
I MACCHIAIOLI 

Tra il 1855 e il 1867, in Toscana, prese forma uno dei movimenti artistici più innovativi e 

impegnati dell’Ottocento italiano: i Macchiaioli. Nati a Firenze come reazione contro la 

pittura accademica, troppo rigida e legata a soggetti storici e mitologici, questi pittori si 

riunivano al Caffè Michelangiolo per discutere di arte e società, confrontarsi e dare vita a 

una nuova visione dell’arte. Il loro obiettivo era chiaro: creare un’arte più libera, più vera, 

più vicina alla realtà quotidiana, capace di restituire con immediatezza il vissuto 

contemporaneo attraverso un linguaggio visivo sintetico e vibrante. 

La loro cifra stilistica è la “teoria della macchia”, secondo cui la forma emerge dalla luce, 

attraverso contrasti di colore e chiaroscuro, non grazie ai contorni precisi. Dipingevano con 

campiture compatte, evitando i dettagli, per far emergere l’immagine attraverso ombre e 

luci. Come scrisse Telemaco Signorini, “la macchia non fu altro che un modo troppo reciso 

del chiaroscuro”, mentre il letterato Vittorio Imbriani la definì “la prima impressione 

lontana di un oggetto”, che il pittore chiarisce man mano che lavora. Alcuni artisti 

utilizzavano anche lo specchio nero, annerito con il fumo, per esaltare i contrasti 

chiaroscurali e cogliere meglio le luci e le ombre. 

I Macchiaioli amavano dipingere dal vero, all’aria aperta (en plein air), come facevano i 

paesaggisti francesi. Scelsero luoghi semplici e familiari, come le scogliere di 

Castiglioncello e le campagne di Piagentina, vicino Firenze. Qui osservavano la luce che 

colpiva un muro, le onde del mare, un bosco in lontananza, un casolare in controluce. Per 

loro, il paesaggio non era solo sfondo, ma protagonista: un mezzo per esprimere emozioni 

e stati d’animo, una sorta di specchio della sensibilità umana. 

La pittura macchiaiola è dunque un’arte della sintesi, della luce e dell’impressione, che si 

nutre di osservazione diretta e di una profonda attenzione alla natura. I volti spesso privi di 

connotati, le figure immerse nella luce, le ombre nette e i colori accordati con maestria 

sono tutti elementi di una pittura che vuole evocare, più che descrivere. 

I Macchiaioli anticipano, per certi aspetti, gli Impressionisti francesi. Entrambi dipingono 

all’aperto, usano colori vivaci, rifiutano le regole accademiche e si interessano alla vita 

quotidiana. Tuttavia, ci sono differenze importanti: i Macchiaioli non abbandonano il 

disegno e rispettano la prospettiva tradizionale, mentre gli Impressionisti dissolvono lo 

spazio con la luce e il colore. La luce dei Macchiaioli è più stabile, meno “vibrante”, e i loro 

quadri riempiono uno spazio già dato, non lo trasformano. 

Come osservava Giulio Carlo Argan, se si togliesse la struttura prospettica dai quadri 

macchiaioli, il colore perderebbe forza e si dissolverebbe. Questo li rende meno arditi 

rispetto agli Impressionisti, ma più coerenti con una visione estetica fondata sull’equilibrio 

e sulla forma. 



Il termine “Macchiaioli” fu usato per la prima volta nel 1862 dalla Gazzetta del Popolo, in 

modo ironico e negativo, per deridere la loro tecnica pittorica. Ma gli artisti lo adottarono 

con orgoglio, trasformandolo in un simbolo della loro ribellione e della loro originalità. Da 

quel momento, la “macchia” non fu più solo una tecnica, ma un manifesto di libertà 

espressiva e di rinnovamento artistico. 

Tra i principali esponenti del movimento troviamo Giovanni Fattori, Silvestro Lega, 

Telemaco Signorini, Odoardo Borrani, Giuseppe Abbati, Serafino De Tivoli, Adriano Cecioni, 

Vincenzo Cabianca, Cristiano Banti, Raffaello Sernesi e molti altri. Anche Giovanni Boldini e 

Federico Zandomeneghi, pur poi trasferitisi a Parigi, ebbero un esordio macchiaiolo. Altri 

artisti, come Luigi Bertelli, Flavio Bertelli e Antonino Sartini, pur non essendo ufficialmente 

parte del gruppo, furono profondamente influenzati da questo stile. 

Tra le opere più importanti: 

Giovanni Fattori 

La Rotonda dei Bagni Palmieri (1866):  è uno dei dipinti più celebri di Giovanni Fattori, 

realizzato intorno al 1866 e oggi considerato un’icona della pittura macchiaiola. L’opera 

ritrae un luogo reale della Livorno ottocentesca, la rotonda dello stabilimento balneare 

Palmieri, e lo trasforma in una scena luminosa, vibrante, profondamente moderna. 

L’ attenzione di fattori alla luce, alle atmosfere reali, alla vita quotidiana e ai paesaggi della 

sua terra emerge con forza proprio in quest’opera. 

La rotonda era una struttura elegante, costruita su palafitte e protesa sul mare, parte dei 

Bagni Palmieri, uno degli stabilimenti più frequentati dalla borghesia livornese. Era un 

luogo di incontro, conversazione e mondanità, simbolo della nuova cultura del tempo 

libero che si diffondeva nell’Italia unita. 

Fattori sceglie di rappresentare questo spazio non come un semplice scenario mondano, 

ma come un frammento di vita reale, colto nella sua verità luminosa. 

Il dipinto è un esempio magistrale della tecnica della macchia, basata su contrasti netti di 

luce e colore. Fattori costruisce la scena attraverso ampie campiture luminose, che 

definiscono il mare, il cielo e la piattaforma della rotonda; ombre compatte, che danno 

volume alle figure e alle architetture; toni caldi e freddi in equilibrio, capaci di restituire 

l’atmosfera tersa della costa toscana   

Le figure sono sintetiche, quasi silhouettes, ma estremamente espressive. Non c’è ricerca 

del dettaglio minuzioso: ciò che conta è la percezione immediata, la vibrazione della luce, 

la verità del momento. 



La Rotonda dei bagni Palmieri è diventata nel tempo un simbolo della Livorno 

ottocentesca e della pittura macchiaiola. Rappresenta anche la nascita del turismo 

balneare, la modernità della società borghese, il nuovo rapporto tra uomo e paesaggio. 

 

Il Campo Italiano alla Battaglia di Magenta (1862), è uno dei dipinti più significativi di 

Giovanni Fattori. L’opera nasce in un momento cruciale della storia italiana: le guerre 

d’indipendenza, che stavano portando alla costruzione dello Stato unitario. Fattori affronta 

il tema della guerra con uno sguardo radicalmente nuovo, lontano dalla retorica eroica che 

aveva dominato la pittura storica fino a quel momento. 

La battaglia di Magenta, combattuta il 4 giugno 1859, fu uno degli scontri decisivi della 

Seconda guerra d’indipendenza. Le truppe franco‑piemontesi, guidate da Napoleone III e 

Vittorio Emanuele II, sconfissero l’esercito austriaco, aprendo la strada alla liberazione della 

Lombardia. L’episodio ebbe un forte impatto sull’opinione pubblica italiana e divenne un 

simbolo del processo risorgimentale. 

Quando, nel 1861, il governo toscano bandì un concorso per celebrare le battaglie 

dell’indipendenza, Fattori scelse di rappresentare non il momento eroico dello scontro, ma 

il campo italiano dopo la battaglia, con i feriti, i soccorritori e la calma sospesa che segue la 

violenza.  

Nel dipinto non vediamo la battaglia, ma le sue conseguenze. Il campo è popolato da 

soldati feriti, medici, ufficiali a cavallo, figure che si muovono con lentezza, immerse in una 

luce chiara e ferma. L’orizzonte è ampio, quasi infinito, e la composizione orizzontale 

accentua la sensazione di vastità e di silenzio. 

Fattori non cerca il pathos drammatico: la sua è una narrazione sobria, asciutta, che 

restituisce la guerra nella sua dimensione reale, fatta di fatica, dolore e solidarietà. È un 

modo profondamente moderno di rappresentare il conflitto, lontano dalle celebrazioni 

eroiche della pittura storica ottocentesca. 

 

Silvestro Lega 

Il Canto dello Stornello (1863):  è considerato un capolavoro di equilibrio, luminosità e 

introspezione domestica. Attraverso una scena apparentemente semplice con tre giovani 

donne che cantano e suonano in un interno borghese, Lega riesce a raccontare un mondo 

intero: quello della vita quotidiana dell’Italia post‑unitaria, osservata con affetto, 

delicatezza e rigore formale. Lega porta la ricerca dei macchiaioli dentro gli spazi domestici 

della borghesia toscana, trasformando gli interni in luoghi di poesia e armonia. Il canto 



dello stornello nasce proprio in questo clima: un’arte che vuole essere sincera, moderna, 

vicina alla vita reale. La Scena mostra Una donna che suona il pianoforte, le altre due 

cantano alle sue spalle. La stanza è immersa in una penombra calda, mentre una grande 

finestra semiaperta lascia entrare una luce limpida che illumina le figure e crea un perfetto 

equilibrio tra interno ed esterno. 

Lega costruisce la composizione con una precisione quasi fotografica. Osserviamo 

- le ampie gonne ottocentesche, rese con morbidezza e volume 

- la tenda legata, che incornicia la finestra come un sipario teatrale 

- il paesaggio rurale oltre i vetri, che amplia lo spazio e introduce un respiro di natura 

- il pianoforte, fulcro visivo e simbolico della scena 

Tutto è misurato, armonico, calibrato: un interno borghese che diventa un microcosmo di 

serenità e bellezza. 

Come in molte opere dei Macchiaioli, la luce è il vero motore della composizione. Entra 

dalla finestra, modella i volumi, accende i colori degli abiti, crea contrasti tra zone 

illuminate e zone in ombra. È una luce naturale, limpida, quotidiana, che non idealizza ma 

rivela. 

Lega non cerca l’effetto spettacolare: la sua è una luce che racconta la verità delle cose, che 

dà dignità alla vita semplice, che trasforma un momento ordinario in un frammento di 

poesia. 

Il canto dello stornello unisce due anime della pittura di Lega: 

- il realismo: la scena è osservata con attenzione, senza retorica, con un gusto quasi 

documentario 

- il lirismo: la delicatezza dei gesti, la morbidezza dei colori, la quiete dell’ambiente creano 

un’atmosfera intima e affettuosa 

Il dipinto non è solo una scena di genere: è un ritratto della borghesia colta e sensibile 

dell’Italia ottocentesca, che trova nella musica, nella famiglia e nella vita quotidiana i propri 

valori fondanti. È anche un esempio di come i Macchiaioli abbiano saputo rinnovare la 

pittura italiana, portandola verso una modernità fatta di verità, luce e immediatezza. 

Una Visita (1868): anche questa è una scena di quotidianità borghese. 

 

Telemaco Signorini 



La Sala delle Agitate nel Manicomio di San Bonifacio (1865-1866) è uno dei dipinti più 

coraggiosi e innovativi dell’Ottocento italiano. L’opera rappresenta un momento di svolta 

nella pittura macchiaiola: non più soltanto paesaggi luminosi o scene di vita quotidiana, 

ma una vera e propria inchiesta visiva sulle condizioni dei più fragili. 

Nella Firenze di metà Ottocento, gli ospizi e i manicomi erano luoghi spesso nascosti, dove 

venivano rinchiuse persone considerate “agitate”, “alienate” o semplicemente non 

conformi alle norme sociali. Signorini, artista sensibile e attento alle ingiustizie, visitò 

l’ospizio di San Bonifacio, rimanendo profondamente colpito dalle condizioni delle donne 

internate. 

Il dipinto nasce da questa esperienza diretta: non un’immagine idealizzata, ma la 

restituzione sincera e dolorosa di ciò che l’artista vide. 

Il quadro raffigura una grande sala spoglia, illuminata da una luce fredda che entra dalle 

finestre alte. Le donne, le “agitate”, sono sparse nello spazio, ciascuna immersa nella 

propria sofferenza: 

- alcune camminano senza meta,   

- altre sono sedute in atteggiamenti di sconforto,   

- una figura centrale, con le braccia aperte, sembra gridare o implorare, diventando il fulcro 

emotivo della composizione. 

Non c’è retorica, non c’è pietismo: Signorini osserva e restituisce, con una lucidità quasi 

documentaria, la realtà di un luogo di reclusione e dolore. 

Come tutti i Macchiaioli, Signorini costruisce la scena attraverso contrasti di luce e ombra, 

le celebri “macchie” che definiscono volumi e atmosfere. Ma qui la tecnica diventa anche 

linguaggio morale: la luce tagliente mette in evidenza la durezza dell’ambiente, le ombre 

compatte accentuano la sensazione di isolamento, i toni spenti (grigi, ocra, marroni) 

evocano la mancanza di vita e di speranza. 

La sala sembra quasi una prigione mentale e fisica, e la luce, invece di consolare, rivela. 

Nel panorama artistico dell’Ottocento italiano, dominato ancora da soggetti storici, 

mitologici o paesaggistici, La sala delle agitate rappresenta una rottura radicale. Signorini 

porta sulla tela un tema sociale scomodo,  una denuncia implicita delle istituzioni. 

L’opera dialoga idealmente con i grandi realisti francesi, come Courbet, e anticipa la pittura 

di denuncia del Novecento. 

 



L’Alzaia (1864-1865) è una delle opere più significative della pittura macchiaiola e uno dei 

momenti più alti della produzione dell’artista fiorentino. rappresenta una scena di lavoro 

lungo l’Arno, restituendo con straordinaria sensibilità la vita semplice e faticosa dei 

barcaioli toscani. Nasce dalla volontà di raccontare la realtà senza idealizzazione. 

Il termine alzaia indica il sentiero che corre lungo il fiume, utilizzato per trainare le barche 

controcorrente. Nel dipinto vediamo alcuni uomini impegnati in questo lavoro duro e 

silenzioso: tirano le imbarcazioni con corde robuste, avanzando lentamente lungo la riva. 

Signorini non sceglie un momento eroico, ma un frammento di vita quotidiana. La scena è 

semplice, ma densa di significato: racconta la fatica, la dignità del lavoro manuale, il 

rapporto profondo tra l’uomo e il paesaggio. 

Il quadro è costruito con una straordinaria attenzione alla luce. L’Arno scorre calmo, 

riflettendo il cielo chiaro; la riva è immersa in una luminosità diffusa che definisce i volumi 

senza bisogno di contorni rigidi. Le figure dei barcaioli sono sintetiche, ma solide, 

modellate da contrasti netti di luce e ombra. 

La prospettiva è ampia, ariosa: il fiume si apre verso l’orizzonte, mentre la riva guida lo 

sguardo lungo la linea dei lavoratori. Tutto è essenziale, equilibrato, privo di retorica. 

Pur essendo un’opera profondamente realista, L’Alzaia possiede una qualità lirica che la 

distingue. Signorini non si limita a documentare: interpreta, sente, restituisce la poesia 

nascosta nei gesti quotidiani. 

La scelta dei colori (toni chiari, terrosi, naturali) contribuisce a creare un’atmosfera di calma 

e armonia.  

 

Odoardo Borrani 

Cucitrici di camicie rosse (1863): Simbolo dell’impegno patriottico, racconta un momento 

di intensa partecipazione civile durante il Risorgimento: la preparazione delle celebri 

camicie rosse destinate ai volontari garibaldini.   

Borrani, artista sensibile e attento alla realtà contemporanea, sceglie di rappresentare la 

storia non attraverso la battaglia o l’eroismo militare, ma attraverso il lavoro silenzioso e 

fondamentale delle donne. È un modo nuovo, moderno e profondamente umano di 

guardare al processo di unificazione italiana. 

Nel 1863 l’Italia era da poco diventata uno Stato unitario, ma la memoria delle imprese 

garibaldine era ancora vivissima. Le camicie rosse, simbolo dei volontari di Garibaldi, erano 

cucite da donne comuni, spesso in case borghesi o popolari, in un clima di entusiasmo 

patriottico. 



Borrani coglie proprio questo aspetto: la partecipazione popolare, la dimensione 

domestica del Risorgimento, il contributo femminile spesso invisibile ma decisivo. Il suo 

sguardo è partecipe e realistico. L’ambiente è semplice, ordinato, illuminato da una luce 

naturale che entra da una finestra laterale. La composizione è costruita con grande 

equilibrio: la luce modella le figure, emergono toni caldi. 

Uno degli aspetti più moderni dell’opera è la sua attenzione al ruolo delle donne. In 

un’epoca in cui la storia ufficiale celebrava quasi esclusivamente figure maschili, Borrani 

riconosce la centralità del lavoro femminile nella costruzione dell’Italia unita. 

Le donne del quadro non sono muse né allegorie: sono protagoniste attive, impegnate in 

un compito concreto e necessario. La loro presenza restituisce una visione più ampia e 

inclusiva del Risorgimento. 

 

26 aprile 1859, anche questo, Un esempio di pittura di cronaca risorgimentale. Celebra 

l’inizio della seconda guerra di indipendenza. 

 

 

 

 

 

 

 

 

 

 

 

 

 

 


