
LE VETRATE ARTISTICHE 
 
Luce arte e architettura 
«La finestra trasferisce in modo abbastanza diretto la luce naturale nell’ambiente architettonico, la vetrata (invece) trasfigura la luce in simbolo prima ancora che possa 
giocare con la struttura muraria; trasfigura la luce fisica in luce metafisica.” 
Padre Costantino Ruggeri, “Sia la luce – Vetrate del duomo di Salsomaggiore” 
 
Essendo mezzo di espressione spirituale e non solo spazio per la luce, la vetrata artistica, sin dalle sue origini, ha contraddistinto la chiesa cristiana, diversificandola dai 
templi delle altre confessioni religiose. 
La vetrata all’interno del tempio cristiano può essere definita in tre modi: architettura, luce e arte: 
- Architettura in quanto elemento costruttivo che annulla il muro come massa di sostegno, lasciando il posto alle “mura luminose”, e permettendo l’innalzamento 
verticale dell’edificio, verso il cielo, per far così innalzare anche l’anima alle cose celesti. 
- Luce, perché serve a far passare la luce del sole e ad illuminare l’ambiente, inoltre, come “pittura dipinta dal sole”, filtra la luce naturale dandole un senso mistico 
(c8ome dice san Tommaso Moro : «Troppa luce disperde i pensieri,  mentre ad una luce più moderata e come incerta  gli animi si raccolgono e il sentimento religioso 
s’intensifica».  Thomas More, italianizzato in Tommaso Moro, 1478 –1535,  umanista, scrittore e politico inglese. 
- Arte, come appunto superficie per rappresentazioni figurative, al pari delle tele e delle pareti affrescate, con funzione divulgativa della dottrina cristiana. 
 
Questi tre aspetti della vetrata sono indivisibili, non si può considerarne uno senza prendere in considerazione anche gli altri due. 
 
Papa Benedetto XVI, nell’omelia pronunciata nella cattedrale di San Patrizio, nel centro di Manhattan, prendendo spunto dalle vetrate neogotiche della chiesa, ha detto:  
 
«Viste da fuori, tali finestre appaiono scure, pesanti, addirittura tetre. Ma quando si entra nella chiesa, esse all’improvviso prendono vita. Riflettendo la luce che le 
attraversa rivelano tutto il loro splendore. Molti scrittori – qui in America possiamo pensare a Nathaniel Hawthorne – hanno usato l’immagine dei vetri istoriati per 
illustrare il mistero della Chiesa stessa». 
 
Il riferimento è a una pagina del romanzo “Il fauno di marmo” di Hawthorne, e al dialogo tra due amici che durante un viaggio in Italia visitano delle chiese: 
 
«Gli amici uscirono dalla chiesa e guardando in su, dall’esterno, alla finestra che avevano ammirato da dentro, non vedevano nient’altro che il semplice contorno di 
un’ombra tetra. Niente poteva più essere distinto, né il singolo ritratto di un santo, di un angelo o del Salvatore, né tanto meno lo schema complessivo e il significato del 
disegno. “Tutto questo”, pensò lo scultore, “è il più sconvolgente emblema di quanto sia diverso l’aspetto di una verità religiosa o di una storia sacra quando è visto dal 
caldo interno della fede oppure dal suo freddo e cupo esterno. La fede cristiana è una grande cattedrale, con vetrate divinamente dipinte. Stando fuori, tu non vedi alcuna 
gloria, né riesci a immaginarne una; stando dentro, ogni raggio di luce rivela un’armonia di ineffabili splendori». 
 
 
 
 
 
 
 



Un po’ di storia 
 
L'uso di schermare finestre con vetri policromi risale a tempi molto antichi (Egitto faraonico, Roma imperiale, alto Medioevo); tuttavia il grande sviluppo della vetrata 
ebbe luogo nel periodo romanico e soprattutto gotico, allorché la riduzione delle funzioni di sostegno del tessuto murario permise l'apertura di sempre più ampie finestre.  
 
Lungo il sec. XII lo sviluppo della vetrata fu soprattutto limitato all'area francese, con modeste diffusioni in quella tedesca. Fra le vetrate del centro-nord della Francia, 
grande importanza ebbero quelle del coro dell'abbazia di St. Denis; caratteri più bizantineggianti ebbero quelle del centro e del sud della Francia, per i rapporti con la 
cultura italiana. La svolta in senso gotico avvenne alla fine del sec. XII, soprattutto con le vetrate di St. Remi a Reims (1175-ca. 1200).  
 
A queste, nel sec. XIII, seguì il grande sviluppo della vetrata, che raggiunse il suo apogeo. Sono di questo secolo i grandi complessi di Chartres (ca. 1200-36), di Bourges, 
di Lione, di Reims, di Troyes ecc., per la Francia; di Colonia, Friburgo, Erfurt, Strasburgo ecc., per la Germania. Caratteri specifici delle vetrate del sec. XIII sono l'arricchirsi 
delle strutture narrative, l'unificazione dell'intero vano della finestra in un'unica apertura schermata dalla vetrata, un ampliarsi sempre maggiore delle vetrate stesse, 
fino a esempi come quello della Sainte-Chapelle di Parigi (1242-48), dove ormai è del tutto assente il tessuto murario, sostituito dallo sviluppo continuo delle vetrate, 
appena separate da sottili pilastri.  
 
Conseguente all'arricchimento delle strutture narrative fu il sempre più largo uso della grisaille, che comportò una svolta verso maggiori effetti di pittoricismo, 
compensando in tal modo la scarsità o assenza di decorazioni pittoriche. Nel sec. XIII si verificò inoltre la grande diffusione europea della vetrata: dalla Germania, oscillante 
fra tradizione romanica e cultura gotica, all'Inghilterra, in stretta relazione con la Francia (ne sono esempio le vetrate della cattedrale di Canterbury), fino all'Italia. Qui gli 
esemplari più antichi sembrano essere le vetrate della Basilica Superiore di S. Francesco ad Assisi (ca. 1240-50), direttamente legate alla tradizione tedesca.  
 
Ulteriore sviluppo in direzione del pittoricismo si ebbe nel sec. XIV, soprattutto per un intensificarsi dei particolari e delle volumetrie a grisaille e, sul piano della narrazione, 
per la sempre più accentuata definizione degli spazi architettonici e ambientali in cui sono inseriti i personaggi. La Francia intanto perse il suo ruolo preminente e si 
affermarono le scuole inglesi, spagnole e italiane; qui si ricordano ancora Assisi, S. Maria del Fiore e S. Croce a Firenze, l'abside del duomo di Orvieto con vetrata di 
Giovanni di Bonino su disegni di Lorenzo Maitani (1334). Oltre al Maitani, fornirono disegni per vetrate Niccolò di Pietro, Taddeo e Agnolo Gaddi e altri illustri artisti. Per 
l'Inghilterra si ricordano le vetrate della cattedrale di York (ca. 1310-40) e di Gloucester (ca. 1350); in Spagna quelle della cattedrale di León. L'indirizzo in senso pittorico 
venne accentuato nell'ultimo quarto del secolo dalla cultura del gotico internazionale.  
 
Si giunge così al sec. XV per assistere a una svolta ormai irreversibile della vetrata verso i caratteri di una “pittura su vetro” che sostituiscono quelli originari e specifici di 
“pittura di vetro”. In Italia fornirono disegni artisti come Paolo Uccello, Donatello, Andrea del Castagno per S. Maria del Fiore a Firenze, Filippino Lippi e Domenico 
Ghirlandaio per S. Maria Novella, Filippo Lippi per il duomo di Prato, il Foppa e Cristoforo de' Mottis per il duomo di Milano, il Bergognone per la Certosa di Pavia, G. 
Mocetto per S. Zanipolo di Venezia ecc. In Germania si distinse la figura di un grande maestro vetraio, Peter Hemmel, attivo fra l'altro anche a Strasburgo. In Inghilterra 
la maggiore personalità di cui si hanno esempi fu quella di John Pruddle, autore delle splendide vetrate della collegiata di Warwick.  
 
Con il sec. XVI le vicende culturali europee portano pressoché dovunque a una riduzione di interesse per le vetrate (salvo quelle a soggetto araldico, di destinazione 
profana e comunque di piccole dimensioni). In Italia furono tuttavia ancora presenti figure di rilievo come Guillaume de Marcillat (attivo a Roma, Cortona, Arezzo). In 
Germania grandi maestri della pittura e dell'incisione, quali Dürer, Baldung, Bruyn, ispirarono le ancora fiorenti botteghe di Colonia, Norimberga, Friburgo; maestri 
tedeschi e fiamminghi operarono in Inghilterra, a Cambridge e a Westminster; erano però le ultime realizzazioni figurate che la Riforma soppresse poi del tutto.  
 



Pur sopravvivendo nei sec. XVII e XVIII in alcune aree nordiche (particolarmente Inghilterra e Germania), la vetrata venne perdendo ormai le sue caratteristiche e le sue 
funzioni. Nel corso del sec. XIX con il “neomedievalismo o Ghotic Revival degli anni 30, si avvia una ripresa via via crescente con le società fondate da William Morris, 
anche tramite i Preraffaelliti (…). La rivalutazione del medioevo è accompagnata da appassionat ricerche sulle arti di quel tempo, compresi esperimenti chimici tesi a 
riprodurre vetri colorati come nel medioevo. Alla prima fase gotico troubadour subentra la “vetrata archeologica”, nella corrente austera e filologica rappresentata dai 
medievalisti Lassus, Didron e Viollet-le-Duc, che forniscono disegni per le prime vetrate “ricreate” a imitazione di quelle duecentesche – genere che avrà grande fortuna 
per tutto il secolo (…).” (Arti minori) 
 
Gli ultimi decenni dell’Ottocento vedono l'affermarsi del simbolismo e dell'Art Nouveau, a cui ben si confacevano le campiture definite dei tasselli vitrei, sottolineate dai 
listelli di piombo che accentuavano le caratterizzazioni grafiche dell'immagine. Notevoli le vetrate eseguite da L. C. Tiffany su disegni di Toulouse-Lautrec, Bonnard, 
Vuillard, ecc., quelle disegnate da M. Denis, fino ad arrivare a quelle realizzate nel Novecento su disegni di Léger, Braque, Rouault, Matisse, Chagall e tanti altri artisti. 
 
 
 
 
Tecniche di lavorazione 
 
“Fonti preziose per le tecniche della vetrata, in buona parte invariate nei secoli, sono i trattati del Teofilo della prima metà del XII secolo, e di Antonino da Pisa di fine 
Trecento” (Arti minori) 
La realizzazione avveniva attraverso varie fasi, dall'abbozzo si passava al disegno vero e proprio in grandezza naturale, realizzato su tavola e sostituito nel Trecento dal 
disegno su carta, il cartone, lo stesso usato nella tecnica dell'affresco. Si procedeva quindi al taglio delle lastre in pezzi di non grandi dimensioni, secondo le esigenze 
compositive e cromatiche determinate dal disegno; il taglio veniva fatto con punte di ferro incandescente e, dal sec. XV, con punte di diamante, con le quali si ottenevano 
contorni netti.  
 
La policromia della vetrata era raggiunta sia utilizzando lastre colorate, “ottenute aggiungendo ruggine, cobalto o rame alle componenti di base (ossido di 
calcio e carbonato di potassio)” (Wikipedia), sia col placcaggio, ossia con la sovrapposizione di due o più vetri di differente colore per ottenere colorazioni composite o, più 
frequentemente, per ridurre l'opacità di alcuni colori sovrapponendo un vetro bianco a uno colorato di minor spessore, e infine con la grisaille.  
 
Questa operazione, della massima importanza nella tecnica della vetrata, consiste in un intervento di vera e propria pittura sulla superficie interna del vetro, usando una 
particolare “tinta” di colore bruno scuro, “la grisaille (“chiaroscuro” in francese), un'amalgama ottenuta da polvere di vetro pestato unita ad alcuni minerali quali ossido 
di ferro o rame, mescolati con un liquido (inizialmente vino).” (Wikipedia) “La pittura dei vetri era essenzialmente disegnativa (contorni e chiaroscuro) (…) Teofilo consigliava 
anche l’uso del graffito – asportazione di parte dello strato pittorico, onde ricavare decori e iscrizioni leggibili in trasparenza.” (Arti minori) 
La funzione decorativa della grisaille era molteplice e serviva sia a modificare i colori dei vetri, sia a ridurre i passaggi troppo bruschi tra i vari tasselli, sia a diminuire 

l'intensità di alcune tinte (a vantaggio dell'insieme), sia, infine, a realizzare alcuni particolari, come barba, capelli ecc.  

“I vetri erano poi sottoposti a una ricottura consistente nello scaldare gli stessi a una temperatura inferiore a quell di fusione del vetro, ma tale da permettere alla grisaille 

di aderirvi perfettamente.” (Arti minori) 

Ultima operazione era il montaggio praticato su telaio di metallo o di legno; le parti vitree erano saldate con listelli di piombo a doppia scanalatura; questo metallo, duttile 

anche a freddo, serviva nel contempo a tracciare i contorni del disegno. 

http://it.wikipedia.org/wiki/Ruggine
http://it.wikipedia.org/wiki/Cobalto
http://it.wikipedia.org/wiki/Rame
http://it.wikipedia.org/wiki/Ossido_di_calcio
http://it.wikipedia.org/wiki/Ossido_di_calcio
http://it.wikipedia.org/wiki/Carbonato_di_potassio


“Stabilendosi il primato della pittura, si assiste a un continuo perfezionamento nella pittura dei vetri nel Quattrocento e nel Cinquecento, fino a ridurre la vetrata a una 

pittura su vetro. Ciò culmina con l’introduzione nel Cinquecento di preparati che si applicavano sul vetro come smalti (…) che in ricottura aderivano al vetro meno 

profondamente (…) E si era diffuso, in alternativa alla grisaille, per non dover ricuocere i vetri, l’espediente dei ritocchi con colori a freddo a legante oleoso. (…) Ne 

uscivano compromesse la durata e, più grave, la trasparenza, caratteristica essenziale della vetrata. 

(…) Uno degli aspetti più delicati della vetrata riguarda l’essere tecnica di mediazione: la parte progettuale, creativa (ideazione dell’abbozzo o del cartone, pittura dei vetri 

a grisaille) e quella esecutiva (taglio deipezzi, ricottura dei vetri dipinti) non sempre furono dovuti alla stessa persona. Nel nord (…) la professionalità secolare dei maestri 

vetrai dette luogo più spesso ad artisti completi. In Italia (…) il maestro vetraio fu spesso solo un abile artigiano, che traduceva in opera il disegno del pittore.” (Arti minori) 

 
 
 
 
 
 
 
 
 
 
 
 
 
 
 
 
 
 
 
 
 
 
 
 
 
 
 
 
 
 



 
 
Le Vetrate del Santuario 

 
Cappella di San Vincenzo Ferreri 
 
I vetri sono 3, alti circa 3 metri su 50 centimetri circa di larghezza. 

 
 

/  
 
 
Da l’Eco gennaio, giugno 1900 n 89-94 pag 12 

 

 



 
 
 
 

In quello di mezzo campeggia, su uno sfondo rosso,  
l’immagine di San Domenico, il quale con una mano 
porta un giglio e coll’altra sostiene un libro. Ai suoi piedi 
è accovacciato un cane, ma con le gambe stese sul 
davanti e porta in bocca una face Sotto ai piedi di San 
Domenico, in mezzo ad ornati graziosissimi, fogli e fiori, 
spicca lo stemma domenicano. Sopra al capo del santo, 
sempre in mezzo ad arabeschi di vivi colori, è l’Emblema 
Eucaristico, cioè il calice sormontato da un’ostia, 
raggiante di luce (dovendosi conservare, a chiesa 
compiuta, nell’altare di questa cappella il SS. 
Sacramento). 
 

    

 

 

 

 

 

 

 

 

 

 

 

 

 

 

 

 

 

 

 



 

 

 

 
 
 
 

A destra di chi guarda la Cappella, su uno sfondo turchino 
arabescato, campeggia Santa Rosa da Lima, avente in 
mano, in atto di contemplare, l’immagine del Salvatore. 
Al di sopra e al di sotto di questo quadro, vedonsi degli 
ornati, artisticamente collocati e di colori di grande 
effetto, ben posti in armonia fra loro. 
 
 
 
 
 
 
 
 
 
 
 
 
 
 
 
 
 
 
 
 
 
 
 
 
 

 



 
 
 
 
 
 

Alla sinistra, alta quanto le altre due figure, scorgesi sur 
uno sfondo turchino, quella di Santa Caterina da Siena, 
che tiene con una mano un cuore. L’altra mano è aperta 
verso il popolo, quasi in atto di invitare gli uomini a 
provare le dolcezze che si hanno nell’amare solo Iddio. 
Pare che ripeta quelle parole della scrittura:”Gustate et 
videte quoniam suavis Dominus”.  Al di sotto della santa, 
si vede ripetuto, come negli altri due vetri, lo stemma 
domenicano, in mezzo ad ornati. Nella parte superiore 
del vetro, a somiglianza degli altri, sono intrecciati 
arabeschi e fiori. 
 
Da l’Eco gennaio, giugno 1900 n 89-94 pag 12 

 

 

 

 

 

 

 

 

 

 

 

 

 

 
 
 
 

 



Cappella Maggiore 
 
I cinque lunghi vetri istoriati sono al loro posto. Ogni lastrone composto misura circa metri 5 di lunghezza e m 0,70 di larghezza.  
Sono egregiamente riusciti, tanto per l’armonia de’ colori, quanto per l’esecuzione delle facce e dei panneggiamenti. 
Come i lettori avranno osservato, noi abbiamo voluto che tutto parlasse de’ dolori della Madonna e del Redentore.  
E’ per questo che figura l’antico testamento co’ profeti che hanno preveduto, in quelche modo, i dolori di Maria e il nuovo, ponendo per primo l’Apostolo san Giovanni 
che trovossi con quella cara, santa e innocente creatura a’ piedi della croce di Gesù.  
E’ pure per ciò che abbiamo posto due santi Dottori che espressamente e in modo al tutto particolare hanno parlato e scritto  
del SS. Redentore e della sua divina Madre.  
Da l’eco febbraio, marzo 1903 n 122, 123 

 

 
 

 

 



 

 
Il primo a sinistra di chi guarda l’altare, è Geremia Profeta, il quale 
piangendo sulle rovine future della santa città uscì, in queste profetiche 
espressioni: ”Magna est velut mare contritio tua”, le quali parole 
comunemente si sogliono anche applicare a’ dolori immensi provati dalla 
gran Madre di Dio, nella passione del suo divin Figliuolo. Questo santo, alto 
circa 2 metri – della quale altezza sono anche le altre 4 figure – spicca 
mirabilmente nel mezzo del vetro che ha il fondo turchino arabescato. Nel 
volto che ti mostra un uomo carico di anni, tu leggi la mestizia per grande 
sciagura che intravede nel futuro con la luce dell’Onnipotente. Anche il più 
inesperto al primo vederlo, conosce che è un profeta, tutto assorto nelle sue 
divine meditazioni. E’ vestito alla foggia ebraica antica. La tunica di un bel 
verde chiaro e il mantello rosso oscuro fanno un bel contrasto fra di loro. Un 
grazioso bordo imitante l’oro, gira intorno a’ lembi della tunica e del manto. 
Sopra la figura, per uno spazio di circa 1,50 metri sono intrecciati fiori e 
disegni svariati che stanno in armonia coll’intiero del lavoro. Al di sotto della 
figura, tra ornati e foglie, scorgesi il Cuore di Maria, trafitto da sette spade. 
Questo emblema dell’Addolorata, osservasi in tutte le 5 vetrate. Dopo il 
cuore, sempre in mezzo ad intrecci di fregi, si vede uno scudo nel cui centro 
sono le lettere HD iniziali della persona che concorse colle sue elemosine a 
fare le vetrate. Le medesime lettere ed altre si scorgono nello stesso punto  
delle altre finestre, e tutte hanno lo stesso significato. 
 
 
 
 
 
 
 
 
 
 

 



 
 
 
Nel secondo a sinistra, su campo verde, vedesi la figura di Simeone. Un bel 
vecchio dalla barba lunga bianca e la chioma negletta, e dagli occhi meditanti 
il futuro, con gaudio e dolore insieme, che guarda il cielo, immerso nella 
contemplazione dell’immensa carità di Dio, nel voler nascere rivestendosi 
d’umana carne e de’ dolori ineffabili di quella Donna che gli pose tra le 
braccia il bambino Gesù nel dì della purificazione. Sostiene con le mani una 
pergamena in cui si leggono le parole che Simeone pronunziò alla Vergine, 
dopo averle predetto che quel figlio sarebbe stato di salute e rovina a molti e 
bersaglio della contraddizione, cioè:”Tuam ipsius animam pentransibit 
gladius”. Questa figura di un effetto sorprendente, armonizza bene col resto 
del vetro, perché la tunica è di color magenta oscuro, bordato alle  estremità 
e il mantello è di un verde marcato, ornato all’intorno come di un merletto 
leggero.  
 
 
 
 
 
 
 
 
 
 
 
 
 
 
 
 
 

 

 



 
 
 
 
 
Nel terzo, il medio, su campo celeste spicca la figura di san Giovanni 
Evangelista, l’amato discepolo del divin Maestro e quegli che assistette alla 
sua Crocifissione. Nel sembiante, calme e dignitoso, leggesi la purità e l’amor 
di Dio, di cui fu infiammato il suo cuore. A alla mano destra una penna e 
nell’altra una scritta in cui sono tracciate queste parole:”Stabant iuxta 
Crucem Jesu Mater Ejus…” . Questa figura è messa su campo di bel turchino, 
leggermente arabescato e fra ornati da colori smaglianti, ma che bene 
armonizzano tra loro e con le vesti del santo. La tunica è rossa e ornata a’ 
piedi da diversi fregi che per l’effetto del cristallo, sembrano di argento. Il 
manto poi – che pare negligentemente gettato sulle spalle e lascia vedere la 
fodera di color magenta chiaro – è di giallo forte, ornato anche esso ai lembi 
da un fregio che sembra argento. L’aquila, con la quale si suole simboleggiare 
questo santo Apostolo, appunto per i voli sublimi della sua anima trasportata 
fino al trono dell’Agnello, si vede dal lato sinistro non lontano dal capo di San 
Giovanni. Al di sopra fra i più bei disegni e colori vivi, sorge uno scudetto nel 
cui mezzo è scritto “1902”. Al di sotto, nel posto occupato negli altri vetri, 
dalle lettere iniziali, campeggia lo stemma di S.E. R.ma mons. Giovan  Battista 
Scotti, nostro amatissimo vescovo che, anche con le sue elemosine concorse 
al compimento delle 5 vetrate. 
 
 
 
 
 
 
 
 
 

 



 
Il quarto vetro rappresenta San Bonaventura il quale amantissimo della 
Madonna Addolorata, ne parlò con grande affetto. A questo santo si legge in 
volto la compassione che prova nel considerare i dolori della più cara delle 
madri, la Vergine Maria. Nella scritta che sostiene colla mano sinistra si 
leggono queste parole:” Propter acerbissimos dolores, quos pertulisti, o 
dulcissima, Virgo Maria…” . Il campo verde fa risaltare splendidamente 
questa figura, perché, essendo stato san Bonaventura cardinale di Santa 
Romana Chiesa, è ammantato della porpora che il pittore ha fatto di rosso 
fiammante. Con la mano sinistra sostiene un libro, per indicare le tante cose 
scritte da questo luminare della Chiesa.  
 
 
 
 
 
 
 
 
 
 
 
 
 
 
 
 
 
 
 
 
 
 

 



 
 
Il quinto vetro mostra San Bernardo, devotissimo anch’egli della Madonna, 
anzi, innamorato di Lei. Nel sembiante di questo santo tu vedi rispecchiarsi la 
compassione e l’amore. Egli considerando i dolori ineffabili dell’Immacolata 
Signora, ne rimane fortemente compreso, e confrontandoli con quelli sofferti 
dagli altri martiri, comprende che sono i dolori di Maria immensamente 
maggiori e quindi, tutto trasportato dalla pietà e dall’amore verso  Maria 
esclama:” Plus-quam martjrem non in merito praedicemus…”, le quali parole 
sono scritte in una lunga carta che sostiene il santo con la mano sinistra 
mentre con la destra porta l’insegna di Abate. Il fondo su cui è posta questa 
figura è turchino e l’abito del santo è di color bianco. Al di sopra e al di sotto 
sono fregj e fiori, in tutto, per le linee, rassomiglianti agli altri 4, sebbene non 
sieno de’ medesimi dettagli e colori.  
 

Da l’eco febbraio, marzo 1903 n 122, 123 pag 33 

 

 

 

 

 

 

 

 

 

 

 

 

 

 

 

 

 

 

 

 



Cappella laterale destra 

     
 

       
 
Vetrate laterali 
 



 
Siamo lieti di annunziare a’ lettori che il fabbricante di vetri istoriati (vitraux), quegli stesso che lavorò i vetri delle finestre della Cappella di S. Vincenzo, ci ha spedito 
le vetrate per i 12 finestroni laterali della nuova chiesa. (…) Tutti hanno ornati e colori diversi, sebbene nelle linee principali assomiglino tra loro. Abbiam creduto di 
porre nella lastra di mezzo di ciascuno, un emblema della Passione, dovendo essere tutto relativo al SS.mo Redentore e alla SS.ma Vergine Addolorata. 
In ogni vetro gira intorno al telaio un corretto disegno, su campo verdognolo chiaro che domina tutto l’intero. In questo fondo si stacca a colori smaglianti un 
arabesco, che percorre, dopo aver fatto i più graziosi intrecci, da capo a piedi, lasciando nel mezzo un vuoto di forma rotonda in cui campeggia il mistero della 
Passione del Signore. (…) 
Da l’Eco novembre dicembre 1902 n119, 120 pag 169 

 

        
 

 
 
 
 
 
 
 
 
 
 
 
 
 
 
 
  

 



 
 
 
 

Nel primo vetro a sinistra di chi guarda l’altare di S. Vincenzo, si 
vede la Borsa con alcune monete che portano il ritratto del Cesare 
di Roma e le insegne dell’impero. (Giuda aveva stabilito di tradire 
Gesù Cristo per trenta denari.) 
 
Nel secondo si vede il Calice che ricorda l’orazione all’orto e le 
parole pronunziate da nostro Signore: “Pater, transeat a me calix 
iste”. 
 
Nel terzo la Colonna e i Flagelli 
 
 
 
 
 
 
 
 
Nel quarto la Corona di spine. 
 
Nel quinto la Mano che ricorda lo schiaffo dato al Redentore nel 
tribunale di Caifa e la Lanterna, che fa ritornare alla mente la 
cattura di Gesù. 
 
Nel sesto la Spugna, la Lancia e la scala. La prima ricorda quando 
nostro Signore fu abbeverato dai giudei con fiele e aceto; la 
seconda quando Gesù, già morto, fu percosso con la lancia dal 
soldato Longino sul costato, da cui scaturì il sangue e l’acqua; la 
scala la deposizione dalla croce. 
 
 
 
 
 
 

 

 



 
 
 
 
Dalla parte opposta fa seguito il settimo vetro nel quale si osserva 
un Catino e una Brocca che ci ricordano la lavanda de’ piedi fatta 
da Gesù a’ suoi apostoli, e la cerimonia eseguita da Pilato, come 
per dichiararsi innocente di quello che era accaduto e che stava 
per accadere sulla persona del Salvatore. 
 
Nell’ottavo le Tenaglie e il Martello. 
 
Nel nono la Croce. 
 
 
 
 
 
 
 
 
 
 
 
Nel decimo una Veste inconsutile e tre dadi alla sua base, per 
ricordare la veste di Nostro Signore tirata a sorte co’ dadi dai 
soldati; “et super vestem meam miserunt sortem”. 
 
Nell’undicesimo i 3 Chiodi che trafissero le mani e i piedi di Gesù, 
intrecciati con la scritta J. N. R. J. 
 
Nell’ultimo si vede il Sepolcro aperto, con un lenzuolo posto al di 
sopra, per indicare esser esso vuoto per la resurrezione del 
Nazzareno. 
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Nel mezzo, dietro a una croce greca, spicca un agnello che ha in 
mano il segno della Risurrezione (un piccolo stendardo) e riposa 
sul libro che vide l’estatico da Patmos, libro che non seppe 
aprire se non l’Agnello immacolato. Alle estremità della croce 
sono, intrecciate fra loro, le due lettere greche alfa e omega. Un 
fascio di raggi che fanno tanto bel contrasto col resto del vetro, 
si spargono all’intorno. In un nastro che sta nello stendardino si 
leggono le parole: Agnus redemit oves. Chiude il vetro una 
schiera di serafini, posti tutti all’ingiro del circolo. L’insieme di 
questo vetro è di un effetto sorprendente, vuoi per l’armonia 
de’ colori, vuoi per la finezza delle figure. 
 
Da l’Eco dicembre 1903 n 132 pag220

 

 

 

Il Rosone 
 
Quest’anno (1903) abbiamo 
collocato anche il vetro 
maggiore, pure istoriato, 
nell’occhio grande che sovrasta 
la porta centrale. 
Esso rappresenta la gloria  
del Redentore. 
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