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Il gioiello è un oggetto profondamente legato allo sviluppo umano, che ha sempre accompagnato l’uomo nel proprio percorso evolutivo, rivestendo dapprima un ruolo sociale e una valenza apotropaica. Lo sviluppo della funzione estetica del gioiello ha contribuito a tradurre e a comunicare meglio tali valenze. In tempi più recenti le nuove tecnologie aggiungono nuovi significati che spesso rimangono criptati nelle opere.

 



  Ho sempre pensato che non fosse mai stato possibile cogliere il significato profondo del gioiello e la relativa valenza olistica. Ogni gioiello racchiude in sé un’anima impalpabile insita nella sua entità complessa e nella formula del manufatto, aspetti che vanno oltre la materia e le nostre percezioni.
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  Introduzione



  
    

  


Lo scopo che si prefigge questo lavoro è quello di effettuare una profonda disamina in relazione al disegno del gioiello e alla sua evoluzione temporale sia a livello storico, che stilistico, che tecnico.

Il gioiello rappresenta da sempre un oggetto profondamente legato allo sviluppo umano, infatti, questo, è stato per l’uomo un fedele compagno di viaggio in tutto il suo percorso evolutivo. Fin dalla preistoria per l’essere umano, alcuni oggetti assunsero un valore particolare, poiché in essi vedeva un significato magico e religioso, che poteva essere protettivo o taumaturgico, il desiderio di poter portare questo oggetto sempre con se, fece nascere il concetto del gioiello, ossia, un manufatto con una forma tale da poter essere indossato comodamente su varie parti del corpo. La nascita del senso estetico, ha contribuito a dedicargli una attenzione sempre maggiore ed ha innescato una ricerca mirata a rendere quell’oggetto, già di per sé così importante, sempre più bello e prezioso, attraverso l’utilizzo di materiali pregiati e ricercando forme sempre più raffinate e piacevoli.

Ma il gioiello anche a livello sociologico ha avuto una importanza fondamentale, come basilare segno di appartenenza ad un determinata classe sociale, o più specificamente a corporazioni o a gruppi. Nelle civiltà più antiche il gioiello indicava il contatto del regnante con il divino. Per gli egizi l’oro, ad esempio, grazie al suo colore e alla sua luminosità, era la riprova della discendenza diretta del faraone con il dio sole, in seguito continuò ad denotare la potenza dei regnanti e delle classi più agiate.

Con l’evolversi della tecnica vi fu anche una profonda evoluzione delle metodologie di produzione del gioiello, che divenne sempre più di uso comune, smettendo di essere caratteristica di una determinata élite di persone per divenire, con le dovute proporzioni, alla portata di tutti.

Ma se il gioiello viene inteso come un oggetto che ha una significante e una motivazione di essere, non ci si può esimere dall’analizzare i significati simbolici di ciò che lo compone, in primis i suoi materiali e in seguito, ma non ultima per importanza, la sua forma, esso, infatti, racchiude dentro di sé, una comunicazione non verbale che va oltre alla mera estetica. Il suo rapporto con l’uomo, suo creatore, fruitore ed adoratore, è controverso e complesso, e questa sua peculiarità ci permette di guardare nella sua bellezza con occhi differenti, per leggervi significanti distinte: attraverso gli occhi di un antropologo, vedremo un simbolo per lo più magico religioso, capace di grande potere, in grado di proteggere o di guarire; attraverso gli occhi di un etnologo potremmo intuire le credenze, le paure o i desideri di un intero popolo; attraverso gli occhi di un sociologo, potremmo capire il funzionamento di una società intera, di come le classi sociali venivano rappresentate, di quanto era forte il collegamento che nasceva tra congreghe, corporazioni e quant’altro. Attraverso la storia del gioiello, quindi, si può affermare, senza timore di poter venire smentiti, che si può comprender la storia dell’uomo, la sua evoluzione e perché no, forse anche il suo destino.

Ma questo come è possibile? Come può un oggetto per quanto bello e prezioso rappresentare tutto ciò? La risposta è semplice per quanto banale, qui torniamo quindi alla sua significante simbolica, e il simbolismo del gioiello nasce da due fattori principali: i materiali con il quale è costruito, ma soprattutto la sua forma.

Ed è proprio la forma del gioiello a divenire artefice principale della sua raison d'être, nel disegno del gioiello non vi è solo il gusto estetico che caratterizza tempi e luoghi, ma anche una rappresentazione del suo potere. Il gioiello diviene grazie alla creatività umana, una vera e propria opera d’arte, quindi deve essere valutato nella sua iconografia, ma soprattutto nella sua iconologia.

Queste speculazioni portano ad una serie di domande al quale tenteremo di dare una risposta in queste pagine: ad oggi, tempi nei quali la modernità e le nuove tecnologie hanno tolto spazio al pezzo artigianale, dando vita alle produzioni in serie, il gioiello ha perso il suo significato simbolico insito nella sua forma? Ma soprattutto il moderno design può essere considerato una sorta di continuazione o di evoluzione della ricerca iconologica del gioiello? Per rispondere a queste e ad altre domande, l’elaborato verrà suddiviso in tre capitoli.

Nel primo Capitolo si effettuerà un profondo excursus sulla storia del gioiello e sulla sua importanza nell’evoluzione umana, ma anche sul suo significato più nascosto, attraverso una disamina della sua funzione di amuleto e talismano, questo per meglio comprendere come un oggetto che in apparenza sembra avere solo un mero significato di frivolo abbellimento personale, abbia invece una serie di significati più profondi.

Il secondo capitolo si addentrerà nel significato del gioiello, in primis affrontando i materiali con i quali si possono creare questi meravigliosi oggetti, ma soprattutto soffermandosi sui significati intrinseci dei metalli e delle pietre, ossia, cosa rappresentano per i diversi popoli, il collegamento con le divinità e il potere che celano. Una attenzione particolare sarà dedicata all’analisi della forma del gioiello, effettuando una profonda disamina sul simbolismo che questa nasconde, si effettuerà, dunque una analisi di alcuni tra i simboli più comuni e più importanti.

Questo percorso ci preparerà ad affrontare il nostro argomento principe, ossia il disegno del gioiello. Perché un gioiello non nasce dal nulla, il disegno diventa la matrice basilare dal quale si può partire per la realizzazione dell’oggetto. Nella lavorazione di materiali così preziosi, nulla si deve lasciare al caso, gli errori devono essere eliminati, così come i ripensamenti. Azioni, gesti, errati o poco precisi possono creare danni irrimediabili, per questo il creatore di gioielli deve sapere sempre quale strada dovrà percorrere per dare vita alla sua creazione.

Ma come nasce il disegno del gioiello? In passato sicuramente il disegno doveva rispettare alcuni canoni specifici, il gioiello non era solo un mero oggetto decorativo, per quanto bello, quindi forme e decorazioni avevano specifiche significanti, a volte magiche, a volte semplicemente rappresentative. In seguito il gioiello divenne un elemento puramente decorativo, e allora i canoni da seguire furono quelli della tendenza del tempo e del luogo di creazione.

Nel secondo capitolo, infatti, si valuterà il disegno del gioiello e il suo mutamento attraverso i secoli, cercheremo di comprendere i concetti di iconografia e iconologia e come vengono applicati all’oreficeria. Cercheremo di rispondere ad una interessante domanda, ossia da dove nasce il concetto di design? È forse una naturale evoluzione dei concetti di iconografia o iconologia?

Nel terzo capitolo, ci dedicheremo al lato più pratico della creazione analizzando gli step della nascita della idea del gioiello e della realizzazione del disegno, continuando con un breve excursus sul design del moderno gioiello, sull’importanza del fattore moda partendo da quello che fu il periodo della rivoluzione per il disegno del gioiello, ossia l’Art Noveau, sviluppatasi nel periodo a cavallo tra il 1800 e il 1900. Sarà in questo periodo che il disegno acquisirà una importanza basilare nella sua creazione, ma soprattutto nel periodo successivo, quello dell’Art Decò, quando le sua forme geometriche sostituiranno le forme armoniche della natura.

Successivamente si perderà il susseguissi degli stili, ma ci sarà una dinamica rotazione delle mode. Oggi come oggi, ognuno segue la propria creatività alla perenne e difficoltosa ricerca di qualcosa di sempre nuovo. In ultimo toccheremo inoltre la modernità nella ideazione e nella creazione del gioiello, affrontando le moderne tecniche offerte dalle nuove tecnologie.

Alla fine dell’elaborato si cercheranno di trarre delle conclusioni dopo aver affrontato un viaggio nel mondo del gioiello della sua importanza più profonda per l’essere umano, dato dai suoi significati più reconditi, attraverso i cambiamenti della sua storia e del suo valore intrinseco.
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      L'evoluzione del gioiello dall'antichità fino ai giorni nostri
    
  



  
    
      
        
          

        
      
    
  



1.1.1     Le antiche civiltà. 


 



Il
gioiello ha accompagnato l’evoluzione umana sino dai suoi albori,
poiché una volta soddisfatti i bisogni primari, l’essere umano ha
cominciato a sviluppare una mente che andasse oltre alle funzioni
della mera sopravvivenza. La sua evoluzione mentale, quindi, lo ha
man mano portato a sviluppare il senso del bello e dell’estetica,
oltre alla necessità di distinzione dai suoi simili. Nonostante sia
un animale gregario, l’uomo ha un bisogno di comunione sociale con
gli altri, necessità questa che è sempre stata contrastata
dall’impulso alla individualità, dal bisogno di diversità, una
diversità sottolineata da forme caratteristiche che lo portino al
riconoscimento nella massa.[1]
Il gioiello ha svolto delle funzioni sociali molto importanti,
in primis
si deve valutare la sua componente mistica, si suppone che l’uomo
abbia cominciato ad utilizzare monili, costituiti da conchiglie,
pietre o piume per soddisfare una necessità spirituale. Ma il
gioiello, attribuiva anche indicazioni precise in rapporto alla
classe di appartenenza, poiché conferiva importanza e prestigio,
sottolineando le gerarchie sociali. Il paradosso è che dai
ritrovamenti preistorici e dalla valutazione antropologica delle
tribù primitive, ancora esistenti sul pianeta, si evince che l’uomo
ha pensato prima ad adornarsi e solo in seguito a vestirsi. 



L’uomo
primitivo, non conosceva le tecniche di lavorazioni dei metalli,
quindi usava adornarsi con ciò che trovava in natura che avesse una
forma o un colore particolare, quindi piume colorate, pietre più o
meno preziose, conchiglie, semi e altro. 



	Con
l’evolversi delle tecniche di lavorazione, si passò a oggetti
sempre più complessi, dalla semplice scheggiatura alla più
raffinata tecnica di lavorazione dei metalli che cominciò a venire
utilizzata nell’Età del Bronzo. 



	Il
gioiello quindi, rappresentava, una denominazione sociale, ma anche
una protezione contro gli influssi negativi, diventando una parte
importante nella spiritualità, come dimostrano gli oggetti rinvenuti
nei luoghi di sepoltura.	


Ma
non si può parlare del gioiello senza sottolineare il senso estetico
che appare già in epoca preistorica, che svincola l’oggetto dalla
sua funzione pratica, donandogli una connotazione simbolica[2].



Furono
sicuramente gli Egiziani, che con la loro passione per l’oro,
riuscirono per primi a lavorare questo metallo per creare oggetti che
a tutt’oggi affascinano per la loro bellezza e raffinatezza.


Nell’Antico
Egitto l’oro era considerato come il metallo incorruttibile, poiché
si pensava fosse il materiale che costituiva il corpo degli dei.
Alcune divinità erano maggiormente legate a questo metallo, come ad
esempio la dea Hathor che era chiamata anche “la Dorata”, ma
l’oro, grazie alla sua lucentezza e al suo colore, fu sempre
associato al Sole e di conseguenza al Dio Ra. Gli egiziani
svilupparono tecnologie per l’estrazione dei metalli preziosi, sia
dalle miniere che attraverso il setaccio della sabbia. La regione
della Nubia fu una grande fornitrice di oro grazie alle sue numerose
miniere. 



 I
gioielli ebbero un’importanza fondamentale nella società egiziana
nel dimostrare la magnificenza della nobiltà e il diretto
collegamento con la divinità. Gli orafi egizi, anche grazie alle
tecniche importate dalla Persia, raggiunsero un livello tecnologico
notevole, la lavorazione veniva effettuata solo all’interno dei
laboratori reali oppure a quelli collegati ai templi più importanti.
Essi Utilizzavano sia il metodo della fusione, soprattutto per gli
oggetti più piccoli, che quello della manipolazione di lastre d’oro,
ottenute mediante la martellatura. I pezzi venivano in seguito
saldati con una speciale lega di oro e altri metalli, soprattutto
argento e rame. Gli egiziani non si limitarono ad utilizzare l’oro
solo per la creazione di gioielli ed amuleti, ma venne utilizzato
anche per la creazione di moltissimi altri oggetti, dalle statuette,
al vasellame, alle maschere, persino la punta degli obelischi,
normalmente veniva ricoperta di tale metallo.
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          Collana egizia, Museo egizio, Torino
        
      
    
  




 





  Gli
egizi utilizzavano anche la tecnica della placcatura, il metallo
veniva ridotto ad una foglia d’oro che veniva applicata su
materiali differenti, come la pietra, l’avorio, il legno o altro.
Ma una importanza fondamentale nella cultura egizia fu rappresentata
dalla gioielleria, il metallo di base era sempre l’oro che era
lavorato assieme a pietre semipreziose come la corniola, il turchese
e il lapislazzuli, che venivano alternati per produrre particolari
effetti cromatici. In seguito nel Nuovo Regno si iniziò ad
utilizzare anche la pasta vitrea colorata. I gioielli nell’antico
Egitto avevano una significante specifica, possiamo ricordare ad
esempio, l’ampio collare utilizzato sia dagli uomini che dalle
donne chiamato 
  
    Usech.

  
  Questo
era formato da numerosi giri di perline o altri elementi costituiti
da pietre dure a comporre una rete multicolore.  Polsi e caviglie
erano sempre ricoperti da bracciali di diversa foggia, e vi era
l’abitudine anche di portare grandi orecchini, che avevano
tendenzialmente la forma di anelli o di dischi, o nell’epoca
Amarniana avevano la caratteristica forma “a fungo” e venivano
inseriti nel lobo dell’orecchio, lasciando esposta la capocchia
decorata. Se collari e bracciali venivano utilizzati sia dagli uomini
che dalle donne, gli orecchini invece erano quasi esclusivamente
appannaggio femminile. 
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            Anello egizio
          
        
      
    

  

  

  Un altro gioiello utilizzato da entrambi i sessi era l’anello. Gli anelli erano un accessorio fondamentale, poiché assolvevano anche ad uno scopo mistico religioso. Spesso presentavano nel castone iscrizioni o immagini simboliche di carattere benaugurale, molto comuni erano gli anelli con incastonato uno scarabeo, che aveva il significato di “Divenire” e rappresentava la resurrezione compiuta ogni giorno dal dio Ra. Dobbiamo altresì ricordare che gli egiziani utilizzavano, a partire dal Medio Regno, pettorali a forma di Naos e diademi che venivano poggiati sui capelli o sulle parrucche. Un oggetto caratteristico del Nuovo Regno, fu il collare shehyu, che aveva un simbolismo particolare poiché veniva conferito a soggetti meritevoli giacché rappresentava una specie di onorificenza al valore. [3]Le tecniche che venivano utilizzate dagli egizi erano fondamentalmente tre: lo sbalzo, la granulazione e il cloisonné. La decorazione a sbalzo era ottenuta mediante martellatura ed era sicuramente la tecnica più antica. La granulazione compare invece, solo nel Medio Regno e viene utilizzata soprattutto in epoca Ramesside per poi essere abbandonata. Un’importanza fondamentale l’ebbe la tecnica cloisonné che verteva nell’incastonare intarsi di pietre dure o di pasta vitrea in un alveo d’oro. Nel terzo periodo intermedio si ebbe anche una sorta di smaltatura, ottenuta attraverso la macinazione e la riduzione in polvere della pasta vitrea che veniva posta nella cavità creata nell’oro e poi fusa. Il problema di questa tecnica era che la pasta vitrea fondeva alla stessa temperatura dell’oro, rischiando di rovinare il manufatto una volta posto in forno.
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   Diadema della  Regina Pu-Abi      arte sumera




Gli egizi attraverso la miscelazione di oro con argento e piriti di ferro, riuscivano ad ottenere l’oro bianco e l’oro rosso, che utilizzavano in maniera alternata per moltiplicare la cromaticità dei gioielli. Fino al Medio Regno l’argento veniva considerato più prezioso dell’oro a causa della sua scarsità. Si ebbe una inversione di tendenza con l’avvento del Nuovo Regno quando si iniziò ad importarlo. [4]

Ma i gioielli più antichi e più spettacolari, per la loro lavorazione e la loro raffinatezza, sono sicuramente quelli rinvenuti nella Antica Babilonia, nella fattispecie nella zona di Ur, nella parte meridionale dell’odierno Iraq. Nelle tombe reali della biblica città dei caldei, sono stati rinvenuti una incredibile quantità di gioielli d’oro con una ipotetica datazione di circa il 2500 a.C. Mirabili sono soprattutto i gioielli della regina Pu-abi, tra i quali fu rinvenuto un diadema costituito da una rete di fini fasce d’oro, decorato con sottili fiori e foglie in lamina d’oro e grani di gemme. Ma a riprova dell’abilità degli orefici babilonesi, tra tutti questi gioielli spicca una collana composta da nove elementi triangolari scanalati in lamina d’oro, alternati a piastrine triangolari di lapislazzuli. In questo manufatto si riscontra il più antico esempio di tecnica della granulazione mai rinvenuto. 
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Oreficeria Maya







Si deve sottolineare una magistrale abilità nella trattazione delle pietre sia in riferimento al taglio, sia in riferimento alla perforazione. Gli artigiani orafi babilonesi dimostravano una inventiva e una fantasia inesauribile e un senso estetico superiore, soprattutto nella capacità di accostare metalli e pietre, e come in Egitto, utilizzavano moltissimo lapislazzuli e corniole per il loro simbolismo magico. A Babilonia anche gli uomini avevano l’abitudine di addobbarsi con i gioielli, dai bracciali alle collane, fino a pettorali e diademi che venivano posti sulle elaborate acconciature. [5]




  
    e dall’altra parte dell’oceano, nel continente americano, si sviluppò una notevole qualità orafa, la ricchezza dei territori forniva metalli preziosi e oro in gran quantità oltre a pietre dure e pietre preziose. In tutta l’area latinoamericana i popoli autoctoni, si distinsero per la loro produzione orafa, ma soprattutto furono le popolazioni Mochica nel Perù, i Nazca, a sud del deserto peruviano, i Chimù e i Chimbaya a segnare il passo. Tutte queste popolazioni in seguito vennero conquistate dagli Incas che assorbirono capacità e tecniche. Oltre all’oro e alle pietre preziose venivano utilizzate piume, che nelle popolazioni sudamericane avevano una importanza fondamentale, soprattutto quelle del 
    
      Quezal 
    
    per la loro componente mistica, ali di farfalla, conchiglie, ambra, madreperla, ma soprattutto le pietre preziose come lo smeraldo e l’ametista.
    

  

  
    Nell’oreficeria precolombiana non si utilizzava l’oro puro, ma una lega fatta di rame, argento e oro in minima parte. Chiamata Tumbaga, è interessante sottolineare come in questa tecnica, il colore rosato donato dal rame venisse camuffato con un procedimento di mise-en-coleur che trattava la superficie con acido ossadico che in seguito veniva riscaldato, e in questo modo si distruggevano le particelle di rame superficiali e il colore dominante era quello dell’oro.[6] Anche in questo caso come in Egitto, l’oro aveva una importanza basilare per il suo collegamento al dio Sole. La grande quantità di oro posseduta da questi popoli e la capacità di gestirla con la tecnica Tumbaga, ne aveva permesso un diffusissimo utilizzo, che però ne segnò il destino, infatti, gli spagnoli rimasero particolarmente colpiti dalla magnificenza di questi popoli dove addirittura le mura delle città erano interamente rivestite dal biondo metallo, e nelle strade vi erano statue riproducenti soggetti della natura. Solo in seguito gli spagnoli compresero che il metallo non era puro, ma oramai il declino di questi popoli aveva avuto inizio.

    Nella oreficeria precolombiana hanno avuto una basilare importanza le figure simboliche, soprattutto collegate all’uomo o alla natura, quando non alle figure zoomorfe. [7]
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        1.1.2  I popoli del Mediterraneo
      
    

    La lavorazione orafa della civiltà minoica non era paragonabile a quella che era stata rinvenuta ad Ur, poiché nonostante fosse palese una influenza sumera, si presentava più grezza e meno sofisticata. Sono stati ritrovati alcuni diademi ricavati da sottili fogli di metallo prezioso, altri presentavano semplici disegni sbalzati punto per punto. L’oro era scarsamente presente a Creta, che non aveva nessun giacimento naturale, quindi veniva utilizzato con parsimonia, attraverso sottilissimi fogli nei quali venivano incastonati ametiste e porcellane a sopperire alla mancanza del biondo metallo.

    Nel periodo successivo, attorno al 2000 a.C. i grandi terremoti che rasero al suolo Cnosso, Festo, Mallia e Haghia Triada, le grandi città stato cretesi, hanno fatto sì che ci pervenissero solo poche tracce in riferimento all’oreficeria dell’isola, ma da quei pochi pezzi ritrovati, si può supporre l’importante evoluzione tecnica nella lavorazione dei materiali ma soprattutto l’importante influenza degli egizi, si è riscontrato come dalle tecniche della granulazione e della filigrana del medio minoico si fosse arrivati a abilità sempre più complesse come quella dell’intarsio con pietre incastonate e della smaltatura.

    Intorno al 1400 a.C. erano scomparsi i diademi e le spille per i capelli, importanza fondamentale continuarono ad averla gli anelli. Erano motivi ricorrenti le piante e le scene di vita marina, molto importanti furono le sfere. Si continuavano ad utilizzare pettorali con simboli magici. Comincia ad essere utilizzato il metodo di incastonare le pietre, il cloisonné e la smaltatura come dimostrano i gioielli trovati a Micene da Schlemann nella tomba detta di Agamennone.Parlando dei gioielli nel mondo antico, non si possono assolutamente dimenticare i fenici che ebbero un ruolo basilare nello sviluppo dell’oreficeria del III e II Secolo a.C. sia per la bellezza dei loro manufatti, sia per il ruolo di contatto tra i popoli. Questi, infatti, come è risaputo, erano esperti navigatori e commerciavano in tutto il mediterraneo. I loro viaggi li portarono ad entrare in contatto con molte civiltà e culture che si trovavano a disuguali fasi di sviluppo o di decadenza, questo li portò a fungere da canale che favorì lo scambio di modelli, di idee e di tecniche, in campo orafo. Si suppone che i fenici abbiano imparato le tecniche di lavorazione dei metalli dai micenei, alcuni documenti fanno supporre che abbiano portato le tecniche della granulazione dagli egei agli etruschi. La loro gioielleria ha un carattere ibrido, vi si intravede un influsso greco, egizio, e dei popoli dell’Asia Minore.
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Orecchini a navicella, oreficeria greca.




Nella Grecia Arcaica non vi sono molte testimonianze sulla tecnica orafa, nel periodo classico si riscontra, invece, una tecnica abbastanza tradizionale, venivano utilizzati diademi composti da fogli di una finissima rete d’oro, che spesso riproponevano delle ghirlande. Si avevano anche quattro modelli basilari di orecchini, tra questi il più elegante ed elaborato era sicuramente quello denominato “a navicella”. Nella antica Grecia andavano molto in voga anche i bracciali, soprattutto quelli a spirale, le cui estremità erano pesantemente decorate o con disegni geometrici o con teste di animali. Verso la fine del periodo classico avranno un’impennata gli orecchini pendenti e poi in seguito gli orecchini a borchia. La collana come in tutte le popolazioni aveva una importanza basilare. Le collane greche erano composte per di più da sferette, sono stati rinvenuti alcuni esemplari di “Collarini di rosette lavorati a sbalzo” decorati con ghiande d’oro. Venivano utilizzati anche i pendenti. [8]
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Nodo di  Ercole Arte greca.




Oltre ai bracciali a spirale si rinvennero anche semplici bracciali di metallo liscio, sono stati ritrovati numerosi anelli con il sigillo e alcune spille di incomparabile bellezza sono state rinvenute in una tomba del Peloponneso. È importante sottolineare, come a livello sociale fu proprio nel periodo greco che la gioielleria smette di essere esclusiva della nobiltà e della famiglia reale. Sta nascendo una nuova classe sociale, quella dei mercanti, che in Grecia stanno acquistando un notevole potere e che influenzati dai rapporti commerciali con i persiani, diventeranno grandi patrocinatori dell’arte orafa. Questo portò la cultura ellenistica a sviluppare nuovi motivi decorativi e nuove tecniche. Ma l’innovazione più importante che venne dal mondo ellenico fu quella del colore; l’intarsio e l’utilizzo delle pietre era molto raro nell’antica Grecia, ma nel periodo ellenico i gioielli divennero ricchissimi a livello cromatico. Venivano utilizzate corniole, granati, ametiste, perle, smeraldi, assieme alle porcellane e agli smalti. A livello tecnico si eccelleva nelle granulazioni e le filigrane erano eleganti e raffinate, anche i diademi diventano più elaborati. Molto interessante è il motivo detto “il nodo di Eracle” che ricorre spessissimo, e che aveva una componente taumaturgica e protettiva, come vedremo in seguito. Un’importanza fondamentale l’avevano le fibule per i mantelli e per le tuniche. [9]

 


Ma la popolazione che eccelse nell’arte orafa fu sicuramente quella etrusca. Tra il VIII e VII Secolo a.C. gli etruschi presentavano un livello qualitativo nell’oreficeria altissimo, sia in ambito manifatturiero sia a livello estetico. Essi avevano conoscenze avanzate in campo della metallurgia, e l’arte orafa si sviluppò in maniera preponderante per ben quattro Secoli, fino all’assorbimento della cultura etrusca dall’Impero Romano.





[image: immagine 8]Orecchini a bauletto, oreficeria etrusca


 














Il paradosso fu che i livelli tecnici e artistici dell’oreficeria furono talmente elevati che neppure ad oggi si è riusciti ad eguagliarli. Gli etruschi non utilizzavano particolarmente i diademi, ne vennero ritrovati alcuni esemplari, ma la fortissima somiglianza con quelli micenei, fa pensare ad oggetti di importazione, infatti, le decorazioni per i capelli, di stile etrusco, consistevano in semplici riccioli creati con un filo d’oro decorato. Gli orecchini conobbero importanza nell’ultima parte del regno, se ne trovavano di comuni a forma di anelli, mentre invece i due modelli tradizionalmente considerati etruschi erano quelli a forma di corno e “a baule,” entrambi questi modelli erano copiosamente decorati con la granulazione. I braccialetti erano creati con un unico foglio d’oro e riportavano complessi disegni geometrici a sbalzo e a granulazione. Una cosa su cui eccelsero gli etruschi furono le fibbie che venivano decorate con disegni a granulazioni lungo i lati e le estremità. E di seguito vennero adornate con figure di animali, a tutto tondo, che erano ricoperte sempre utilizzando il metodo della granulazione. Durante il VI Secolo ci fu una notevole influenza greca e la granulazione divenne meno comune lasciando il posto alla filigrana e all’arte dell’intarsio. Ma nonostante le influenze esterne subite, gli etruschi mantennero sempre vivo un loro stile peculiare, tanto che non è assolutamente possibile confondere la gioielleria etrusca con quella greca contemporanea. Nel VI e V secolo a.C. vi fu uno sviluppo delle collane, che divennero sempre più complesse, come ad esempio le catene a strangolo con dozzine di sferette pendenti attorno. Spesso come motivi decorativi per questi oggetti venivano utilizzate teste umane, di satiri, di leone o ghiande, sempre con funzione simbolica. Anche gli anelli avevano ancora una ispirazione greca. 


Ma fu verso la fine del V secolo che l’oreficeria etrusca ritrovò la sua identità, scrollandosi di dosso tutte le influenze esterne, sia nel disegno che nella scelta delle tecniche, e questa tendenza fu mantenuta sino alla loro fine avvenuta nel III Secolo. In questo periodo si assiste ad un rifiorire della primissima oreficeria etrusca, alla ricerca di linee più pure, più essenziali. La filigrana viene soppiantata da una granulazione tecnologicamente più evoluta ed attenta. Il lavoro a sbalzo raggiunge livelli di perfezione assoluta. In questo periodo si aggiunge un nuovo motivo alle decorazioni, quello della ghirlanda.

Gli orecchini diventano di dimensioni importanti e anche per questi si utilizzano le tecniche dello sbalzo e della granulazione, in compenso se gli anelli continuano ad avere la loro rilevanza, nell’ultimo periodo etrusco si perde quasi completamente l’utilizzo dei bracciali. [10]

I romani a lungo continuarono a mantenere nella gioielleria l’influenza greca, almeno fino al II Secolo dopo Cristo, quando introdussero nuove tecniche, ossia l’opus interassile, che consisteva in un disegno a trafori su un foglio d’oro, effettuato tramite un bulino, e la tecnica del niello che era comunemente utilizzato in Grecia per decorare le armi, i romani furono i primi ad utilizzarla per l’oreficeria. I gioielli romani avevano colori importanti, venivano utilizzati zaffiri, topazi, perle, ambra, diamanti grezzi che arrivavano da tutte le colonie dell’Impero. A livello sociale nell’antica Roma i gioielli divennero un mezzo per distinguere le classi sociali, Petronio nel suo Satyricon sottolinea il cattivo gusto dei nuovi ricchi nell’esibizione del loro status proprio tramite gioielli voluminosi ed appariscenti. Si continuavano ad impiegare ornamenti per il capo anche se i diademi non erano molto utilizzati, gli orecchini, invece, potevano essere di vario tipo, a palla, a candeliere, a cerchio, spesso avevano decorazioni costituite da grosse pietre.

La collana era di base greca, ossia una catena semplice con pietre simmetricamente disposte ma, i romani apportarono l’uso di una maggior quantità di pietre e l’aggiunta di pannelli di opus interassile, spesso veniva annesso un medaglione o una moneta come pendentif.[11]

Le monete venivano utilizzate moltissimo nell’oreficeria soprattutto per gli anelli, che avevano un simbolismo molto importante nell’antica Roma, fidanzamento, matrimonio, premi di benemerenza, e si sa per certo che i romani ne portavano più di uno per dito, c’è chi parla addirittura di sei per dito. Nei braccialetti vi è ancora un notevole influsso ellenico, che perdurerà fino all’arrivo dei bracciali a opus interassile.

Ai romani va riconosciuto di aver dato una svolta importante anche nel campo dell’oreficeria, in primis l’interesse viene focalizzato sulle pietre preziose e non solo sull’oro, e diedero inoltre un limite all’eccessiva elaborazione del design ricercando la semplicità e la nitidezza delle linee. Da qui avrà vita l’oreficeria bizantina. [12]

 


 


1.1.2 Bisanzio e il medioevo

 


Con la caduta dell’Impero Romano il centro del potere venne trasferito a Bisanzio, nel 330 da Costantino. I gioielli che si utilizzavano in epoca bizantina erano molto simili a quelli di stile romano. Sono stati ritrovati orecchini, che avevano due forme di base: a mezzaluna e il pendente, erano ricavati da fogli d’oro decorati con disegni geometrici in opus interassile, ma veniva utilizzata anche la filigrana, e molti ritrovamenti consistevano in gioielli decorati con smalti in cloisonné. Lo stile di Bisanzio tende a ritornare ai disegni elaborati di stile greco, che erano stati, invece, semplificati dai romani. Spesso orecchini e pendenti avevano disegni incredibilmente complessi, ma la perfezione tecnica era notevole. Venivano utilizzate oltre alle pietre, sferette di porcellana e perle. Non sono venuti alla luce molti braccialetti, di conseguenza si suppone che non fossero particolarmente utilizzati, erano comunque di foggia molto semplice, strutturati da ampie fasce in oro intarsiate e smaltate. In seguito, nel periodo sotto Carlo Magno la gioielleria ebbe un grosso cambiamento, la Chiesa infatti dava direzioni rigide a tutte le arti, indirizzandole verso la religione. L’oreficeria di conseguenza acquista una specifica suntuaria tipicamente aulica e gli oggetti che ci sono pervenuti arrivano per lo più dai tesori delle cattedrali. Inoltre Carlo Magno aveva vietato, rispolverando una vecchia regola cristiana, la tumulazione dei morti con indosso i gioielli, che veniva intesa come pagana. Questo ha fatto si, che la gioielleria non sia giunta a noi in maniera consistente, inoltre la gioielleria non sacra, poteva essere indossata solo dai reali e dai nobili, in effetti i grossi ritrovamenti consistono in oggetti religiosi, come croci, scettri, copertine per i libri sacri, etc.






[image: immagine 9]Manifattura bizantina, Crocefissione. XI sec.         smalto cloisonné, montatura XII-XII sec








Nella tecnica si perse l’intarsio cloisonné, aumentò invece l’utilizzo dell’intarsio semplice, del niello e l’utilizzo delle pietre a cabochon incastonate in griffe.[13]

Per lo più l’attività orafa si svolgeva in ambito monastico e grazie a questo, si iniziarono a conoscere i nomi dei singoli artisti.

Nel X e nel XI Secolo la produzione di gioielli rispecchiava una grande delicatezza e un altissimo livello tecnico e creativo, venivano utilizzati il lavoro a sbalzo e le incisioni con pietre incastonate o con colori a smalto. Si ritrova l’uso delle pietre incise, sono stati ritrovati infatti un numero considerevole di camei utilizzati come pendagli. Si suppone che in Francia e in Inghilterra, nel periodo tra il XI e il XII Secolo, non vi fosse stata una grande produzione di gioielli per ornamento personale, poiché, ci si continuava a focalizzare sugli oggetti dell’arte sacra, ma in questo periodo fu fondamentale la formazione da parte dei monaci orefici delle abazie, degli artigiani laici, che inizialmente lavoravano alla loro dipendenza, ma che in seguito si resero autonomi, fino a che alla fine del XII Secolo si costituirono in vere e proprie corporazioni. Alcuni studiosi sostengono che la carenza di gioielleria in questo periodo storico, non fu causata solo dall’impoverimento sia della Francia che dell’Inghilterra dovuta all’invasione normanna, ma anche alla stile dell’abbigliamento del tempo, che consisteva in una tunica doppia, con maniche lunghe e collo alto, stretta in vita da una cintura e bloccata sul collo con un fermaglio. Questo vestiario rendeva difficoltoso l’accostamento di gioielli. Le cinture, inoltre non erano molto decorate, al di là di alcuni abbellimenti ottenuti attraverso borchie, gli orefici potevano utilizzare la loro creatività solo sui fermagli, che spesso erano decorati da bassorilievi e pietre. Di questi sono né sono stati ritrovati importanti quantità.
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Cammeo di Augusto, Francia XIV Sec.








Verso la fine del XIII Secolo in Francia venne approvata una legge che proibiva ai cittadini comuni di portare pietre preziose, perle o altri gioielli, questo portò l’oreficeria a divenire esclusiva delle classi sociali più elevate. Il XIII e il XIV Secolo, di conseguenza svilupparono l’oreficeria solo in funzione dei gioielli della corona e delle classi gentilizie, e questi non venivano utilizzati nel quotidiano, ma solo per le cerimonie.[14] La maggior parte dei gioielli personali, consisteva in anelli, cinture decorate con gemme, fermagli e corone. Continua la grande diffusione delle pietre preziose scolpite, utilizzate soprattutto nei fermagli. Verso l’inizio del XIV secolo, fino alla metà del XV secolo si sviluppa lo stile gotico, derivato direttamente da quello romanico, nasce nella Francia nord occidentale diffondendosi in seguito per tutta l’Europa. 
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Spilla in oro del 1400 ca. Francia o Inghilterra




In questo periodo vi fu un importante miglioramento tecnico in relazione al taglio delle pietre, i diamanti ad esempio, in precedenza erano incastonati nei gioielli mantenendo la naturale forma, ma in quel periodo i lapidari appresero a tagliare a metà la pietra ricavandone due piramidi, in seguito si cominciò a levigare e a tagliare la cima della piramide fino a renderla piatta, ottenendo una primitiva forma di sfaccettatura. [15]





Si utilizzavano come nel secolo precedente le spille, ma ne vennero sviluppati nuovi stili e presero per la prima volta un carattere puramente decorativo. Queste inizialmente erano perlopiù formate da un cerchio esterno rigido al cui interno si effettuava le decorazione, che spesso consisteva in ghirlande di foglie d’oro decorate con piccole pietre. In seguito si sperimentarono molte forme diverse, dalla forma di cuore alla forma ad anello. Le spille divennero un accessorio importantissimo, in questo periodo, divenendo un vero e proprio simbolo della classe sociale di appartenenza, possiamo citare gli esempi del Fleur de lil, che era indossato solo ed esclusivamente dalla famiglia reale francese; o quello delle spille raffiguranti un’aquila, che sia in Francia, che in Germania che in Inghilterra, potevano essere indossate solo dalla stirpe reale e solo in determinate cerimonie. Le spille al tempo designavano anche le centinaia di società, ordini, corporazioni, che nascevano in base al ceto sociale alla religione o all’occupazione. Oltre alle spille venivano utilizzati, in Francia e in Inghilterra, dei collari, spesso erano decorati con gioielli pendenti ingemmati che recavano il blasone della discendenza. Verso la fine del 1300 in Francia si assiste alla nascita dei collari di corporazione.


I gioielli femminili si svilupparono soprattutto per ornare il capo e le sofisticate acconciature, nella fattispecie con diademi e corone finemente e riccamente decorati. In questo stesso periodo ritornarono in auge anche gli anelli che persero però la sola mansione di sigilli o di amuleto, sviluppando anche una funzione puramente decorativa.[16]

Nel XV Secolo Filippo il Buono Duca di Borgogna spinse notevolmente l’arte orafa, grazie ad una profonda passione personale, permettendo la crescita dei laboratori del Reno. Si conservò lo stile gotico, seppur con grandi innovazioni, soprattutto in riferimento al taglio delle pietre. Si diffuse, inoltre, la tecnica dello smalto en ronde-bosse, che permetteva l’applicazione delle paste vitree anche su superfici non piane o a tutto tondo.

 


 


1.1.3 Dal Rinascimento ad oggi.
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Lorenzo il Magnifico Cammeo




Durante il rinascimento anche l’arte orafa e la gioielleria ebbero un notevole sviluppo. L’Italia, nella fattispecie Firenze era diventata il centro culturale del Mondo. Cosimo I de Medici, nella metà del 1500, riservò le botteghe di Ponte Vecchio agli orafi e ai gioiellieri, dando una forte spinta a queste arti, inaugurando una tradizione che perdura a tutt’oggi. Nell’oreficeria nacquero le figure professionali bene differenziate tra loro, come il battiloro, il tiratore, il filatore, il doratore, lo scultore e nello specifico l’orafo. La figura dell’orafo nella Firenze di Cosimo e di conseguenza nel resto del mondo era protetta, e rinomata e aveva notevoli privilegi. Le corporazioni diventano efficienti, ben regolamentate e potentissime. A Firenze nasce la corporazione di Ponte Vecchio alla quale seguirà a Parigi quella di Grand Pont. Si crea una netta distinzione tra l’orafo e il gioielliere. Il primo si occuperà della creazione di oggetti ornamentali con l’utilizzo di pietre, il secondo invece, focalizzerà le sue creazioni su manufatti che troveranno nella gemma il motivo principale. Il rinascimento portò una rivoluzione importantissima nel campo del gioiello, non vi era più la rigidità del Medioevo, l’atmosfera era densa di voglia di vivere e di circondarsi di bellezza. Firenze insegnava al mondo la grandiosità delle arti e della creatività umana. La gioielleria seguirà il medesimo corso. Si comincia a creare un accostamento tra il gioiello e l’abbigliamento, nasce il parallelismo degli stili, dei gusti e delle evoluzioni. Questi cambiamenti repentini del gusto corrente, però ebbero anche un risvolto negativo, poiché il rapido mutamento dei gusti, portava al rifacimento del gioiello, cancellando spesso le testimonianze, del variare delle tendenze. La gioielleria oramai viene considerata una vera e propria arte. Pittori e scultori famosi, iniziarono il loro apprendistato giovanissimi nelle botteghe orafe: Donatello, Botticelli, Ghirlandaio, Brunelleschi, sono solo alcuni esempi.[17]
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