizzata intuitivamente dagli antichi, riemersa nelle opere di Giotto, nel ‘400 è studiata in modo rigoroso. Essa consente di misurare e riprodurre le distanze tra le singole figure e tra le figure  e l’osservatore. Il pittore dipinge, così, uno spazio illusorio, che descrive l’ambiente così come è visto dall’uomo; lo scultore crea nei  bassorilievi un’illusione di profondità
I protagonisti del primo Rinascimento
Architetti: Filippo Brunelleschi, Leon Battista Alberti

Pittori: Masaccio, Beato Angelico, Piero della Francesca, Botticelli, Andrea Mantegna, Antonello da Messina

Scultori: Donatello, Lorenzo Ghiberti
Il pieno Rinascimento
All’inizio del XVI secolo, nell’instabile situazione politica dell’Italia, si affermano due centri artistici principali: Roma e Venezia. In particolare Roma è un grande Stato, che esercita un ruolo di rilievo nella politica della penisola. Per questo motivo i Papi avviano un programma culturale che ne esprima la potenza: in particolare papa Giulio II e Leone X chiamano alla loro corte Artisti di altissimo prestigio, come Bramante, Michelangelo e Raffaello.Sotto il profilo artistico, svolge un ruolo importante la Controriforma Cattolica ( risposta alla Riforma Protestante avviata da Lutero  nel 1517), avviata dal Concilio di Trento (1 545-1563).

Essa affida all’arte un ruolo importante: quello di fornire attraverso le immagini, motivi convincenti per la fede, in modo da contrastare la crescente adesione alla fede protestante.
Principi del pieno  Rinascimento
· La ricerca del bello ideale nelle opere figurative
Nella pittura e nella scultura l’uomo rimase il protagonista, ma in modo nuovo. Riprendendo il concetto classico di bello ideale (morale e fisico), gli artisti fusero parti di soggetti diversi per ottenere una perfezione formale impossibile da trovare in natura. Nei ritratti cercarono di approfondire l’indagine psicologica del soggetto in modo da coglierne non solo gli aspetti fisici ma anche quelli interiori. Riproducendo la natura non si accontentarono più della semplice resa precisa ma vollero indagare le leggi che la governavano e l’armonia che legava l’ambiente naturale all’uomo.

· La perfezione delle forme pure nell’architettura
Gli architetti seguirono i canoni ispirati all’antichità e le regole prospettiche dei trattati quattrocenteschi. In generale usarono quasi esclusivamente la pianta centrale ( circolare) come garanzia di perfezione formale; accentuarono l’uso di elementi classici ( lesene, cornici, trabeazioni, ordini architettonici)

I protagonisti del pieno  Rinascimento
Michelangelo Buonarroti, Leonardo da Vinci, Raffaello Sanzio, Bramante, Tiziano

Leonardo: i moti dell’animo e dell’atmosfera
Leonardo elaborò un nuovo metodo  di analisi scientifica della realtà. Studiò infatti con curiosità ogni aspetto della natura (corpo umano, rocce, piante, animali) e accompagnò i suoi appunti con splendidi disegni. In particolare fu attratto dalle espressioni umane e dagli effetti della ‘atmosfera, che studiò attraverso disegni e dipinti. Per Leonardo infatti studio scientifico e arte erano entrambi utili per approfondire la conoscenza della natura e dell’uomo. Attraverso l’osservazione di luci e ombre, elaborò la tecnica dello sfumato: questa consisteva nel sovrapporre velature di colore liquido e trasparente per produrre la gradualità dei passaggi chiaroscurali. Applicata all’incarnato dei volti, questa tecnica ne ammorbidiva i lineamenti rendendoli vivi ed espressivi, capaci cioè di comunicare l’interiorità del personaggio. Utilizzato nella costruzione spaziale dell’ambiente naturale, lo sfumato permetteva di ottenere  la prospettiva  aerea: la profondità veniva cioè creata attraverso la rappresentazione della foschia presente nell’atmosfera, senza dover ricorrere alla prospettiva lineare
Michelangelo: l’immagine della perfezione
Michelangelo, giovanissimo frequenta a Firenze, la corte Medici, dove viene colpito dalla collezione di statue antiche di Lorenzo il Magnifico e dalle nuove teorie neoplatoniche dei filosofi di corte. Secondo questi filosofi la bellezza appartiene solo alla sfera divina che si è manifestata in forma imperfetta nella creazione dell’uomo e della natura. Le forme idealizzata dell’arte antica e le teorie neoplatoniche portarono Michelangelo a sviluppare una concezione artistica opposta a quella di Leonardo da Vinci. Per lui, l’arte non era uno strumento per comprendere la natura, ma per dare forma visibile a ciò che in natura non poteva esistere: la perfezione. Michelangelo pose al centro delle sue ricerche l’uomo nella sua forma più perfetta, libera da difetti fisici e morali, scolpendo figure idealizzate, corpi senza difetti e colti in movimento per far risaltare la muscolatura potente e tesa, simbolo di forza interiore ( vedi David). La sua ricerca di perfezione formale, dinamismo e plasticità dominò anche la sua produzione architettonica. Il suo interesse principale fu sempre per la scultura in quanto era convinto che la statua fosse già presente nel blocco di pietra e che lo scultore, spinto da un impulso irrefrenabile ( l’ispirazione artistica) levasse il materiale in eccesso per liberare la figura imprigionata all’interno . Questa concezione lo portò a inventare la tecnica del non finito, cioè a liberare del blocco di pietra informe solo alcune parti della statua, lasciando altre allo stato di abbozzo. 

Raffaello: la serena armonia
Raffaello partì alla ricerca degli artisti che lo avevano preceduto, riunendo nei suoi lavori l’ordine compositivo di Piero della Francesca e Perugino, la perfezione ideale dei corpi di Michelangelo e l’accurata riproduzione dei volti e dell’animo dei personaggi di Leonardo. Ottenne così un misto di grandiosità e naturalezza, che esprimeva un sereno equilibrio tra mondo ideale e mondo reale. Ciò fu particolarmente evidente nelle numerose variazioni sul tema della Madonna con bambino, dove la resa idealizzata dei corpi è smorzata dalla naturalezza dei gesti delle figure, spesso inserite in paesaggi dolci e armoniosi.
