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LE SEZIONI DELLA MOSTRA
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RUBENS E LA NASCITA DEL BAROCCO
Gli artisti più giovani e l’eredità di Rubens

Il 9 giugno 1600, poco prima di compiere ventitré anni, Rubens parte a cavallo per l’Italia. Lo muove il fortissimo desiderio di vivere finalmente da vicino la grande cultura classica e l’arte del Rinascimento, oggetto da sempre dei suoi studi. Il suo soggiorno dura otto anni e lascia nell’artista un segno indelebile, al punto che Berenson ama definirlo un pittore italiano. La stessa percezione hanno dell’artista i suoi committenti, che sottolineano proprio questa sua prerogativa. A colpire l’immaginazione di Rubens è soprattutto la statuaria classica, che entra con forza nella composizione dei suoi quadri. Parallelamente, la sua attenzione va agli artisti che lo hanno preceduto: Michelangelo, Tiziano, Correggio, Tintoretto e altri ancora. Tutta la grande tradizione italiana viene da Rubens ripresa e reinventata con un impeto creativo assolutamente nuovo. È come se da questo complesso di stimoli ed esempi l’artista ricavasse una fortissima vena creativa, capace di spingersi verso invenzioni ardite e complesse, del tutto innovative. Lo aveva compreso bene il suo biografo Bellori, che scrive: «Benché egli stimasse sommamente Raffaele e l’antico, li alterava tanto con la sua maniera che non lasciava in essi forma o vestigio per riconoscerli». La sua visione universale, densa di vitalità impetuosa, ne fa uno dei precursori del Barocco. Le sue opere italiane sono esempi di inedita grandiosità in movimento, di visione dinamica e dilatata dello spazio, d’interpretazione anticonformista dell’antico. La mostra vuole partire proprio da qui e mettere in luce un capitolo nuovo: la fortissima influenza esercitata dai dipinti di Rubens sugli artisti italiani della generazione più giovane. Bernini, Pietro da Cortona, Fetti, Lanfranco, Salvator Rosa e Luca Giordano sono letteralmente conquistati dalla portata innovativa della pittura di Rubens. In quattro sezioni tematiche: Nel mondo di Rubens; Santi come eroi. Pittura sacra e Barocco; La furia del pennello; La forza del mito, le opere del maestro sono accostate a quelle degli artisti italiani – per scorgerne le affinità e i debiti – e a esemplari di statuaria classica, noti a Rubens, che vi si ispira liberamente. Il 28 ottobre 1608, a cavallo come vi era giunto, Rubens lascia l’Italia per non tornarvi mai più. L’amore per questo paese e il desiderio di farvi ritorno saranno in lui sempre fortissimi. Il suo insegnamento vive nelle opere dei tanti artisti che ne hanno seguito la strada.

NEL MONDO DI RUBENS
Il Ritratto della figlia Clara Serena, che ancora trasmette un’intensa carica di affettività, rappresenta una chiave privilegiata per entrare nel mondo di Rubens. È un ritratto fatto con amore e, come quello della moglie Isabella Brant, testimonia il profondo attaccamento dell’artista alla famiglia.
Si tratta di veri e propri ritratti parlanti, in cui l’espressione di uno stato d’animo mira a rendere gli osservatori partecipi di un momento d’intimità famigliare. Vi leggiamo l’intento di comunicare gli affetti proprio del linguaggio barocco, reinterpretato anche da artisti più giovani, attratti dalle invenzioni di Rubens.
Tra questi spicca Bernini, con il Ritratto di giovinetto, posto a confronto con quello di Clara Serena.





















«Era maestoso insieme ed umano, e nobile di maniere e d’abiti». Questa definizione, del biografo Giovan Pietro Bellori, mette in luce una grandezza d’animo pari a quella d’artista. Dopo circa due secoli, nel 1898, leggiamo in Burckhardt parole molto simili, ricordando come Rubens: «Fu anche una natura radiosa, che già con la sua presenza suscitava fiducia e concordia». L’amore di Rubens per la famiglia va di pari passo con quello per gli amici, espressione di quelle «sue doti naturali di bontà» di cui scrive Bellori. Lo testimonia il ritratto dell’umanista cattolico Gaspar Schoppe, italianizzato in Scioppius, partecipe del movimento neostoico in cui si coltiva una visione etica del mondo antico, condivisa pienamente da Rubens e dal circolo di intellettuali stranieri che ne fanno parte. Tra questi, vi sono anche l’amatissimo fratello Philip e il filosofo e studioso di Seneca Justus Lipsius. Non meraviglia quindi il grande dipinto Seneca morente, in cui l’artista si ispira a un ritratto antico del pensatore romano. Vi leggiamo l’elogio della saggezza e della ragione dell’uomo giusto, per Rubens modello di tutta una vita. L’antico rappresenta per l’artista una fonte infinita d’ispirazione. Lo vediamo anche nella preziosa tela raffigurante l’Apoteosi di Germanico, rara copia di un cammeo romano. In una lettera del 1622, scritta a Parigi e inviata da Nicolas- Claude Fabri de Peiresc a Girolamo Aleandro a Roma, leggiamo che l’artista è a Parigi e che «ha promesso di disegnare di sua mano i cammei di Augusto et Tiberio».

SANTI COME EROI
Nel corso del suo soggiorno italiano Rubens esegue opere di soggetto sacro, grandiose e rivoluzionarie, a Mantova, Genova, Roma e Fermo. L’impressione esercitata sulla generazione degli artisti più giovani, attratti dalla rivisitazione del mondo classico in termini sacri, si coglie in questi primi anni del secolo in quelli che diventeranno i protagonisti del nuovo Barocco: Bernini, Pietro da Cortona, Lanfranco, Luca Giordano e altri ancora. Nel 1606, la decorazione dell’altare centrale della chiesa romana di Santa Maria in Vallicella o Chiesa Nuova, rappresenta per l’artista un’occasione unica. Si tratta, infatti, della più famosa e frequentata chiesa di Roma. Le tre grandiose pale in lavagna, terminate nel 1608, divengono un modello al quale ispirarsi: i santi vi sono rappresentati in modo solenne, come eroi del mondo antico, con volti di imperatori; le sante sembrano matrone romane; al centro, un trionfo di angeli propone un dinamismo nuovo e irrefrenabile che investe tutti i personaggi. È una pittura mai vista prima. Si tratta della più grande novità all’inizio del secolo a Roma, dopo Caravaggio. La versione preparatoria del museo di Berlino testimonia la prima idea di Rubens per la decorazione da sottoporre ai suoi committenti, in cui si condensano le novità del suo originale linguaggio. Il Busto-ritratto femminile del II secolo d.C. ci appare come modello ideale per la santa di profilo, una figura centrale che ricorre anche nel bellissimo bozzetto della Circoncisione, dipinto nel 1605 per la chiesa del Gesù di Genova. L’energia della decorazione della Chiesa Nuova colpisce così tanto il mondo dell’arte perché in essa si percepisce, in maniera chiarissima, la vera novità del messaggio: la seduzione della pittura sacra e la strada intrapresa verso la sua incontrastata secolarizzazione.
Tra i giovani attratti da queste invenzioni spicca Lanfranco. Il suo San Silvestro doma il drago di Caprarola è infatti ricco di rimandi alle invenzioni della Chiesa Nuova, come testimoniano la grandiosità del protagonista e i resti delle antichità sul fondo.


















SANTI COME EROI
Pittura sacra e barocco
Il Torso del Belvedere, la grandiosa scultura mutila greca del I secolo a.C. ricorre più volte nell’opera di Rubens. L’artista l’aveva vista a Roma, nel cortile del Belvedere Vaticano, dove si trovava dal 1536. Si tratta di una delle opere più apprezzate dell’antichità, alla quale hanno guardato i più grandi artisti. Fra questi soprattutto Michelangelo, che affermava di amarla sommamente e che vi si ispirò per i suoi Ignudi della cappella Sistina. Rubens vide in essa la perfetta sintesi dei suoi punti di riferimento: l’antico e la grandiosità michelangiolesca che lo aveva folgorato. Lo testimonia il confronto con il Compianto su Cristo morto, una delle primissime opere italiane, e il Cristo risorto. Qui la scultura classica è il punto di partenza per una posa sbilanciata e ruotata, tutta incentrata sull’energia che nasce dalla forza compressa, secondo un’idea già pienamente barocca. Nell’Alessandro morente, con la testa reclinata e gli occhi rivolti al cielo, si è voluto vedere un esempio di sofferenza toccante, spesso copiata e riproposta dagli artisti del Seicento. Rubens, che conosce l’originale, vi si ispira per la testa dolente del Cristo morto e del San Sebastiano. Il recente restauro del Cristo risorto ci permette di vedere ancora intatte le piccole e rapide pennellate dei dettagli, come per le spighe dorate, veri e propri tocchi di luce.

SANTI COME EROI
L’adorazione dei pastori
L’Adorazione dei pastori conclude l’esperienza italiana di Rubens e riassume in sé le suggestioni della pittura veneta, di Caravaggio e dell’antico. L’opera rievoca e insieme reinventa pose, fisionomie e sfondi. La creatività grandiosa e razionale dell’artista permette una sintesi unica fra innumerevoli spunti, attraverso una cifra del tutto personale e innovativa. Il punto di partenza è costituito dall’Adorazione dei pastori di Correggio, detta La Notte. Rubens ne riprende l’impianto generale, la luce notturna e la gloria degli angeli in volo. L’effetto è però totalmente differente poiché, al sentimento bucolico della pala di Correggio, Rubens oppone il movimento impetuoso, il chiaroscuro intenso e la grandiosità statuaria dei personaggi tipici dell’antico. La suggestione che questa composizione esercita sugli artisti più giovani è fortissima. Ciò appare chiaramente dal confronto con la tela di Pietro da Cortona, in cui ritroviamo sia lo stesso soggetto, sia una rievocazione delle invenzioni di Rubens, tra cui l’utilizzo del Bambino come fulcro luminoso di tutta la rappresentazione e la carnale bellezza della Vergine.




























LA FURIA DEL PENNELLO
«Alla copia delle sue invenzioni e dell’ingegno, aggiunta la gran prontezza e la furia del pennello, si stese la mano di Rubens a tanto gran numero d’opere che ne sono piene le chiese ed i luoghi di Fiandra. […] Ebbe egli natural dono, spirito vivo, ingegno universale». Così scrive Giovan Pietro Bellori nella sua Vita di Rubens, cogliendo pienamente la portata rivoluzionaria della pittura impetuosa dell’artista. Con l’aggettivo «universale» Bellori vuole mettere in luce l’innovativa visione di Rubens, unitaria e concitata, in cui il dettaglio può essere sacrificato a favore dell’effetto d’insieme. Ciò che conta è la rapidità di lettura e di esecuzione, alimentata da tutti gli artifici che l’artista inventa con la sua fantasia e il suo ingegno. 
Il termine «universale» racchiude il senso più profondo dell’estetica barocca: per questo lo ritroviamo riferito anche alle volte dipinte da Lanfranco, alle pitture di getto di Pietro da Cortona e di Luca Giordano. Possiamo verificare quest’affinità mettendo a confronto il grande Ritratto equestre di Giovan Carlo Doria o il Massacro degli innocenti di Rubens, densi di energia compressa e di forze contrapposte, con la scena apocalittica di Pietro da Cortona e le visioni cosmiche di Luca Giordano, capaci di cogliere tutta la novità di questo nuovo modo, intenso e sintetico, di comporre. Diverse versioni del tema di Ercole e il leone di Nemea sono proposte a breve distanza di tempo da Rubens, Bernini e Lanfranco e interpretate con la stessa furia presente nella lotta tra l’eroe e il leone. È una pittura rivoluzionaria, che coincide in pieno con il carattere dello stesso Rubens, consapevole della forza della propria creatività. In una lettera a William Trumbull del 13 settembre 1621, l’artista scrive infatti: «Un’opera, per quanto in essa sia grande il numero e la varietà delle cose da raffigurare, non ha mai superato il mio coraggio».

LA FORZA DEL MITO
La «gigantesca fantasia» di Rubens, come la definisce Burckhardt, è particolarmente attratta dai tanti temi mitologici, che offrono spunti narrativi densi di personaggi ora grandiosi, ora foschi, ora di grande e suggestiva bellezza. Protagonista di questo mondo è un’umanità eccezionale, le cui gesta eroiche sono alle radici del nostro comune passato, che Rubens celebra per tutta la sua vita di artista. Talvolta il mito, mutando in dramma, rappresenta il volto cruento di un’umanità primitiva. È il caso di Saturno divora i figli, in cui si assiste a tutto l’orrore del padre che addenta il petto del figlioletto, mentre questi lancia un urlo straziante.
La tela contiene a malapena i due personaggi, isolati sullo sfondo di una natura cupa e inquietante. È interessante notare le tre stelle alla sommità della scena: alludono al pianeta Saturno, splendente anche di notte con i suoi anelli. Secondo le osservazioni astronomiche di Galileo apparivano come satelliti e non come anelli planetari, e così li dipinge Rubens, che era in contatto con lo scienziato. L’orrore presente nella raffigurazione ricorre nel grandioso Prometeo di Salvator Rosa, del quale sembra di sentire le assordanti urla di dolore. A questi sentimenti si contrappone l’esaltazione della grazia femminile, presente nelle versioni a confronto di Susanna e i vecchioni. Qui l’armoniosa bellezza si fonda sull’amore per l’antico, sullo studio dello Spinario, per la posa, e della famosa Afrodite al bagno con Eros, nota per le numerosissime repliche. Rubens ne riprende l’elegante torsione della testa e la morbida sensualità del corpo, ribadendo la sua interpretazione libera e vitale del mondo classico.


















LA FORZA DEL MITO
Il mito di ercole
Il fascino della figura di Ercole nell’arte di Rubens rientra nella sua ammirazione per il mondo classico e trova un punto di riferimento nella grandiosa scultura rinvenuta a Roma nel 1545 nelle Terme di Caracalla, confluita nella collezione Farnese, da cui il nome di Ercole Farnese, oggi conservata nel Museo Archeologico Nazionale di Napoli. Più volte disegnata dall’artista, la ritroviamo nei suoi dipinti che rievocano il personaggio eroico, esempio di virtù virili e di coraggio. Rubens è infatti attratto dalla forza maestosa di Ercole, ma anche dalla sua capacità di superare le difficoltà riuscendone sempre vincitore: un modello di vita che l’artista praticava in prima persona.
Una prima versione del soggetto, intitolata Ercole e Onfale, fu realizzata nel 1603. Il dipinto, che allora si trovava a Genova, è oggi al Museo del Louvre. Pietro da Cortona ne fu un grande ammiratore e fornì una sua rielaborazione dell’opera del maestro fiammingo, che abbiamo accostata alle due versioni dell’Ercole nel giardino delle Esperidi, in cui l’eroe lotta con il dragone messo a guardia dei pomi d’oro dell’albero di Era, moglie di Zeus. Il dipinto di Torino mostra un evidente riferimento al prototipo classico della collezione Farnese, mentre quello del Prado pone l’attenzione anche sul giardino verdeggiante, in tutto simile a quello della casa di Rubens ad Anversa. La diffusione del tema è testimoniata dal grande dipinto di Guido Reni che rappresenta l’uccisione dell’Idra da parte di Ercole. La nostra attenzione tende a focalizzarsi sulla testa del mostro mozzata dall’eroe. Reni dipinge Ercole nel momento successivo all’impresa, in una posa scultorea, plastica e quasi pensosa.

LA FORZA DEL MITO
Romolo ed Erittonio alle radici della civiltà occidentale
I grandi temi mitologici, chiamati Favole dal poeta barocco Marino, offrono a Rubens l’occasione di celebrare quel passato grandioso dell’umanità nel quale egli vede le radici della civiltà occidentale e al quale da sempre si ispira. L’artista ha l’occasione di esercitare la propria fantasia, sostenuta dalla conoscenza dei classici, per mettere in scena momenti salienti e protagonisti del mondo antico. È il caso di Romolo, nel grande dipinto riferito alla leggenda della fondazione di Roma, di cui è primo re, e di Erittonio re di Atene.
Il confronto tra le due opere, con il richiamo ai padri della storia antica, appare quasi suggerito dallo stesso Rubens che le esegue entrambe intorno al 1615. Dalle fonti classiche l’artista ricava alcuni particolari per la composizione: la maestosa grandiosità di Roma viene così rappresentata dal fanciullo Romolo che riceve da un picchio le ciliegie, simbolo di vittoria. Il piccolo Erittonio, protagonista dell’altra tela, è figlio di Efesto e di Gea, ovvero la madre Terra, rappresentata da Rubens nella scultura a destra e di cui è esposto in mostra un esemplare del II secolo d.C. probabilmente noto al pittore.























LA FORZA DEL MITO
Luca giordano. Allegoria della pace
Per Luca Giordano Rubens è un mito. Ne conosce infatti molto bene l’opera, anche grazie alla fama suscitata a Napoli da alcuni capolavori del pittore fiammingo presenti in varie collezioni. Giordano è attratto dalle scene turbinose, dense di impulsi drammatici. Per questo compone con la stessa ardita destrezza, tanto da guadagnarsi la definizione di Lanzi: «Genio vasto, risoluto, creatore». A volte non è solo il linguaggio concitato di Rubens in generale a ispirare Giordano, ma il desiderio di condividere un tema specifico dipinto dal maestro fiammingo e di rendere così omaggio a un’opera in particolare. È questo il caso della grandiosa tela dell’Allegoria della pace. L’opera è pervasa da un senso di movimento inarrestabile, con le figure dell’odio e di Marte sulla sinistra, pronte a uscire di scena quasi affiorando sulla superficie della tela. Per ottenere un simile effetto Luca Giordano, si rifà a due originali di Rubens: Minerva protegge la pace da Marte, presso la National Gallery di Londra, e Le conseguenze della guerra nella Galleria Palatina a Firenze. Quest’ultima opera, realizzata nel 1638 per l’amico Justus Sustermans, era accompagnata da una lettera accorata in cui Rubens esprimeva all’amico tutto il suo dolore per la situazione dell’Europa, devastata dalle continue guerre. Un tema che stava molto a cuore all’artista, il quale aveva speso tante energie, spesso con successo, in un’attività diplomatica volta al comune obiettivo della pace. Il grande dipinto di Luca Giordano conferma quanto sia ancora vivo a fine secolo il fascino esercitato da Rubens sulla generazione di artisti più giovani che, comprendendone tutta la novità, riprendono e divulgano lo stile del maestro.
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