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				I Poeti Siciliani

				La poesia lirica italiana nasce in Sicilia intorno alla metà del secolo XIII, con un secolo e mezzo di ritardo rispetto alla poesia occitanica, modello ineludibile per i nostri poeti, tutti funzionari della Magna Curia (la Corte imperiale di Palermo1) di Federico II2 e dei suoi figli Manfredi ed Enzo.

				Il grande imperatore promosse ogni forma culturale3 ma per-ché nascesse la poesia era necessario il concorso di un autentico talento, quello appunto di Jacopo da Lentini, protonotario di corte (=primo segretario o cancelliere di Corte)4.

				Dal momento che quest’ultimo forse scrisse le sue liriche fra il 1233 e il 1240, si attribuisce a questo periodo l’inizio della scuola dei poeti siciliani.

				
					1 Punto d’incontro tra civiltà diverse (araba, cristiana, ebraica), e precorritrice del fenomeno, destinato ad avere rigoglioso sviluppo durante il 1400 e il 1500, del mecenatismo, ossia della protezione e dell’incoraggiamento dato dai Signori agli “intellettuali”, e quindi dello sviluppo della cultura.

					2 Imperatore del Sacro Romano Impero e re di Germania.

					3 Si interessò vivamente di filosofia, di diritto, di scienze naturali, di astronomia; inoltre parlò correttamente sette lingue.

					4 Jacopo da Lentini, visse fra il 1210 e il 1260 circa (per alcuno morì fra il 1246 e il 1250 per altri), fu notaio imperiale di Catania e poeta considerato da molti il caposcuola del cenacolo poetico siciliano.

					Si dice che sia stato l’inventore del sonetto.

					Dante ne cita una canzone nel De Vulgari Eloquentia come se egli fosse un caposcuola. 

					Lo chiama “’Il Notaro” per antonomasia e lo considera l’esponente tipico della poesia di corte (Divina Commedia, Pg. XXIV, 56).

					I versi del Lentini, pur imbevuti di manierismo cortese, sono pieni di ampiezza espressiva e tematica e nelle liriche amorose esprimono ardore e spontaneità. 

					Di Jacopo ci restano una quarantina di componimenti: numerose le canzoni, di varia struttura, talora unissonaus, al modo provenzale, cioè con rime costanti. 

					I suoi temi si raccolgono intorno a un sentimento amoroso pur nella ispirazione di moduli e strutture provenzali (come nel sonetto Meravigliosamente o Amore è un desio che ven da core) ma sa trovare anche personali accenti (si legga in particolare il sonetto Io m’agio posto in core a Dio servire).
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				I due s’incontrano nel 1233, anno in cui Federico risiede in Sicilia ben dieci mesi, dopo essere stato nel 1232 alla Corte di Ezzelino da Romano5 in Verona, dove erano all’opera molti trovadori.

				Federico forse portò con sé da Verona alcuni manoscritti trovadorici e decise di stimolare con essi l’inventiva degli intellettuali della sua corte. Altri poeti vicini o della scuola siciliana tuttavia sono sicuramente da ricordare. Il primo è Cielo d’Alcamo che si ritiene fosse un giullare campano o uno studente siciliano della scuola salernitana (pochissime ed incerte notizie si hanno comunque sul suo conto)6. 

				Secondo una nota dell’umanista Angelo Colucci appartiene a Cielo D’Alcamo il famoso contrasto (dialogo) Rosa fresca aulentissima, ricordato da Dante nel De vulgari eloquentia, scritto in un dialetto meridionale tra il 1231 e il 1250. 

				Composto di 32 strofe di cinque versi, pare un testo destinato alla rappresentazione scenica, ed è il dialogo tra un giullare seduttore e una ragazza che, dopo qualche resistenza, finisce per capitolare. 

				Segue un modello consueto della letteratura popolare del tempo, ma con una notevole consapevolezza della rappresen-tazione psicologica. 

				Il componimento Rosa fresca aulentissima ch’apari inver’ la state riprende modelli tematici e stilistici già presenti nella letteratura provenzale, che ci testimoniano la familiarità del 

				
					5 Ezzelino da Romano (? 1194 - Soncino, Cremona 1259), signore di Vicenza, Verona e Padova. Nel 1223 succedette al padre, Ezzelino II, nella guida di una si-gnoria nella Marca Trevigiana e in seguito seppe affermare la propria autorità anche a Verona, dove venne eletto podestà nel 1226. Sostenitore dell’imperatore Federico II in lotta contro la Lega lombarda, venne da questi appoggiato nel rafforzamento del proprio potere e ne sposò la figlia naturale Selvaggia. Scomunicato nel 1254 dal papa Innocenzo IV, che indisse contro di lui una crociata, dovette fronteggiare un esercito guelfo e venne sconfitto nella battaglia di Cassano d’Adda (1259). Morì prigioniero, senza rinnegare le sue posizioni ghibelline e senza riconciliarsi con la Chiesa.

					6 Cielo sarebbe il diminutivo di Michele (Celi) mentre Alcamo, che è una cittadina siciliana, indicherebbe la provenienza del poeta. 
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				poeta con la cultura del suo tempo. Tuttavia, a differenza di altri, Cielo inserisce nel testo forme e battute proprie del lin-guaggio popolare, che hanno una forte connotazione realistica. Ciò induce a supporre che con lui sia cambiato, almeno in parte, il pubblico cui l’opera è destinata: non solo uomini di corte, e dunque di cultura, ma anche uditori di ceti più bassi, di fronte ai quali il dialogo può essere cantato o, tra l’altro, sceneggiato.

				L’abilità con cui stile alto e stile umile sono alternati e fusi esclude, tuttavia, che si possa pensare ad un autore “popolare”: siamo di fronte, semmai, ad un accorto uso di modi popolareg-gianti da parte di un letterato, di un uomo colto che si compiace di sperimentare diverse forme espressive.

				Si deve menzionare ancora Giacomo Pugliese di cui ci resta il canzoniere più nutrito.

				Segue poi Rinaldo d’Aquino: personalità di rilievo, forse parente di San Tommaso. È autore sia di testi in stile elevato, sia di poesie di tono popolaresco come la celebre canzonetta Già mai non mi conforto, o “lamento del crociato”.

				La critica, soprattutto quella romantica, ha attribuito a lungo la presenza di questa vena popolare a una presunta spontaneità del poeta, ma essa appare oggi piuttosto il frutto di una medi-tata scelta stilistica, che rispetta i canoni retorici del tempo e testimonia la formazione dotta dell’autore.

				Ma ancora si segnala Odo delle Colonne7, il più vicino ai provenzali.

				In ultimo, ma non ultimo, Pier della Vigna da Capua che si dedicò invece con maestria alla prosa aulica, un genere di di-scorso tipicamente diplomatico e fu anche autore di pregevoli opere in latino.

				Ma ci furono anche poeti delle regioni settentrionali che ci avvertono che l’attributo siciliano va preso come un semplice riferimento topografico.

				
					7 Rarissime e incerte sono le notizie biografiche. Molto apprezzato nell’‘800 perché meno legato ai canoni della scuola siciliana più incline ai motivi naturali del canto popolare, mostrò vivacità ritmica nei versi.
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				In ogni caso la fioritura della poesia siciliana fu intensa ma breve, essendo già terminata nel 1250, quando Federico morì (anche se di vera e propria fine della scuola siciliana si può parlare solo con la morte di Manfredi nel 1266).

				Federico voleva che i suoi poeti creassero poesia d’amore in volgare siciliana anche perché egli desiderava sganciarsi del tutto dalle influenze ecclesiastiche e pontificie: la corte doveva essere il luogo della gioia oltre che del sapere, centro produttivo di cultura, non soltanto strumento di una concezione del mondo e di un potere trascendenti.

				Lo stesso imperatore ed i figli (Enzo, Federico D’Antiochia, Enrico e Manfredi) furono autori di versi8, dando per primi l’e-sempio di quel dilettantismo che caratterizza i poeti siciliani a differenza di quelli provenzali9: i primi infatti erano funzionari, notai o magistrati della corte che facevano poesia come attività di ricreazione rispetto alla loro reale attività.

				Per tale motivo i siciliani non sono affatto, in quanto poeti, al servizio di un sovrano, e per questo non trattano mai argomenti politici: della lirica trovadorica cercano e interpretano soltanto il tema amoroso e l’amor cortese.

				La scelta tematica comporta anche una scelta di stile: è una poesia monostilistica, senza concessioni al trobar clus e alle sperimentazioni di vario genere: la mira fondamentale è quella dell’armonia, della perfezione tecnica, della musicalità.

				Si direbbe che questa poesia, scritta per la lettura e non per il canto10, abbia assorbito in sé le esigenze armoniche della musica, perfettamente equilibrata nella scansione regolare delle quartine e delle terzine.

				Vocaboli e costrutti latini, francesi, provenzali, scelti tra i più raffinati, furono innestati sul tronco del dialetto siciliano e certo giovarono al fine di quell’aulicità di dettata che permise ai testi 

				
					8 Federico coltivò sia la versificazione volgare sia quella latina.

					9 Che erano poeti di mestiere e vivevano come cortigiani del frutto del trobar.

					10 La poesia provenzale, come quella in lingua d’oil, era invece sempre accom-pagnata dalla musica.
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				della Scuola di imporsi, come modelli esemplari di stile, anche in aree culturali lontane: soprattutto in Toscana.

				Anche nella poesia siciliana, come nella poesia trovadorica, l’amore è presentato nella forma idealissima dell’omaggio del poeta alla donna, che non è più, però, domina in senso feudale ovvero signora della corte, a cui l’ossequio d’amore è rivolto come da vassallo a padrona, ma è signora in senso interiore11, oggetto altissimo di una mira sentimentale assoluta, senza ri-ferimenti concreti: per cui si può dire che sia l’Amore stesso12, più che la donna, il vero argomento di questa poesia. 

				Dal momento che questi poeti sono funzionari di alto livel-lo, assimilati per grado e funzioni alla nobiltà di sangue, la tematica amorosa riguarda spesso gli effetti dell’amore sull’a-nimo del soggetto: e sono effetti, appunto, di nobilitazione, di innalzamento dell’animo, di accostamento ai privilegi della “virtù”, e della “fortuna” (due termini largamente presenti, di netta anticipazione rispetto allo stilnovismo).

				Siamo anche qui in presenza di una poesia molto stilizzata e convenzionale13, ma ciò non toglie che questi poeti, a comincia-re da Jacopo Da Lentini, danno vita ad una ricca fenomenologia degli effetti amorosi sull’animo, con invenzioni metaforiche di grande efficacia. 

				Giacomo Pugliese e Rinaldo D’Aquino hanno però anche 

				
					11 È interessante notare, però, che in Provenza la situazione descritta idealmente nella poesia era davvero simile a quella reale, poiché quella regione era suddivisa in tanti piccoli feudi, ciascuno retto da un Signore, che stabiliva con i suoi fedeli un rapporto di vassallaggio corrispondente a quello che la donna stabiliva nei con-fronti dei suoi innamorati; ma questo non è il caso della corte di Federico II, assai più centralizzata. Il modello feudale appare qui fittizio: è, più che altro, spunto e terreno per sperimentare nuove forme poetiche, per esercitare e raffinare lo stile; contemporaneamente, offre agli scrittori l’occasione per affermare la propria col-locazione di intellettuali che si dedicano all’esercizio letterario per passione, e in tale esercizio mostrano la loro abilità e sapienza. Così essi rivendicano, insomma, il prestigio legato ad una precisa condizione socioculturale.

					12 Svuotato dell’aura religiosa che esso ebbe in origine ma arricchito di molte implicazioni dottrinali.

					13 La donna ha sempre gli stessi tratti fisici e psicologici: testa bionda, chiaro viso, distaccata alterezza, enigmatica chiusura alla pietanza (pietà) per l’amante.
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				tratti di poesia non riconducibili al greve intellettualismo della Scuola e certamente rilevatori di nativa sensibilità alla vita reale.

				Ma l’importanza autentica della scuola siciliana, al di là di ogni giudizio di valore sulla consistenza di questa poesia, sta nell’invenzione di un linguaggio letterario: il volgare passa di colpo dall’uso parlato alla più raffinata organizzazione della scrittura poetica.

				Considerazioni sulla metrica

				Noi conosciamo la lirica siciliana attraverso i codici trascritti dagli amanuensi in Toscana14, con la “traduzione” di quel volgare nella lingua che è poi diventata quella della nostra tradizione letteraria15; ma il fatto stesso che la poesia siciliana possa essere stata facilmente tradotta ci dimostra quanto quel siciliano fosse lessicalmente e morfologicamente regolarizzato.

				Insomma lo strumento linguistico utilizzato dai poeti siciliani è già perfetto, di tono alto, adatto all’uso letterario, e ciò è potuto avvenire grazie all’innalzamento del volgare al modello della lingua latina, la quale conosce proprio sotto il regno di Federico un ricupero classicistico molto intenso.

				I poeti siciliani adottano sostanzialmente tre modelli o forme metriche fondamentali:

				A) la canzone, composta da un numero variabile di strofe, o stanze (costituite di solito da versi endecasillabi e settenari), nella quale si tratta il tema specifico della poesia lirica, ossia l’amore.

				
					14 A Firenze, Pisa e Lucca.

					15 I copisti toscani spesso modificano la stesura originaria delle liriche toscanizzando la grafia. Ciò avviene soprattutto nelle parole in rima (ad esempio: la rima usu - amurusu nella trascrizione si trasforma in uso - amoroso), e provoca talora la cosiddetta rima imperfetta (come nel caso riportato). Ai poeti successivi, tra i quali lo stesso Dante, che leggeranno i testi siciliani nelle trascrizioni toscane, quelle rime imperfette appariranno preziosismi linguistici, degni perciò di essere ripresi e imitati. 
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				La prima canzone scritta in siciliano è Madonna, dir vo vo-glio, del Lentini, che è un fedele rifacimento di una canzone di Folchetto di Marsiglia.

				Nel secondo libro del De vulgari eloquentia, Dante passerà in rassegna alcune forme metriche della poesia italiana indi-viduando nella canzone il componimento di maggiore livello qualitativo e di più intenso impegno letterario: la sua trattazione e l’auctoritas con cui egli svolge un discorso che contiene al tempo stesso considerazioni tecniche, stilistiche e estetiche, hanno contribuito a fondare un vero e proprio canone dei generi metrici, con la canzone al primo posto di questa graduatoria, seguita nell’ordine dallo stile “medio” della ballata e da quello “umile” del sonetto (ma il De vulgari si interrompe prima di affrontare queste ultime due forme)16. 

				Nel corso della tradizione lirica italiana la canzone subirà numerose trasformazioni e adattamenti: dal rigido schematismo e alla classificazione imposti da Dante e Petrarca, essa ha subito 

				
					16 Dante è, nelle definizioni, molto esplicito: “Volentes igitur modum tradere quo ligari hec digna existant, primo dicimus esse ad memoriam reducendum quod vulgariter poetantes sua poemata multimode protulerunt, quidam per cantiones, quidam per ballatas, quidam per sonitus, quidam per alios inlegitimos et inregulares modos, ut inferius ostendetur. Horum autem modorum cantionum modum excellentissimum esse putamus: quare si excellentissima excellentissimis digna sunt, ut superius est probatum, illa que excellentissimo sunt digna vulgari, modo excellentissimo digna sunt, et per consequens in cantionibus pertractanda” (De vulgari eloquentia, II, iii, 2-3: “Volendo dunque render conto della forma in cui tali temi meritano di essere concatenati, osserviamo per prima cosa che va richiamato alla memoria un fatto, cioè che coloro i quali hanno poetato in volgare hanno dato alle loro creazioni poetiche forme molteplici: chi canzoni, chi ballate, chi sonetti, chi ancora altre forme metriche senza leggi né regole, come si mostrerà più avanti. Di tutte queste forme metriche noi riteniamo che la canzone sia la più eccellente: per cui, se ciò che è sommamente eccellente è degno di quanto è parimenti eccellente in sommo grado, come si è di-mostrato in precedenza, i contenuti degni del volgare più eccellente sono anche degni della forma metrica più eccellente, e di conseguenza vanno trattati nelle canzoni”).
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				vari rimaneggiamenti, soprattutto nel corso Cinquecento anche grazie a trattazioni teoriche (Bembo, Trissino) che sarebbe arduo sintetizzare in questa sede, e quindi con Leopardi, che trasformerà la canzone in una forma metrica molto libera e non sempre vincolata a una serie di norme costanti. 

				Da parte sua, Dante ne evidenzia l’aspetto melodico: “cantio nichil aliud esse videtur quam actio completa dicentis verba modulationi armonizata” (II, VIII, 6: “la canzone non è altro che un’azione in sé compiuta di chi formula parole armoni-camente disposte in vista della modulazione melodica”), e, in quanto riservata a una materia alta e complessa, “est equalium stantiarum sine responsorio ad unam sententiam tragica coniu-gatio” (II, VIII, 8: “è una concatenazione in stile tragico di stan-ze uguali, senza ripresa, in funzione di un pensiero unitario”).

				Lo schema della canzone deriva dalla canso dei poeti pro-venzali, composta di alcune strofe (le coblas, se ne distinguono alcune tipologie17), anticamente destinata alla lirica d’amore e accompagnata anche dalla musica. 

				L’uso della musica, nella trasposizione della canzone nella po-esia italiana del XII e XIII secolo, è andato via via attenuandosi, fino a scomparire del tutto, lasciando spazio così all’esperienza della lettura individuale.

				
					17 Coblas unissonans: la prima stanza ha rime sciolte (tutte o in parte). Lo stesso schema viene ripreso nelle stanze successive: questa tecnica ebbe in Italia una scarsa diffusione già a partire dai Siciliani. Se ne veda un esempio nella canzone di Stefano Protonoraro Pir meu cori alligrari.

					Coblas dissolutas: sono una variante del modello precedente. In ciascuna stanza le rime sono libere ma lo schema viene ripetuto identico nelle strofe successive (ad esempio nella canzone petrarchesca Verdi panni, sanguigni, oscuri, o persi lo schema metrico è AbCDEFg: esso viene ripetuto anche nelle stanze seguenti).

					Coblas capfinidas: all’inizio di ogni stanza si riprendono le parole o i gruppi di parole della stanza precedente.

					Coblas capcaudadas: consiste nel ripetere la rima finale della stanza precedente nel verso iniziale della stanza successiva.

					Coblas capdenals: a inizio di stanza si riprende una stessa parola o uno stesso gruppo di parole.
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				La struttura metrica della canzone consiste in un numero imprecisato e variabile di stanze, che di solito oscilla tra le cinque e le dieci. 

				Ci sono però anche canzoni con meno di cinque e con più di dieci stanze, o addirittura canzoni costituite di una stanza isolata, la cosiddetta cobla esparsa dei provenzali: proprio da quest’ultima tipologia, secondo alcuni studiosi, sarebbe deri-vato, come diremo anche più avanti, il sonetto. 

				Libero è anche il numero dei versi della stanza, mentre un discorso a parte merita la tipologia del verso che viene adottato. 

				Nella poesia delle origini, dai Siciliani agli Stilnovisti, l’uso dell’endecasillabo è alternato frequentemente ad altri metri (quadrisillabi, quinari, settenari, ma anche ottonari, novenari e decasillabi) e tarda a imporsi come verso di riferimento. 

				L’uso sistematico e, potremmo dire, canonico del settenario e soprattutto dell’endecasillabo, si deve infatti alle esperienze liriche dei siculo-toscani (Guittone d’Arezzo, Chiaro Davanza-ti), e quindi a Dante, che lo definisce “superbius, tam temporis occupatione quam capacitate sententie, constructionis et voca-bulorum” (II, v, 3: “il più splendido, sia per misura di tempo che impegna sia per quanto è capace di contenere in fatto di pensiero, costruzione e vocaboli”).

				Nella stanza il numero dei versi e l’andamento delle rime risulta anch’esso non legato a rigidi schematismi: tuttavia lo schema metrico (si dice anche formula sillabica), cioè la con-formazione dei versi e la disposizione delle rime della prima stanza, deve ripetersi inalterato anche nelle stanze successive. 

				La stanza indica la strofe della poesia, cioè quella parte del testo che “sta” chiusa in se stessa in maniera autonoma e su un certo tono recitativo e musicale. 

				In genere le canzoni di soli versi endecasillabi (ad esempio la dantesca Donne ch’avete intelletto d’amore) presentano un andamento solenne e maestoso, più lento e meditativo rispetto ai componimenti in cui l’endecasillabo si alterna al settenario.
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				All’interno della stanza si possono individuare due parti: la fronte (divisibile in due piedi, uguali nel numero dei versi ma non per la disposizione delle rime) e la sirma o sìrima (divisibile in due volte, tuttavia quando la sirma non è divisibile si dice indivisa o collegata). 

				Tra la fronte e la sirma spesso si colloca un verso di passaggio (che può essere in rima con l’ultimo verso della fronte): esso funge da collegamento tra le due parti e prende il nome di con-catenatio o chiave.

				Infine, dopo l’ultima stanza, si colloca il congedo (corrispon-dente alla tornada provenzale), una parte finale in cui l’autore si rivolge alla sua stessa poesia con un breve commento e osserva-zioni. Il numero dei versi e la struttura metrica del congedo non sono legati a schemi particolari: di solito i versi variano da tre a otto, lo schema metrico ripropone quello della sirma. 

				 B) La canzonetta, affine alla canzone ma diversa per lunghezza dei versi, e per il fatto che può contenere parti narrative e dialoghi.

				C) il sonetto, che diventerà la forma più diffusa della lirica italiana.

				La struttura del sonetto18, che all’origine ha una formazione assai complessa, si stabilizza nelle classiche quattro strofe, due quartine seguite da due terzine, per un totale di quattordici versi, con rime variamente combinate. 

				Il sonetto viene impiegato per esporre argomenti di vario ge-nere, non esclusi quelli filosofici e dottrinari, come il dibattito teorico sulla natura d’amore tra Jacopo Mostacci, Giacomo da Lentini e Pier della Vigna.

				
					18 Esso è nato da una singola stanza della canzone, che è stata isolata dal resto del componimento in quanto dotata di esistenza autonoma, sebbene chiusa nel breve giro di quattordici versi. Sull’origine del sonetto sono state fatte varie ipotesi: tuttavia la paternità di Giacomo da Lentini è oggi comunemente accettata. A conferma poi della sua provenienza metrica dalla stanza di canzone, andrà osservato che le due quartine del sonetto, cioè i primi otto versi, presentano un andamento delle rime del tutto simmetrico ed equivalente ai due piedi della fronte.
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				La lirica toscana del Duecento

				Prestissimo i canzonieri manoscritti della poesia siciliana cominciarono a circolare in Toscana, forse anche prima della morte di Federico II.

				Copisti e poeti locali contribuirono gradualmente, con molte incertezze e differenze tra un luogo e l’altro, a trapiantare nel vol-gare toscano le rime provenienti dalla Magna Curia: del resto alla Corte di Federico II erano certamente presenti rimatori toscani che già univano il volgare toscano a quello siciliano.

				Infatti i codici che ci hanno trasmesse le rime dei siciliani, hanno pure conservato le liriche dei poeti lucchesi, senesi, fiorentini, aretini e pisani, detti appunto siculo-toscani, che sono stati tramite del passaggio della poesia sicula in Toscana.

				In questa regione però detta poesia si infarcisce delle parole dei singoli vernacoli1 ed è proprio questo “imbastardimento” che preparerà la strada a quel linguaggio che poi Dante andrà ad utilizzare così bene. 

				La poesia toscana è inoltre un portato comunale e quindi della borghesia che cerca di soppiantare la nobiltà: perciò pur conti-nuando a coltivare la tematica dell’amor cortese, sviluppa sempre più l’affermazione che cortesia e nobiltà non sono eredità di sangue e di stirpe, ma conquista individuale2.

				Inoltre i poeti toscani continuano quel processo di spiritualizza-zione dell’amore e di moralizzazione, per cui esso diventa spinta alla conquista della virtù non cavalleresca quanto decisamente morale. 

				I poeti toscani della poesia siciliana sembrano prediligere la forma facile e cantabile della canzonetta3, con innesti spesso ef-

				
					1 Per questa “contaminazione” lo stesso Dante muoverà accuse a Guittone.

					2 Questo era un motivo già evidente nella poesia provenzale, ma veniva esposto in forma astrattamente accademica e speculativa.

					3 Componimento poetico del XIII secolo dall’andamento piano e di-messo e dal tono volutamente un po’ popolare, composto di versi vari, più frequentemente brevi (settenari ed ottonari), con inserimento di versi 
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				ficaci di modi popolari e borghesi: in questo ambito viene accolto il tipo metrico della ballata (o canzone a ballo)4, non usata dai siciliani ma dai provenzali.

				In questo tipo di poesia facile (trobar leu = poetare chiaro) si distingue particolarmente Bonagiunta Orbicciani5, notaio in 

				
					tronchi e sdruccioli. 

					4 Componimento d’origine provenzale e di ispirazione lirica, legato in origine al canto e alla danza: giunge in Italia attorno al XIII secolo; da principio lo schema era vario ed indeterminato; era formata da una o più strofe, dette stanze, e da un ritornello, detto ripresa, che veniva cantato all’inizio della ballata e poi ripetuto dopo ogni stanza; con gli stilnovisti si preciserà meglio e si dividerà in una strofa introduttiva (appunto il ritornello o ripresa) seguita da una stanza divisa a sua volta in due piedi (che hanno un eguale numero di versi e di rime) e una volta (parte della stanza che ha struttura analoga a quella del ritornello). I versi più comunemente usati nella ballata sono endecasillabi misti a settenari; le rime possono essere disposte in vario modo, ma è regola che l’ultimo verso della volta rimi con l’ultimo verso della ripresa.

					Ballata, i’ vo’ che tu ritrovi Amore A

					Ripresa | e con lui vade madonna davante B

					sì che la scusa mia, la qual tu cante B

					ragioni poi con lei lo mio signore A

					 

					Tu vai, ballata, sì cortesemente C

					I° piede | che senza compagnia D

					dovresti avere in tutte parti ardire E

					Stanza | ma se tu vuoli adar sicuramente C

					II° piede | ritrova l’Amor pria D

					che forse non è bon senza lui gire E

					 

					però che quella che ti dee audire E

					Volta sì com’io credo, è ver di me adirata: F

					se tu di lui non fossi accompagnata, F

					leggeramente ti faria disnore. A

					5 Incontrato da Dante nella sesta cornice del Purgatorio, in cui dimorano i golosi, riconosce i limiti della propria poesia e di quei poeti che non giunsero a far poesia nei nuovi modi del “Dolce Stilnovo”; Dante attraverso questo poeta vuole insegnarci che senza ispirazione non c’è poesia. 
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				Lucca, attivo intorno al 1250, ammiratore di Jacopo da Lentini, di cui imita la casistica della nascita e degli effetti del sentimento d’amore, con predilezione per le note psicologiche dell’oppressio-ne amorosa, sentita però sempre, con anticipazioni stilnovistiche, come esperienza privilegiata ed esclusiva. 

				I rimatori toscani sembrano rifarsi alla poesia occitanica anche introducendo frequenti paragoni col mondo animale, secondo il “bestiario” adottato dai provenzali, e insistendo sul tema della primavera e del giardino delizioso.

				Particolare attenzione merita la produzione dei poeti fiorentini, dal momento che è proprio qui che si sta preparando il terreno per la stagione stilnovistica e dantesca; si fa riferimento alla cosiddetta “poesia di transizione” e a poeti come Chiaro Da-vanzati6, Monte Andrea e Compiuta Donzella7, prima poetessa 

				
					6 Davanzati, Chiaro Rimatore fiorentino (seconda metà del XIII sec. e per il Momigliano morto prima del 1280). Ebbe rapporti letterari con Guittone d’Arezzo. Scrisse d’amore e fu un estremo rielaboratore di temi e modi tradizionali. Di lui si ricorda anche un sirventese (poesia narrativa di avvenimenti conteemporanei) su la rotta inflitta ai Guelfi nel 1260 a Mon-taperti (argomento come diremo anche della più famosa opera di Guittone). 

					7 Nome con cui è indicata una rimatrice fiorentina (XIII sec.) la cui esi-stenza storica, a lungo messa in dubbio, si tende ora ad ammettere: nulla però si sa di lei. I codici ne conservano tre aggraziati sonetti. Il più interessante è da considerarsi «Alla stagion che il mondo foglia e flora».

					Alla stagion che il mondo foglia e flora,

					accresce gioia a tutti i fini amanti:

					vanno insieme ali giardini allora

					che gli augelletti fanno nuovi canti:

					la franca gente tutta s’innamora,

					ed in servir ciascun traggesi innanti,

					ad ogni damigella in gioi’ dimora,

					a me n’abbondan marrimenti e pianti.

					Ché lo mio padre m’ha messa in errore,

					e tienemi sovente in forte doglia:

					donar mi vole, a mia forza, signore.
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				della letteratura italiana. È anche da citare Ciacco dell’Anguillaia la cui famosa “villanella” deve essere riportata ai «contrasti» (=dialoghi) della scuola siciliana.

				Con tutto ciò è indubbio che la maggior figura poetica prima di Dante non è quella di un fiorentino, ma di un aretino, Guittone del Viva (vissuto all’incirca tra il 1235 e il 1294): Chiaro Davan-zati, che pure riprende essenzialmente all’esperienza siciliana e occitanica, con predilezione per i temi dell’infelicità d’amore, si rifà infatti a Guittone, e ancora più ne risente Monte Andrea. 

				Guittone introduce nella tradizione ormai lunghissima e stanca della poesia siculo-provenzale un’ardua tematica politico-reli-gioso-morale che rompe gli argini della stilizzazione precedente.

				Come annota il De Sanctis e concorda il Momigliano «In Guit-tone senti è notabile questo: che nel poeta senti l’uomo: quella forma aspra e rozza ha pure una fisionomia originale e caratte-ristica, una elevatezza morale, una certa energia d’espressione». 

				Guittone apparteneva ad una numerosa famiglia aretina e il padre, Viva di Michele, era stato anche camerlengo (tesoriere) del comune ai tempi della massima fioritura della città.

				Egli trascorse un lungo periodo impegnato in una serie di viaggi, compiuti forse per ragioni di commercio, e in incarichi sostenuti per coadiuvare il padre nel suo ufficio.

				Di fronte alle lotte che si scatenano tra le fazioni, Guittone, schieratosi tra i guelfi conservatori, sceglie nel 1256 volontaria-mente l’esilio fuori della Toscana, entrando nel 1265 (anno in cui nasce Dante) nell’ordine dei Milites Beatae Virginis Mariae, 

				
					Ed io di ciò non ho disio né voglia,

					e in gran tormento vivo a tutte l’ore:

					però non mi rallegra fior né foglia.

					In merito a questo sonetto il Momigliano scrive: «Dei suoi tre sonetti merita d’esser conosciuto almeno questo, che è chiuso con una malinconica grazia fra una ghirlanda di fiori e di foglie! (vv. 1 e 14). L’ultima terzina è di una sobrietà da vero poeta; e tutto il sonetto adombra in poche linee di misurata tristezza il dramma di un’anima raccolta e pensosa». 
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				quelli che furono detti “i frati gaudenti”, il cui impegno era quello della pacificazione delle parti in lotta nei comuni e tra i comuni8.

				Quest’ordine, era detto dei “frati gaudenti” per la rilassatezza di costumi assunta dai suoi cavalieri, fu preso molto sul serio da Guittone, come rivelano le sue sentenziose e moralistiche Lettere (ne sono pervenute 36), la cui importanza sta nel fatto che rappresentano il primo epistolario scritto in volgare con propositi letterari (in esse Guittone tenta di riprodurre il ritmo del periodo latino).

				La conversione religiosa del poeta è anche conversione lettera-ria. Guittone era stato poeta dell’amor cortese siculo-provenzale9; muovendosi nella consueta tematica dell’innamoramento alla vista della donna, dell’esaltazione sentimentale delle sofferenze amorose e così via, ora sente che quel potere irresistibile dell’a-more che annichilisce l’innamorato è follia e immoralità.

				Di qui la sua decisione di abbandonare la tematica amorosa so-stituendola con quella politico-morale, con adozione privilegiata della canzone10 come metro atto a veicolare una tematica alta e 

				
					8 Ma anche la difesa delle donne e dei fanciulli, dei poveri in nome della Vergine Maria: era una specie di ordine cavalleresco legato però alla realtà comunale.

					9 In questa produzione già si nota un certo moralismo e un funanbolico esibizionismo lessicale e strutturale.

					10 La canzone è formata da un numero variabile di strofe o stanze (5 o 7 per lo più). Ogni stanza comprende due parti: la prima parte detta fronte, è divisa in due piedi con uguale numero di versi e tipo di rime; la seconda parte detta coda o sìrima, può rimanere indivisa (come nelle canzoni del Petrarca), o può dividersi in due parti dette volte. Spesso la canzone è chiu-sa da un congedo o commiato, consistente in una stanza più breve con la struttura metrica ripresa dalla coda. I versi della canzone sono generalmente endecasillabi o settenari; le rime possono essere disposte in vario modo, ma è di regola che il primo verso della coda, detto diesi, rimi con l’ultimo della fronte. È facile tuttavia riscontrare presso i poeti dei primi secoli notevoli eccezioni rispetto allo schema proposto.

					 Fronte 1Chiare, fresche et dolci acque, A

					 1° PIEDE 2 ove le belle membra B

					 3 pose colei che sola a me par donna; C
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				solenne, di stile “tragico” (del poeta rimangono 50 canzoni, oltre a 24 sonetti e per lo più amorosi e ad 8 epistole metriche)11.

				Il passaggio da una tematica all’altra era già previsto nella poetica provenzale, specialmente con il metro della canzone: ma Guittone accentua il passaggio da una fase all’altra, facendo della conversione il momento culminante di una vicenda esemplare e offrendo in questo modo uno schema organico di “canzoniere” che sarà adottato dallo stesso Dante e Petrarca. 

				Le sue rime sono ardue e complesse perché il poeta ricorre volutamente ad un “ornato difficile” per innalzare il tono poetico.

				Uno dei primi esempi di questo tipo di poetica è offerto dalla celebre canzone Ahi lasso, or è stagion de doler tanto, scritta da un guelfo (e quindi con un approccio di parte) per la sconfitta dei guelfi fiorentini a Montaperti che vide vittoriosi i senesi12, alleati 

				
					 

					 Fronte 2° PIEDE 4 gentil ramo ove piacque A

					 5 (con sospir’ mi rimembra) B

					 6 a lei di fare al bel fiancho colonna; C

					 

					 DIESI 7 herba et fior’ che la gonna C

					 8 leggiadra ricoverse D

					 CODA 9 co l’angelico seno; E 

					 10 aere sacro, sereno, E

					 11 ove Amor co’ begli occhi il cor m’aperse: D 

					 12 date udienzia insieme F 

					 13 a le dolenti mie parole extreme. F

					11  Il suo linguaggio tuttavia rimane spesso aspro e disarmonico perché in esso si mescolano espressioni dialettali a suggestioni colte, latine, siciliane, provenzali; spiace anche al gusto moderno la cosiddetta replicacio (usatis-sima sia dai Provenzali sia dai Siciliani) cioè la ripetizione di parole, e certi giochi di parole che sembrano un compiacimento di enigmista, perfettamente in linea però con il trobar clus provenzale e quindi con il gusto del tempo.

					12 Per evitare questa battaglia si operò inutilmente un altro grande let-terato, Brunetto Latini, che in seguito conosceremo. Vi partecipò anche Cavalcante Cavalcanti, il padre di Guido Cavalcanti (forse il più importante poeta del Dolce Stilnovo) coprotagonista del canto X dell’Inferno, nel quale Dante ci descrive mirabilmente appunto il condottiero delle forze vincitrici, Farinata degli Uberti. 
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				ai ghibellini esiliati da Firenze e guidati da Farinata degli Uberti.

				Questa battaglia è uno spunto per dar vita ad un’orazione morale il cui tema di fondo è la corruzione e la malizia dei tempi, a cui viene contrapposta un’antica grandezza simboleggiata da Roma antica e della Firenze prima delle guerra civile, che avrebbe potuto diventare la nuova Roma.

				Si tratta, in questa canzone come nelle altre, di una poesia moralistico-oratoria che ha bensì per tema la politica presente, ma che tende ad innalzarsi ad una visione ideale e profetica, rivolgendosi al passato come modello per un futuro diverso.

				In questo senso la poesia guittoniana rappresenta una tappa ineludibile sulla strada che sarà percorsa genialmente da Dante delle grandi canzoni della “rettitudine”, in altre parole di esalta-zione della virtù.
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				La letteratura religiosa nel Duecento

				I movimenti spirituali e gli ordini mendicanti.

				Il Duecento è un secolo di fioritura della religiosità perché si percepisce forte il contrasto tra la borghesia nascente portatrice di valori laici ed economici che erano molto sentiti nella pratica ed il mondo dei valori cristiani e trascendenti che erano assai sentiti dai credenti ma ignorati nella pratica.

				Non per nulla questo fortissimo risveglio religioso è dominato dall’ossessione della povertà: nella realtà contadina dei feudi era questa un fatto naturale come la stessa religiosità; ma nel mondo dei comuni, di fronte al costituirsi della ricchezza da capitale, o è condanna ed ingiustizia, quando è subita, o è valore per eccellenza, quando è scelta spontaneamente.

				Ma la religiosità non è solo un dato del comportamento so-ciale: essa è un elemento costitutivo di tutte le forme espressive della cultura: la filosofia, l’arte, la letteratura; se non si com-prende questo dato non si possono apprezzare con pienezza opere come la Divina Commedia che pur non appartenendo alla letteratura religiosa, si fondano sulla religione.

				Quasi simbolicamente il secolo si inaugura con papa Inno-cenzo III1, la cui restaurazione del potere pontificio riguarda soprattutto il recupero dei valori spirituali nella loro integrità e purezza: il tutore di Federico II non è un politico come sarà Bonifacio VIII, ma è un uomo di religione, un mistico2. 

				
					1 Al secolo Giovanni Lotario dei conti di Segni (Anagni 1160-Roma 1216). Succedette sul trono pontificio a Celestino III. Il suo programma riaf-fermava la supremazia del papa su tutti i principi della terra. Circa i rapporti tra il papato e l’Impero, egli enunciò la dottrina della superiorità del potere spirituale su quello regio e imperiale. Scomunicò Ottone IV dopo averlo incoronato (1210) e gli contrappose Federico II inducendolo a promettergli di rinunciare al regno di Sicilia in cambio dell’Impero. La sua lotta contro le eresie, diffuse in tutto il mondo cristiano, culminò nella crociata contro gli albigesi (1208). Nel 1215 celebrò il IV Concilio lateranense.

					2 Prima di diventare Papa aveva scritto un trattatello De contemptu mundi, che sarà uno dei manuali più diffusi del misticismo contemporaneo, quello 
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				Componente importante di questa religiosità è anche il profe-tismo che trovò la sua massima espressione in Gioacchino da Fiore, il monaco cistercense cosentino che, condannato dalla chiesa, andò predicando l’avvento della terza età cristiana, dopo quella dello Spirito Santo, epoca conclusiva, di perfetta carità e santità della Chiesa, nella storia della salvezza, dopo le età del Padre e del Figlio.

				In questo clima di attesa escatologica3 si situa la nascita di molti movimenti spirituali, volti alla scelta della povertà e alla riforma dei costumi, per prepararsi all’arrivo dello spirito.

				Nel 1233 Giovanni da Vicenza fondò il movimento penitenziale dell’Alleluja4 e nel 12605 sorsero i movimenti dei Flagellanti6, che proponevano l’esempio pubblico della penitenza corporale attraverso la flagellazione.

				Ma il maggiore evento del secolo è senza dubbio costituito dalla nascita dei due ordini mendicanti dei domenicani e dei francescani, legati alle personalità di San Domenico di Guzman7 

				
					espresso ad esempio da un San Bernardo di Chiaravalle, l’inventore della Salve regina (dove la terra è designata, appunto, come “lacrimarum vallis”).

					3 Di attesa dello stadio finale del mondo.

					4 Il movimento nasce in Umbria e si diffonde poi rapidamente nell’Italia settentrionale. Esso è costituito da folle esaltate di credenti, che percorrono città e campagne cantando lodi a Dio e preannunciando l’avvento di una nuova era di pace e fraternità. 

					5 Anno previsto da Gioacchino come quello dell’inizio della nuova età.

					6 Lo slancio mistico dell’Alleluja trova più compiuta espressione nei disciplinati o flagellanti. Costoro seguono le dottrine del predicatore eremita Raniero Fasani, che s’ispira agli ideali di Gioacchino da Fiore. Infiammati dalla predicazione, i fedeli marciano in processione, accompagnando le flagellazioni collettive con penitenze durissime e preghiere incessanti. Nel corso delle processioni, essi alternano il canto corale di salmi tradizionali, in latino, con inni in volgare, nei quali si lodano Dio, la Vergine, Cristo e i santi. Questi inni costituiscono la prima forma di lauda.

					7 San Domenico (Caleruega, Burgos 1170 ca.-Bologna 1221), teologo spagnolo fondatore dell’ordine cattolico dei frati domenicani. 

					Domingo de Guzmán studiò teologia e filosofia all’università di Palencia; intorno al 1196 divenne canonico della cattedrale di Osma, in Castiglia, 
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				e di San Francesco d’Assisi.

				Elemento comune dei due ordini fu proprio la scelta della povertà, con l’esclusione di ogni proprietà sia per i singoli, sia per la comunità.

				Domenicani sono San Tommaso d’Aquino (1225-1274)8 il più 

				
					dove fu attivamente impegnato in riforme ecclesiastiche locali. Nel 1203 accompagnò Diego de Azevedo, vescovo di Osma, in missione religiosa a Roma; tornando in Spagna rimase colpito dagli abusi del clero e dalla diffusione dell’eresia albigese in Linguadoca, regione della Francia meridio-nale; comprendendo che la cultura e un’ottima organizzazione consentivano agli albigesi di diffondere la loro dottrina, avviò l’opposizione seguendo lo stesso criterio.

					Ottenuta una sede e una chiesa a Prouille, presso Tolosa, Domenico e alcuni suoi compagni condussero una vita di penitenza, studio e preghiera, istituendo nel 1208 un convento femminile e ricevendo nel 1215 l’appro-vazione ecclesiastica all’istituzione dell’ordine dei frati domenicani. 

					I predicatori di Domenico percorsero l’intera Europa, istruendo non solo la gente comune, ma anche le autorità civili e religiose. Domenico insisteva sull’importanza della cultura: i suoi frati studiavano teologia all’università di Parigi e diritto canonico all’università di Bologna, e partecipavano alle attività accademiche di Tolosa, Madrid e Roma. 

					Quattro anni dopo il riconoscimento dell’ordine, Domenico fondò sei priorie in Lombardia, quattro in Francia, tre fra la Toscana e Roma, quat-tro in Provenza e due in Spagna. Morì durante una campagna missionaria nell’Italia settentrionale e venne canonizzato nel 1234. 

					Egli, in sintesi, assegnava al suo ordine il compito fondamentale della lotta all’eresia, da attuarsi attraverso la Bibbia e la teologia.

					8 Proveniente da una ricca famiglia aristocratica, Tommaso d’Aquino studiò nell’abbazia benedettina di Montecassino e nel 1240 si recò a Napoli, decidendo di entrare nell’ordine domenicano da poco istituito, nonostante l’ostilità della famiglia. Dopo aver preso i voti nel 1244, Tommaso venne mandato a Parigi, dove studiò teologia e filosofia sotto la guida di Alberto Magno. Nel convento di Saint Jacques e nello studium parigino, Tommaso si batté per confutare le tesi di Guglielmo di Saint-Amour e dei nemici dell’ordine domenicano, per ribattere alla filosofia di Sigieri di Brabante e degli averroisti. 

					Venne quindi chiamato come teologo ufficiale presso la Santa Sede, pur continuando a insegnare filosofia a Roma, Viterbo e Orvieto. 

					In questi anni si colloca lo studio approfondito dei testi aristotelici, che permise a Tommaso di giungere ad una teoria gnoseologica del tutto diversa 
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				grande filosofo e teologo del Medioevo, e Jacopo da Varazze, 

				
					da quella agostiniana. 

					La conoscenza umana, secondo l’aquinate, comincia con l’esperienza sensibile. 

					Tuttavia la conoscenza sensibile non è solamente un processo fisico, ma è attività di tutto l’uomo, anima e corpo. 

					Dopo i primi scritti giovanili De Ente et essentia, i commenti alle Sentenze di Pier Lombardo, al De Trinitate di Severino Boezio, l’opera di Tommaso si dedicò all’analisi del rapporto fede-ragione, e quindi teologia-filosofia, cer-cando di individuare una sintesi per accedere alla Verità suprema. In questo modo Tommaso elaborò, contro la prova ontologica di Anselmo d’Aosta, una teologia razionale in grado di sostenere razionalmente l’esistenza di Dio. 

					Nella Summa Theologiae, una delle opere più importanti nella storia della filosofia medievale, Tommaso elaborò una dimostrazione a posteriori dell’esistenza di Dio (teoria delle cinque vie), attraverso l’assunto di una completa intelligibilità del reale. 

					Dio viene allora considerato come motore immobile (I), causa efficiente incausata (II), ente necessario sempre in atto (III), essere sempre perfetto (IV), supremo ordinatore dell’universo (V), fino alla definizione di (essere sussistente). 

					Dal punto di vista della concezione cosmologica, Tommaso riprende il geocentrismo aristotelico, fortemente gerarchizzato e distinto in due materie di natura diversa: una corruttibile, quella terrestre in cui è collocato anche l’uomo, e una incorruttibile, quella celeste, al cui vertice è posto Dio. 

					Nella Summa Theologica realizza compiutamente l’incontro tra il pensiero aristotelico e quello cristiano, secondo una prospettiva destinata a durare per secoli nella teologia cattolica e a trovare immediata e feconda risonanza nella Divina Commedia. 

					Prima di Tommaso infatti, il pensiero cristiano si ispirava alla filosofia di sant’Agostino, secondo cui la ricerca della verità dipende dall’esperienza interiore. 

					All’inizio del XIII secolo le opere principali di Aristotele furono dispo-nibili nella traduzione latina accompagnata dai commenti di Averroè e di altri studiosi arabi. 

					Il rigore, la sistematicità e l’autorità degli insegnamenti aristotelici resti-tuirono fiducia nella conoscenza empirica e furono rielaborati da una scuola di filosofi noti come “averroisti” che, sotto la guida di Sigieri di Brabante, affermarono l’indipendenza della filosofia dalla rivelazione. L’averroismo giunse a minacciare l’integrità e la supremazia della dottrina cattolica, allarmando i pensatori fedeli all’ortodossia. 

					Ignorare l’interpretazione averroista del pensiero di Aristotele era tuttavia 
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				Vescovo di Genova, che scrive in latino la storia religiosa della città e soprattutto la legenda aurea (una storia delle vite dei santi), testo fortunatissimo9 specie dopo la traduzione in volgare e in tutte le lingue europee, che è una raccolta fantasiosa delle vite dei santi.

				Dominante nel Duecento appare la figura San Francesco, au-tore di quel Cantico di Frate Sole (o laudes creaturarum) che è il primo testo poetico della nostra letteratura (1224), scritto in volgare ritmato (assonanzato; le rime sono soltanto due) proprio in rapporto alle esigenze di popolarità che contraddistingue tutta la vita del santo.

				Francesco nasce ad Assisi nel 1181 da un ricco mercante di stoffe, Pietro Bernardone, che volle chiamarlo, dopo averlo battezzato come Giovanni, Francesco, in onore della moglie che aveva sposato in Francia durante un viaggio d’affari; il santo condusse una vita da giovane figlio di papà, con pochi studi e molta spensieratezza. 

				Fatto prigioniero in una battaglia contro i Perugini nel 1204, cominciò a meditare sul Vangelo e due anni dopo, uscito da 

				
					impossibile; condannarne gli insegnamenti, inutile. 

					Conciliando l’importanza attribuita da Agostino all’interiorità umana come fonte della conoscenza con la pretesa averroista all’autonomia della conoscenza sensibile, Tommaso riuscì invece a dimostrare la compatibilità e la complementarità delle verità di fede e di ragione. 

					Alcune verità, come il mistero dell’Incarnazione, sono di dominio esclu-sivo della rivelazione, mentre altre, come la struttura degli oggetti materiali, sono ricavabili dall’esperienza; altre ancora, come l’esistenza di Dio, sono dominio sia della fede sia della ragione. 

					Secondo Tommaso la conoscenza deriva dall’esperienza sensibile, ma i dati empirici possono divenire intelligibili solo grazie all’attività dell’in-telletto, che eleva il pensiero alla conoscenza di realtà immateriali come l’anima umana, gli angeli e Dio. 

					Per arrivare a comprendere le verità più alte, quelle di cui si occupa la religione, è indispensabile l’ausilio della rivelazione. 

					Tommaso illustrò per la prima volta e in forma completa la sua posizione sul problema degli universali nel trattato Sull’unità dell’intelletto contro gli averroisti (1270).

					9 Diventerà una vera miniera per i novellatori dal Trecento in poi.
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				una malattia, scelse di andare a fare penitenza tra i lebbrosi, convertendosi definitivamente alla pratica delle virtù cristiane, abbracciate nella loro assolutezza. 

				Nella chiesetta di san Damiano sentì una voce che lo invitava a ricostruire quelle mura cadenti, vendendo stoffa del padre per ottenere dei mezzi: Bernardone lo citò davanti al vescovo di As-sisi per diseredarlo e qui Francesco si spogliò nudo, rinunciando anche ai panni paterni che indossava. 

				Sono queste le nozze con la Povertà che segnano la missione di Francesco, nell’esemplare confronto tra l’etica borghese e la “follia” evangelica che a quell’etica si oppone. 

				Fu proprio la povertà assoluta a costituire la ricchezza del fascino del santo, che nella spoliazione di tutto ritrova anche il contatto più autentico con le creature.

				Nel 1210 egli ottenne l’approvazione della sua prima regola da papa Innocenzo III e nel 1223 quella della seconda regola, più temperata, da parte di Onorio III, con la sanzione della sua volontà di perfetta collaborazione con la Chiesa.

				Le regole sono in latino, come il testamento che lasciò ai suoi frati, perché rivolte appunto alla Chiesa, mentre in volgare um-bro10 dettò il Cantico (forse in due volte), essendo ormai cieco e vicino alla morte, che lo colse infatti nel 1226, in una cella della Porziuncola, sulla nuda terra come aveva voluto.

				Nell’infermità e nell’estrema tribolazione - aveva ricevuto le stimmate nel suo rifugio ascetico della Verna- Francesco ebbe la visione della sua salvezza eterna ed in seguito a questa dettò il suo grande testo poetico.

				Sembra che i versi finali di lode alla sorella morte siano stati composti proprio nell’imminenza della fine.

				
					10 “Assisiate illustre” è stato definito.
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				La letteratura religiosa nel Duecento 

				Il cantico e la letteratura francescana. Jacopone da Todi

				Il cantico di Francesco è ispirato fondamentalmente dall’esalta-zione di Dio creatore attraverso le sue creature; secondo il detto di San Paolo per cui l’uomo vede le cose invisibili attraverso le cose visibili, il cantico è affermazione dell’onnipotente amore divino attraverso i suoi riflessi del mondo creato, che proprio per questo assume dignità e grandezza, non solo nelle cose belle ma anche in quelle apparentemente brutte e poco liete.

				È questa una posizione “umanistica” a costituire la novità del cantico rispetto ai modelli biblici a cui si ispira (i salmi ed in particolare quello dei tre fanciulli tratto dal Libro di Daniele): e la novità è anche rispetto alla religiosità medioevale, che tende al disprezzo di ciò che è umano e naturale di fronte al divino.

				Francesco supera il contemptus mundi (=Del disprezzo del mondo) della mistica del suo tempo in nome di un amore che tutto comprende e tutto esalta.

				Francesco è animato in altre parole da una concezione serena: Dio è padre del creato, e tutti gli elementi della natura hanno una loro bellezza e un loro senso; soprattutto, essi sono utili all’uomo, che Dio, nella sua infinita saggezza, ha posto al centro del mondo. In questa compiuta armonia universale, anche le malattie e la morte perdono l’aspetto drammatico e diventano fenomeni naturali da accettare con serenità.

				Francesco sente nei confronti delle cose un cristiano rapporto di fraternità, siano esse nobili e splendenti come il sole e le stelle, o umili come il vento e l’acqua. 

				Tutte sono il frutto dell’immensa bontà divina, e danno aiuto e sostegno all’uomo; questi a sua volta riconosce la grandezza di Dio e in Suo nome ama e perdona i suoi simili, rifiuta la guerra, sopporta le malattie. 

				Poiché vive secondo gli insegnamenti del Signore, non teme la morte del corpo, dal momento che non deve temere quella dell’anima.
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				Soltanto il peccatore impenitente, come suonano gli ultimi versi, che volontariamente si è esiliato da Dio, è passibile di condanna eterna.

				San Francesco offre quindi l’immagine di un universo tutto lieto nei suoi molteplici aspetti, legati l’uno all’altro da un amore reciproco.

				Grande sviluppo ebbe subito, alla morte del santo, la letteratura francescana, sia nel senso della letteratura di san Francesco che in quello di letteratura fatta dai francescani.

				 Nel primo senso alcune biografie del santo caratterizzate da una semplicità ed immediatezza del dettato1; altre biografie sono più complesse: Tommaso da Celano scrive la Legenda prima (12282) e la Legenda secunda (1247) più ampia e più vicina alle posizioni degli “spirituali”, i francescani più inclini al rigorismo del santo contro il permessivismo dei “conventuali”3 autore della Legenda maior, nel 1263, è San Bonaventura da Bagnorea4, il maggiore intellettuale francescano del secolo, dottore dell’Università di Parigi e generale dell’ordine: si tratta di un’opera storica, senza troppe concessioni al leggendario e al favoloso.

				Di intonazione popolaresca invece, con una tipica struttura per episodi staccati (exempla o flores), sono gli Actus beati Fran-cisci et sociorum eius di Ugolino da Monte Santa Maria, della fine del XIII secolo: questa è la fonte principale del leggendario francescano e dei Fioretti, una delle opere più suggestive della nostra prosa del Trecento.

				
					1 1) La Sacrum commercium beati Francisci cum domina Paupertate (1227) importante perché serve a Dante nella sua interpretazione del santo; 2) Lo Speculum perfectionis (1227) attribuito a frate Leone, il compagno più fedele di Francesco. 

					2 Anno di canonizzazione del santo

					3 Dopo la morte di San Francesco l’ordine era stato percorso da una lacerante spaccatura fra gli “spirituali” fautori di un rigida applicazione della regola, soprattutto riguardo all’assoluta povertà, e i “conventuali” più accomodanti, che riconoscevano ai conventi la facoltà di avere proprietà e di abbellire i luoghi di culto.

					4 Che compose il già citato Itinerarium mentis in Deum (v. il paragrafo primo).
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				Ma la personalità di gran lunga più importante nel francescane-simo è quella di Iacopone da Todi5, colui che ha fatto della “lauda”6 un genere poetico di eccezionale potenza espressiva7.

				La “lauda”8 era diffusa soprattutto tra i Flagellanti e al clima 

				
					5 Definito dalla critica romantica il «giullare di Dio».

					6 Il canto religioso in volgare delle confraternite, diffusissimo soprattutto nell’Italia centrale.

					7 Dal suo orizzonte culturale emerge con chiarezza la precisa conoscenza dei grandi mistici come San Bernardo, delle opere di Sant’Agostino e di Innocenzo III, delle leggende francescane; ma non gli è del tutto estranea neppure l’esperienza della lirica d’amore, seppure gli stilemi della poesia cortese vengano spesso consapevolmente ribaltati o riutilizzati per versifi-care il suo amore per Dio.

					8 Nasce da una tradizione, risalente al secolo XII, di brevi inni anonimi cantati ancora in latino e tramandati oralmente da varie Confraternite re-ligiose e poi, dall’inizio del secolo XIII, a poco a poco, dette in italiano, con una metrica già riconoscibile e l’uso della rima quasi regolare. I temi sono dedotti dai Vangeli e dagli altri testi del Nuovo Testamento e spicca tra tutti la Passione di Cristo e, di conseguenza, la figura di Maria emblema del dolore e confortatrice. Da qui prende origine un processo di grande inte-resse perché la lauda viene assumendo la forma di dialogo o del contrasto, prima matrice di una sua teatralizzazione.Ad essere più precisi a partire dall’VIII-IX secolo nelle forme di culto della Chiesa cattolica medievale si diffonde il dramma liturgico, un tipo di celebrazione semidrammatica. Forse originarie del cantone di San Gallo (Svizzera), le recite liturgiche si diffusero rapidamente in tutta l’Europa occidentale, dapprima con primitivi dialoghi cantati ad antifona, interpolati nella Messa pasquale, fra le tre Marie e l’Angelo davanti al sepolcro vuoto di Cristo (Quem queritis). Il dramma liturgico era caratterizzato da tre elementi: era strettamente connesso col rito, la sua lingua era il latino, veniva recitato esclusivamente da sacerdoti e chierici. Questa nascente forma drammatica venne via via arricchendosi, si svilupparono trame più complesse, che inglobavano ulteriori personaggi non appartenenti alle scritture e utilizzavano diverse parti della chiesa per rappresentare i luoghi più vari: la casa di Maria a Nazareth, la grotta di Betlemme, il tempio di Gerusalemme ecc. (noti come “luoghi deputati”). In seguito, il dramma liturgico uscì dagli edifici ecclesiastici, prima nel por-tico, poi sul sagrato e infine sulla piazza. Sebbene meno comuni, i drammi liturgici celebranti il Natale, che ruotavano attorno alla culla del Bambino Gesù come punto focale, hanno lasciato chiare tracce di sé sotto forma di rappresentazioni natalizie. Esistevano poi tre tipi di dramma religioso recitato in vernacolo. Questi drammi, allestiti in molti paesi d’Europa, si svilupparono dalla liturgia della chiesa cattolica Romana dopo il 1210, anno in cui un editto di papa Innocenzo III proibì agli ecclesiastici di esibirsi 
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					in pubblico per recitare episodi della Bibbia divenuti parte della liturgia. Nacque allora una forma drammatica popolare denominata Miracolo, i cui argomenti erano i miracoli operati dai santi, uniti a episodi tratti dall’Antico e dal Nuovo Testamento. I Miracoli venivano eseguiti a Pasqua e in altre feste. Acquistarono struttura formale alla fine del XIII-inizi del XIV secolo, e raggiunsero il massimo della popolarità nel XV e XVI secolo. I Miracoli che avevano per tema le vite dei santi erano meno realistici e caratterizzati da un maggiore coinvolgimento religioso rispetto a quelli che trattavano episodi biblici; questi ultimi, proprio in virtù di una più immediata frui-bilità, prevalsero sui primi nel gusto degli spettatori. Si rappresentavano generalmente cicli formati da brevi scene; il più delle volte, ogni scena veniva recitata da membri di una delle corporazioni cittadine. I cicli ve-nivano dati all’aperto nei giorni di festa, in particolare in occasione della festività del Corpus Domini. Ogni corporazione recitava la scena assegnata su un carro itinerante (o una piattaforma) addobbato con i propri colori. Le scene bibliche erano inframezzate da interludi profani costituiti da spunti comici realistici tratti da scene della vita quotidiana. Il termine Mistero viene spesso usato come sinonimo di Miracolo, sebbene alcuni esperti ritengano che si debba chiamare Mistero l’antico dramma medievale che si ispira a episodi delle Scritture e Miracolo quello rappresentante le leg-gende di santi. Molto diffuse tra il XV e XVI secolo furono le Moralità, che miravano a educare il pubblico alla vita cristiana, a suggerirgli una visione cristiana della morte. Tema generale era l’eterno conflitto fra Bene e Male, che finiva sempre con la salvezza dell’anima. Di impianto allegorico, le Moralità avevano come personaggi virtù o vizi o concetti personificati. Dal dramma liturgico, con soggetto religioso nasce la sacra rappresentazione. Ebbe uno sviluppo particolare in Italia tra il XIV e il XV secolo, quando le laude dialogate acquistarono caratteristiche spiccatamente sceniche: allora aumentò il numero dei personaggi e lo spettacolo si svincolò dalle cerimonie liturgiche. La scena veniva infatti allestita in piazza o nei locali comuni dei conventi, anche se mantenne sempre alcuni elementi simbolici di richiamo religioso, in genere allusivi alla dannazione (l’inferno) e alla salvezza (il paradiso). Anche gli argomenti subirono un’evoluzione, diventando più laici. Episodi come i miracoli dei santi, o le leggende costruite sulle loro vite, vennero contaminati con materiali avventurosi e cavallereschi, a volte anche tratti dalla vita quotidiana, ad esempio grazie all’introduzione di osti, contadini, commercianti. In seguito a queste trasformazioni, anche il verso si modificò, tendendo a coincidere con quello tradizionale dei poemi cavallereschi, l’ottava rima, più adatto all’andamento narrativo delle sacre rappresentazioni di questo periodo. L’azione è incorniciata dagli interventi di un personaggio (di solito un angelo) che all’inizio presenta l’argomento dell’opera e alla fine dichiara concluso lo spettacolo. I testi trecenteschi di queste rappresentazioni, diffusi in svariate regioni d’Italia, sono perlopiù 
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				spirituale di questi Iacopone fu molto vicino, indirizzando la sua religiosità di frate minore in senso mistico-ascetico.

				Jacopo de’ Benedetti nacque a Todi attorno al 1235; esercitò nella sua città la professione di notaio (o forse procuratore legale) e condusse in gioventù una vita spensierata.

				La conversione religiosa avvenne in seguito alla drammatica morte della moglie, causata dal crollo di un pavimento durante una festa da ballo: Jacopo fu sconvolto dalla sciagura ed avendo scoperto sul corpo della moglie un cilicio, cioè uno strumento di penitenza, decise di darsi alla vita religiosa, convertendo la sua avidità di piaceri in volontà feroce di penitenza e di preghiera.

				Prima praticò da laico la disciplina religiosa (come “bizzocco”) e poi entrò nell’ordine francescano aderendo alla corrente degli “spirituali”.

				Quando Celestino V salì al soglio pontificio Iacopone gli mandò versi di esortazione9 perché questo papa era un santo ma non aveva doti politiche; al successore Bonifacio VIII che abrogò le disposizioni a favore degli spirituali e quindi spense sul nascere una possibile riforma dei costumi della Chiesa, Iacopone inviò invece violente invettive10.

				Addirittura nel 1297 il focoso frate firmò il manifesto di Longhezza dei cardinali Jacopo e Pietro di casa Colonna che dichiarava decaduto Bonifacio ed indiceva un concilio.

				Il Papa rispose con la scomunica e con l’assedio di Palestrina, città dei Colonna; quando la città cadde Iacopone subì un pro-cesso, fu scomunicato e rinchiuso in prigione, dove rimase fino alla morte di Bonifacio, nel 1303.

				
					anonimi e di modesto valore artistico. Nel XV secolo, invece, a Firenze la sacra rappresentazione acquistò un carattere decisamente più sofisticato. Basti dire che ne scrissero poeti colti ed eleganti come Lorenzo il Magnifico (Rappresentazione di san Giovanni e Paolo, 1491) e Poliziano. Il genere del miracle play ebbe particolare sviluppo in Inghilterra, come importante episodio nell’ambito del teatro delle origini.

					9 Si pensi alla lauda “Que farai, Pier dal Morrone”.

					10 Si pensi alla lauda “O papa Bonifazio, molt’hai iocato al monno” e ai versi: «Co la lengua forcuta/m’hai fatta esta feruta».
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				Liberato dal carcere poté tornare al suo ordine e passò i suoi ultimi anni nel convento di Collazzone, tra Perugia e Todi, dove morì il giorno di Natale del 1306.

				Le novantadue Laude di Iacopone costituiscono un complesso molto vario dal momento che la loro diversa destinazione incide anche sulle loro strutture e sul linguaggio: quelle composte per i confratelli hanno un andamento didattico e dottrinario, rifacendo-si alla teologia e alla mistica di San Bonaventura, quelle rivolte invece al popolo dei fedeli accolgono espressioni realistiche e si abbandonano al più acceso estremismo verbale, sia per alimentare le invettive contro i nemici religiosi sia per dare corpo alla voce del disprezzo per il mondo e dell’amore di Dio.

				Numerose sono le laude che entrano nel vivo degli scontri religiosi dell’epoca e che raccontano vicende autobiografiche, come i dieci anni trascorsi a mendicare o la dolorosa esperienza del carcere e della scomunica.

				Il fondamento della poesia di Iacopone è nella opposizione radicale di bene e male, di verità e peccato, di Dio e mondo, per cui non esistono sfumature e tutto tende ad estremizzarsi, nella negazione radicale di tutto ciò che è terreno e nell’esaltazione del divino in sé e di tutto ciò che al divino conduce11: la penitenza, la povertà, la sofferenza, la morte.

				In questo senso Iacopone accentua la vocazione della “lauda” a farsi drammatica nel contrasto di corpo ed anima, salvezza e dannazione, diavolo e Dio, nell’anticipazione di quella che diverrà la sacra rappresentazione.

				Anche per questa accentuazione drammatica la poesia di Iacopone è aspra e dissonante, ai limiti spesso del puro grido e della gesticolazione, con immagini concitate, frasi interrotte, esclamazioni improvvise, impasti stilistici stridenti, immagini fortemente realistiche12.

				
					11 Si pensi alla lauda in cui Iacopone invoca su di sé tutte le peggiori malattie.

					12 Largo è infatti l’uso di figure retoriche quali l’iperbole, l’anafora (una particolare forma di ripetizione, che consiste nel cominciare con una stessa 
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				Nelle laude più tarde prevale l’elemento mistico puro, col tentativo di un rapporto diretto con Dio, in un colloquio amo-roso che esclude la presenza di qualsiasi elemento mediatore, fino a ridurre il linguaggio alla pura dichiarazione d’amore e al balbettio estatico.

				In questo senso Iacopone rimane completamente fuori da quella corrente “umanistica”13 che passa attraverso la creaturalità di San Francesco e successivamente attraverso la mediazione stilnovi-stica della donna angelo.

				Particolarmente ricca di suggestione è la lauda drammatica detta Pianto della Madonna, interamente dialogata.

				In questa lauda i sentimenti religiosi trovano concretezza ed evidenza, con una Madonna madre umanissima, ed il Cristo che a lei si rivolge più con la tenerezza del figlio che con le preroga-tive della divinità.

				
					parola, o con uno stesso gruppo di parole, vari membri di una frase: ad es. Per me si va nella città dolente,/per me si va nell’eterno dolore, / per me si va tra la perduta gente), l’antitesi (consiste nel contrapporre, in una stessa frase, termini o concetti di senso opposto: ad es. Vergine madre, figlia del tuo figlio/umile ed alta più che creatura), l’esclamazione, l’interrogazione retorica, tutti espedienti che servono a conferire concisione allo stile. 

					13 Che vede nelle creature il divino.
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				La letteratura religiosa nel Duecento

				La lirica padana e Bonvesin Della Riva

				Di una ricca produzione letteraria duecentesca1 possiamo par-lare anche a proposito della lirica religiosa padana che però è legata alle varie parlate, e presto, a differenza di quella toscana, s’inabissò e scomparve.

				Inoltre la lirica padana non è tanto tesa alla manifestazione dell’amore per Dio, come quella umbra, ma all’ammaestramen-to morale da impartire, attraverso esempi ed ammonizioni, ad un pubblico di fedeli. 

				Ciò trova corrispondenza anche nell’adozione di uno sti-le “prosastico”, con la tipica scelta del metro classico della narrativa in versi, la lassa monorima (per lo più quartine di alessandrini e novenari)2 dei poemi cavallereschi. 

				Questi poeti raccontano di fatti biblici e di esempi di virtù e di peccato ad un pubblico abituato a sentire le storie dei giullari, diffusissime in tutto il Nord-Italia: da qui il linguaggio semplice, la grande evidenza e concretezza dei fatti raccontati, la sintassi paratattica3, le frasi brevi e staccate.

				In tutta questa letteratura i riferimenti all’Inferno sono fre-quentissimi, per la presa diretta di questo argomento sul pub-blico popolano e la possibilità di ottenere attraverso la paura 

				
					1 L’area padano-veneta è caratterizzata, già negli ultimi decenni del XII secolo, da una considerevole penetrazione dei modelli occitanici e delle te-matiche cortesi. Compongono liriche in provenzale il bolognese Rambertino Bulavelli (morto nel 1221), il mantovano Sordello (1200 ca.-1269), i geno-vesi Lanfranco Cigala e Bonifazio Calvo, il veneziano Bartolomeo Zorzi.

					2 Nella metrica medievale la lassa è una strofa composta da un numero variabile di versi monorimi (appunto lassa monorima), cioè con la stessa rima, o legati da un’assonanza; è il raggruppamento tipico della poesia epica medievale francese (Chanson de geste). Nella metrica italiana otto-novecentesaca ripresero la lassa alcuni poeti come Pascoli e D’Annunzio. Il secondo utilizzò lasse di dodecasillabi (quinario più settenario) o di endecasillabi. 

					3 L’uso cioè delle coordinate e non delle subordinate.

				

			

		

	
		
			
				34

			

		

		
			
				un comportamento più conforme ai precetti cristiani. Abbiamo esempi molto precoci (1150-1160) di questa poesia come nei Proverbi di un anonimo autore di area veneta che riprende la diffusa tematica di invettiva contro le donne, considerate fonti di ogni male, capaci di ogni tranello, pronte, come il ragno, ad avvolgere l’uomo nelle loro ragnatele inestricabili.

				Altro poeta assai arcaico è il cremonese Girardo Patecchio le cui liriche risalirebbero ai primi anni del XIII secolo che si rifà al genere provenzale dell’enueg (elencazione di cose noiose) adattato alla morale cristiana è si intrattiene soprattutto sui vizi capitali, sulle seccature recate dall’amore e dalle donne (nell’o-pera Le noie), su ammaestramenti morali desunti dalla Bibbia e dalla letteratura latina (nell’opera L’uno è lo Splanamento de li proverbii de Salomone = Spiegazione dei proverbi di Salo-mone); si ricorda poi Uguccione da Lodi, influenzato dall’eresia patarina, che scrisse un poema epico, Il libro, dove i temi av-venturosi sono sostituiti da preghiere, esempi di virtù e di vizi puniti, minacce di pene infernali. 

				Come nota il critico contemporaneo Luigi Russo, l’uomo vi appare “preda del demonio, fin dalla nascita”. Uguccione è ispirato da una fervida volontà di espiazione, che vuol tra-smettere ai lettori attraverso l’impeto di immagini terrificanti e concretamente minacciose per chi vive nel peccato.

				Inferno e paradiso sono i temi di un poemetto in due parti4 di Giacomino da Verona, frate minore, De Babylonia civitate infer-nali e De Jerusalem coelesti: a Giacomino non interessa l’arte ma l’efficacia persuasiva dei suoi versi e quindi si lancia in una colorita sceneggiatura delle due città oltremondane.

				Pur confessando l’ineffabilità5 della materia paradisiaca, il narratore si lancia nella descrizione del paradiso come di una città dalle altissime mura, tutte incrostate di pietre preziose, percorsa da fiumi luminosi e pervasa di soavi profumi, abitata 

				
					4 Ispirati dall’Apocalisse di San Givanni e dalla letteratura francescana

					5 Cioè l’impossibilità di descrivere pienamente con le parole. 
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				dalle schiere degli angeli e dei beati tutti attorno a Dio Padre, a Cristo e alla Madonna. 

				Il De Jerusalem si chiude con l’invocazione alla Vergine per-ché ottenga all’autore la grazia della salvezza eterna: con una dichiarazione di fede mariana che è caratteristica di tutta questa letteratura settentrionale.

				Più colorita ed ingenua è la narrazione delle pene infernali, con diavoli orribili che in un inferno-cucina fanno arrostire come porci i dannati che urlano e vengono bastonati, il tutto avvolto nelle tenebre e in presenza di una puzza raccapricciante.

				Manca in Giacomino la descrizione del purgatorio, è ciò è stato inteso come un segno, rinvenibile in tutti i poeti settentrionali, di collusione con l’eresia paterina, o valdese6; ma questa inter-pretazione non sembra corretta: Giacomino non si interessa del purgatorio perché a lui interessa soltanto la destinazione finale delle anime ed inoltre è fornito di una scarsa capacità di elabo-razione teologica; ci penserà Dante ad approfondire l’argomento attraverso al mediazione della sofisticata filosofia tomistica.

				Il linguaggio del poemetto è rozzo, le rappresentazioni sono impregnate di elementi corporei, proprio per richiamare con immediata evidenza gli aspetti concreti del mondo terreno. L’argomento dell’opera, vivace e non priva di una sua forza di suggestione, ha fatto pensare che Giacomino potesse essere stato una delle fonti dantesche.

				Bonvesin Della Riva è la personalità milanese di maggior spic-co tra questi poeti e moralisti “lombardi” ed anche nell’ambito della letteratura profana: nato a Milano proprio “sulla riva” del naviglio di Porta Ticinese attorno al 1240 (1250?), si fece una buona cultura letteraria e divenne uno dei più apprezzati maestri di grammatica prima di Legnano e poi di Milano, esercitando 

				
					6 I Valdesi, fondati nel 1176 da Valdes, un commerciante di Lione avevano cercato di riformare la Chiesa (in particolare non tolleravano le ricchezze del clero) insieme ai Catari (o Albigesi) ma erano caduti ben presto nell’eresia, divenendo al principio del XIII secolo un vero pericolo per la Chiesa stessa ed il regno cattolico di Francia.
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				la professione di insegnante privato, con molti scolari non tutti molto solleciti a pagargli le lezioni se è vero che, nel suo De vita scholastica7, non mancano paragrafi dedicati al dovere che gli allievi hanno, tra gli altri, di pagare i propri maestri.

				Bonvesin appartenne come terziario all’ordine laico degli Umi-liati8, si sposò due volte e due volte rimase vedovo, si distinse per la sua carità e quando morì, verso il 1313 (o 1315?), lasciò suoi eredi i poveri, affidando i suoi libri ai frati di un ospedale milanese.

				Alla dottrina Bonvesin aggiunge una grande perizia stilistica, come dimostra la sua abbondante produzione poetica in volgare9, che comprende:

				a) rime didattiche sul ben comportarsi a tavola10 o sull’ele-mosina agli ospedali; 

				b) disputationes (“contrasti”) di argomento morale (ad es. Contrasto della Vergine e di Satana; Contrasto tra l’anima ed il corpo) o profano (ad es. la disputa tra la rosa e la viola in cui la superba e avara rosa è opposta all’umile viola, simbolo delle virtù cristiane della modestia e della moderazione); 

				c) le Laudes Virginae Mariae: cinque poemetti che narrano con intento edificante altrettanti miracoli della Madonna.

				Tra le opere in lingua latina, a parte il De Vita scholastica già citata, troviamo una rielaborazione dei Disticha (sentenze morali) di Catone ed e il De magnalibus Mediolani (Le mera-viglie di Milano del 1288), una descrizione elogiativa in cui 

				
					7 Poemetto in due libri, il primo sui doveri degli scolari, il secondo sui doveri degli insegnanti.

					8 Una congregazione di laici e religiosi percorsa da forti spinte egalita-ristiche e spesso in sospetto di eresia.

					9 La lingua utilizzata è il milanese con qualche apertura ad altre parlate dell’area lombarda; il dialetto è tuttavia impreziosito da numerosi inserti la-tini e francesi. Il metro utilizzato è quello della lassa alessandrina monorima.

					10 Si tratta del Quinquaginta curialitatibus ad mensam (Cinquanta cor-tesie a mensa), un trattato composto in età giovanile e probilmente rivolto agli scolari figli dei borghesi cittadini che Bonvesin dichiara di voler educare alla “cortesia”. 
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				Bonvesin coltiva il sogno di una vita comunale attiva e pacifica e svolge anche una ricerca storica ed urbanistica sulla Milano del XIII secolo.

				Ma va ricordato soprattutto il Libro delle tre scritture che più avvicina il Bonvesin ai moralisti della Padania, trattandosi di un poemetto dedicato ai regni oltremondani dell’inferno (Scrittura negra) e del paradiso (Scrittura dorata), oltreché alla passione di Cristo (Scrittura rossa).

				Nella prima parte Bonvesin si sofferma sui dodici diversi ca-stighi che affliggono i dannati, ricercando una corrispondenza tra il peccato e la pena: i golosi, ad esempio, sono condannati a provare in eterno il tormento della fame e della sete, mentre i violenti subiscono la ferocia dei diavoli che infieriscono sulle loro membra dilaniandole.

				Nella Scrittura dorata invece descrive le dodici beatitudini del paradiso, trasferendo ed estremizzando nella città celeste ciò che nella vita terrena è fonte di bellezza e di piacere: così per descri-vere il pane spirituale di cui si nutrono i beati, Bonvesin raffigura una ricca tavola imbandita con cibi prelibati e vini delicati. 

				Anche in Bonvesin manca il purgatorio, ma per lui valgono le stesse ragioni già espresse per gli altri poeti settentrionali: in questo precursore meno degli altri rozzo e semplicistico della Commedia dantesca si bada al destino finale dell’uomo e si cerca di influenzare un pubblico popolano con la rappresentazione delle pene e delle delizie eterne.
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				La letteratura in prosa: trattatistica, cronaca storica e di viaggio, novella

				Prima parte

				In tutte le letterature la prosa nasce dopo la poesia, poiché per la prima è necessario che si siano consolidate le strutture morfologiche1 e sintattiche2.

				A tenere a battesimo la prosa volgare è il latino che presta ad essa il lessico e la dignità costruttiva3; il Duecento è un secolo di traduzioni ed è proprio Cicerone4 il centro di riferimento per chi intende misurarsi con lo stile prosastico.

				La prosa volgare nasce quindi in massima parte colta e ligia alle regole della retorica classica5.

				
					1 La morfologia è lo studio della formazione delle parole e delle loro variazioni grammaticali.

					2 La sintassi è quella parte della grammatica che studia le relazioni che le parole hanno fra di loro all’interno della frase e stabilisce le norme che regolano tali relazioni.

					3 Per costruzione si intende la disposizione delle parole nella proposizione, e delle proposizioni nel periodo, che ubbidisce al senso, allo stile o agli usi propri di ciascuna lingua.

					4 L’opera di Cicerone comprende 58 orazioni (altre 48 sono andate per-dute), che riguardano la sua attività di magistrato e di uomo politico, carat-terizzate da una prosa ricca e fluida che unisce chiarezza ed eloquenza. Le più note sono In Catilinam (I-IV) e le Philippicae (I-XIV) contro Antonio. Nelle opere di retorica, quali il De oratore, il Brutus, l’Orator, Cicerone passò in rassegna i diversi stili, il grandioso, il semplice e l’intermedio. Importantissime, perché informano sulla vita privata e pubblica di Cicerone e al tempo stesso forniscono uno spaccato della vita del tempo, sono le oltre 900 Epistole indirizzate agli amici, ai familiari, ai politici e agli intellettuali suoi contemporanei. Con la sua prosa duttile, che sa essere magniloquente senza riuscire oscura, ed è in grado di trattare temi assai diversi – dalle minuzie quotidiane alle questioni etiche, dalle argomentazioni filosofiche alle sottigliezze giuridiche e all’invettiva politica – Cicerone stabilì i canoni della lingua colta ed ebbe appunto un’immensa influenza sugli scrittori dei secoli successivi, fino a Petrarca e alla letteratura del Rinascimento.

					5 I trattatisti latini (Cicerone e Quintiliano) distinsero cinque fasi dell’e-laborazione del discorso: inventio (ricerca degli argomenti); dispositio 
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				Inizialmente infatti essa era riservata ad un livello di comunica-zione spesso privato o di carattere ufficiale.

				Con l’affermarsi però delle nuove istituzioni comunali, che sentivano la necessità di coinvolgere nella gestione pubblica uno strato più ampio di cittadini, con le esigenze della classe borghese mercantile in forte espansione che necessitava di strumenti di comunicazione più agili e comprensibili e infine con il sorgere di scuole legate al Comune e non ai centri ecclesiastici, si fa strada l’esigenza di una lingua scritta più vicina al parlato e fruibile da un pubblico sempre più ampio e soprattutto digiuno di latino. 

				I primi esemplari di prosa letteraria volgare si trovano, in qualità di inserti, nel trattato in lingua latina Gemma purpurea (1243) di Guido Faba, che è una raccolta di lettere scritte come modello per servire ai dotti, secondo i precetti della retorica ciceroniana.

				Guido Faba, notaio bolognese e collega6 nell’Università di Bologna del celebre maestro di retorica Buoncompagno da Signa, adotta ed adatta per la prosa volgare i precetti retorici che quello nel Boncompagnus e nella Rhetorica novissima aveva dato per la prosa latina.

				In Parlamenta et epistole Guido Faba, accomunando ancora latino e volgare sotto la medesima regia dell’ars dictandi (l’arte del comporre lettere in bello stile) e del cursus (la cadenza ritmi-ca)7, si presenta nettamente come il primo scrittore italiano in prosa volgare8.

				
					(disposizione degli argomenti), a sua volta suddivisa in exordium (inizio), captatio benevolentiae (finalizzata ad accattivarsi i favori del pubblico o dell’interlocutore), narratio (esposizione degli argomenti), confirmatio (spiegazione dei fatti), peroratio (epilogo); elocutio (elaborazione stilistico-formale); memoria (apprendimento mnemonico del discorso) e actio (cura dell’intonazione e della gestualità). Queste ultime due fasi erano ovviamente riservate ai discorsi da tenere in pubblico.

					6 In quanto professore di retorica ed ars dictandi.

					7 Ossia delle regole proprie della prosa latina.

					8 A un discorso volgare (parlamentum) corrispondono tre esempi di lettere in latino (epistole): una ampia e nel contenuto e ornata nello stile (major), una più sintetica e meno elaborata (minor) e una terza ancor più minima e concisa (minima). Si passa da esempi di lettere ufficiali e pubbliche rivolte 
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				Non è casuale che Faba fosse notaio, come non lo è che fosse notaio Brunetto Latini: si trattava di una professione che metteva in contatto volgarizzandola la cultura medievale formale, con-cisa ed astratta con il mondo borghese in dinamica espansione, desideroso di acculturarsi ma anche legata ai processi concreti del nuovo sviluppo socio-economico9.

				Al di fuori di Bologna ove abbiamo, come detto, esempi della prosa d’arte in campo giuridico ed epistolare, un altro esempio di volgarizzazione è in Toscana il primo trattato scientifico della let-teratura volgare, la Composizione del mondo (1280) - in dialetto aretino - del frate astronomo Restoro D’Arezzo, enciclopedia in cui si parla delle stelle, dei pianeti e della terra e delle reciproche influenze, oltre che dei regni minerale, vegetale e animale.

				A leggere nel proemio che «l’omo è creato per conosciare e per sapere e per entèndare e per audire e per vedere le mirabili operazioni di questo mondo» sembra di trovarsi di fronte all’Ulis-se dantesco o al primo umanista. 

				Invece ci troviamo di fronte ad un autore del Duecento che mette a disposizione nel volgare della sua città il suo sapere, os-sia il sapere dell’antichità e del Medioevo più remoto, dai tempi di Aristotele, Plinio il Vecchio e Tolomeo a quello di Isidoro di Siviglia10 e degli scienziati di Bagdad e del Cairo, miscela di 

				
					principalmente alle istituzioni cittadini o alle autorità ecclesiastiche, a let-tere di contenuto più leggero e privato. Più che al contenuto, l’attenzione è rivolta alla forma, che deve non solo abbellire il dettato, ma anche dar forza agli argomenti.

					9 Al proposito gli Statuti di Bologna del 1246 stabilivano che i notai dovessero saper leggere e scrivere sia in latino sia in volgare.

					10 Isidoro di Siviglia (Siviglia 560 ca.-636 ca.), santo, teologo, arcive-scovo ed enciclopedista spagnolo, studiò in monastero sotto la vigilanza del fratello, san Leandro, a cui successe come arcivescovo di Siviglia. Con tale carica, Isidoro contribuì a unificare la Chiesa spagnola convertendo i Visigoti, che avevano completato la conquista della Spagna nel V secolo, dall’arianesimo, eresia tra le più controverse nella storia della Chiesa, all’or-todossia cristiana. Presiedette anche numerosi concili importanti, tra cui il quarto concilio nazionale di Toledo (633), che decretò l’unione di Chiesa e Stato, l’istituzione di scuole vescovili in ogni diocesi e l’unificazione 
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				cose fantastiche e di raffinatissime nozioni scientifiche, frutto di fantasie fertili e di pazienti osservazioni celesti, di superstizione e di matematica. 

				Restoro ci appare intricato, ingenuo e a tratti buffo ovviamente agli occhi del Duemila nella sua ossessione di spiegare tutto: perché il giorno ha ventiquattrore, perché i giorni della settimana sono sette, perché le dimensioni delle cose sono quelle che sono, perché la destra è la destra, la sinistra la sinistra e non viceversa, perché il movimento delle costellazioni è da oriente ad occidente e non viceversa (perché altrimenti i corpi celesti mostrerebbero sul davanti “le nateche”, parte ignobile, e sul dietro la fronte, parte nobile). 

				L’unica cosa nell’universo che non agisce secondo ragione è per Restoro, l’amore, ma a lui va bene così («eo lo lodo»).

				Traduttore di Cicerone fu anche Brunetto Latini, il maggiore dei trattatisti del Duecento, amato e ammirato da Dante (che “lo incontra” nel canto XV dell’Inferno) per i suoi meriti culturali di autentico maestro della nuova cultura laico-borghese.

				Brunetto nacque a Firenze verso il 1220, figlio di un notaio e notaio egli stesso, e partecipò fin da giovane alla vivacissima lotta politica della città schierandosi dalla parte guelfa: fu mandato nel 1260 presso il re di Castiglia Alfonso X il Saggio (che era stato designato “re dei romani”)11, per ottenere aiuto contro i 

				
					della pratica liturgica. La sua opera più importante sono le Etymologiae, nella quale cercò di compendiare tutto il sapere, laico e religioso: composta di venti sezioni, divenne il testo di riferimento adottato dagli studenti nel corso di tutto il Medioevo e per molti secoli successivi. Tra le altre opere di Isidoro si annoverano trattati di teologia, linguistica, scienza, storia e commenti sulle Scritture. Il suo Sententiarum Libri Tres fu il primo manuale di dottrina e pratica cristiana della Chiesa latina.

					11 Alfonso X (Toledo 1221 - Siviglia 1284), re di Castiglia e di León (1252-1282), figlio e successore di Ferdinando III. Il suo regno fu segnato da continui scontri con i mori, da numerose guerre civili e da ripetuti e infruttuosi tentativi di ottenere la corona del Sacro romano impero. Venne deposto nel 1282, a seguito di un’insurrezione guidata dal figlio Sancho IV, contrario alla ripartizione del regno fatta dal padre, in favore dei figli del 
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				Ghibellini. Fu una missione inutile perché non evitò la battaglia di Montaperti12 e comportò per Brunetto l’esilio (in un primo tempo a Montpellier)13 per la sconfitta della sua parte.

				Fermatosi in Francia, esercitò la sua professione a Parigi, dove scrisse la sua opera maggiore, Li livres dou tresor, in lingua d’oil (francese) non tanto per il soggiorno in quella nazione ma perché era la lingua più diffusa, largamente conosciuta anche in Italia.

				Tornato a Firenze dopo la battaglia di Benevento14, nel 1266, fu insegnante e partecipò alla vita pubblica: fu priore nel 1277 e nel 1284 divenne membro del Consiglio del podestà, assieme a Guido Cavalcanti e a Dino Compagni..

				Nel frattempo la sua fama si era estesa ovunque, anche fuori d’Italia, come attestano le traduzioni del Tesoro in catalano e castigliano (oltreché in volgare toscano, in bergamasco e in latino): morì nella sua città nel 1294. 

				Il Tesoro è una tipica enciclopedia medievale, in tre libri, il primo dedicato soprattutto alla cosmogonia con incursioni nel territorio della geografia, della zoologia, della botanica, dell’ana-tomia e della storia; il secondo alla filosofia morale, con la solita elencazione dei vizi e delle virtù; il terzo è dedicato alla retorica e alla politica, con diretti agganci alla situazione contempora-nea e con intenti di formazione dell’uomo politico attraverso 

				
					primogenito, Fernando, morto nel 1257. Alfonso morì due anni più tardi in totale abbandono. Poeta e autore di numerose opere storiche (Primera crónica general de España) e di trattati scientifici (Lapidario e Libros del saber de astronomía), stimolò la vita culturale spagnola del XIII secolo; sotto la sua direzione fu avviata la traduzione dell’Antico Testamento in lingua castigliana e, nel 1252, furono realizzate da astronomi arabi una serie di tavole astronomiche tuttora famose con il nome di Tavole Alfonsine. Il sovrano promulgò un codice di leggi intitolato Las siete partidas (Le sette parti), redatto sulla base dell’antico diritto romano.

					12 In cui i guelfi fiorentini erano stati sconfitti dai ghibellini fuoriusciti e dai senesi alleati con i tedeschi di Manfredi, figlio naturale di Federico II.

					13 Insieme al nonno di Dante, Bellincione.

					14 Tale battaglia sancisce la sconfitta di Manfredi ed il definitivo predo-minio nella città di Firenze dei Guelfi anche se non porta la pace in quanto poi questi si divideranno nella fazione dei Bianchi e dei Neri.
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				l’oratoria; in quest’ultimo libro si vede come l’arte della retorica è strettamente correlata al buon governo del Comune di Firenze, le cui istituzioni sono contrapposte, in quanto ritenute migliori, a quelle della contemporanea monarchia francese.

				L’opera con la quale Brunetto Latini manifesta maggiormente l’intenzione di coniugare il pratico esercizio della politica con l’arte del dire e dello scrivere è la Rettorica15; chi intende governare deve sapersi esprimere degnamente, non per imporre con l’astuzia i propri convincimenti, bensì essendo l’arte retorica strettamente legata all’etica16, per il bene della propria città e in nome del buon governo.

				Ricordiamo ancora un’opera di Brunetto: il Tesoretto, poemetto didattico incompiuto dove tratta soprattutto di teologia, filosofia naturale ed etica, ma anche dell’astronomia e della geografia. Il suo insegnamento offre un eccellente studio sulla visione medievale del mondo: Dante sarà fortemente ispirato da quest’opera17.

				
					15 Volgarizzazione del trattato ciceroniano De inventione.

					16 Etica (Greco, ethiká, da ethos, “carattere”, “costume”), insieme di principi o norme che regolano la condotta umana, e per estensione lo studio di tali principi, denominato filosofia morale (dal latino mores, “costumi”). L’etica cerca di rispondere a domande come: “Quando un’azione è giusta?”, “Quando un’azione è sbagliata?” e “Qual è la natura o la norma che decide del bene e del male?”.

					17 È utile ai medievalisti avere a disposizione un testo leggibile del Tesoretto. Il poema è breve, tuttavia riassume ammirevolmente molti dei topoi medievali, l’insegnamento per mezzo di personificazioni allegoriche, che trasmettono al poeta discepolo - sostituto del lettore - le idee per quanto concerne  il mondo, i quattro elementi, i quattro umori, le quattro virtù, i sette peccati capitali, la ca-duta, l’incarnazione, e così via; fonde elementi cristiani e pagani, sacri e profani, soprattutto nel modo giocoso in cui è percepito Amore (Tillyard, pp. 98-102; Lewis, pp. 23-75). La struttura del Tesoretto di Latino, come l’ovidiano De arte honeste amandi di Andrea Cappellano, presentando l’arte e il rimedio d’amore, è quella di una palinodia. È stato difficile per i lettori moderni comprendere come leggere tali testi medievali ironici, e il Tesoretto di Latino può essere d’aiuto per decodificare tale genere. Può anche essere utile per decodificare la Vita Nuova e la Commedia di Dante, la House of Fame (La casa della fama) e i Canterbury Tales (I racconti di Canterbury) di Chaucer. Se Eliot e Joyce hanno potuto includere 
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				Offriamo qui in lettura un bel passo di quest’ultima opera. 

				Brunetto descrive il Mediterraneo.

				Di questo mar ch’i’ dico  

				vidi per uso antico  

				nella perfonda Spagna  

				partire una rigagna  

				di questo nostro mare,  

				che cerehia, ciò mi pare,  

				quasi lo mondo tutto,  

				sì che per suo condotto  

				ben pò chi sa dell’arte  

				navicar tutte parte,  

				e gire in quella guisa  

				di Spagna infin a Pisa  

				e ‘n Grecia ed in Toscana  

				e ‘n terra ciciliana  

				e nel Levante dritto  

				e in terra d’Igitto.  

				Ver’ è che ‘n orïente  

				lo mar volta presente  

				ver’ lo settantrïone  

				per una regïone  

				dove lo mar non piglia  

				terra che sette miglia;  

				poi torna in ampiezza,  

				e poi in tale stremezza  

				ch’io non credo che passi  

				che cinquecento passi.   

				
					Brunetto Latino nel loro canone, allora certamente i medievalisti e i dantisti avrebbero potuto fare lo stesso, vedendo in Brunetto Latino il maestro di Dante, da lui venerato e diffamato, il cui Tesoretto fu ripetutamente citato e riecheggiato da Dante nella sua Commedia (v. per un approfondimento “Il tesoretto”, a cura di Julia Bolton Holloway in http://www.florin.ms/Tesorettintroital.html).

				

			

		

		
			
				Da questo mar si parte  

				lo mar che non comparte,  

				là ‘v’e la regïone  

				di Vinegia e d’Ancone:  

				così ogn’altro mare  

				che per la terra pare  

				di traverso e d’intorno,  

				si move e fa ritorno  

				in questo mar pisano  

				ov’è ‘l mare Occïano.
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				La letteratura in prosa: trattatistica, cronaca storica e di viaggio, novella

				Seconda parte

				Il Duecento è un secolo ricco di storiografia latina e volgare soprattutto in relazione alla vita dei Comuni della Toscana; vale la pena di ricordare almeno la Istoria fiorentina di Ricordano Malispini che non ha pregi letterari ma apre la grande stagione storiografica, illustrata di lì a poco dal nome di Dino Compagni e poi da quello di Giovanni Villani.

				Sempre legata all’attività borghese e mercantile dei comuni lagunari è Le divisament dou monde (La descrizione del mondo)1 redatto da Rustichello da Pisa, compagno di prigionia a Genova di Marco Polo, caduto nelle mani dei cittadini della nemica repub-blica dopo uno scontro a Curzola nel 1298, durante la battaglia della Meloria.

				Rustichello era uno scrittore di avventure cavalleresche ed è probabile che sia venuto da lui, oltre che dalla straordinarietà delle cose in sé, l’alone avventuroso del racconto.

				In questo senso si capisce meglio anche l’uso della lingua d’oil, la lingua romanzesca per eccellenza: del resto il libro, diventato presto famosissimo, costituì, si può dire, l’unico vero “romanzo epico” della nostra tradizione letteraria2.

				L’ispiratore di tale opera, Marco Polo, nasce da una famiglia di mercanti a Venezia nel 1254; a diciassette anni intraprende un viaggio in Oriente e in Cina, durato 24 anni, dal 1271 al 1295, e compiuto col padre Niccolò e lo zio Matteo, che precedentemente avevano già fatto un viaggio di 15 anni negli stessi luoghi3.

				
					1 Meglio noto come Il Milione da Emilione (il soprannome della fami-glia Polo): questo titolo però riguarda una volgarizzazione in toscano del Trecento.

					2 Il libro subì molte manipolazioni nella tradizione manoscritta e nelle traduzioni, e c’è voluta molta fatica filologica per riportarlo alla redazione originaria. 

					3  Il padre Niccolò e lo zio Matteo, soci in affari, erano mercanti veneziani con importanti interessi a Costantinopoli (l’attuale Istanbul) e in Crimea. 
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				I Polo visitarono San Giovanni d’Acri per ottenere una lettera papale per Kublai Khan. Gregorio X, da poco eletto al soglio pontificio, si trovava ancora in Terra Santa. Accolse i mercanti veneziani e affidò loro un’ampolla d’olio del Santo Sepolcro di Gerusalemme, facendoli accompagnare da due frati domenica-ni, che però, dopo pochi giorni, abbandonarono la spedizione.

				I Polo attraversarono la Persia e raggiunsero lo stretto di Hormuz, dove speravano di trovare una nave che li conducesse in India. 

				Fallito il loro obiettivo, proseguirono il viaggio via terra fino a raggiungere Kashgar (l’attuale Kashi), città commerciale della Cina occidentale. A Kashgar Marco si ammalò e i veneziani furono costretti ad attendere quasi un anno prima di poter ri-prendere il viaggio. 

				Risalendo il fiume Oxus (oggi Amudarja) attraversarono l’Hindukush e le montagne del Pamir, dove Marco fu il primo europeo ad avvistare e a descrivere l’argali, una pecora selvatica detta anche “pecora di Marco Polo”. 

				Costeggiarono il deserto del Taklimakan fino a raggiungere la regione del lago di Lop Nor, nella provincia cinese del Sinkiang (oggi Xinjiang Uygur). Dopo aver attraversato il deserto di 

				
					Quando Costantinopoli cadde nelle mani dei genovesi, Niccolò e Matteo andarono alla ricerca di mercati alternativi a nord del mar Caspio. Partiti da Laias in Siria, arrivarono a Buhara (oggi in Uzbechistan), che a quel tempo era una delle città più importanti lungo la via commerciale che conduceva in Cina (detta allora Catai); attraversarono la Persia e si unirono a una carovana persiana diretta alla corte del grande imperatore mongolo Kublai Khan a Shangdu (Shang-tu, la Xanadu del poema di Coleridge Kubla Khan), non lontana da Pechino (allora Cambaluc). La carovana percorse la Via della Seta (il Korassan, il Turkestan) e fece sosta a Samarcanda, attraversò i deserti del Tibet settentrionale e le steppe della Mongolia. I fratelli Polo furono accolti con simpatia alla corte dell’imperatore mongolo che, minacciato dalla pressione degli eserciti musulmani ai confini meridionali del suo impero, li invitò a tornare con cento missionari cristiani, cui avrebbe affidato il compito di convertire il suo popolo al cristianesimo. I Polo impiegarono tre anni per ritornare a Venezia, passando per Buhara, la Persia, la Siria e San Giovanni d’Acri (oggi in Israele), raggiungendo Venezia nel 1269.
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				Gobi con una carovana di cammelli, i Polo raggiunsero infine la corte del Khan a Shangdu nel 1275, tre anni e mezzo dopo aver lasciato l’Europa. 

				Molti dei territori da loro attraversati, in particolare il Pamir e la regione del Gobi, non erano mai stati visitati prima d’allora da europei.

				Attratto dalla millenaria civiltà cinese, splendida di leggenda-rio folklore, ma anche molto avanzata tecnicamente, Marco non tardò ad integrarsi in essa, e tanto salì nella considerazione del Khan, ch’ebbe da lui incarichi diplomatici e amministrativi di grande importanza.

				Svolse questa attività per diciassette anni. Raggiunse il Tibet, navigò sullo Chang Jiang, sullo Hwang Ho e lungo il corso superiore del Mekong. Fu probabilmente il primo europeo a visitare l’interno della Birmania e raggiunse quasi sicuramente la Siberia e l’arcipelago indonesiano. 

				Per tre anni, fra il 1282 e il 1285, Marco Polo ricoprì inoltre l’incarico di governatore della città di Yangzhou. 

				Nel 1292 i Polo, che nel frattempo erano divenuti consiglieri militari dell’imperatore, decisero di partire insieme a Marco perché l’impero si stava sfaldando.

				Furono autorizzati a partire nel 1292 con un’ultima missione da compiere: scortare una principessa mongola destinata ad andare in sposa al re di Persia.

				Poiché la guerra in corso ai confini occidentali dell’impero mongolo rendeva impossibile il viaggio via terra, i Polo deci-sero di raggiungere la Persia via mare alla testa di una flotta di quattordici navi e 600 uomini d’equipaggio, che salpò dal porto cinese di Zaitun (l’attuale Quanzhou). 

				Raggiunta Sumatra, la spedizione attraversò lo stretto di Ma-lacca, fece rotta verso Ceylon, le isole Andamane e Nicobare, fino ad arrivare allo stretto di Hormuz nel 1294.

				Soltanto diciotto dei 600 uomini partiti dalla Cina raggiunsero il golfo Persico. 

				Nel frattempo era morto anche il re dei persiani e la princi-
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				pessa mongola andò in sposa al suo erede. Marco descrisse tutte le regioni dell’Asia, con scientifica puntualità di geografo e di etnografo, nel libro che molto probabilmente servì di base a Rustichello.

				I Polo raggiunsero Venezia nel 1295, ben ventiquattro anni dopo la loro partenza, ricchissimi grazie soprattutto alle pietre preziose che avevano cucito nei loro vestiti

				La Serenissima era allora in guerra con Genova; e Marco fu chiamato alle armi. Partecipò appunto alla battaglia della Meloria e fu fatto prigioniero dai Genovesi.

				In carcere e con l’aiuto di Rustichello, Marco realizzò appunto il progetto, già concepito ed in parte compiuto in Oriente, di narrare in un libro la sua singolare vicenda di esploratore.

				Il tono avventuroso della stessa non esclude il preciso riferi-mento a cose4, vicende e personaggi5 ben reali, nella precisione di un mercante che riferisce le cose che ha visto, sia pure strabi-lianti, a mercanti come lui6.

				La novità del libro sta proprio in questa presenza massiccia, e indubitabilmente reale, del “diverso”, di ciò che non è previsto dagli schemi di una cultura, come quella medievale, fondata sulle astrazioni universalizzanti dell’intellettualismo filosofico e teologico.

				È appunto l’osservazione del mondo come è ad aprire le strade alla scienza umanistica e di tutta la nuova cultura.

				Il nome di Rustichello è anche legato alla nascita in Italia della prosa narrativa, anche se il suo Meliadus7, imperniato sulla figura del padre di Tristano, non è scritto in volgare ma in franco-italiano.

				Quanto agli argomenti della prosa di narrazione è evidente che essa sia tutta, o quasi, di derivazione francese8, come testimoniano i numerosissimi Tristani in varie versioni regionali (il Tristano 

				
					4 Scambi commerciali, monete, rete stradale, mezzi di trasporto, dogane, apparato amministrativo, prodotti della terra.

					5 Famoso è il ritratto del Gran Khan signore dei Tartari o Mongoli.

					6 Questo libro fu addirittura considerato come un manuale della mercatura.

					7 Un romanzo sulle imprese dei cavalieri di re Artù.

					8 Una volgarizzazione di opere francesi.
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				Veneto, il Tristano Riccardiano e una sezione della Tavola Ro-tonda); del resto, il tema di Tristano è comune alla letteratura medievale di tutta Europa.

				Non meno numerosi romanzi tratti dal “ciclo classico”, come le Storie di Troia e de Roma in volgare romanesco, o l’Istorietta troiana9, in buon volgare toscano o ancora I Fatti di Cesare, di anonimo, rielaborano in forma di lettura gradevole, ma priva di approfondimento, Li faits des Romains (I fatti dei Romani), che raccolgono leggende su eroi romani. 

				Alla stessa materia s’ispira l’opera I conti di antichi cavalie-ri, anch’essa di anonimo, che invita i governanti ad imitare le azioni esemplari dei grandi uomini, mossi da ideali di giustizia e di buongoverno. 

				Tra questi vi sono eroi dell’epica classica, come Ettore, e personaggi della storia romana, come Scipione e Cesare, ma anche figure più recenti, quali il Soldano ed Enrico II Planta-geneto, primo re d’Inghilterra.

				Alla tradizione francese del fabliaux (=favolelli)10, oltre che a fonti bibliche, si rifà anche la novellistica, che viene ad affiancarsi alla tradizione degli exempla moralistici e alle vite dei santi11, 

				
					9 È una riduzione del colossale romanzo di Benoît de Sainte-Maure (XII secolo), intitolato Le roman de Troie (Il romanzo di Troia), che narra le vicende della guerra tra Achei e Troiani.

					10 Sono composizioni brevi, scherzose, spesso di argomento licenzioso e triviali nel linguaggio. I loro autori sono, in massima parte, trovieri, parola che all’origine indicava coloro che traducevano in lingua d’oïl i testi in lingua d’oc. I fabliaux nascono probabilmente in ambiente aristocratico, come forma di satira contro le classi inferiori, e lasciano una traccia consi-stente nelle letterature dei secoli successivi, non solo in Francia, ma anche in Italia. Ad esempio, se ne ritrova l’influenza nel Boccaccio, che scrive nel Trecento, e in Matteo Bandello, un autore del Quattrocento.

					11 L’antenato più diretto della novella è l’exemplum. È un racconto breve, a volte brevissimo, che riporta un detto, oppure un episodio, una vicenda, non importa se reali o fantastici. Lo scopo essenziale, se non l’unico, dell’exemplum è quello di sorreggere una teoria, far meglio comprendere una tesi, attraverso un esempio probante. Il carattere dimostrativo degli exempla è il motivo per il quale queste succinte narrazioni non nascono come testi indipendenti, ma accompagnano l’esposizione di argomenti che, 
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				in una prospettiva di mutamento dei fini e di sempre maggiore interesse per i valori mondani.

				Tra romanzo e novella si assiste ad una vera e propria afferma-zione della narrativa pura, sganciata da finalità etico-religioso e volta al mero diletto o all’ammirazione per quelle virtù che costituivano la mira alta della nuova borghesia: valore, generosi-tà, gentilezza, amore cortese, magnanimità, le antiche qualità nobiliari e cavalleresche intese come sublimazione delle qualità nuove di ingegnosità, furbizia e senso pratico12.

				Vale la pena di sottolineare, tuttavia, che la novella d’impronta laica non esclude, di per sé, componenti morali, e che la tradi-

				
					per la loro astrattezza o difficoltà, possono essere definiti con più precisione grazie ad una testimonianza concreta. L’exemplum viene usato, infatti, nella trattatistica religiosa, nelle prediche e nell’agiografia.

					Con il tempo, l’exemplum perde la sua primitiva stringatezza, si amplia e acquista sempre più i contorni di un racconto in piena regola, anche se resta semplice e breve. Già un anonimo senese, nei Dodici conti morali, che descrivono modelli di comportamento esemplari ispirati alla vita dei santi, fa il primo tentativo di conciliare l’intento morale con l’efficacia artistica della narrazione. I suoi racconti sono brevi ma ben congegnati, in modo da rendere avvincente la lettura. A poco a poco, l’exemplum si estende dall’ambito religioso a quello della vita sociale e civile, pur non rinunciando ai suoi intenti educativi. I temi si arricchiscono e si diversificano con il moltiplicarsi degli interessi della borghesia cittadina, che avverte il bisogno di una letteratura rispondente ai suoi gusti e ai suoi ideali. Questo arricchimento coincide con un cambio di prospettiva: il racconto si libera dai criteri di rigida moralità finora rispettati e si prefigge sempre più chia-ramente lo scopo di intrattenere e di divertire il pubblico. A questo punto, si può già parlare della novella come di un genere dalla forma definita, che segue regole precise di composizione e tratta argomenti laici.

					12 Un’altra importante fonte per lo sviluppo della novella sono i lais. Con questo termine francese si designano quei poemetti accompagnati dalla mu-sica, nei quali prevale il gusto per l’avventura e l’esaltazione dell’eroismo, proiettati spesso su uno sfondo fantastico. A queste componenti si lega di solito un preciso intento morale. I lais infatti descrivono episodi nei quali rifulgono il coraggio, la liberalità, la cortesia, doti che vengono presentate come essenziali all’uomo che voglia agire con dignità e giustizia.

					I conti di antichi cavalieri si accostano a questo modello, cui si ispira appunto anche il Libro dei sette savi.
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				zione religiosa non viene mai abbandonata. Al contrario, essa si sviluppa per tutto il Trecento, con motivi e toni specifici.

				Dal francese viene tradotto in Toscana il Libro dei sette savi una raccolta di 14 novelle di derivazione indiana, dove il narrato prevale sulle finalità etiche.

				Ciò che lo rende degno di nota è la sistemazione delle novelle. Esse, infatti, sono narrate all’interno di una “cornice”, vale a dire di un filo conduttore, che coordina e giustifica il susseguirsi dei vari racconti. Questo espediente letterario, ripreso più tardi da altri, diventerà un elemento essenziale nel Decameron di Giovanni Boccaccio.

				Il così detto Novellino13, o Libro di novelle et di bel parlar gen-tile secondo un titolo più antico (1281), rappresenta nella Toscana di fine secolo il risultato più alto di questa ricerca della narrazione dilettevole: la raccolta, che secondo un numero chiuso destinato a diventare canonico comprende cento unità narrative14 (almeno nella versione manoscritta del Cinquecento), si presenta come un vero e proprio serbatoio di motti arguti, di sentenze, di esempi di nobili virtù, di racconti amorosi e avventurosi, di racconti biblici, di favole di Esopo, concentrando in sé tutta la tematica narrativa diffusa in quel tempo.

				Manca una qualsiasi organizzazione generale di vicende e per-sonaggi e non vi è alcun filo conduttore tematico o ideologico.

				L’autore (o più autori?), anonimo (fiorentino probabilmente e certo uomo di cultura e di gusto), dichiara nel prologo il fine del suo lavoro: vuole “rallegrare il corpo e sovenire [aiutare] e sostentare”, senza per questo offendere Dio, la religione e la morale e mettere insieme «alquanti fiori di parlare (motti eleganti e divertenti), di belle cortesie, di belli risposi, di belle valentie, di belli donati e di belli amori» ossia si propone di dire cose piacevoli in forma piacevole; egli intende proporre ai lettori, perché li ripetano nel rapporto civile, alcuni esempi di cortesia 

				
					13 Titolo convenzionale in voga dal Cinquecento.

					14 Generalmente brevi o brevissime, sono novantanove più un prologo.
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				cavalleresca15. L’autore trae la sua materia da molte fonti di-verse, e non di rado le cita in apertura della novella. I ricordi biblici si accostano a quelli degli scrittori pagani classici, tra i quali Valerio Massimo e Aulo Gellio. Alcune novelle si ispirano invece a testi provenzali e francesi; altre ancora attingono agli exempla medievali in latino e in volgare.

				Convivono quindi tra di loro personaggi come il Saladino e il re Giovane, Davide o Salomone, Lancillotto e Tristano, Alessandro Magno e Traiano o anche personaggi più vicini all’autore come Carlo Magno, Carlo d’Angiò o Federico II ( che spicca sugli altri personaggi). 

				Tutti costoro sono portatori di valori positivi di un mondo aristocratico vagheggiato, ma percepito come inevitabilmente trascorso.

				Accanto al recupero dei modi cortesi è presente anche una viva-ce rappresentazione della realtà contemporanea con le sue città, le sue piazze ed i suoi mercati, dove il racconto perde sovente ogni intento edificante e si concentra su situazioni comiche. 

				Il linguaggio è semplice, disadorno ed efficace, non per la poca cultura dell’anonimo compilatore ma per consapevole adozione dell’espediente retorico della brevitas: le narrazioni sono brevi, scarne le descrizioni paesaggistiche o d’ambiente, rapidi ma viva-ci ed espressivi i dialoghi che si chiudono spesso con un motto che fa da commento alla situazione o la risolve; il risultato di questo stile è spesso incantevole e davvero si può dire che quest’opera inauguri la storia della nostra prosa letteraria d’arte.

				Certo l’intendimento principale dell’autore, nello scrivere chiaro e semplice, fu quello di farsi leggere da un pubblico vasto, nella riconversione dei modi della predica popolare a fini non più moralistici ma dilettevoli.

				
					15 Il destinatario dell’opera ha un profilo netto: è uomo intelligente, di buone maniere, abbastanza colto e sagace da apprezzare quegli “specchi” (esempi) di vita che gli verranno presentati.
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				Gli stilnovisti e Guido Guinizzelli

				La stagione poetica che si consuma negli ultimi decenni del Duecento tra Bologna e Firenze è definita «Dolce Stilnovo»: è un primo punto d’arrivo della lirica italiana.

				 È Bologna, città all’avanguardia negli studi a dare l’avvio a questo movimento poetico con l’opera di Guido Guinizzelli, ma sarà Firenze, tra il 1280 ed il 1310, ad imporsi come nuova capitale della poesia italiana: fiorentini sono i due principali esponenti della nuova scuola, Dante Alighieri e Guido Cavalcanti, i quali insieme a Cino da Pistoia, non furono comunque estranei all’influenza dell’ambiente bolognese1. 

				 Il Dolce Stilnovo è nuovo perché sceglie come tematica quella amorosa, tralasciando i temi politici e morali tipici di Guittone2 3, anche se l’impostazione è certamente filosofica4. 

				 Guido Guinizzelli (1230 o 40-1276), un giudice bolognese di parte ghibellina5 ne è l’iniziatore (o il precursore secondo 

				
					1 Anche perché i poeti stilnovisti sono tutti amici tra loro e si comportano come un nucleo di persone che condividono le medesime esigenze.

					2 È il lucchese Bonagiunta Orbicciani in un sonetto indirizzato a Guido Guinizzelli (“Voi che avete mutata la maniera”) a rimproverare il bolognese di aver mutato forma e contenuto della poesia d’amore, in contrapposizione alla poesia guittoniana.

					3 Dante nella Commedia codifica per i posteri la nozione di «Dolce Stil-novo» nella celebre definizione di amore dittatore; il poeta spiega che la novità della nuova scuola consiste in un processo di progressiva interioriz-zazione e spiritualizzazione del sentimento amoroso; lo stesso Bonagiunta Orbicciani, incontrato da D., tra i golosi, nel XXIV canto del Purgatorio, riconosce che Jacopo da Lentini, Guittone d’Arezzo e lui stesso sono stati “superati” dai poeti del Doce Stilnovo. 

					4  Per Dante che segue la filosofia scolastica (di conciliazione tra cristiane-simo e aristotelismo) l’amore per la donna non può essere che uno strumento di avvicinamento a Dio; per Cavalcanti invece che legge Aristotele attraverso l’interpretazione di Averroé, l’amore non può che essere passione dei sensi.

					5  Che Dante definisce nel XXVI canto (tra i lussuriosi) del Purgatorio come «il padre mio/ e de li altri miei miglior che mai/ rime d’amor usar dolci e leggiadre».Nel 1270 il Guinizzelli fu pure podestà di Castelfranco 
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				alcuni)6 perché è il primo a formulare poeticamente un’organica teoria dell’amore7.

				 Nella poesia guinizzelliana sono compresi entrambi i filoni che saranno ripresi e approfonditi dai poeti fiorentini: il tema della lode ad una donna ineffabile, ammirata esteticamente in un trionfo di luce (tema che viene ripreso da Dante. che ac-centua la spiritualizzazione) e il tema dell’amore visto come passione tormentosa dei sensi che provoca angoscia e morte (tema ripreso soprattutto dal Cavalcanti)8. 

				 L’idea fondamentale da cui parte il Guinizzelli è quella dell’i-dentità di amore e cuore gentile9, per cui l’amore può nascere solo nel cuore di una persona gentile, il cui sguardo sia così puro da poter riflettere la luce che proviene dagli occhi della donna, così come gli angeli riflettono la luce di Dio. 

				 La donna angelicata ha in sé tanta virtù da mettere nel cuo-re gentile10 la volontà di sottomettersi a lei, realizzando così l’unione spirituale beneficante. Al contrario un cuore vile non 

				
					Emilia, ma quando nel 1274 la parte guelfa ebbe la meglio, dovette andare in esilio, rifugiandosi con la moglie e il figlio a Monselice, dove morì pochi anni dopo.

					6 La sua produzione non fu particolarmente cospicua: ci rimangono cinque canzoni ed una ventina di sonetti, più alcuni frammenti; le prime poesie seguono moduli guittoniani ma poi nasce la nuova poesia con la canzone ”Al cor gentile rempaira sempre amore”.

					7 Che si trova appunto espressa nella canzone “Al cor gentile rempaira sempre amore”.

					8 L’amore infatti può portare alla virtù ed è quindi uno strumento di av-vicinamento a Dio, oppure rimanere legato all’anima sensitiva e rimanere quindi una passione che può generare angoscia tormentosa.

					9 La natura non ha creato prima il cuore gentile o l’amore. Infatti la stessa natura crea e nasce col sole. L’amore prende posto nel cuore gentile come il calore dimora nella chiara fiamma (“Al cor gentile rempaira sempre amore”, vv. 1-10).

					10 Così il cuore reso dalla natura eletto riceve dalla donna come da una stella l’amore che lo rende nobile (Op. cit., vv. 18-20).
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				può sentire quest’amore11 e 12.

				 Quando il poeta morirà e Dio gli farà notare di aver riservato ad una donna l’onore a Lui dovuto, il poeta risponderà che tale donna aveva sembianze d’angelo e amare lei era come amare una creatura del paradiso13.

				 Mentre nella poesia trovadorica il rapporto tra la donna ed il poeta è, come abbiamo già visto, di vassallaggio, di ordine so-ciale, in quella stilnovistica il rapporto di lontananza tra l’amante e l’amata è di ordine morale, religioso, per cui la donna è vista come incarnazione della virtù (la donna-angelo) e il distacco è quantitativo e non qualitativo, per cui il poeta ottiene attraverso l’amore di elevarsi spiritualmente. 

				 La figura femminile insomma si fa portatrice dei valori di no-biltà e purezza, che innalzano l’amante devoto, cosicché l’amore profano, benché caduco ed effimero, assurge a principio di virtù e non di perdizione. 

				 Nel Dolce Stilnovo il problema è infatti quello di conciliare l’amore per Dio e l’amore per la creatura: la donna è chiamata a mediare questo contrasto facendosi tramite tra i due livelli; quando la passione per essa rimane legata all’anima sensitiva, la donna può essere solo uno strumento per esaurire le forze del vitali del poeta. 

				 Il Dolce Stilnovo è “dolce”: i poeti che vi aderiscono hanno tutti la preoccupazione di rinnovare l’espressione attraverso una selezione accurata del lessico e della sintassi poetica; vengono abbandonate le oscure sperimentazioni stilistiche di Guittone; 

				
					11 L’indole malvagia è avversa all’amore come l’acqua fredda al fuoco caldo (Op. cit., vv. 25-28); il sole scalda il fango ma questo rimane tale, nonostante il primo non perda il suo calore (vv. 31-32).

					12 La nobiltà non coincide pertanto necessariamente con il sangue ed i natali (vedi vv. 35-40 Op. cit.), ma con la naturale e personale tensione al bene e alla perfezione, non ereditaria, ma da conquistare con la pratica di vita; questo nuovo concetto (che ritroveremo anche nella Monarchia di Dan-te) si adattava molto bene al nuovo ceto che sta emergendo: alla borghesia.

					13 Op. cit. vv. 51-60.
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				essi devono essere dolci perché tale dolcezza, ossia una più facile cantabilità del verso, corrisponde ad una aristocrazia del sentire, ad una maggiore elevatezza della lode della donna.

				 Anche la lingua usata è nuova, dal momento che viene pri-vilegiato il fiorentino illustre, depurato sia dai municipalismi plebei, sia dai provenzalismi e sicilianismi, sentiti ormai come ingombranti ed usurati.
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				Dante Alighieri

				Vita

				All’interno della scuola stilnovista il personaggio di mag-gior spicco insieme a Guido Cavalcanti è sicuramente Dante Alighieri. 

				Il sommo poeta nasce a Firenze tra il 21 maggio ed il 20 giugno del 12651; appartiene alla piccola nobiltà fiorentina ed è figlio di Alighiero di Bellinciona (commerciante di parte guelfa: forse cambiavalute)2 e di Donna Bella degli Abati.

				Perde la madre a cinque o sei anni3 e viene allevato dalla secon-

				
					1  Non sappiamo nulla di preciso sulla sua nascita se non quello che D. stesso scrive; L’anno lo ricaviamo nel modo seguente: nel prologo dell’In-ferno afferma che nel 1300 (anno del Giubileo) era a metà della sua vita; nel Convivio D. dice che “lo punto sommo dell’arco della vita” è “ne li perfetti naturati” trentacinque anni, metà esatta dell’esistenza umana, la cui durata secondo le scritture, è di anni settanta; di conseguenza D. non può che essere nato nel 1265. Per quanto riguarda il mese, nel XXII canto del Paradiso (VIII cielo) D. afferma di aver respirato per la prima volta l’aria di Toscana quando il sole era entrato nella costellazione dei Gemelli.

					2  A parte il popolo romano (che fondò Firenze; Conv. I, III, 4) cui D. si sentiva di appartenere, il più antico antenato della sua casata fu per D. Cacciaguida vissuto nel 1100, fatto cavaliere da Corrado III e morto, martire per la fede, in Terrasanta nella crociata del 1148. Quegli aveva sposato una donna di “val di Pado”(forse di Ferrara), Alighiera, da cui derivò il nome della famiglia. Da questa unione era nato Alighiero I (che D. pone tra i su-perbi nella prima cornice del Purgatorio), da Alighiero I nacque Bellincione, uomo politico di parte guelfa esiliato dopo la battaglia di Montaperti del 1260, e da Bellincione Alighiero II, appunto padre di Dante. Alighiero II svolgeva un’attività disonorevole per un nobile ed inoltre non rivestiva un ruolo importante dal punto di vista politico poiché, nonostante fosse guelfo, poteva risiedere in Firenze seppur il governo della città fosse ghibellino (il primo governo guelfo instauratosi in Firenze ad opera del Popolo grasso, verso la metà del secolo, resse fino al 1260, quando i ghibellini fuorusciti, alleandosi con Siena e con Manfredi, riportarono la vittoria di Montaperti e ripresero momentaneamente il dominio in Firenze; solo nel 1266 in Firenze riuscirà ad imporsi nuovamente il dominio guelfo). 

					3  Alcuni sostengono tra i 5 e gli 8 anni, cioè tra il 1270 ed il 1273.
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				da moglie di Alighiero, monna Lapa di Chiarissimo Cialuffi, che gli dà anche un fratellastro Francesco4 ed una sorellastra Gaetana o Tana. A nove anni probabilmente si invaghisce di Beatrice che amerà pienamente soltanto verso i diciotto anni.

				 Nel 1277, appena dodicenne, viene destinato sposo a Gemma Donati che effettivamente prese in moglie dopo il 12835 quando morì suo padre, Alighiero.

				 Dal matrimonio con Gemma nacquero quattro figli: Pietro, Jacopo, Antonia6 e forse Giovanni.

				 Sempre nel 1283 D. inizia forse le sue Rime che concluderà con tutta probabilità nel 1307.

				 Niente sappiamo sui suoi primi studi: forse fu autodidatta7. 

				 Secondo alcuno ebbe la possibilità di dedicarsi agli studi presso i frati francescani di Santa Croce, dove apprese le arti del Trivio (grammatica, logica, retorica) oltre alla pratica delle armi e all’addestramento negli altri esercizi cavallereschi

				 A diciotto anni Dante diviene amico di Guido Cavalcanti che divenne in qualche modo suo maestro insieme a Brunetto Latini (Inf. XV v. 82-87).

				 Dalle sue opere si ricava che conosceva la poesia provenzale, quella siciliana8, la latina9 e la lirica volgare italiana nei testi della Scuola siciliana e di Guittone D’Arezzo (che in seguito criticò); 

				
					4  Più esperto di D. nel mondo degli affari lo aiuterà negli anni dell’esilio.

					5 Forse nel 1285.

					6 che divenne forse Suor Beatrice del monastero di S. Stefano degli Ulivi a Ravenna.

					7 Le sue prime composizioni secondo il Contini sarebbero da ritrovarsi in due poemetti: Il Fiore e Detto d’amore, composti forse tra il 1285 ed il 1295.

					8 D. affermò che «siciliana» va definita ogni manifestazione poetica che precede la poesia sua e dei suoi amici (Guido Cavalcanti, Cino da Pistoia, Lapo Gianni...) da lui definite, come già sappiamo, «Dolce Stilnovo», di cui riconosce iniziatore Guido Guinizzelli, definendolo «...padre/ mio e de li altri miei miglior che mai/ rime d’amor usar dolce e leggiadre» (Pg. XXVI).

					9 Approfondì certamente Virgilio (che cita come suo maestro più di duecento volte), Orazio, Ovidio, Stazio, Seneca, Giovenale, Terenzio, (indirettamente) Plauto, Boezio, Claudiano, Persio.
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				imparò probabilmente a disegnare, a dipingere e a leggere la musica.

				Nel 1287 forse si recò a Bologna alla celebre università (dove approfondì probabilmente gli studi giuridici), ma non risulta che abbia conseguito alcun titolo accademico. 

				 Morta Beatrice l’8 giugno del 1290 D. si gettò nello studio della filosofia (lo afferma chiaramente nel Convivio che tale studio durò trenta mesi) e approfondì lo studio dei filosofi pagani come Severino Boezio (De consolatione philosophiae) e Cicerone (De amicitia e De Officiis), suo autore preferito. 

				In tre anni di studio intensissimo (v. una certa interpretazione delle cosiddette rime petrose) coltiva la filosofia aristotelica10: in Santa Maria Novella approfondisce la corrente tomistica, insegnata dai frati domenicani, e quella mistica di Bonaventura impartita dai Francescani in Santa Croce11. 

				Beatrice sulla vetta del purgatorio rimprovererà a Dante questi anni di traviamento filosofico-religioso.

				*****

				Giova ricordare che dopo il 1280 la popolazione di Firenze si divide in due classi: i Magnati, cioè i nobili, e le Arti, cioè i borghesi, che sono divise in dodici categorie e si distinguono in Arti maggiori di calimala, della lana, della seta, dei giudici e notai, dei medici e speziali, dei banchieri-cambiavalute, dei pel-licciai (cioè il popolo grasso), e Arti minori, che ricomprendono il popolo minuto: beccai, calzolai, maestri di pietra e legnami, fabbri, rigattieri.

				 L’11 giugno del 1289 D. combatte come “feditore”12 a Cam-paldino13 contro gli Aretini ed i Ghibellini di Toscana ed è sicura-

				
					10 Di cui conobbe anche la interpretazione averroistica.

					11 Approfondisce soprattutto Sant’Agostino, i padri della Chiesa ed i Mistici (ad es. Bernardo di Chiaravalle).

					12 Cavaliere con armi leggere che aveva il compito di attaccare per primo il nemico.

					13 Ricordata nel canto XXII dell’Inf. ai vv. 4-5. Per assicurarsi libertà di movimento nei suoi commerci, Firenze dovette garantirsi il controllo dei 
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				mente presente alla resa del castello di Caprona14, ove combat-terono Fiorentini contro Pisani.

				Dopo la battaglia di Campaldino i Guelfi15, specie in relazione a dissensi sulla politica estera, si dividono a loro volta in due fazioni che si combattono tra loro una volta tornati in Firenze e che fanno capo a Vieri dei Cerchi (partito dei Bianchi)16 e a Corso Donati (partito dei Neri)17. 

				Dante appartiene politicamente ai Cerchi (Bianchi), meno abili ma anche meno facinorosi.

				La sua fazione è, infatti, perdente: le Arti sono governate dalla alta borghesia, cioè, dal popolo grasso (i Neri).

				 Nel 1293 gli Ordinamenti di Giano della Bella18 stabilirono 

				
					passi appenninici, verso il Nord, e delle strade che la mettevano in contatto col mare e con 1’ltalia centro-meridionale. Perciò essa lottò contro Siena, e la batté a Colle Val d’Elsa nel 1269, e contro Arezzo, che sconfisse appunto a Campaldino nel 1289. 

					14 Lo ricorda in Inf. XXI (vv. 94-96). Insieme a Pistoia, Pisa, che rappre-senta l’ambìto “sbocco al mare”, deve subire l’egemonia economico-politica di Firenze nel 1293.

					15 Nel 1215 Buondelmonte dei Buondelmonti, rotto il fidanzamento con una figlia di Lambertuccio Amidei, viene ucciso il giorno di Pasqua mentre attraversa il ponte Vecchio sull’Arno. Autori dell’omicidio sono gli Amidei alleatisi per l’occasione con gli Uberti. In seguito a tale omicidio la città di Firenze si divide in due fazioni: i Guelfi che facevano capo alla famiglia Buondelmonti e i Ghibellini he invece parteggiavano per gli Amidei e gli Uberti.

					16 Egli favorisce i Bianca al Governo di Pistoia e parteggia per il popolo minuto, per il popolo colto e per la piccola nobiltà avversa agli Ordinamenti di Giano della Bella del 1293. 

					17 Il Donati rappresenta il popolo grasso insieme ai nobili potenti e si allea ben presto con Bonifacio VIII appoggiandone la politica teocratica e le continue ingerenze nella città di Firenze. I Neri sono fautori di una politica estera decisamente aggressiva, che miri a stabilire il predominio di Firenze in Toscana e su buona parte dell’Italia centrale. 

					18 Giano della Bella (Seconda metà del secolo XIII), politico fiorentino di famiglia aristocratica. Nella lotta politica all’interno del Comune di Firenze, si schierò con la fazione popolare. Ottenuta la carica pubblica di “priore” fu, secondo le cronache del tempo, tra gli estensori della riforma 
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				che le cariche pubbliche potessero venire occupate solo da cit-tadini iscritti alle Arti, e con ciò si escludevano implicitamente i nobili, che per orgoglio di casta si astenevano dalle attività produttive e affaristiche e non volevano quindi iscriversi a nessuna Arte.

				 Nel momento in cui D. si avvia sulla scena politica, gli Or-dinamenti, che erano nati per favorire la parte popolare (cfr. l’istituzione del gonfalone di giustizia), finiscono per favorire anche quei nobili che accettino di iscriversi alla Arti: cosa che è incentivata dal fatto che, tra il 1293 ed il 1295, popolo grasso e nobiltà si alleano.

				 Dopo aver onorato nel 1294 Carlo Martello19 che gli promise protezione ed aver ultimato la composizione della Vita Nuova, iniziata nel 1290, D., nonostante appartenesse alla piccola nobiltà bianca (e quindi dovesse sentirsi ostile, come ad es. il Cavalcanti, agli Ordinamenti), si iscrive all’ordine degli Speziali, onde rico-prire alti uffici comunali.

				 Ciò consente al poeta di rivestire vari ruoli a livello politico: farà parte del Consiglio del Capitano del Popolo dal 1295 al 1296; sarà tra i Savi che eleggono il Priore di Firenze; rivestirà la carica di ambasciatore presso il Comune di San Gimignano per trattare affari della lega guelfa nel 1300, anno in cui rivesti-rà (dal 15 giugno al 15 luglio) anche la carica di Priore20; farà 

				
					istituzionale detta appunto degli Ordinamenti di giustizia (1293), che escluse i magnati dalle cariche governative. Poco più tardi, però, la classe dei magnati strinse un’alleanza con il cosiddetto “popolo grasso” e Giano, trovatosi privo di sostegno, fu costretto a lasciare la città; nel 1295 si ritirò in esilio in Francia, dove morì.

					19 Figlio di Carlo d’Angiò che nel 1263 era venuto in Italia chiamato dal pontefice ed aveva sconfitto Manfredi di Svevia a sua volta figlio di Federico II.

					20 Dopo la carica di podestà la carica di priore era la più prestigiosa del Comune. I Priori si dicevano a Firenze i rappresentanti elettivi delle Arti. I priori che governano Firenze, però, non sono eletti dal popolo e non rappresentano il popolo ma solo una minoranza di mercanti e di magnati. Il Comune - a Firenze come altrove - è in ogni sua fase un regìme sostan-zialmente oligarchico, fondato sul privilegio di questa o di quella classe.
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				parte del Consiglio dei Cento (1301) ove parlerà a sfavore della continuazione della guerra a fianco di Bonifacio VIII contro gli Aldobrandeschi.

				Sul finire del 1200 Bonifacio VIII invia il cardinale Matteo di Acquasparta a Firenze, ufficialmente per far da paciere tra le fazioni (bianca e nera) in lotta, ma in realtà per approfittare della debolezza della città ed estendere su di essa la sua ingerenza.

				Nel 1300 scoppiano dei violenti tumulti: i Magnati (i nobili) cercano di attentare addirittura ai Priori e gli stessi (tra cui tro-viamo anche Dante) esiliano i capi fazione, Corso Donati21 (per i Neri) e Guido Cavalcanti, bianco e come già detto, amico e maestro di Dante.

				Non avendo il cardinale Matteo di Acquasparta ottenuto alcun-ché lascia Firenze nell’agosto lanciando l’interdetto; Dante si reca a Roma per supplicare il Papa di levare l’interdetto.

				Nel 1301 sta per giungere in Firenze il principe francese Carlo di Valois richiesto da Bonifacio VIII ufficialmente per pacificare la città ma in realtà per occuparla. 

				Dante è a Roma ed il Papa lo trattiene, forse con l’inganno: comunque sia il poeta non rientrerà più in Firenze.

				Nel novembre del 1301 il principe Carlo di Valois entra in Firenze: i Neri, con Corso Donati rientrato in Firenze, si abban-donano a saccheggi ed uccisioni, l’8 novembre eleggono Podestà Cante Gabrielli, per processare e condannare i capi Bianchi e prendono il governo. 

				Nel 1302 il padre di Petrarca e Dante22 vengono esiliati dal pre-

				
					21 Che era parente di Dante, tramite la moglie Gemma.

					22 Il 27 gennaio 1302 per le imputazioni di guadagni illeciti, di frode e di opposizione al pontefice. D. viene condannato a pagare una multa, a due anni di confino, al divieto a vita di partecipare al governo della città; non avendo pagato il 10 marzo fu condannato alla confisca dei beni e alla morte sul rogo se fosse stato catturato dall’autorità.
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				detto Gabrielli23; in quest’anno troviamo D. a difendere la fortezza di Serravalle Pistoiese e poi a Forlì nel 1303; nel frattempo il poeta cerca anche di rientrare in Firenze con la forza ed i Guelfi nell’occasione decidono – Dante dissenziente - di appoggiarsi ai Ghibellini ma il tentativo non va a buon fine24.

				In condizione di mendicante D. si rifugia a Verona da Bartolo-meo della Scala (1303).

				Gherardo da Camino lo ospita a Treviso tra il 1304 ed il 1306. Sempre nel 1304 il Poeta divenne per oscure ragioni inviso sia ai Bianchi che ai Neri.

				Nel 1306 lo troviamo a Sarzana come procuratore del marchese Francesco Malaspina per firmare un trattato con il vescovo di Luni.

				Nel 1307 e nel 1311 viene ospitato a più riprese nel Casentino dal conte Guido da Battifolle.

				Nel 1308 si reca a Lucca25 e forse è a Parigi tra il 1309 ed il 1310.

				Nel 1310 quando Arrigo VII di Lussemburgo scende in Italia Dante spera non solo di rientrare in Patria ma che l’autorità im-periale restauri l’ordine; a questo proposito invia una lettera ai principi di Italia perché accolgano onorevolmente il “redentore mandato da Dio”.

				Per tutta risposta Firenze si schiera contro Arrigo VII e quindi Dante scrive una dura missiva contro i Fiorentini ed un’altra let-tera al monarca lussemburghese (che è a Brescia) perché muova guerra contro Firenze (a questo punto Dante viene totalmente escluso dalla possibilità di rientrare in Firenze).

				Nel 1312 Arrigo cinge la corona imperiale, assedia Firenze ma muore a Buonconvento il 23 maggio del 1313: i sogni di Dante svaniscono.

				
					23 Iniziano gli anni errabondi di Dante che però sono molto fecondi dal punto di vista letterario: comporrà il Convivio, il de Vulgari Eloquentia, la Monarchia e la Commedia.

					24 I fuorusciti bianchi vengono infatti sopraffatti sanguinosamente, il 29 luglio del 1304, alla Lastra alla Loggia.

					25 Tutte queste notizie sull’esilio si ricavano dalle lettere e dai trattati che riportano la firma del poeta.

				

			

		

	
		
			
				64

			

		

		
			
				Il poeta si reca quindi, sempre nel 1313, a Verona alla corte di Cangrande della Scala di cui esalta valore e generosità (XVII Par. v. 76 e ss.).

				Nel 1315 Firenze concede un’amnistia a condizione che gli esuli paghino una multa e si offrano come pubblici peccatori al santo della città in una pubblica processione; Dante si rifiuta: viene confermata quindi la condanna a morte e la confisca dei beni; detti provvedimenti sono estesi anche ai figli del poeta.

				Tra il 1319 ed il 1321 il poeta si reca con i figli a Ravenna da Guido da Polenta; qui compone il Paradiso.

				Tornato da un’ambasceria a Venezia muore, per un attacco di malaria, il 13 settembre del 1321 e viene sepolto nella chiesa di S. Francesco.

				Nel 1483 Bernardo Bembo, pretore della Repubblica di Ve-nezia gli fa costruire un mausoleo dove D. è tuttora sepolto.
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				Le opere in breve

				Affronteremo ora i tratti essenziali di nove opere del grande poeta partendo da un breve schema e premesso che la produzione letteraria di Dante appartiene per la maggior parte agli anni dell’esilio. 

				In lingua volgare Dante scrive:

				- Fiore e Detto d’Amore (1285-1295) 

				- Vita nova (1290-1294)

				- Rime (1283-1307)

				- Convivio (1303-1304)

				- Divina Commedia (?)

				In lingua latina sono invece:

				- De Vulgari Eloquentia (1304-1305)

				- Monarchia (?)

				- Quaestio de aqua et terra

				- Egloghe

				- Epistole

				Tra le prime opere troviamo dunque il Fiore e il Detto d’A-more.

				Si tratta di due poemetti, diversi sia per forma metrica sia per contenuto, che sono stati tramandati insieme da un unico manoscritto privi dell’indicazione dell’autore e del titolo. 

				Solo nel secolo scorso i due testi furono separati e pubblicati dai loro primi editori con i due titoli distinti con cui ancora oggi vengono designati. 

				Dopo svariate attribuzioni, in una edizione critica (1984) Gianfranco Contini ha definito le due opere «attribuibili» a Dante per i numerosi elementi stilistico-formali che le accostano alle rime e alla Commedia.

				Per il registro comico intensamente realistico, addirittura con punte di violenza verbale talvolta stupefacenti, apparterebbero alla produzione con ogni probabilità. alla fase pre-stilnovistica.

				Sia il Fiore sia il Detto d’Amore traducono in parte il poema 
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