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Figura 1 - Pala di San Giobbe, 1487 ca. - Giovanni Bellini. Gallerie dell’Accademia, Ve-
nezia. Olio su tavola cm 471 x 258. 

olio su tavola 

Dimensioni 471×258 cm 
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Una delle più affascinanti opere del Rinascimento 

del Nord Italia per la bellezza della luce, delle figure, per 

l’ambientazione, tutte cose percepibili immediatamente 

nel loro sorprendente valore artistico. Nel gergo della Sto-

ria dell’Arte l’opera è inseribile nel genere delle Sacre 

Conversazioni e permane tutt'ora fra le più eccelse della 

tradizione coloristica veneta. 

Perché quest’opera?  

Oggi in questo tristissimo periodo della Pandemia molti 

hanno lasciato la vita biologica e molte persone hanno 

pianto per esse. 

La straordinaria immagine è intitolata a San Giobbe, un 

santo che sopportò le crudeli avversità in cui incorse  -ad 

opera del Demonio-  sia fisiche, che economiche, di solitu-

dine, ma senza mai perdere la fede nel suo Dio, come il 

lebbroso che chiese aiuto a Gesù per essere “mondato". 

Il Santo infatti è presentato seminudo, come era obbli-

gato a vivere per le dolorose e purulente piaghe che ave-

vano coperto la sua pelle. Accanto a lui S. Francesco e un 

po’ più indietro il Battista; sul lato opposto S. Sebastiano, 

S. Ludovico di Tolosa e S. Domenico che legge. Al centro 

il trono marmoreo della Vergine col Bambino e ai loro piedi 

tre Angeli Musicanti. 

Nell’esposizione critica che segue cercherò   -per i non 

addetti e per quanto mi riesce-  di essere più semplice e 

chiaro possibile. 

Nell’immagine proposta la ricerca di un bello naturale è 

preminente su qualsiasi altro aspetto. La nicchia in cui è 

contenuto l’insieme è rappresentata in prospettiva secondo 

la grande lezione fiorentina del secolo XV.  

Ma qui la prospettiva lineare fiorentina è superata da 

una prospettiva non più razionale e geometrica, ma natura-

listica, empirica, data dalla luce e dal colore. 

L’architettura solenne che contiene le nove figure di 

Santi e Angeli, distribuite attorno al trono della Madonna col 

Bambino, è abbellita pittoricamente da mosaici, marmi co-

lorati, da membrature architettoniche decorate, imprezio-

site intagli raffinati.  

Il catino, enfatizzato dal mosaico dei Cherubini, costi-

tuisce uno specchio dorato che rinvia la luce sull’insieme 

dei presenti e nell’aria stessa che li contiene. La luce è la 

“sostanza” materica che colma tutti gli spazi vuoti, dive-

nendo, nel suo colore dorato, un qualcosa di palpabile che 

rende ogni cosa splendida, volumetrica e naturale. Questa 

è la grande lezione della pittura veneta, l'aver saputo attra-

verso il colore e la luce rendere visibile la luce calda e do-

rata di spazi altrimenti vuoti e freddi. 

La cavità ombrosa della nicchia fa risaltare, quasi bal-

zare in primo piano, le figure atteggiate alle più diverse 

pose e rivelatrici di sentimenti profondi. 

La bellissima Vergine ha uno sguardo pensieroso ri-

volto lontano: vede la storia che la aspetta insieme al suo 

Figlio. Il Bambino infatti rivolge lo sguardo in alto, verso il 

Padre: Madre e Figlio, entrambi, possiedono la Sapienza 

Divina e dunque vedono e condividono il Volere del Padre 

Celeste.  

Al solito, come ho già espresso in altri commenti, ripeto 

che l’idealizzazione fisica di tutto l’insieme sta per la bel-

lezza morale e spirituale dei diversi personaggi e della loro 

fede nella «Conversazione» col Salvatore del Mondo. Ma 

anche la bellezza del luogo vuole essere l'eccelso am-

biente dei pensieri e dei sentimenti che si distendono paca-

tamente in quella Pace Divina che accomuna e unisce Ma-

dre e Figlio all'accolita dei Santi in adorazione e della Corte 

Angelica di accompagnamento. 

Il catino dorato è una evidente prefigurazione del Para-

diso; i Santi non soffrono più per i mali che hanno soppor-

tato eroicamente nella vita terrena; Maria e il Cristo direi 

che sono belli per definizione e questo Giovanni Bellini si è 

sforzato di dircelo esplicitamente senza sottintesi!  

È sì una pittura devozionale, ma anche un “esercizio” 

di sperimentazione di nuove tecniche nelle quali il pittore si 

sta impegnando da anni, raggiungendo in quest’opera la 

vetta suprema. 

La sapienza prospettica ormai padroneggiata gli con-

sente di entrare nella devozione proprio per mezzo della 

prospettiva. Infatti assegna a Maria e a Gesù uno spazio 

sacro, diverso da quello terreno in cui colloca tutto il resto, 

cose e figure, che obbediscono alle leggi dell’ottica e quindi 

della prospettiva.  

Il punto di vista prospettico del trono è scelto in basso 

sicché la Vergine e il Salvatore risultano visti dal sotto in su, 

magnificando la loro immagine verso l’alto;  non così per i 

gruppi dei Santi e degli Angeli che sono visti ad altezza in-

feriore. Nel gergo si dice che si è effettuato un raddrizza-

mento del quadro prospettico, come quando incliniamo la 

macchina fotografica per riprendere qualcosa in posizione 

elevata e poi invece la teniamo verticale per riprendere altro 

soggetto alla nostra altezza.  

Sempre nell’area veneta, un altro grandissimo, Gior-

gione di Castelfranco Veneto, sperimenterà (1502) questa 

sapienza. 

Pongo la solita domanda: cosa sono tali abilità tanta 

bellezza e magnificenze artistiche se non doni di Dio, itine-

rari per avviarci verso di Lui?
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