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Leonardo da Vinci aveva il disturbo da deficit dell’attenzione ed iperattività e questo spiegherebbe 

perchè spesso non portava a termine i suoi lavori.  

Analizzando la storia di Leonardo da Vinci, salta all’occhio la quantità di lavori incompiuti, i 

documenti storici mostrano infatti che Leonardo ha dedicato molto tempo, anche eccessivamente, a 

progetti di pianificazione, per i quali poi è mancata la perseveranza. La dislessia potrebbe spiegare 

questi aspetti del temperamento di Leonardo e il suo strano genio. Sempre osservando quella che è 

la documentazione storica relativa ad uno dei più grandi geni di sempre, emerge la difficoltà di 

Leonardo nel rispettare i compiti fin dall’infanzia, era costantemente in movimento, spesso saltava 

da un’attività  all’altra, proprio come molti di coloro che soffrono di dislessia, dormiva molto 

poco e lavorava continuamente notte e giorno alternando cicli rapidi di brevi pisolini. 

La figura di Leonardo da Vinci, il suo genio e la sua creatività, fanno pensare che il suo cervello 

funzionasse proprio in maniera diversa rispetto alla media, era mancino, probabilmente dislessico e 

la parte dominante del suo cervello era quella destra: tratti questi comuni tra le persone con ADHD. 

Il lato più caratteristico e dirompente della mente di Leonardo era la sua vorace curiosità, che da un 

lato lo rendeva creativo, dall’altro lo portava a distrarsi. 

Uno spirito sempre insoddisfatto, all'inseguimento di un ideale che non può raggiungere: così 

la Gioconda, perennemente ritoccata fino agli ultimi mesi della sua vita; così la Battaglia di 

Anghiari, forse murata dietro l'affresco vasariano di Palazzo Vecchio, abbandonata per via della 

sperimentazione della tecnica a encausto; o anche il Cenacolo, salvato solo grazie ad un sovrumano 

restauro. 

I documenti che attestano questa sua particolare insoddisfazione, questa inquietudine caratteriale, 

compaiono già pochi anni dalla sua morte, nel 1519. Vasari, nel 1550, nelle sue Vite, aveva 

delineato l'attitudine leonardiana in questi termini: 

“Trovasi che Lionardo per l’intelligenzia de l’arte cominciò molte cose e nessuna mai ne finí, 

parendoli che la mano aggiugnere non potesse alla perfezzione de l’arte ne le cose, che egli si 

imaginava, con ciò sia che si formava nella idea alcune difficultà tanto maravigliose, che con le 

mani, ancora che elle fussero eccellentissime, non si sarebbono espresse mai. 

 

http://it.wikipedia.org/wiki/Battaglia_di_Anghiari_(Leonardo)
http://it.wikipedia.org/wiki/Battaglia_di_Anghiari_(Leonardo)
http://it.wikisource.org/wiki/Le_vite_de%27_pi%C3%B9_eccellenti_pittori,_scultori_e_architettori_(1550)/Lionardo_da_Vinci


 

 

LA SCAPIGLIATA O TESTA DI FANCIULLA 

 

 

 

Leonardo Da Vinci, La Scapigliata o Testa di Fanciulla, 25x21cm, 1508, Galleria Nazionale di 

Parma. 

 

DESCRIZIONE: 

Il dipinto ritrae in primo piano una giovane fanciulla dallo sguardo schivo. Solo la testa viene 

immortalata, ma già dall’espressione del volto si può cogliere la straordinaria delicatezza dell’opera. 

Gli occhi della giovane non guardano lo spettatore. Al contrario, sono rivolti verso il basso in segno 

di pudore. Le palpebre sono quasi socchiuse in una manifestazione di leggerezza. 

La posizione delle spalle, appena mostrate, ci segnala la posa della donna, di tre quarti rivolta verso 

sinistra. La fanciulla viene ritratta nel complesso con un’aria introspettiva.  

 

TECNICHE ARTISTICHE:  

Le pieghe sulle palpebre si possono contare ad una ad una, sintomo di una sensibilità ritrattistica 

che non si perde neppure agli estremi degli occhi, gonfiati e definiti. 

Leonardo ha dato centralità del dettaglio proprio al viso, tralasciando gli aspetto dei capelli che, 

come rilasciati al vento, sembrano muoversi in modo distaccato e indefinito all'interno del disegno, 

quasi a rappresentare un secondo piano di osservazione rispetto al viso stesso. 

La differenza tra i capelli e il viso è una tecnica legata ai canoni caratteristici della pittura 

leonardesca; il naso è leggermente sporgente, come le opere di Leonardo questo ci costringe ad una 

più attenta valutazione, quasi come se Leonardo avesse sottolineato l'imperfezione per renderla 

unica. 

E’eseguito con terra d’ombra, ambra inverdita e biacca. 



Un’altra caratteristica di Leonardo è la capacità di cogliere quella penombra formata dalle modulate 

e leggere pieghe della pelle, quelle contrapposizioni finissime che vanno poi a formare l’incavo 

dove si formano gli angoli della bocca. Questa capacità di cogliere minuscoli particolari e ricrearli è 

possibile solo grazie ad una sensibilità molto forte, Leonardo in quasi tutti i suoi quadri e disegni 

non manca di proporcela. 

Il chiaroscuro fa emergere il viso dallo sfondo come un rilievo scultoreo, dando realizzazione 

concreta agli studi sui moti dell’anima cui Leonardo si dedicò con passione. 

 

Camilla Bosco, Gaia Divella e Serena Di Vittorio  3D 

 

 

 

IL CENACOLO 
 

Il Cenacolo vinciano o Ultima cena è la raffigurazione dell’Ultima Cena di Cristo più famosa della 

storia dell’arte occidentale. Per rendere maggiormente coinvolgente la rappresentazione Leonardo si 

concentrò sulle espressioni ed i gesti degli apostoli. 

 

Descrizione  

La scena dell’Ultima Cena è ambientata all’interno di uno spazio architettonico chiuso. Il soffitto è 

decorato con un cassettone a lacunari. Sulle pareti invece sono appesi alcuni arazzi ora non più 

visibili. Sulla parete di fondo vi sono poi tre finestre. Sul tavolo sono presenti pietanze e stoviglie 

curate nei minimi dettagli. La grande tavola dietro la quale sono seduti gli apostoli e Cristo occupa 

tutta la porzione orizzontale. Gesù si trova al centro da solo. Le sue braccia sono posate sul tavolo e 

il viso è reclinato. Gli occhi sono semiaperti e le labbra appena scostate. 

Gli apostoli sono disposti a gruppi di tre alla sua destra e alla sua sinistra. L’apostolo Pietro è il 

quarto da sinistra. L’uomo si sporge in avanti impugnando un coltello con la destra. Giuda ha con se 

una borsa con del denaro e nella sorpresa rovescia una saliera. A destra si trovano Matteo, Giuda 

Taddeo e Simone. Il quinto da destra è Giacomo Maggiore mentre Filippo stringe le mani al petto 

dichiarandosi innocente. 

 

La storia del Cenacolo  

Sembra che alcuni dettagli rappresentati nel Cenacolo Vinciano siano stati suggeriti dal priore del 

convento. Il domenicano Vincenzo Bandello potrebbe aver chiesto a Leonardo di restare fedele 

all’idea dell’ordine di libero arbitro dell’umanità. Secondo questa concezione il singolo non è 

destinato a peccare ma può scegliere. In seguito a studi attenti condotti sull’opera la figura di 

Tommaso non sembra coerente con le altre. L’apostolo è raffigurato a destra di Cristo dietro a 

Giacomo Maggiore. Di lui si vedono solo il volto di profilo contro il cielo e la mano con l’indice 

puntato in alto. Una delle ipotesi è che sia stata aggiunta in seguito in modo posticcio. 

Leonardo aveva fretta di terminare il dipinto quindi ricorse ad una tecnica già utilizzata 

nell’antichità. L’artista infatti non si attenne strettamente alla procedura che prevedeva la tecnica 

dell’affresco. Inoltre nel tentativo di far asciugare il dipinto velocemente accese un fuoco alimentato 

da fascine nella stanza. Questa sperimentazione causò però il precoce deterioramento dell’opera già 

dopo alcuni decenni. In monaci nel tentativo di riparare i danni commissionarono ritocchi 

integrativi ad altri artisti. L’Ultima cena di Leonardo da Vinci si stratificò così di interventi che nel 

tempo ne hanno cancellato l’apparenza originaria. 

Il maestro fiorentino come altri artisti della sua epoca era solito utilizzare i volti dello stesso 

modello per più personaggi. Infatti il viso di Cristo si ritrova forse nell’apostolo di profilo. 

Lo stile del dipinto  

 

Il grande dipinto fu realizzato da Leonardo da Vinci con l’utilizzo di diverse tecniche. Il supporto è 

l’intonaco della parete dell’ex refettorio del convento di Santa Maria delle Grazie. Nel complesso si 



può definire una tecnica mista a secco. Leonardo infatti volle sperimentare una nuova procedura e 

fin dall’inizio la superficie dipinta diede molti problemi al maestro. Il problema più importante fu 

causato dall’ambiente molto umido che non permetteva una giusta asciugatura della superficie. Da 

considerare che Leonardo procedeva per ritocchi continui e velature per aggiustare l’immagine. La 

tecnica dell’affresco non era quindi congeniale al maestro. Tale tecnica ha permesso al maestro di 

dipingere opere molto raffinate come La vergine delle rocce e la Gioconda. 

Leonardo decise quindi di procedere con una tecnica vicina a quella della tempera su tavola. La 

preparazione consistette nella stesura di un intonaco ruvido. Sulla base venne quindi rappresentata 

la composizione in modo essenziale. Invece di dipingere con pigmenti acquosi sull’intonaco umido 

Leonardo utilizzò come base una pasta proteica sull’arricciato. Era composta da carbonato di calcio 

e magnesio mesticati con una colla animale. Prima della stesura del colore il maestro stendeva una 

mano di bianco di piombo per illuminare le tinte. La materia pittorica era costituita dai pigmenti 

uniti con tempera all’uovo con oli. La fattura simile alla tempera su tavola permise a Leonardo di 

intervenire sul dipinto più volte. Attraverso pennellate piccole e dettagliate fu quindi possibile 

rappresentare molti particolari. 

 

Il colore e l’illuminazione 

I colori che si osservano oggi nel Cenacolo vinciano non sono più quelli originali. Durante i secoli, 

in seguito ai distacchi della superficie, i vari interventi hanno aggiunto e cambiato addirittura le 

fisionomie. Anche il soffitto con lacunari è opera di una ricostruzione del Settecento che ha 

modificato colore e forma dei cassettoni. L’illuminazione virtuale della scena corrisponde a quella 

che proveniva da una finestra presente nel refettorio. 

 

Lo spazio 

La forte resa prospettica dello spazio virtuale che ospita l’Ultima Cena è ottenuta con diversi 

espedienti. Il soffitto a lacunari, la quadratura del pavimento, gli arazzi appesi e le finestre di fondo 

sono rappresentati in modo rigoroso. Questi accorgimenti prospettici e la studiata illuminazione 

concorrono a creare un forte effetto di sfondamento. In primo piano si trova il tavolo in posizione 

frontale. Questa disposizione crea una dilatazione in tal senso dello spazio. 

 

 

 

 

Pasqualicchio, Pirulli, Poli 3 D 

 

 

 

 

 

Artista: Leonardo da Vinci 

Dimensioni: 4,6 m x 8,8 m 

Luogo: Santa Maria delle Grazie 

Data di creazione: 1495–1498 

Periodi: Rinascimento, Alto 

Rinascimento, Rinascimento 

italiano 

Supporti: Pittura a tempera, Gesso, 

Mastice di Chios, Pece 



 

 

 

SAN GIROLAMO 

San Girolamo è un dipinto di Leonardo Da Vinci olio su tavola, databile al 1480 circa, e conservato 

oggi, nella Pinacoteca Vaticano. 

Si tratta di un dipinto non portato a termine. 

Le dimensioni sono di 103X75 cm. 

Il suo ritrovamento è un po' rocambolesco, perché è stato ritrovato diviso in 2 parti, la prima faceva 

da coperchio per una panca, la seconda come sgabello per un calzolaio. 

Nel 1845, fu acquistato da Pio IX, per una somma pari a duecentocinquantamila franchi, e destinato 

ai Musei Vaticani. 

Per realizzare l’opera, Leonardo ha utilizzato il pennello, ma in molte zone dell’opera, il pittore ha 

usato direttamente le sue dita, per ammorbidire i contorni delle figure. 

Ciò è molto particolare, perché nell’impasto fresco dei colori, sono visibili le impronta del maestro 

fiorentino.  

E’ realizzato con colori ad olio e pittura a tempera. 

Nell’opera il santo è in ginocchio, davanti a se vi è un leone al quale il santo ha estratto una spina 

dalla zampa. 

Alle sue spalle il paesaggio si presenta roccioso, e ha lo sguardo rivolto verso l’alto. 

Il suo volto è differente, con la mano destra afferra un sasso, mentre con la sinistra si tocca il petto. 

Il santo non ha ne capelli ne barba, questo raffigura la rinuncia del santo ai piaceri della vita. 

Leonardo da importanza allo sguardo, ove fuoriesce la sofferenza del personaggio. 

Il corpo è scarno e indossa solo un semplice drappeggio, i colori prevalenti sono il marrone e il 

rosso, con le loro sfumature. 

 

T. Dello Spirito Santo e L. Cinquepalmi  3 D 

 

 



 

L’ADORAZIONE DEI MAGI 

 

 

Descrizione e analisi: 

L’Adorazione dei Magi (246x243cm) è un dipinto olio su tavola realizzato da Leonardo da Vinci tra 

il 1481 e il 1482, rimasto incompiuto ed oggi conservato nella galleria degli Uffizi a Firenze. Nel 

dipinto è rappresentato l’episodio dell’adorazione di Gesù, svolto all’aperto invece che nella 

capanna della natività. La Vergine e il Bambino si trovano al centro della composizione e i Magi 

alla base di un ideale triangolo, il cui vertice coincide con il volto della Madonna. Il volto di Maria 

appare illuminato da una luce che si irradia verso le figure che la circondano. Le figure sono 

disposte a semicerchio dietro alla Vergine, lasciando uno spazio vuoto, di forma più o meno 

circolare, al centro del quale si trova una roccia con un albero di alloro, simbolo del trionfo sulla 

morte (la Resurrezione). Dietro all’albero di alloro c’è una palma, simbolo della Passione di Cristo. 

Sul fondale a sinistra c’è un edificio in rovina, preceduto da due rampe di scale. Probabile allusione 

alla distruzione del Tempio di Gerusalemme e quindi al declino dell’Ebraismo e del paganesimo. 

Sul lato opposto, s’intravede lo scontro tra combattenti a cavallo: forse sottolinea la follia degli 

uomini che ancora non hanno ricevuto il messaggio cristiano. Ad essi fa da sfondo un abbozzo di 

rocce svettanti, caratteristiche del paesaggio di Leonardo. All’estrema destra del quadro, c’è un 

fanciullo che guarda verso l’esterno. Potrebbe trattarsi di un autoritratto giovanile di Leonardo o 

forse il suo guardare vero il lato opposto sottintende l’invito a riflettere sul mistero 

dell’Incarnazione. 

Tecniche pittoriche 



L'opera si presenta oggi come un grandioso abbozzo a monocromo, che permette di conoscere 

approfonditamente la tecnica usata da Leonardo nella realizzazione dei suoi dipinti. Secondo la 

tradizione fiorentina, il maestro preparava innanzitutto un disegno accurato, usando però il meno 

possibile linee nette per i contorni. Questo contrastava con la posizione allora dominante a Firenze 

del predominio della linea di contorno, come confine preciso dell'oggetto rappresentati, infatti, 

Leonardo preferiva usare contorni sfumati, con una certa continuità tra gli oggetti e lo spazio che li 

circonda.A partire dal disegno, Leonardo procedeva poi "rinforzando gli scuri", stendendo una base 

scura, dove necessario, composta da terre e verderame, da tinta marrone rossastra e dal colore nero, 

lasciando invece visibile la preparazione chiara di fondo sui soggetti più illuminati sulla quale il 

pittore avrebbe poi steso i colori. 

G. Cinquepalmi, G. Dipierro, A. Giannuzzi, A. Partipilo e P. Losurdo 3D 

 


