[image: ]



I MUSICI DI CARAVAGGIO
[image: Risultati immagini per i musici caravaggio]

Caravaggio (Michelangelo Merisi)
Milano 1571 - Porto Ercole 1610
I Musici, 1595
Olio su tela 92,1 x 118,4 cm
Metropolitan Museum New York

Il dipinto
[bookmark: _GoBack]Stando a Giovanni Baglione (1642), pittore contemporaneo e fonte biografica primaria, Caravaggio dipinse «una musica di alcuni giovani ritratti dal naturale, assai bene» (Le vite de' pittori scultori et architetti. Dal Pontificato di Gregorio XIII del 1572 infino a tempi di Papa Urbano Ottavo nel 1642, a cura di C. Gradara Pesci, Bologna, Forni, 1975, p. 136) subito dopo essersi stabilito nella dimora del suo primo grande mecenate, il cardinale Francesco Maria del Monte (1549-1626), intorno al 1595. 
Tale opera è ormai universalmente identificata nel dipinto del Metropolitan, la cui scoperta risale appena al 1952 (Mahon 1952). 
La collezione del cardinal del Monte comprende anche altre due opere del primo periodo del Caravaggio, Buona ventura (Pinacoteca Capitolina, Roma) e I bari (Kimbell Art Museum, Fort Worth). Appare evidente che l’interesse del cardinale per l'opera caravaggesca deriva dalla combinazione di uno stile naturalistico con un soggetto moralizzante. Dopo I musici – forse la prima opera che Caravaggio dipinse espressamente per il suo mecenate – del Monte commissionò, qualche anno dopo, una versione personalizzata del celebre ritratto di un suonatore di liuto che l'artista aveva dipinto per Vincenzo Giustiniani (Museo dell'Ermitage, San Pietroburgo). In quest'opera il cantore al liuto – probabilmente un famoso castrato, ospite del palazzo del cardinal Del Monte (cfr. Franca Trinchieri Camiz, The Castrato Singer: From Informal to Formal Portraiture, «Artibus et Historiae», no. 18 (1988), pp. 171-86; Christiansen 1990 e Macioce 2012), è abbigliato da pastorello classicheggiante, come in una recita musicale. 
Il dipinto I musici non intende essere la rappresentazione di un concerto contemporaneo, ma un'allegoria di Musica e Amore (Amore è simboleggiato dal Cupido che tiene in mano l'uva). Gli studiosi concordano nel ritenere un autoritratto il suonatore di cornetto ed è possibile che anche il liutista rimandi a una persona specifica dell'entourage del cardinal Del Monte. 
La maniera caravaggesca di riprodurre la realtà così come si presenta riflette la formazione lombarda dell’artista. Nel comporre questa allegoria il pittore non ha seguito le indicazioni convenzionali contenute nell'Iconologia di Cesare Ripa, il repertorio di immagini più diffuso, pubblicato per la prima volta a Roma nel 1593, con una dedica al cardinal Del Monte, e in seguito, nel 1603, corredato di illustrazioni (il testo di Ripa è alla base dell'Allegoria della Musica di Laurent de la Hyre). Invece di una singola figura femminile idealizzata, Caravaggio ha concepito l'allegoria in uno stile che resta intenzionalmente e provocatoriamente ambivalente. In un'annotazione a margine della sua copia delle Vite di Baglione, Giovan Pietro Bellori (1642-1690) ha criticato la piattezza della composizione dei Musici, che risulta dalla giustapposizione di singoli soggetti in posa. L'unica concessione ai termini convenzionali dell'allegoria è il Cupido alato con l'uva. Ripa raccomanda la presenza del vino «perche la musica fù ritrovata per tener gli animi allegri come fà il vino» (ed. 1611, pp. 367-368).
Il dipinto conobbe una fama immediata, come si evince da una serie di lettere che vanno dal 27 dicembre 1614 al 13 marzo 1615, grazie alle quali apprendiamo che Giulio Mancini, futuro medico papale, trattatista e appassionato conoscitore, si era accordato per farsi fare le copie di tre opere del Caravaggio appartenenti al cardinal Del Monte: La buona ventura, I bari e I musici (cfr. Maccherini 1997), per le quali aveva pagato 15 scudi un copista di professione. L’acquirente designato doveva essere Agostino Chigi. La copia dei Musici fu terminata entro il 13 marzo e spedita a Siena il 26 giugno 1615, dal momento che Agostino Chigi non era più interessato all’acquisto. La relazione tra questa copia e quella che è giunta fino a noi resta incerta, benché il fatto che la copia introduca un certo numero di variazioni difficilmente avrebbe potuto lasciare soddisfatto un conoscitore così esigente come Mancini. 
È possibile ormai ricostruire con una certa precisione le vicissitudini dell’opera successive alla morte del cardinal Del Monte. L'8 maggio 1628 fu venduto in un unico lotto insieme al dipinto di una caraffa di fiori di Caravaggio – opera dispersa, ma molto ammirata all'epoca – e a un soggetto musicale di Bernardino Licinio. Il pagamento fu effettuato cinque giorni dopo dal monsignor Prospero Fagnani, quasi certamente per conto del cardinale Antonio Barberini (cfr. Lorizzo 2006). Deve trattarsi dell'opera di Caravaggio che, stando a un avviso dell'8 luglio 1634, il cardinale Antonio aveva «acquistato dalla Vigna Ludovisi» e consegnato all'allora ambasciatore di Francia a Roma, Charles I de Blanchefort (1578-1638), Maréchal de Créquy, insieme a un'opera di Lanfranco (di cui si asseriva erroneamente essere stata anch'essa acquisita dalla «Vigna», mentre sappiamo che fu commissionata dal Barberini; cfr. Boyer e Volf 1988). La Vigna Ludovisi fa riferimento alla villa del cardinal Del Monte presso Porta Pinciana, venduta al cardinale Ludovisi nel 1621. Il dipinto dei Musici ricompare in seguito nel 1638 in un inventario postumo della collezione del maresciallo di Créquy, per poi essere successivamente posseduto dal cardinale Richelieu e dalla duchessa d'Aiguillon (Boyer e Volf 1988). Un'iscrizione in giallo (a lettere maiuscole) con il nome di Caravaggio, precedentemente visibile nell'angolo in basso a sinistra (ora coperta da ritocchi) ,è simile a quella di un altro dipinto, anch'esso appartenente al maresciallo di Créquy, Cena in Emmaus del Veronese, al Louvre (informazione gentilmente fornita da Lizzie Boubli). L'interesse nei confronti del Caravaggio da parte del maresciallo di Créquy è dimostrato dal fallito tentativo di acquistare il dipinto Amor vincit omnia (Gemäldegalerie, Berlino) da Vincenzo Giustiniani (Michael Wiemers, Caravaggio's Amore Vincitore im Urteil eines Romfahrers um 1650, «Pantheon» 44 (1986),pp.59-61).
Dall'inventario datato 1675 della collezione della duchessa di Aguillon risulta che la tela era stata incollata su un supporto ligneo, il cui distacco può aver contribuito al pessimo stato in cui si trova oggi il dipinto.  Anche i brani meglio conservati, come la testa del liutista e la natura morta, hanno perso gran parte dell'originale sottigliezza e il liuto è poco più che una sagoma: le corde si sono cancellate e le ombre proiettate dalla mano destra del suonatore sono ridotte a sbavature. Il violino e la partitura capovolta sono stati ricostruiti sulla base della copia più tarda di cui si è detto sopra; purtroppo nessuno degli spartiti è leggibile. Tuttavia, lo stato drasticamente compromesso della superficie pittorica permette di apprezzare la maniera in cui Caravaggio è intervenuto a posteriori per adattare un’immagine inizialmente più prosaica in una formulazione più astrattamente allegorica.  L’esame radiografico ha reso ancora più evidente gli interventi pittorici: la camicia e la sciarpa del liutista, ad esempio, sono state mosse da un panneggio più deciso; il braccio destro è stato dipinto per primo e il manto rosso che lo ricopre rafforza la composizione complessiva, staccando ulteriormente la figura dalla quotidianità. Il dipinto rappresentava una vera e propria inventio in un genere di pittura che poneva nuove sfide a Caravaggio e gli fornì le basi per alcune delle sue opere più poetiche, tra cui i Suonatori di liuto (Museo dell’Ermitage, San Pietroburgo e collezione privata).
In passato è stata spesso avanzata un’interpretazione biografica o a tematica omosessuale di questo dipinto. Anche se la qualità irresistibilmente sensuale dell’immagine non va minimizzata – in particolare lo sguardo languido del suonatore di liuto che irretisce lo spettatore – è improbabile che l’opera sottintendesse un contenuto esplicitamente sessuale. Se la bisessualità del Caravaggio è sufficientemente attestata (Wiemers 1986), ci sono ignote le propensioni sessuali del cardinal Del Monte e l’eventuale influsso che ciò avrebbe potuto avere sul dipinto resta una mera congettura. La critica recente ha posto l’accento, più a ragion veduta, sulla predilezione per le performance musicali sponsorizzate dal cardinal del Monte, nelle quali si privilegiava la voce dei castrati (per una rassegna, cfr. Macioce 2012).

 
Note al testo

L’autore riferisce della scoperta del dipinto in una collezione privata inglese da parte di David Carritt, identificandolo con la «Musica» menzionata dal Baglione [cfr. Rif. 1642] e dal Bellori [cfr. Rif. 1672] nella collezione del cardinal del Monte; osserva che la tela ha subito una lieve decurtazione e che l’iscrizione, risalente a non più tardi del XVIII secolo, può essere stata trasferita dal retro della tela; descrive lo stato di conservazione e ritiene che il Caravaggio abbia abbandonato le ali della figura all’estrema sinistra ai primi stadi dell’opera; la data al 1594-95 e la inserisce nell’ambito di altre opere giovanili dipinte da Caravaggio. 
L’autore osserva che il dipinto è stato rintelato almeno due volte, e aggiunge che le dimensioni sono molto prossime a quelle del Suonatore di liuto conservato all’Ermitage di San Pietroburgo, anch’esso realizzato per il cardinal Del Monte; rileva l’influenza del Moretto e del Savoldo. 
L’autore ritiene che l’iscrizione (in precedenza nell’angolo in basso a sinistra) era simile a quella di un altro dipinto appartenente a Créquy: Cena in Emmaus del Veronese's  (Musée du Louvre, Parigi).
Gli autori indentificano questo dipinto con «une musique du Caravage peincte sur bois» che risultava al n. CXIX nell’inventario della collezione di Charles de Créquy del maggio 1638 [cfr. Rif. Charles I 1638]; osservano che Simon Vouet, il quale conosceva il cardinal Del Monte e probabilmente anche la sua collezione a Roma, inventariò il dipinto nel 1643 nella collezione del cardinale Richelieu; aggiungono che il dipinto risultava al numero 48 nell’inventario del 1675 della collezione della duchessa d’Aiguillon: «Un aut tableau peint sur toille cole sur bois ft par Miquelange Caravage representant une simphonie»; commentano che la descrizione del dipinto «sur bois» e «sur toille cole sur bois» negli inventari di Richelieu e della duchessa d’Aiguillon conferma l’ipotesi di Denis Mahon circa il precoce trasferimento su una nuova superficie; ritengono che anche se sappiamo che il maresciallo de Créquy ricevette alcuni doni a Roma, non è chiaro se sia entrato in possesso del dipinto in questo modo.
L’autore lo definisce un’«allegoria di Musica e Amore […] concepito su uno sfondo naturalistico»; ritiene probabile che il suonatore di cornetto sia un autoritratto e ipotizza inoltre che il liutista sia un membro dell’entourage del cardinal Del Monte; afferma che, stando a un documento del 1634, il cardinale  Antonio Barberini donò il dipinto al maresciallo de Créquy, dopo averlo acquistato dalla «Vigna Ludovisi» (la villa del cardinal Del Monte nei pressi di Porta Pinciana, venduta al cardinal Ludovisi nel 1621).
L’autore identifica l’acquirente del dipinto, venduto all’asta del 1628, nel monsignor Prospero Fagnani, il quale sembra aver agito per conto del cardinal Antonio Barberini.


L'artista
Formatosi a Milano e attivo a Roma (1592-1606), Napoli (1606-1607; 1609-1610), Malta (1607-1608) e in Sicilia (1608-1609), Caravaggio si annovera tra le figure più rivoluzionarie della pittura europea. 
Il suo modo di dipingere ritraendo modelli in posa dal vivo contravveniva alle premesse idealizzanti del dettato rinascimentale, dando impulso a una nuova relazione tra dipinto e spettatore attraverso la rottura delle convenzioni che consideravano la pittura non un'estensione dell'esperienza quotidiana ma una finzione verosimile. 
Nonostante la carriera limitata all'arco di una quindicina di anni o poco più, enorme è la trasformazione avvenuta dai primi lavori – nei quali l'impulso realista è stemperato dalla squisitezza della descrizione – e lo stile cupo del periodo più tardo, il cui effetto drammatico allude alla tragicità della vita. 
Al pari di molti giovani artisti che arrivavano a Roma, Caravaggio frequentò la bottega di altri artisti e lavorò per un mercante d’arte prima di essere “scoperto” dal cardinale Francesco Maria del Monte (1549-1626) che lo ospitò nel suo palazzo e lo sostenne nella sua carriera. 
A seguito del clamoroso successo della prima commissione pubblica per le tre tele di San Luigi dei Francesi (1599-1600), l'opera caravaggesca cominciò a essere considerata in contrapposizione allo stile classico e idealizzante portato avanti da Annibale Carracci e i suoi seguaci. Tale opposizione dialettica incoraggiò certamente lo sviluppo delle tendenze antitetiche nella loro arte. Le opere dei due pittori nella cappella Cerasi di Santa Maria del Popolo (1600-1601) furono intenzionalmente contrapposte. 
L'indole violenta e litigiosa del Caravaggio e la difficoltà nei rapporti con i colleghi possono avere in parte influito, e tali elementi caratteriali hanno avuto un certo peso nell'interpretazione di tipo biografico della sua opera. Allorché nel 1606 fu costretto a fuggire da Roma alla volta di Napoli, in seguito alle conseguenze cruente di una rissa scoppiata dopo una partita a pallacorda, Caravaggio era il pittore più celebre in Italia. Appartiene a questo periodo una serie di capolavori realizzati con sorprendente rapidità e maestria in uno stile espressivo senza precedenti in Europa. 
L'opera più imponente è l'enorme tela che rappresenta la decollazione di San Giovanni Battista per la cattedrale di La Valletta, a Malta (1608): l'artista mirava a ottenere l'onoreficienza di cavaliere – e quindi il perdono papale per il delitto commesso a Roma –, e invece fu gettato in prigione dopo l'ennesimo alterco. 
Riuscì a scappare in Sicilia – dove lavorò a Messina, Siracusa e Palermo – e, poco dopo il suo ritorno a Napoli, subì un'aggressione in cui rimase sfigurato. 
La morte a seguito di febbre alta presso Porto Ercole ha fatto sì che i primi biografi la considerassero una sorta di giudizio divino sul personaggio, interpretazione che si è dimostrata non meno irresistibile per i commentatori moderni: nessuno fra gli Antichi Maestri si è prestato a essere oggetto di un così gran numero di biografie romanzate. 
Le due opere conservate al Metropolitan Museum, una risalente al primo periodo (I musici), l'altra al tardo periodo della carriera dell'artista (Negazione di san Pietro), permettono di apprezzare la varietà del contributo di Caravaggio all'arte occidentale. 
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