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Il cittadino e la sua identità artistico-territoriale: analisi dei principali 

monumenti dell’area milanese, con riferimento specifico a quelli del periodo 

rinascimentale 

 

1 - Illustrazione dell’impianto urbanistico della Milano del secondo ‘400 

Milano all’inizio del XV secolo ha un territorio, appena nominato Ducato, comprendente 28 città, 

governato da Gian Galeazzo Visconti. La città però, dopo pochi anni di gloria in cui prospera e si 

internazionalizza, seguendo l’esempio dei contesti d’oltralpe, subisce una decadenza per le 

numerose tasse a cui sono sottoposti i cittadini, i contrasti con i veneziani e la peste. E’ nella 

seconda metà del secolo che la città riesce a riprendersi, quando viene nominato Francesco Sforza 

signore di Milano, che permette con facilitazioni fiscali la rinascita delle attività artigianali e 

commerciali. Questo è il momento in cui si ha una riqualificazione del contesto urbano, per cui, 

partendo dalla premessa trecentesca di una città tra le più popolose d’Europa, con case di pietra e a 

più livelli, strade lastricate, Naviglio Grande prolungato dal Ticino fino all’area del Laghetto, per 

permettere il trasporto dei materiali per il cantiere del Duomo, si rileva la realizzazione di edifici 

grandiosi, finalizzati alla popolazione anche più indigente (Ca’ Granda, Monte di Pietà, orfanotrofio 

dei Martinitt, Lazzaretto, scuola per poveri), alla devozione religiosa, con la realizzazione di nuove 

chiese o la riqualificazione di alcune vetuste, e al prestigio delle famigli nobili con edifici 

elegantissimi. Inoltre alla fine del secolo Leonardo da Vinci dà ai Navigli un’impostazione 

definitiva, progettando il sistema delle conche che mettono in comunicazione canali a diversi livelli. 

Ma la peculiarità di tutta quest’opera di costruzione è un attaccamento allo stilema gotico, che 

perdura, malgrado altrove siano già diffuse le novità rinascimentali; sono figure come Bramante, 

Michelozzo e Filarete ad importare tali novità, pur scontrandosi con le competenze costruttive delle 

maestranze locali. Peculiarità materica, e quindi anche cromatica, dell’architettura milanese di 

questo periodo è l’uso diffuso del cotto, data la sofisticata competenza delle botteghe artigianali, 

che hanno in questo modo sopperito al costo di importazione di pietre le cui cave non erano 

prossime.  
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2 - Architettura e decorazioni della Cà Granda 

Francesco Sforza vuole organizzare in modo razionale 

la caotica distribuzione degli luoghi destinati al 

ricovero della popolazione malata indigente, per avere 

un quadro effettivo dello stato di salute del Ducato. A 

tale proposito chiede a Cosimo De’ Medici di inviare 

da Firenze un architetto che sia in grado di progettare 

un luogo sufficientemente adeguato alle esigenze 

sanitarie e aggiornato sulle novità fiorentine. Viene 

inviato Antonio Averlino, detto il Filarete, e nel 1456 

viene fondato l’Ospedale Maggiore, col nome di Ca’ Granda. L’edificio, oggi sede centrale 

dell’Università Statale, prevede una pianta rettangolare divisa in tre parti: quella centrale come 

cortile, e speculari ai lati il corpo per gli uomini, a destra, e quello delle donne, a sinistra. Purtroppo 

i lavori proseguono fino alla realizzazione del corpo destro nel 1466, quando però, in seguito alla 

morte di Francesco Sforza, Filarete se ne va da Milano, anche per gli screzi con le maestranze 

locali. Del progetto originario rimane solo questa parte, mentre il cortile viene realizzato nel ‘500 su 

progetto del Richino, e il corpo sinistro ancora più avanti, cercando di mantenere le caratteristiche 

principali date all’inizio. Nel prospetto su via Festa del Perdono si vedono tre livelli: quello 

interrato con le botteghe, a cui si accedeva con una scala posizionata al centro della facciata, ma 

oggi rimossa; quello rialzato con un portico che segue il perimetro esterno dell’edificio, con la 

funzione di separare il passaggio dei pedoni da quello dei carri; il piano superiore è scandito dalle 

bifore ancora gotiche, ma in cui si vede l’alta qualità decorativa nella lavorazione della terracotta. 

La bottega dei Solari è attiva in tale realizzazione, come nella costruzione architettonica. 

Nel mezzo del corpo è presente un ambiente, detto crociera o infirmeria, a croce greca, i cui lunghi 

bracci hanno la funzione di ospitare i degenti. All’incrocio dei bracci c’è una cupola a spicchi, 

coperta all’esterno da un tiburio cubico. Qui si effettua il controllo da parte degli infermieri, si 

svolgono le messe seguibili da tutti i malati, e ci sono grandi camini per riscaldare questi vasti 

ambienti. Un aspetto progettuale sofisticato prevede degli ambienti, posti paralleli alle pareti dei 

bracci, con la funzione di bagni, ma divisi tra loro in modo da essere utilizzati solo da due malati: 

sono i destri, dov’è prevista l’acqua, raccolta da un impianto di raccolta delle precipitazioni 

meteoriche, e una canalizzazione che permette la circolazione di aria per lo smaltimento degli odori. 

Rispetto la pianta della crociera si formano ai lati quattro aree quadrate, i cortili, che sono 

rispettivamente: 

a. la spezieria, in origine per gli uffici di gestione del complesso, poi utilizzato per coltivare le 

piante officinali; 

b. i bagni, in origine per i degenti più abbienti che potevano pagare una retta per un luogo più 

silenzioso in quanto nella zona più periferica, ma poi convertito per le partorienti e i folli, in 

modo che le loro urla non disturbassero, con piccoli ambienti centrali per l’igiene del corpo; 

c. la legnaia con un padiglione centrale per le scorte di legna 

d. la ghiacciaia con un padiglione centrale dove conservare la neve portata dalle valli più vicine, 

compattata e coperta di paglia per conservarla, utile nelle terapie antinfiammatorie.   

Nel 1943 quest’area venne pesantemente bombardata, e solo il primo cortile si è conservato quasi 

integralmente, con primo livello con porticato, e quello superiore con loggiato. Nel 1953 è stato 

condotto un intervento di restauro, di tipo conservativo, delle parti devastate, lasciando a vista i resti 

delle distruzioni, a memoria di tali eventi; le parti demolite sono state sostituite invece da 

architetture moderne, che pertanto non tentano un’emulazione storica, ma solo un collegamento con 

la premessa storica, utilizzando un intonaco con la cromia del cotto . 

Dalla parte opposta del complesso, parallelo a via Festa del Perdono, passava il naviglio, utilizzato 

per portare le merci. Oggi non è più visibile per l’intervento di copertura eseguito nel periodo 

fascista. 
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3 - Chiesa di S. Maria presso S. Satiro 

Nell’area prossima al complesso episcopale, vicino all’attuale 

via Torino, viene fatto costruire dall’arcivescovo Ansperto un 

sacello in onore di S. Satiro nel IX secolo, a pianta circolare, con 

un affresco esterno di una Maestà, destinato alla devozione 

popolare. Secondo una leggenda popolare nel 1242 un tal 

Massanzio da Vigonzone, dopo un notte brava in cui perse tutti i 

suoi beni, volle sfogarsi pugnalando tale effige, ma dal colpo 

venne versato copioso sangue. A causa di tale miracolo si volle 

realizzare un santuario in cui conservare l’affresco. Ma si deve 

aspettare quasi la fine del ‘400 perché inizino i lavori di 

costruzione, commissionati da Gaspare Visconti, e affidati 

all’architetto Donato Bramante. Il problema principale da 

affrontare è la mancanza di spazio, dato che il quartiere del 

Bottonuto presenta un’edilizia congestionata: si demoliscono 

degli edifici, anche l’allora famosa Taverna della Lupa, ma 

rimane il vincolo di via Falcone che non poteva essere chiusa. Pertanto Bramante si adegua 

progettando una chiesa a croce commissa, divisa in tre navate, voltata a botte al centro e a crociera 

nelle navatelle. Qui mette in pratica tutta la sua conoscenza classica, decorando elegantemente i 

pilastri con la successione di capitello, architrave, fregio, cornice, come riportato nel trattato 

vitruviano. Nello stesso tempo rispetta la procedura decorativa del cotto, che viene applicato nelle 

navatelle: tali manufatti sono realizzati nella bottega del De’ Fondulis, la cui abilità viene 

riconosciuta già con il gruppo scultoreo della Deposizione di Cristo, deposto sull’altare del sacello, 

abilità tale per cui viene insignito del ruolo di “direttore ai lavori” durante le assenze del Bramante. 

Altre citazioni qui presenti sono la volta a cassettoni, come nella Pala di Montefeltro di Piero della 

Francesca, decorazione che prosegue nell’intradosso della cupola e nella volta dell’abside. Ma qui 

viene messo in pratica un espediente scenico senza precedenti: la zona absidale è profonda solo 80 

cm, a causa della retrostante via, ma lo spettatore all’inizio della navata percepisce differentemente 

tale spazio, quasi di una decina di metri. Bramante ha utilizzato la tecnica prospettica non più per 

razionalizzare uno spazio definito, ma per costruirne uno illusorio, con dei ridotti pilastri di stucco 

che allargano ulteriormente la percezione a possibili ambienti laterali. La visione della zona 

dell’altare dal transetto mette in rilievo lo spettacolare scorcio eseguito. 

Altro ambiente, ma altrettanto raffinato, è il battistero: a pianta ottagonale, con alternanza di nicchie 

semicircolari e rettangolari ritmate da lesene “a libro” decorate con candelabre in stucco, è diviso in 

due livelli. Questi sono evidenziati da una cornice con putti in cotto e clipei con personaggi che si 

allungano verso la luce divina proveniente dal lanternino. Tale cornice, come la loggia superiore, 

son realizzati in cotto dal De’ Fondulis, che evidenzia il contrasto tra il rosso di tale materiale col 

bianco dell’intonaco. Il complesso risulta paradossalmente semplice nella sua esecuzione 

sofisticata. 
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4 - Cappella Portinari e ciclo di affreschi di Foppa 

Il Banco Mediceo fiorentino nel XV secolo ha modo di 

espandersi con le sue filiali in diverse città europee, ed è 

proprio Francesco Sforza a richiederne una a Milano, che ha 

sede nella zona di via dei Bossi. Il fiorentino Pigello Portinari 

viene incaricato della sua direzione. Tale personaggio, colto e 

raffinato, nutre comunque uno stato di nostalgia per Firenze, e 

questo si può rilevare nell’impostazione della cappella 

gentilizia che si fa costruire all’interno della prestigiosa chiesa 

di S. Eustorgio. I lavori iniziano nel 1462 e terminano solo 4 

anni dopo. Non si sa chi fu il progettista, ma si ipotizza 

Guiniforte Solari, seguendo indicazioni di un architetto 

fiorentino (Filarete o Michelozzo). L’ambiente riprende 

l’impostazione brunelleschiana della Sagrestia Vecchia in S. 

Lorenzo a Firenze: pianta centrale quadrata con scurolo, coperta da una cupola ombrelliforme, qui a 

16 spicchi e poggiante su un tamburo. La milanesità della cappella si percepisce soprattutto 

all’esterno, dove decorazioni e guglie in cotto creano dinamismo cromatico: All’interno invece la 

pietra serena usata da Brunelleschi viene sostituita da cotto rivestito a buonfresco con una tonalità 

verde che ricorda tale pietra. Nel tamburo una danza di angeli rimanda a quelli delle cantorie 

donatelliane, anche se in questo caso risultano più bloccati nei movimenti. Punto di forza di tale 

ambiente è il ciclo di affreschi, che dona una vitalità cromatica che invece sarebbe stata 

inconcepibile su delle pareti brunelleschiane. Vincenza Foppa è autore dell’Annunciazione e 

Assunzione della Vergine negli arconi, come del ciclo di S. Pietro Martire. Di questi affreschi si era 

persa traccia fino al 1880, quando, in seguito a delle infiltrazioni meteoriche, si è proceduto con un 

intervento di restauro, che ha rilevato queste scene, scialbate probabilmente durante la peste del 

1630, com’era pratica del periodo per “sanificare” le superfici con la calce viva.  

Foppa mette in scena uno dei primi esempi di “empirismo” pittorico lombardo, che porta allo studio 

non solo dei personaggi narrati, ma anche di tanti dettagli ripresi dal quotidiano, anticipando così il 

Naturalismo caravaggesco. Nella scena dell’Annunciazione è rappresentata un elegante loggiato 

quattrocentesco, in cui sono inseriti dei clipei classici. Invece nell’Assunzione il curioso particolare 

di un personaggio che si copre gli occhi dal sole con la mano per capire cosa stia volando in cielo, 

contestualizza la scena religiosa in un frangente quasi ordinario, dove il paesaggio è un rimando 

diretto alla geografia lombarda, rendendolo una pittura di luce. 

Il ciclo dedicato a S. Pietro Martire è dovuto al fatto che tale personaggio era particolarmente 

venerato nel contesto domenicano per la sua attività di predicatore contro l’eresia dei Catari, che 

portò avanti trasferendosi da Verona a Milano, proprio in S. Eustorgio. Il ciclo è diviso in 4 scene: 

1. Miracolo della nube, dove il riferimento al quotidiano si rileva, ad esempio, nel confratello che 

si annoia durante la predica, e legge un suo testo. Qui compare il ritratto di Pigello mentre si 

distrae durante la predica, assieme a quello del fratello Tommaso e di Acerrito, elegantissimo 

rispetto gli altri personaggi. 

2. Miracolo della falsa Madonna, con un anomala raffigurazione della Madonna e del Bambino 

con le corna, spoglie con cui compare il diavolo, poi smascherato dall’ostia mostrata da S. 

Pietro. Sembra che tale immagine potesse turbare i fedeli, e si è ipotizzato che sia stata la causa 

della scialbatura del ciclo. Tommaso e Pigello sono ancora presenti, all’interno di 

un’architettura riprodotta con una prospettiva raffinatissima. 

3. Miracolo del piede risanato riporta con accuratezza tanti dettagli del reale, come la 

cicatrizzazione in atto sull’arto mutilato 

4. Martirio di S. Pietro, malgrado sia la scena più rovinata, rivela l’alta poesia narrativa di Foppa, 

che riproduce il paesaggio della zona della Barlassina con la bruma tipica della stagione estiva e 

con un profondità prospettica in cui quasi si percepisce la frescura del bosco appena alle spalle 
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dei personaggi. Si può affermare che da questo brano inizi il Rinascimento lombardo. Viene 

inserito anche il contrasto tra la dignità del santo di fronte alla morte, e il comportamento 

scomposto, ma molto umano del suo confratello. 

La tomba di Pigello è stata rimossa, per essere sostituita nel 1776 dall’Arca di S. Pietro Martire, 

opera gotica di Giovanni di Balduccio 

 

5 - Chiesa di S. Maria delle Grazie e suo tiburio 

Questa chiesa ha tale denominazione 

perché viene costruita accanto a una 

cappella molto venerata, dedicata 

appunto alla Madonna dei Miracoli. I 

lavori iniziano nel 1466 seguendo il 

progetto di Guiniforte Solari, secondo i 

precetti della cultura architettonica 

conservatrice di stampo gotico della 

Milano rinascimentale. Il progetto 

prevede il convento e la chiesa, che viene 

realizzata con una facciata a capanna e un 

corpo longitudinale a tre navate, 

accompagnato da cappelle lungo le 

navatelle. Ma appena conclusi i lavori nel 1490, Ludovico il Moro chiede che venga demolita la 

parte presbiteriale e absidale, perché qui sia realizzato il mausoleo di famiglia. Bramante viene 

incaricato per questo cambiamento, ed è ancora sconcertante il colpo d’occhio nel passaggio tra la 

severa e ombrosa costruzione solariana e la luminosa ed elegante tribuna La tribuna esternamente si 

presenta come un imponente corpo cubico con tre absidi, decorato riccamente con doppio 

piedistallo con medaglioni di santi e stemmi sforzeschi, il tutto sormontato da un sofisticatissimo 

tiburio, in cui l’elaborazione dei livelli si ingentilisce tanto più prosegue verso l’alto: sul suo 

perimetro poligonale alla teoria di finestre a bifora segue la loggetta terminale. Tutto questo è 

impostato sul contrasto cromatico del cotto rosso e dell’intonaco bianco. L’area interna della tribuna 

trova nell’impostazione cubica, già rilevata all’esterno, una razionalità che rimanda al modulo 

brunelleschiano, dato che la misura delle navate è ripetuta anche in profondità e in altezza con la 

cupola Questa è sorretta da pennacchi che raccordano 4 arcate, decorate col motivo della “ruota 

radiante”, utilizzando una tavolozza molto delicata, che crea contrasto tra il rosso pacato dei motivi 

geometrici col bianco dell’intonaco: ne deriva un senso di grande luminosità di quest’area, 

nell’ottica di evidenziare il sepolcro di Ludovico e Beatrice, su cui il tamburo della cupola compare 

come ne fosse un diadema. . Attualmente il sarcofago di Ludovico il Moro e Beatrice d’Este è 

conservato nella Certosa di Pavia. Accanto a tale zona si trova un chiostro quadrato a 5 arcate, che 

fa da inquadratura alla veduta della tribuna. Invece, accedendo dalla piazza antistante la chiesa, si è 

ammessi al refettorio del convento, dove, malgrado i danni dei bombardamenti del 1943, si può 

ancora contemplare il Cenacolo vinciano. 
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6 - Casa degli Atellani 

Tale edificio è uno pochi esempi che ci sia rimasto di 

architettura residenziale rinascimentale, anche perché è 

stato sottoposto a un intervento di riqualificazione 

interna nel 1919, secondo progetto dell’arch Portaluppi, 

che ne ha cambiato l’impostazione. Si trova di fronte 

alla chiesa di S. Maria delle Grazie, in un quartiere che 

Ludovico il Moro voleva fosse abitato dai suoi 

cortigiani più fedeli. In origine qui vi erano tre 

abitazioni, che vennero donate alla famiglia degli 

Atellani. Si tratta dell’ultimo esempio di residenza 

rinascimentale, nell’asse dell’attuale corso Magenta, che abbia mantenuto parte del suo prospetto 

originario. Resta comunque all’interno il porticato originale con 5 archi a tutto sesto. Famosa era 

tale dimora, perché qui si dava ospitalità agli uomini di cultura dell’ambito sforzesco; anche 

Leonardo ne fu ospite nel periodo in cui lavorava al Cenacolo.  
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7 - Chiesa di S. Maurizio e ciclo decorativo della scuola del Lippi 

La chiesa di S. Maurizio al Monastero Maggiore è di fondazione antichissima, forse longobarda, ed 

è quanto rimane, assieme al chiostro d’ingresso (oggi ingresso del Museo Civico Archeologico), del 

complesso dell’antico Monastero, destinato alle monache benedettine, provenienti da illustri casate. 

Per la prima costruzione vengono utilizzati materiali provenienti da edifici romani; la stessa torre 

campanaria è parte del circo di Massimiano del IV secolo. La chiesa viene costruita nella seconda 

metà del XVI secolo su progetto attribuito all’architetto Dolcebuono, già presente nel cantiere del 

Duomo. La facciata risale al 1574 ed è divisa in tre ordini, scanditi da lesene; la presenza di finestre 

al secondo ordine viene ripresa anche sul lato di via Luini.  

L’interno è a pianta longitudinale, divisa in dieci campate, di cui le prime tre sono destinate ad aula 

per i fedeli, separata da tramezzo, che s’interrompe all’imposta della volta, dal coro per le monache 

di sei campate. Ai lati di entrambe le parti ci sono delle cappelle, che al livello superiore hanno un 

matroneo delimitato da serliane, da cui s’imposta la volta a botte decorata con costolonature a 

losanga, che simulano una successione di volte a crociera.  

I vani a doppia altezza con le 20 cappelle assieme alla parete divisoria sono affrescati a tutt’altezza, 

e a tale impresa partecipano diversi artisti, di cui si riporta il nome di Boltraffio, Bergognone, 

Zenale, Luini e la sua bottega. Sulla parete anteriore si svolge la decorazione di Bernardino Luini, il 

cui committente è Alessandro Bentivoglio, governatore di Milano dal 1522. Tale personaggio è qui 

rappresentato tra santi, assieme a sua moglie, Ippolita Sforza, a sua volta attorniata da sante. 

L’elegante vena narrativa del Luini si caratterizza per una delicata espressività delle figure, che 

viene anche ricordata dal Vasari. L’insieme è pertanto riconducibile al gusto sofisticato 

dell’aristocrazia milanese, quasi fosse finalizzato ad una sua celebrazione. 

 

 

 


