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 In questo libro l’autrice racco- 
glie il frutto di anni di studi 
compiuti muovendo dalle proprie 
competenze di storica dell’arte e 
aggiungendovi approfondimenti 
ottenuti tramite l’analisi rigorosa 
di numerose fonti (artistiche, 
storiche, folkloriche, demografi- 
che, letterarie, giuridiche, scienti- 
fiche e religiose) puntualmente 
citate nell’ampia e aggiornata 
bibliografia e in parte presentate 
nel ricco apparato iconografico 
che lo correda. 

Il suo obiettivo si rivolge alla 
Firenze del periodo compreso tra 

la fine del secolo XIV e la fine del secolo successivo, dove le 
gravi e ripetute epidemie di malattie contagiose, in primis la 
peste, avevano causato la morte di circa un ottavo della 
popolazione residente, soprattutto bambini, mettendo così a 
rischio la sopravvivenza della città e la discendenza delle 
famiglie più illustri. 
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Per favorire un rapido incremento della popolazione, senza fare 
ricorso all’immigrazione forzata di stranieri, considerata un 
rischio per il tessuto sociale, furono messi in atto precisi 
comportamenti riguardanti la popolazione. I maschi, in gran parte 
esonerati dall’impiego militare e sostituiti con soldati di ventura, 
vennero spinti ad un più rigido controllo patriarcale verso le 
mogli e gli altri famigliari. 

Le donne, specialmente quelle appartenenti alle classi agiate e alle 
famiglie più in vista, vennero incoraggiate a procreare per 
contribuire alla ripresa demografica della città. Per favorire questo 
progetto vennero convinte ad affidare i neonati, subito dopo il parto, 
alle balie in modo che l’inibizione della fertilità causata 
dall’allattamento non fosse un ostacolo per le successive gravidanze 
che poterono in tal modo avere cadenze più ravvicinate, anche 
annuali, garantendo un più elevato numero di nascite.  

Si deve però considerare che in quegli anni la mortalità legata al 
parto era molto elevata, arrivando fino al 20 per cento, e questo, 
naturalmente, costituiva un forte ostacolo alla volontà di procreare. 

L’autrice si chiede quali furono le misure messe in campo per 
dare più coraggio alle donne, aumentarne la propensione ad 
affrontare i disagi della gravidanza e assumersi i rischi del parto. 
Forte della sua competenza di storica dell’arte, evidenzia tra 
queste misure la trasformazione subita in quel periodo da quella 
che definisce “Arte Materna” ossia: “il vocabolario visivo che 
abbraccia tutte le fasi della vita di una donna legate alla maternità, 
alla fertilità e ai figli, vocabolario che trova le sue prime 
espressioni nell’arte religiosa”. 

Dimostra, con una straordinaria e efficace quantità di esempi, 
come l’iconografia della Madonna, adattata alle circostanze, 
venne trasformata per diventare uno dei principali strumenti per 
l’autoidentificazione e l’incoraggiamento delle madri, fungendo 
da veicolo di propaganda a favore della procreazione e 
costituendo un exemplum del corretto comportamento materno. È 
così che nell’iconografia mariana avvenne in quel periodo il 
passaggio dalle raffigurazioni che simboleggiavano principal- 
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mente la Madonna come emblema di fertilità e con il ruolo 
esclusivo di divinità soprannaturale a quelle che la mostravano 
invece come donna umile che accudiva amorevolmente il proprio 
bambino, a partire dalle scene che illustravano la sua stessa 
natività che si fecero progressivamente più realistiche colmando la 
distanza tra la nascita divinizzata e quella umanizzata. Una volta 
compiuto questo passaggio, nelle rappresentazioni artistiche 
commissionate dai nobili e mercanti fiorentini, il ruolo di fungere 
da modelli delle varie fasi della vita femminile (da ragazza a sposa, 
madre, vedova e monaca) passò a donne “laiche”. 

Il libro è diviso in due sezioni. La prima è dedicata all’Arte 
Materna ed è articolata in sei capitoli nei quali viene presa in 
esame e analizzata l’iconografia legata al culto della Vergine 
Maria, le ragioni della sua esistenza e le tappe della sua 
trasformazione, sottolineandone l’importanza come guida 
dell’immaginario collettivo e modello di autoidentificazione per 
le donne. La seconda parte è una miscellanea di argomenti diversi 
tra loro. Inizia con un capitolo dove sono presi in esame i dati 
demografici e le dinamiche famigliari volte a rinforzare le ferree 
regole patriarcali che normavano l’esistenza delle donne: dal 
matrimonio alla vita vedovile e monastica fino alle questioni 
legali sulla successione. Segue la trattazione delle pratiche 
matrimoniali: dal complesso sistema per decidere la dote della 
sposa allo sviluppo di attività artistiche di natura religiosa o laica, 
relative al matrimonio, che avevano il compito di sottolineare 
l’importanza per i coniugi di adempiere allo scopo riproduttivo. 
Si procede con un capitolo dedicato alla gravidanza e ai rischi ad 
essa connessi che mette in luce come le donne morte di parto 
fossero onorate come eroine e martiri tramite specifici rituali 
funebri. Un altro interessante capitolo riguarda l’impatto che 
l’alta mortalità infantile ebbe sulla struttura della società 
fiorentina e in esso si prende in esame anche l’assistenza ai 
trovatelli in città. Il libro si chiude con la trattazione del destino 
riservato a due gruppi di donne ritenute “superflue” dal punto di 
vista della procreazione: le vedove e le monache.  
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Il volume contiene molti spunti di riflessione originali che 
derivano dalla grande abilità di ricerca dell’autrice, dalla sua 
padronanza delle fonti ma soprattutto dal metodo utilizzato 
nell’esame di quanto emergeva dalle sue ricerche. Essa, infatti, 
ha cercato di vedere e interpretare i temi, gli oggetti e gli 
avvenimenti presi in esame come potevano farlo coloro che 
vivevano nel luogo e nel tempo esplorato, cercando di non 
“colonizzare” l’interpretazione di ciò che scopriva riducendola 
all’interno delle “categorie” del pensiero attuale e senza volervi 
a tutti i costi trovare le prove dell’esistenza di supposizioni legate 
a idee preconcette. 

Tra le tante osservazioni geniali alcune riguardano la raffigu- 
razione dei bambini nell’arte. L’elevata mortalità infantile allora 
presente in città potrebbe ad esempio avere influenzato gli artisti 
che vi operavano portandoli ad “umanizzare” la figura degli 
angeli dipinti nelle scene sacre. In questo modo essi ne 
favorivano l’identificazione con i piccoli “morti innocenti” 
perché deceduti in tenera età, che per la tradizione cristiana si 
trasformano in angeli. Nelle scene dove veniva rappresentata 
l’infanzia di Cristo e di San Giovanni, l’iconografia dei serafini 
e dei cherubini passò da figure rigide, uniformi e poco espressive 
ad angioletti dalle facce paffute, più simili a floridi putti con le 
ali. Un esempio di questa trasformazione in scultura sono gli 
angeli e i bambini che adornano le cantorie scolpite da Luca della 
Robbia nel 1431 per Santa Maria del Fiore e da Donatello nel 
1433 per il duomo di Firenze nelle quali schiere di puttini ridono 
e cantano in girotondi e balli spensierati. L’autrice ipotizza che 
quella visione fosse senza dubbio di grande sollievo per le madri 
in lutto per i figli morti in tenera età, le quali, osservando quei 
putti e angioletti scolpiti nelle cantorie, fossero indotte a pensare 
che anche i loro piccoli scomparsi potessero essere come loro a 
giocare felici in paradiso, mitigando in tal modo il loro dolore. 

Oltre che nella iconografia mariana, l’eroismo e le virtù 
femminili vennero celebrate anche in opere d’arte che avevano 
soggetti diversi: dai cassoni per nozze ai deschi da parto ai 
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monumenti funebri di donne morte di parto alle scene attinte dalle 
sacre scritture. Un esempio è la raffigurazione della strage degli 
Innocenti ordinata da Erode dopo la nascita di Gesù. In queste 
scene cruente le madri sono dipinte con tinte accese e 
atteggiamenti drammatici mentre si oppongono strenuamente ai 
soldati nell’intento di sottrarre alla morte i figlioletti. L’autrice 
descrive minutamente alcune di queste opere osservando 
acutamente che il realismo con il quale vennero realizzate poteva 
dipendere dal fatto che gli autori avessero vissuto analoghi episodi 
per via delle tante battaglie con seguito di stupri e carneficine di 
donne e bambini, tanto frequenti allora sul suolo italico. 

In conclusione, quest’opera, riccamente illustrata e documen- 
tata, rappresenta un eccellente esempio di come l’esplorazione 
delle vicende storiche compiuta da studiosi capaci di allargare il 
loro “sguardo disciplinare” in altri campi di indagine, osservati 
con una solida sapienza, sappiano offrirci interpretazioni 
originali e avvincenti. 

                                                                                                                                      
Giancarlo Cerasoli 
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