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				PRIMO PERCORSO: 
BORGO SCHIAVONIA OVEST

				

				Il centro di Forlì è racchiuso all’interno del tracciato delle antiche mura, quasi completamente abbattute agli inizi del XX secolo, quando si pensò di aprire la città all’esterno, sposando una filosofia di moda a quei tempi di sventramento della cintura di contenimento e di abbattimento delle porte che oggi ci fa rimpiangere il fascino che la città avrebbe potuto avere se fosse stata ancora recinta. La forma complessiva dell’ultima cerchia muraria urbana è recuperabile attraverso fonti documentarie ed è riconducibile sostanzialmente all’andamento dei viali che oggi racchiudono il centro cittadino. Il periodo di costruzione delle mura di cinta di Forlì è databile entro la prima metà del XV secolo. La lunghezza totale era di circa cinque chilometri e la forma era simile a un esagono. Quattro erano le porte principali d’accesso alla città: San Pietro, Cotogni, Ravaldino, Schiavonia.

				Oggi il centro di Forlì è racchiuso all’interno di un’ellisse che, camminando di buon passo, può essere attraversata dalla nostra visita in una giornata.

				Per chi avesse a disposizione meno tempo consigliamo comunque la camminata, eventualmente tralasciando la visita interna a palazzi e ad alcune chiese e musei.

				

				Il nostro viaggio alla scoperta del cuore di Forlì inizia da quella zona dove si presume sorgesse l’antico Foro Romano. La città vecchia si trova a ovest dell’attuale corso Garibaldi, il più lungo dei quattro corsi che tagliano la città. Attraversare queste strade equivale a compiere un vero e proprio salto nel passato.

				Come punto di partenza della nostra visita assumiamo i Musei San Domenico. Al momento un vasto intervento di recupero interessa il Complesso Monumentale di San Domenico, già in parte divenuto sede della Pinacoteca e dei musei civici forlivesi nonché delle importanti mostre temporanee che ogni anno vengono organizzate dalla Fondazione Cassa dei Risparmi di Forlì in collaborazione con l’Amministrazione Comunale.
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				Il complesso è stato acquisito al patrimonio comunale nel 1988, dopo una lunga e complessa trattativa con il Demanio Militare di cui fu protagonista Gabriele Zelli, uno degli autori di questo libro, allora assessore al patrimonio del Comune, che stipulò anche l’atto di acquisto finale. Progettista dell’intervento di restauro, approvato nel 1996, è stato l’architetto Gabrio Furani, mentre lo studio parigino dell’architetto Paul Wilmott e quello forlivese degli architetti Alessandro Lucchi e Cristiano Biserni hanno progettato gli arredi.

				Il convento di San Domenico, originariamente intitolato a San Giacomo, fu fondato intorno al 1229, il chiostro risale invece ai primi del Cinquecento. Qui alcuni importanti monaci vissero, operarono e morirono, lasciando alla chiesa domenicana le proprie spoglie da onorare: il beato Giacomo Salomoni (Venezia 1231-Forlì 1314), celebrato il 30 maggio; il beato Carino Pietro da Balsamo (secolo XIII-Forlì 1293), venerato il 28 aprile, assassino pentito di San Pietro martire, che si rifugiò a Forlì, dove ebbe come padre spirituale Giacomo Salomoni; il beato Marcolino Amanni da Forlì (1317-1397), che viene ricordato il 2 gennaio.

				Il convento, soppresso nel 1797, fu destinato a ospedale militare delle truppe francesi di stanza a Forlì. Nel 1818 tornò in possesso dei Domenicani fino a che nel 1867, con la soppressione degli ordini religiosi, venne definitivamente chiuso. Purtroppo, a causa del loro utilizzo come caserma, i locali subirono notevoli danneggiamenti. Altri ingenti danni furono causati, nel 1978, dal crollo del tetto, ma grazie a un attento lavoro di restauro gli affreschi rimasti sono stati quasi del tutto recuperati.

				Alle pareti del salone della mensa del convento, il refettorio, a cui si accede dall’entrata dei musei, si trovano affreschi raffiguranti episodi della vita di San Domenico e i miracoli da questi compiuti.

			

		

	
		
			
				Pinacoteca Civica “Melozzo degli Ambrogi”

				

				Fu costituita nel 1838, per dare un senso istituzionale all’insieme del corpo di opere rimaste in possesso del Comune dopo gli espropri napoleonici o divenute di sua proprietà in seguito al restauro di pubblici edifici o a donazioni di famiglie e privati. Dalla sede originaria posta nel Collegio dei Padri della Missione in piazza Morgagni, nel 1922, la Pinacoteca venne trasferita nei saloni al primo piano del grande palazzo di corso della Repubblica, progettato, nel 1720, dall’architetto Giuseppe Merenda come Ospedale della Casa di Dio per gli Infermi.

				Nel 1996 il Complesso Monumentale di San Domenico venne ufficialmente destinato a divenire sede della Pinacoteca e dei Musei civici. A seguito della successiva realizzazione dei lavori di restauro conservativo, nel dicembre 2006, vi sono state trasferite in esposizione opere che coprono l’arco temporale che va dal XII al XVIII secolo. Nelle sale dell’ala destra del museo, sono esposte le opere più antiche della Pinacoteca: il Trittico con Storie della Vergine e Santi del Maestro di Forlì, fine XIII secolo (sala 1); il Corteo dei Magi e i Santi Pietro, Paolo e Girolamo del misterioso “Augustinus” (XIV secolo) (sala 3); il Sarcofago del Beato Giacomo Salomoni di un anonimo scultore del XIV secolo (sala 3); le tavole del Beato Angelico Natività (1440-1450) e Preghiera nell’orto (1440-1450) (sala 4); il Sarcofago del Beato Marcolino Amanni (1458) di Antonio Rossellino (sala 5).

				Nell’ala sinistra trovano invece spazio opere di Marco Palmezzano, Baldassarre Carrari, Nicolò Rondinelli, Francesco Zaganelli, la pittura del Cinquecento romagnolo e di ambiti culturali limitrofi, fino al periodo artistico di Francesco Menzocchi, Livio Agresti e Livio Modigliani. Nelle rimanenti sale e nella galleria è infine esposta un’ampia serie di opere appartenenti al tardo manierismo e al primo Seicento emiliano e romagnolo.

				

				A seguire diamo conto delle opere, tra quelle ospitate nella Pinacoteca, ritenute a nostro giudizio più rilevanti.

				

				Busto di Pino III Ordelaffi (sala 4) di Francesco di Simone Ferrucci da Fiesole (già attribuito a Donatello, poi a Desiderio da Settignano, quindi all’ambito di Benedetto da Maiano) proveniente dalla famiglia Aleotti, da cui il Comune lo acquistò in tempi remoti.
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				Figlio di Antonio Ordelaffi e di Caterina Rangoni, Pino III, magnifico Signore di Forlì dal 1466 al 1480, sposò in prime nozze Barbara Manfredi, la quale morì misteriosamente nel 1466. Nel 1469 si unì in matrimonio a Zaffira Manfredi, cugina della prima moglie, la quale a sua volta morì nel 1473. Sposò infine Lucrezia Pico della Mirandola, che al contrario delle due precedenti spose, sopravvisse al marito, lasciando Forlì nel 1480 alla guida di una carovana composta da trentadue carri carichi di oggetti preziosi, masserizie e documenti che mai fecero ritorno in Romagna.

				Durante il suo dominio, Pino III arricchì la città di edifici e monumenti. A imitazione dei grandi signori dei suoi tempi, cercò di creare una piccola corte rinascimentale, ospitando pittori, scultori, architetti e letterati, che sostenne coi proventi delle campagne militari a cui partecipò come condottiero. Tra costoro vi fu il fiesolano Francesco Ferrucci, autore di questo superbo busto in marmo, nonché dello splendido monumento funebre a Barbara Manfredi, a cui ci dedicheremo quando visiteremo l’Abbazia di San Mercuriale.

				La vita di Pino III fu piena di luci ma soprattutto di ombre: oltre alle prime due mogli, sulle cui morti aleggia ancora oggi il sospetto di avvelenamento, l’Ordelaffi si “liberò” tra gli altri anche della madre e del fratello Cecco III. Senza eredi legittimi, restò solo e sospettoso al potere, alla stregua del Macbeth shakespeariano, fino a che, con ogni probabilità, la terza moglie fu più abile e veloce di lui nell’uso delle polveri venefiche.

				

				Ritratto di giovane donna o Dama dei gelsomini (sala 4) è opera del fiorentino Lorenzo di Credi, compagno di studi di Leonardo da Vinci alla bottega del Verrocchio. 
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				La tavola (75x54 cm) fu donata nell’Ottocento alla Pinacoteca Civica dal conte Carlo Cignani, discendente dell’omonimo pittore. Il ritratto, di impostazione tipicamente rinascimentale, fu eseguito intorno al 1490. Vi è ritratta una dama di nobile aspetto dalla fronte alta, dai biondi capelli, dagli occhi giallognoli e dalla carnagione chiara. La giovane è intenta a cogliere un fiore da un vaso appoggiato sul tavolo che le sta dinnanzi. Alle sue spalle una tenda rossa, pendente da due colonne, le fa da sfondo, mettendone in risalto il viso sottile e il lungo collo aggraziato. In molti vollero riconoscervi Caterina Sforza, ma la rocca alle spalle della dama non è quella di Forlì, il paesaggio (chiaramente ispirato a modelli d’oltralpe) non ha le caratteristiche di quello romagnolo e, come commentava Ettore Casadei, “la semplicità del vestire e dell’atto, in un dipinto da cavalletto, contrastano col noto orgoglio della famosa eroina”.

				L’identità della giovane protagonista di questo ritratto dalla severa e composta bellezza, priva di qualsiasi ornamento o gioiello, resta perciò tuttora misteriosa. Così come l’effettivo valore simbolico del vaso con i gelsomini, dal quale la dama trae un fiore con gesto elegante e armonioso. Il gelsomino era considerato dalla tradizione popolare il fiore prediletto da Gesù Bambino, e per questo compare frequentemente con tale simbologia nella pittura del Quattrocento e del Cinquecento.

				Il clima di languida malinconia che emana la Dama è sottolineato dalle mani, eteree ed espressive al tempo stesso, tanto da attrarre l’attenzione dello spettatore, quasi quanto il volto. L’aura di mistero e l’intenso ma contenuto pathos che sprigiona, ancora oggi, trasmette tutto il suo incanto. Tanto da portare alcuni ad azzardarne la sovrapposizione con il quadro più celebre del mondo, la Gioconda di Leonardo, ennesima dimostrazione di quanto fosse stata determinante per i due artisti l’influenza e l’insegnamento del Verrocchio, loro comune maestro. 

				

				Il Pestapepe (sala 4) è una delle opere più popolari e amate dai Forlivesi. L’affresco funse lungamente da insegna sulla porta di ingresso di una bottega del centro. Nella tavola la poderosa figura, vestita di un giubbotto color verde pisello sotto il quale fuoriesce una camiciuola bianca, solleva con impeto impressionante un gigantesco pestello per farlo ricadere nel grande mortaio sottostante. 
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				La pittura denota grande realismo nella rappresentazione di quel viso contratto dallo sforzo, coi capelli grigi e due porri, uno sulla fronte, l’altro sul mento. Il dipinto (152x95 cm), databile intorno alla seconda metà del XV secolo, si trovava in mezzo agli stemmi dei Riario e degli Sforza sulla facciata del fondaco di Ludovico Albertini, fornitore di spezie di Caterina Sforza. Il pepe era allora un tipo di “spezie” largamente utilizzato e raccomandato per il suo alto potere riscaldante. Rappresentava pertanto un’importante risorsa economica ed è quindi del tutto logico che l’immagine dell’atto del pestare il pepe potesse diventare insegna di una spezieria. L’eccezionalità sta però nell’elevata qualità artistica dell’opera. A lungo attribuito a Melozzo degli Ambrogi, Il Pestapepe, per il vigore che esprime e per i tratti volgari della creatura rappresentata, risulta estremamente lontano dalla visione statica e dai canoni di bellezza ideale del grande maestro forlivese. L’energia che la figura emana è del tutto ferrarese e, più precisamente, intimamente affine alla parte di affreschi di Palazzo Schifanoia a Ferrara attribuiti a Francesco del Cossa, uno tra i più grandi artisti del Quattrocento italiano.

				È curioso comunque annotare che il nome Marco che molti anteposero a Melozzo derivò da un inesattezza commessa una prima volta nel 1661 da Paolo Bonoli. L’errore fu poi ripreso da Sigismondo Marchesi e da numerosi altri storici, fino al secolo scorso. Il malinteso pare abbia avuto origine dalla firma Marchus de Melotius pictor foroliviensis faciebat che Marco Palmezzano appose a un quadro oggi esposto nella sala 7 della Pinacoteca Civica: Glorificazione di Sant’Antonio Abate in trono tra i Santi Giovanni Battista e Sebastiano (1496-1497). Tale firma va certamente intesa come “Marco (scolaro) di Melozzo pittore forlivese fece” anche perché l’opera in questione fu commissionata al Palmezzano da un certo Antonio Ostoli per essere collocata nella cappella di famiglia nella Chiesa del Carmine, quando già Melozzo degli Ambrogi era morto da un paio d’anni. È probabile che l’allievo abbia voluto in tal modo rendere omaggio al maestro, ignaro che da un piccolo gesto di devozione sarebbe nato un equivoco destinato a sopravvivere per secoli. È altrettanto vero che il Palmezzano aveva oramai assimilato a tal punto l’insegnamento del maestro da poter essere scambiato per Melozzo degli Ambrogi.

				

				Nella galleria 6 della Pinacoteca è esposto Il Crocifisso, la Madonna, i Santi Francesco, Chiara, Giovanni Evangelista e Maddalena, (513x298 cm) eseguito nel 1492 da Marco Palmezzano, si trovava sulla parete di fondo dell’abside della chiesa annessa al convento femminile di Santa Maria della Torre, o della Ripa di Forlì, divenuto successivamente un muro del refettorio. 
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				Nel 1797, durante l’occupazione francese, il monastero fu soppresso e l’affresco, come riferisce Filippo Guarini nel suo Diario Forlivese, restò nell’edificio “difeso da un tavolato anche nel tempo che il refettorio stesso fu ridotto ad uso di stalla per la cavalleria”, cosa che avvenne nel 1838. Continua il Guarini raccontando che, lo stesso anno, il dipinto fu “visitato dall’Ing. Giacomo Santarelli e dal pittore Girolamo Reggiani, d’ordine del Gonfaloniere, il quale aveva in animo di porlo nell’altare della Chiesa del Ginnasio; ma non fu presa alcuna decisione fino al 1865, anno in che venne trasportato su tela”. L’operazione di strappo non fu di facile realizzazione per le tecniche dell’epoca, ma già qualche mese dopo l’opera faceva parte della collezione della Pinacoteca.

				Le pessime condizioni dell’affresco hanno reso difficile la lettura dell’iscrizione e varie interpretazioni si sono succedute nel tempo. La teoria più accettabile è quella secondo la quale la data d’esecuzione potrebbe essere anteriore al 1492. Secondo Cesare Gnudi “è più plausibile infatti collocare l’opera nel decennio precedente durante il quale il Palmezzano, che incontriamo nelle prime opere datate già più che trentenne, lavorò e compì la sua formazione forse quasi sempre fuori dalla sua città al seguito di Melozzo e a contatto con gli altri collaboratori del Maestro, a Loreto e a Roma”.

				Inoltre la costruzione del monastero risulta ultimata nel 1484, ma l’edificazione della chiesa ebbe inizio nel 1492, quando Caterina Sforza ottenne da papa Alessandro VI un’indulgenza straordinaria che consentì l’afflusso di generose offerte. L’opera è di particolare importanza in primo luogo perché documenta gli inizi della carriera del pittore forlivese, in seconda battuta perché resta l’unica prova dell’artista nel campo dell’affresco giunta a noi, essendo andate irrimediabilmente perdute le cappelle Feo e Acconci in San Biagio ed essendo pressoché illeggibili le pitture murali attribuitegli in San Mercuriale.

				Nell’affresco è raffigurato il Cristo sulla croce, all’interno di una cornice architettonica decorata da fiori e volute vegetali. Ai piedi della croce, la Madonna e i Santi Francesco, Chiara, Giovanni Evangelista e la Maddalena.

				

				Le sale 7 e 8 della Pinacoteca sono interamente dedicate alle opere di Marco Palmezzano, allievo e collaboratore di Melozzo da Forlì, che eseguì i suoi primi lavori a Loreto e a Roma, in stretta collaborazione con il maestro, assieme al quale realizzò successivamente anche gli splendidi affreschi della cappella Feo nella Chiesa di San Girolamo in San Biagio, rasa al suolo, come vedremo, nel 1944 da una bomba tedesca.

				Nella sala 7 si trova La Comunione degli Apostoli, una tavola (220x215 cm) eseguita nel 1506 per l’altar maggiore della Cattedrale, poi collocata nella Cappella di San Valeriano, da dove fu trasferita prima nel Palazzo del Vescovado (1840), quindi nella Pinacoteca Civica (1851).
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				Si tratta di un’opera splendida che non possiamo però ammirare nella sua pienezza in quanto priva della cimasa, nella quale l’artista forlivese aveva raffigurato la Pietà fra i santi Valeriano e Mercuriale e che si trova oggi alla National Gallery di Londra. Manca inoltre la base, in cui erano riportate storie della vita di Sant’Elena, andata irrimediabilmente perduta, come scrisse Ettore Casadei.

				

				Nella stessa sala si può ammirare l’altro capolavoro del Palmezzano: L’Annunciazione (315x215 cm). Commissionata per l’altare maggiore della Chiesa dell’Annunziata o del Carmine, quest’opera risente particolarmente dell’influsso melozzesco, sia nella rigorosa costruzione architettonica sia nella robusta volumetria delle forme. 
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				In seguito alla temporanea soppressione degli edifici di culto, dal 1866 venne conservata nella Pinacoteca Civica. Quando poi la chiesa venne riaperta ai fedeli, nel 1899 l’originale fu sostituito da una copia su tela, opera del pittore Claudio Zampanelli.

				Nel grande quadro, dall’impostazione altamente monumentale, la Vergine, seduta a destra su un scranno, ha innanzi un piccolo tavolo a tre piedi con sopra un leggio sul quale è posto un libro di preghiere aperto. Maria appare emozionata e mentre presta ascolto all’arcangelo Gabriele, inginocchiato a sinistra con le ali alzate e con un giglio nelle mani, appoggia la mano sinistra sul petto e tiene la destra levata in segno di sorpresa. In alto nove teste alate di serafini sono testimoni della scena che si svolge sotto arcate in stile classico, con colonne in marmo screziato d’ordine composito. Al centro della pala, Palmezzano pone il paesaggio, fatto di paesi, vallate e dirupi e dove, sotto un cielo tra le cui nubi vola una bianca colomba, si scorgono persone apparentemente intente alle proprie faccende quotidiane. In realtà nulla di ciò che è raffigurato in questa grande tela è lasciato al caso ma ha richiami diretti alle Scritture e all’escatologia del Cristianesimo.

				Il fatto che il cartiglio in fondo alla pala sia stato lasciato bianco, senza firma dell’autore, ha aperto nei secoli un dibattito riguardo la paternità dell’opera. Forse Marco Palmezzano non firmò l’opera perché l’ideazione sarebbe stata di Melozzo degli Ambrogi? O piuttosto il cartiglio è stato incautamente abraso, come spesso accadeva negli antichi restauri? L’ipotesi più plausibile è che il Palmezzano, lavorando anche su cartoni ereditati da Melozzo, abbia preferito non apporre la propria sigla, lasciando rispettosamente presupporre una collaborazione tra discepolo e maestro.

				Anche l’Annunciazione come La Comunione ha subito in passato una mutilazione nella parte superiore, resa evidente solo nel 1978 dal restauro realizzato da Ottorino Nonfarmale, il quale, rimuovendo la doratura posticcia, ha riportato alla luce ciò che resta dell’immagine del Padre Eterno, ovvero la mano sinistra e la veste. È probabile che tale arbitrario adattamento sia stato effettuato per inserire il dipinto all’interno della monumentale cornice, durante i lavori di ricostruzione della Chiesa del Carmine, diretti da Giuseppe Merenda tra il 1735 e il 1746.

				Corre infine obbligo evidenziare che, nel 1511, il Palmezzano realizzò per la Chiesa di San Pellegrino un’altra Annunciazione (oggi in mostra nella sala 8 della Pinacoteca) che, insieme alla Sacra Famiglia di Francesco Menzocchi (sala 15), fu asportata dal Santuario dopo la soppressione degli Ordini Religiosi decretata dal governo italiano nel 1866.

				

				Nell’ultima sala (20) fa bella mostra di sé la celebre Fiasca con fiori, donata al museo dal conte Pietro Guarini, una delle nature morte più significative nel panorama italiano del Seicento. 
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				Attribuita a Paolo Barbieri o a Guido Cagnacci o anche a Tommaso Salini, l’opera è considerata dallo storico dell’arte Antonio Paolucci “il quadro più bello del mondo”, in quanto realista senza essere iperrealista. In una tavola di dimensioni medio-piccole (68x51 cm), tra il 1625 e il 1630, il misterioso pittore rappresentò un superbo trionfo di gigli, gladioli e iris, collocati a fascio entro un fiasco sconnesso, rotto all’imboccatura, dissestato e in disordine nel rivestimento. Si tratta di un vero e proprio capolavoro ispirato alla pittura caravaggesca, con chiaroscuro di grande intensità pittorica che sottolinea il contrasto estetico e morale tra luce e ombra, tra bene e male. L’uomo nella cultura barocca non si trovava più al centro dell’Universo, la natura aveva preso il suo posto e gli splendidi fiori, ritratti nella fiasca rotta, si elevavano a simbolo della caducità della vita e della bellezza.

				La Fiasca segna il trait d’union con il futuro percorso della Pinacoteca, che sarà completato quando verrà ripristinato al pubblico il lato mancante del secondo chiostro e sarà portato a termine il trasferimento delle opere nelle sale dell’antica biblioteca del convento.

				

				L’Ebe di Antonio Canova, leggiadra scultura del grande maestro veneto, rappresenta certamente una delle maggiori attrazioni artistiche dei Musei San Domenico. Antonio Canova raggiunse fama di livello mondiale e lavorò per i committenti più importanti del suo tempo. 
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				L’Ebe di Forlì gli venne commissionata nel 1816 dalla contessa Veronica Zauli Naldi Guarini per decorare una sala del palazzo di famiglia (Palazzo Torelli Guarini) situato in corso Garibaldi 94. Non si esclude che, dopo la morte della contessa, avvenuta nel 1837, il capolavoro del maestro veneto possa essere transitato per alcuni anni, nelle sale di Palazzo Orsi Guarini Matteucci Foschi, anch’esso in corso Garibaldi. Certo è che, nel 1887, esattamente cinquant’anni dopo la morte della contessa, gli eredi Guarini vendettero la splendida scultura all’Amministrazione Comunale cittadina. L’acquisto di un “bene improduttivo” con denari pubblici fece allora scandalo, specie tra i socialisti di Andrea Costa, i quali si indignarono chiedendone la dismissione a prezzo di realizzo. Fortunatamente non venne dato seguito a queste richieste e l’Ebe, dal marzo del 1888, fu esposta nella Pinacoteca Civica, dapprima nella sede del Collegio dei Padri della Missione in piazza Morgagni, poi in corso della Repubblica nell’ex Ospedale della Casa di Dio (detto popolarmente “Palazzo del Merenda”), infine presso i Musei San Domenico.

				L’Ebe forlivese è la stessa soave fanciulla che Canova già aveva riprodotto in altri tre esemplari, ognuno dei quali si differenzia dagli altri per qualche variante che lo rende unico e riconoscibile.

				La divinità della gioventù, figlia di Zeus e di Era, raffigurata nell’atto di atterrare dopo un breve volo, ha le vesti gonfiate dal vento. Il suo movimento risulta dolce e aggraziato per la straordinaria abilità di Canova di donare leggerezza alla pietra e alla maestria nel trattare il marmo che, in alcuni punti, veniva ricoperto da un leggerissimo strato di cera per smorzarne l’eccessivo biancore. 

				La coppiera degli Dei regge nelle mani un’anfora e una coppa di bronzo, materiale di cui sono fatte anche il nastro dei capelli e la collana. All’epoca l’utilizzo del bronzo fu fortemente criticato poiché ritenuto un affronto all’idea di purezza, associata all’uso del solo marmo. 

				L’opera fu creata dal Canova per essere ammirata da ogni lato, per questo il basamento in legno su cui poggia fu dotato di un meccanismo che ne permetteva la rotazione.

				La sua attuale collocazione, in una saletta appositamente realizzata all’interno dei Musei San Domenico, rende particolarmente suggestiva la visione di questo grande capolavoro, certamente uno tra gli esempi più splendidi di arte neoclassica in Italia e nel mondo.
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