IL VOLTO DI GESÙ NELL’ARTE
Il Cristianesimo ha segnato profondamente la storia e la cultura dell’Occidente come è attestato nell’arte, nella letteratura e nella musica. Numerosissime sono le rappresentazioni artistiche di Gesù. Gesù era un ebreo, ma qual era il suo aspetto? Com’era il suo volto? 

I vangeli non hanno raccontato niente dell'aspetto fisico di Gesù. I Padri della chiesa, interpretando alcuni scritti profetici dell'Antico Testamento, hanno individuato alcuni indizi che potessero in qualche modo permettere di immaginare i suoi lineamenti fondamentali. Il profeta Isaia, identificando il Messia con il “servo sofferente” del Signore, non poteva che far pensare a un Cristo dall’aspetto non particolarmente piacevole. Al contrario il salmista, proclamandolo “il più bello tra i figli degli uomini” (Sl 45,3), orientava a una raffigurazione più rassicurante. Gli artisti naturalmente preferiranno rifarsi alla seconda descrizione.

Nella rappresentazione artistica del volto di Gesù non si poteva nemmeno dimenticare la funzione didattico-pastorale delle immagini; gli elementi estetici e tecnici dovranno conciliarsi con quelli teologici e cristologici per promuovere l’apertura alla fede e immergere nella contemplazione del mistero di Dio.
Nel primo millennio è centrale la signoria del Cristo glorioso e viene evidenziata la sua divinità; nel secondo millennio invece, l’attenzione è rivolta maggiormente all’uomo Gesù  che soffre e muore per amore degli uomini. 

Arte paleocristiana

La rappresentazione del Cristo non ha inizialmente interessi di tipo estetico. È un’arte “compendiaria”, a macchie, rapida nella stesura del colore. Nasce in un ambiente clandestino a causa delle persecuzioni, intimamente legata al vangelo e alla liturgia, preoccupata di parlare al popolo e di confermarlo nella fede. 

Nell’arte paleocristiana Gesù morto e risorto è il “Signore della storia”. Il nucleo fondamentale della predicazione degli apostoli Pietro e Paolo è incentrato su Gesù “Kyrios”, Signore e salvatore di tutti gli uomini. Il Signore innalzato e glorificato dopo l’abbassamento della croce (Fil. 2,5-11), include il convincimento che in lui abiti corporalmente la pienezza della divinità (Col. 2,9 s.). 

Vertice del culto è la celebrazione eucaristica, la Cena del Signore.
Si incomincia con immagini di Cristo simboliche: il monogramma formato dalle prime due lettere greche del suo nome, il pesce, l’agnello, il pescatore delle anime, l’ancora e il buon Pastore.

[image: image1]La figura del pastore, per l’evidente riferimento al vangelo, facilita l’accostamento simbolico a questa figura bonaria, ma rischia di dare un’informazione riduttiva di Gesù. La composizione iconografica del Buon Pastore (Roma,  Catacombe di Priscilla,a  III sec.), risolve il problema, offrendo un’immagine di Gesù in sintonia con la fede professata. Il pastore è realisticamente appoggiato al terreno per indicare che Gesù è vero uomo, ma nel contempo è pure riconosciuto come il Cristo redentore, che salva gli uomini, conducendoli nel giardino promesso, il paradiso (alberi con uccelli). La cornice circolare ne attesta la piena divinità. 
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Inserendosi il Cristianesimo in una cultura pagana, non poteva non tenerne conto. Il processo di inculturazione avviene, infatti, attraverso un iniziale adattamento alla cultura romana e una successiva e lenta trasformazione dal suo interno. Nel raffigurare Gesù buon Pastore si mutuano dall’arte romana diversi personaggi. È il caso del Cristo Orfeo (Roma, Catacombe di Domitilla, Cristo-Orfeo, III sec.), l’eroe della mitolologia pagana che ammansiva perfino le belve con la dolcezza del suo canto e della sua musica (v. siringa in mano). L’ambiente pastorale, collegato alla cultura ebraico-cristiana, riconduce subito a Gesù, dolce pastore delle anime. Egli, come Orfeo, le attira con la sinfonia melodiosa della sua parola (flauto), le guida con autorità (bastone) e le fa riposare in un pascolo verdeggiante (stato di beatitudine). 
Le quattro colline, simbolo dei 4 punti cardinali, richiamano l’universalità della sua proposta.
[image: image4.png]Cristo Pantocratore - Cattedrale di Cefali, Palermo.
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Nella classicità il giovane imberbe era espressione di bellezza, purezza e perfezione; rappresentava in modo eloquente le divinità della religione pagana. Gesù giovane, nuovo Apollo o Orfeo evoca immediatamente la sua natura divina che purifica e perfeziona anche la sua natura umana.
Nella rappresentazione di Gesù nuovo Apollo (Roma, Necropoli S. Pietro), con aureola e sette raggi, quadriga e cavalli, è celebrato come il  “nuovo Sole” poiché, risorgendo dai morti, vince ogni giorno come il sole le tenebre della notte. La decorazione di viticci e pampini, richiama l’Eucaristia e la vendemmia mistica alla fine dei tempi, quando la macerazione del corpo con la morte lascerà il posto per gli eletti alla “fermentazione”, trasformandolo in “vino nuovo”, corpo reso perfetto dalla risurrezione.
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 L’accentuata funzione didattica delle immagini non può dimenticare che Gesù è un maestro che insegna con autorità e annuncia la salvezza per tutti gli uomini. L’iconografia classica rappresentava il saggio con la barba. Il giovane imberbe lascia il posto all’autorevolezza del saggio che non perde la sua caratterizzazione divina ben evidenziata dall’aureola, ma richiama il valore della forza, del coraggio, dell’eroismo, doti indispensabili per cambiare e rinnovare il mondo. Il busto di Gesù (Roma, Catacombe di Comodilla, IV sec.) è tra le prime raffigurazioni del tipo barbuto con capelli lunghi. Il contatto sempre più frequente con i luoghi santi e la cultura ebraica farà maturare l’esigenza di storicizzare maggiormente la sua figura e di renderla il più possibile con tratti semitici. 
[image: image6.jpg]


[image: image7.emf]Il paradosso cristiano dell’uomo Gesù “crocifisso e risorto” non è immediatamente accettabile. Lo scandalo della croce è visto come un insulto al buon senso e una palese provocazione, alla quale si reagisce con un’ironia pesante come nel Graffito del Palatino (Roma, Casa degli araldi, III sec). È raffigurato un crocifisso dalla testa d’asino e un devoto con l’iscrizione: “Alessandro adora il suo Dio”. È il riflesso di una critica molto accesa nei confronti del Cristianesimo che trova in Celso (II secolo) e Porfirio (III secolo) i maggiori rappresentanti. Essi non dubitano che Gesù sia stato un maestro, sotto certi aspetti persino ammirevole, ma non possono accettare che sia Figlio di Dio. Non può essere ammissibile che una divinità possa unirsi all’umanità al punto da condividerne la debolezza. È altresì, ridicolo che un Dio si faccia uomo, prediliga gli umili, condivida il destino dei perseguitati e muoia sulla croce. Ciò è assurdo e incompatibile con la dignità di Dio e il buon senso dell’uomo. Per questa ragione la rappresentazione del sacrificio di Gesù compare raramente.

Le prime immagini del Cristo crocifisso (Roma, Porta di S. Sabina, Crocifissione, V sec.) lo raffigurano con la barba, in posizione eretta e con gli occhi aperti, poiché ha sconfitto la morte; é più grande delle altre figure per esprimere la superiorità divina. I tre condannati non sono collocati nella posizione realistica di chi è appeso alla croce, ma nell’atteggiamento di oranti; il richiamo al sacrificio del Signore è solo allusivo.
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La crocifissione di Gesù per essere compresa non va dissociata dalla sua glorificazione. Il Cristo del sarcofago di Probo (Roma, Museo Pio cristiano, IV sec.) è posto in cima alla collina (Golgota) che è il suo trono, da cui scorrono i quattro fiumi (v. creazione in Genesi e Apocalisse). S. Ireneo vede nei fiumi i quattro vangeli. Il luogo storico della passione e della morte,  diventa teologicamente il luogo della gloria, da cui scorre la vita nuova per gli uomini. Il giovane imberbe e bello della tradizione classica, con l’arte cristiana si trasforma simbolicamente nel Dio incarnato, l’uomo ideale. Gesù è il sovrano in trono, espressione della regalità. La croce è lo scettro della vittoria, la legge che tiene in mano è il vangelo da seguire. Pietro e Paolo ne sono i primi testimoni.
La morte per un cristiano non è più una sconfitta, ma preludio alla vittoria della risurrezione come testimonia un altro sarcofago (Roma, Museo Pio cristiano, IV sec.). Il monogramma di Cristo appare sopra il segno della croce, fra due colombe (le anime dei defunti) e due soldati che dormono o montano la guardia. La morte in croce di Gesù è un fatto storico come la risurrezione. Cristo risorto, sconfiggendo la morte, salva l’umanità ed è celebrato nell’arte paleocristiana come “Signore della storia”. 
Arte bizantina
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   Cefalù, Cattedrale, Cristo pantocrator, XII sec. 
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L’arte bizantina, sotto l’influsso dei Concili, si preoccupa di caratterizzare l’umanità di Gesù in modo molto dettagliato, ma non è meno attenta ad affermarne la divinità, in un processo di pro-gressiva spiritualizzazione che lo fa conoscere soprattutto come il “Signore della gloria”.

I modelli classici dell’uomo bello e giovane non vengono banditi, ma cristianizzati e inseriti in un contesto di corte che, ancor più marcatamente, evidenziano la regalità di Cristo.
In numerosissime immagini appaiono particolari comuni che fanno pensare a un modello originario esemplare e quasi normativo per gli artisti: barba a due punte, due ciocche di capelli sulla fronte, una forma di “V” sul dorso del naso, grandi occhi e sguardo intenso. L’immagine che trasforma radicalmente  il volto di Cristo è nota come “immagine di Edessa” o “Sacro Mandilion”, venerata dal 525 come la vera immagine di Cristo. A difesa dell’umanità di Gesù e contro le eresie diventa per gli artisti il modello di riferimento.
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La divinità di Cristo nelle immagini bizantine è evidenziata dalla costante presenza dell’aureola. Il nimbo appare spesso tripartito a ricordare le tre persone della Trinità e l’unicità di Dio definita dal cerchio, come simbolo di unità e di perfezione. 

Nel mosaico di Maria e il bambino (Ravenna, S. Apollinare Nuovo, VI sec.) Gesù è in braccio alla madre con una compostezza e ieraticità evidenti. Il viso è chiaro e luminoso nella maestà della signoria divina; le vesti sono proprie di chi occupa un posto di autorità. Il piccolo sovrano e redentore dallo sguardo penetrante e diretto in avanti non si rivolge a Maria ma all’osservatore che esorta e benedice con il movimento della mano. La regalità divina di Gesù è dominante, ma non può far perdere di vista la piena umanità. I piedi nudi del bambino simboleggiano senza equivoci che egli è davvero un uomo. "La natura del Cristo è duplice: una assomiglia alla testa mediante la quale è riconosciuto Dio, l'altra ai piedi, che hanno rivestito la sostanza dell'uomo“ (Eusebio, Storia ecclesiastica).
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Nelle rappresentazioni iconografiche bizantine il crocifisso non viene mai mostrato nel realismo di un uomo lacerato nella carne e soffocato dall’agonia di una morte lenta e dolorosa. Si preferisce raffigurare l’agnello o la semplice croce, albero della vita, centro della creazione, asse del mondo e scala per il cielo (Ravenna, Galla Placidia, V sec.). La realtà inaccettabile della morte di Gesù lascia il posto alla simbologia che la trasferisce sul piano della contemplazione, dove l’umanamente incomprensibile trova risposta adeguata nel mistero di Dio. I cerchi concentrici delle stelle esprimono il senso ritrovato della morte di Gesù, punto di convergenza della nuova creazione.
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Solo più tardi viene rappresentato il crocifisso (Roma S. Clemente, XII sec.). Qui il Cristo in croce è inserito in un’ampia cornice floreale legata a un ordine rigoroso. Natura e storia possono di nuovo svilupparsi e rifiorire in virtù del sangue di Cristo crocifisso. Dal grande cespo d’acanto, simbolo della risurrezione, cresce l’albero della vita che con la croce di Cristo crocifisso fa riconquistare il paradiso perduto. Gesù in croce è morto, con gli occhi chiusi, il capo reclinato, il corpo nudo, ma la compostezza della sua po-sizione e la dignità del suo portamento  lo mostrano vivo agli occhi del credente. Non è lo sconfitto, ma il vincitore. In alto è la mano potente di Dio che, tra le nuvole che esprimono il mondo divino, tiene una corona: è la vittoria e la regalità di Gesù attestata dal Padre.
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A partire dal X secolo la raffigurazione del Cristo in trono si trasforma in Gesù Pantocrator, l’uomo-Dio, il benedicente, l’onnipotente, il Signore del mondo. Inizialmente ha uno sguardo severo e cupo (Daphni, Monastero, XI sec.). Appare come il Signore dell’universo che verrà a giudicare i vivi e i morti, che tiene in mano il libro chiuso poiché è lui solo che può testimoniare quello che ha visto e sentito presso il Padre. In seguito, all’immagine del giudice, si preferisce quella del salvatore, l’amico degli uomini (Monreale, Duomo, Cristo pantocrator, XII sec.). Il suo volto è carico di umanità e di misericordia, ha un’espressione piena di dolcezza e di gravità, ha uno sguardo penetrante che trasmette serenità e sicurezza. 
Arte romanica

L’arte romanica (XI-XII sec.), si accosta a Cristo a partire dalla sensibilità dell’uomo medievale che lo riconosce come “Signore dell’universo”. In Gesù Dio manifesta la sua misericordia e, attraverso il mistero della croce, adorato e accolto, accompagna l’uomo operoso  nel cammino di risalita verso il cielo. In una società nella quale il lavoro è un bene e gli uomini sanno pensare in modo concreto, la materia non è più vista come simbolo del peccato o dell’assenza di Dio, ma, trasformata dalla mano [image: image15.jpg]


operosa dell’uomo, è segno di una umanità degna di Dio e capace di continuare la sua opera di creazione. L’accentuata caratterizzazione umana di Gesù incomincia a far trasparire i tratti psicologici della sua personalità. Il volto diventa più espressivo, i gesti, meno fermi nel tempo, acquistano una loro spontaneità e lo collocano all’interno di una storia concreta che non ne altera l’identità divina. processo di umanizzazione di Gesù non vanifica la fede, anzi la porta a un’elevazione morale e spirituale espressa nella partecipazione affettiva e  nello spirito di adorazione dei personaggi. Di ciascun personaggio è interpretata la reazione psicologica. Il volto e il corpo di Gesù non sono persi nel sonno di una morte definitiva, ma, animati dalla forte tensione emotiva della scena, incominciano a rivivere già nell’intenso abbraccio. 

Arte gotica
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L’ arte gotica (XIII-XIV sec.), si accosta a Cristo sempre più in senso naturalistico, accentuando la caratterizzazione sentimentale e la spontaneità passionale. Il tratto umano del volto si esplicita nella naturalezza del suo modo di porsi e nella piena partecipazione all’evento rappresentato.

Il Cristo della fede, vittorioso e trionfante anche nel momento della morte, diventa sempre di più il “Gesù della storia”, che condivide con gli uomini le loro vicende e vive con consapevolezza e drammaticità la sua esperienza umana. 

Con Simone Martini (Avignon, Notre-Dame-des-Doms,1341) la forma umana è consegnata all’illusione del movimento, allo spazio e al tempo effettuale dell’esistere e rende Gesù un personaggio storico vivo. La sua figura si allunga  acquistando imponenza. Il volto ha una forza spirituale intensa ma nel contempo rivela un’umanità impastata di storia.
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Con Giotto (Giotto, Firenze, Chiesa S. Maria Novella) si consolida la caratterizzazione umana di Gesù che porta con più frequenza a completare i temi classici dell’iconografia cristiana con quei momenti di vita quotidiana che lo presentano nell’espressività emotiva e fortemente umana “dell’attimo storico e normale” vissuto significativamente. Gesù è il Cristo “patiens”, che non nasconde la sua umanità e le sofferenze a essa legate, ma esprime mirabilmente il mistero e il dramma dell’uomo. La figura è in accordo con le leggi dell’anatomia  e mostra le solide membra attraverso i chiaroscuri. La gamma cromatica è sommessa, permeata di ombre; il volto, reclinato sul petto, trasmette sofferenza. Appare un morto vero, dove il lasciarsi andare del corpo fa trasparire una morbidezza e una tenerezza nelle carni che sono proprie della fragilità umana. Gesù è un uomo vero, imponente e massiccio. 
Pietro Cavallini presenta Gesù con uno sguardo vivo e penetrante. Le pupille, grandi e nettamente staccate dal bianco, sono di una straordinaria potenza magnetica. Lo sguardo intenso non è chiuso nella mistica trascendenza delle figurazioni bizantine, ma si rivolge all’intera umanità con la quale entra in relazione diretta.
Arte rinascimentale

L’arte rinascimentale (XV-XVI sec.), privilegiando l’aspetto estetico-formale, tende a discostarsi dalla prospettiva tradizionale dell’iconografia cristiana e accentua il naturalismo delle rappresentazioni di Gesù, giungendo, talvolta, fino al pittoresco. Acquisita la consapevolezza della duplice natura umano-divina di Gesù, essa assume una tipologia legata alla creatività e al gusto estetico dell’artista. 

In seguito, il Manierismo, nel tentativo tormentoso di trovare strade indipendenti, esprime tutta l’angoscia di un’epoca in cui i valori universali della cattolicità vengono messi in dubbio (Lutero). A partire da questo momento il “Gesù della storia e il Cristo della fede” convivono con sfumature diverse nelle molteplici e variegate interpretazioni e culture artistiche fino ai nostri giorni.
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L’arte fiamminga si esprime in Ian Van Eyck (1390-1341) con raffinatezza tecnica e una straordinaria resa analitica della realtà. Cristo è presentato frontalmente in un’atmosfera ieratica e contemplativa.
Rappresentante del ‘400 tedesco, il Maestro della Veronica (1395-1425) si esprime con linguaggio personale e interpreta i soggetti sacri con grande libertà e sensibilità religiosa. La scena assume un forte accento lirico, espresso dal rapimento mistico del volto di Cristo e dall’atteggiamento sommesso della Veronica.
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Masolino (1383-1440) e Masaccio hanno operato spesso insieme; la loro poetica sa andare all’essenza delle cose e renderne, sinteticamente, i caratteri fondamentali. Il volto di Gesù è tratteggiato nella sua individualità umana fatta di dolcezza e intensità comunicativa. 
Masaccio (1401-1428) con un geniale plasticismo mette in rilievo il volto di Gesù. È quello di uomo consumato da una sofferenza vera, ma che non può cancellarne la dignità.  

Il volto, consegnato alla morte, non perde luminosità e diventa il riflesso di una nuova vita.
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Il Gesù del Beato Angelico (1396-1455) è di una bellezza perfetta  e di una dolcezza ineffabile.
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Il dramma umano dell’uomo che soffre è contemplato con la serenità di chi sa che tutto è finalizzato in modo positivo. La fede ne è la via di accesso, condizione  indispensabile per immergersi nella luce del  Dio che salva. 
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Il Gesù di Piero della Francesca (11410/20-1492) ha un volto restituito alla piena maestà della sua umanità. È una immagine che combina naturalismo (è uomo) e bellezza ideale (è Dio) con l’idea dell’arte come imitazione della natura e come perfezione della forma umana. Gli occhi scuri e lo sguardo intenso seguono ovunque chi l’osserva.
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Il Gesù di Antonello da Messina (1430-79) pur nel momento difficile della sofferenza brilla di una luce spirituale intensissima. Implora aiuto come ogni uomo,  cosciente della sua fragilità, ma senza perdere la dignità. Si affida al Padre con fiducia piena, pronto a fare la sua volontà.


Il Gesù di Andrea Mantegna (1430-1506) legato e offeso presenta un intenzionale ed esagerato contrasto tra la nobiltà trascendente dell’uomo sofferente con i segni della flagellazione che deturpano il petto e la deformità brutale e grottesca degli aguzzini.
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Il Gesù di Giovanni Bellini (1430-1516) pur sofferente  e abbruttito dalle percosse, irradia una luce intensa che non nasconde il momento difficile, ma lo completa con il suo significato: dare la vita per amore. È il volto della pietà che stimola il credente alla riconoscenza e alla fede.
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Il Gesù di Donato Bramante (1444-1514) esprime un’umanità eroica mediante la possente e precisa rifinitura del corpo serenamente illuminato. Il chiaroscuro dà un forte risalto volumetrico.
Leonardo da Vinci (1452-1519)  nel presentare Gesù con le braccia allargate in segno di dedizione, esprime una nobile calma e la consapevolezza di chi ha accettato con piena coscienza la missione che sta per essere compiuta, in contrasto con la fervorosa concitazione dei discepoli.
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Hieronimus Bosch (1440-1516)  contrappone al ghigno orrendo degli aguzzini la serenità del volto di Cristo, vulnerabile nella sua umanità, ma dotato di una “presenza” inattaccabile. Gesù ha gli occhi chiusi, in uno stato di intenso raccoglimento, in un luogo dove gli insulti degli uomini non lo raggiungono più. La preghiera raccolta aiuta a liberarsi dai vizi e  dalle follie.
Lucas Cranach il Vecchio (1472-1553)  dà forza e consistenza alla figura di Gesù con espressività comunicativa e una linea grafica elegante che ne evidenza la bellezza morale.
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Mathis Grünewald (1480-1528)  si accosta a Gesù crocifisso con realismo tragico e allucinante in cui il corpo è atrocemente dilaniato, pieno di schegge e tracce di decomposizione, senza però far perdere la speranza.
È la testimonianza di un momento difficile in cui la religione necessita di rinnovamento.
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Michelangelo Buonarroti (1475-1564)  interpreta il volto di Cristo giudice e di aspetto “apollineo”, “sole invincibile” per i pagani, come simbolo del Sole di giustizia intorno al quale si muovono le costellazioni degli spiriti magicamente attratti e respinti nello spazio infinito dell’universo. Il Cristo irradia una forza vertiginosa e travolgente.
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Raffaello Sanzio (1483-1520)  coglie di Gesù le caratteristiche spirituali in un volto smaterializzato dall’evento della risurrezione, ma vivo e presente nell’atto del mostrarsi e di farsi riconoscere. Il processo di idealizzazione si associa  genialmente all’immediata identificazione della persona.
Tiziano Vecellio (1490-1576)  con pennellate di colore denso e sintetico dà forma al volto di Cristo irraggiandolo di luce intensa. Lo sguardo emana una straordinaria energia dinamica fatta più di azione che di contemplazione.  È il volto della fermezza.
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Lorenzo Lotto (1480-1556)  con stesura pittorica larga e ondulata coglie l’aspetto interiore di Cristo. Il volto, illuminato di luce morbida e calda, fa trasparire dolcezza e compiacimento per il seguito di amici che, come tralci, sono il prolungamento della vite che è lui.
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Correggio (1490-1534)  attraverso un’illuminazione naturale della figura di Gesù, sa rendere armonicamente sia il sentimento umano che la sua natura divina in uno scambio continuo tra sacro e profano che è una delle sue note caratterizzanti.
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Luis de Morales (1510-1586)  è chiamato “El divino” per il misticismo idealizzante delle sue opere. Gesù assume una  forma tormentata, è colorito con passaggi tenui e ombre nerastre che danno una forte accentuazione patetica.
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Tintoretto (1518-94) fa promanare dalla figura di Cristo una impressionante energia morale, esaltando l’aspetto patetico. Gesù percorre faticosamente il lungo tragitto del Calvario dando l’impressione di sforzo e di salita estremamente penosa.
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El Greco (1541-1614)  con giochi luminosi e contrasti cromatici crea un’atmosfera fortemente spirituale, espressione del soprannaturale. Il volto di Gesù, trasfigurato dalla luce divina, rende partecipi del dialogo intimo e intenso con il Padre celeste. Lo sguardo fisso verso l’alto e gli occhi appena inumiditi ne tratteggiano con un linguaggio stilizzato e analisi introspettiva l’identità umana e divina.
Arte barocca
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Il Barocco (XVII secolo) rappresenta l’arte che riafferma il valore della cattolicità (Concilio di Trento, 1545-63) in risposta alla riforma protestante, ma è pure l’arte dell’introspezione psicologica dell’uomo e del dramma di una più problematica visione del mondo, che il rinnovamento della chiesa non sempre ha risolto, anzi, in talune circostanze ha acuito (rapporto fede-ragione e fede-scienza). Cristo pertanto viene indagato nella profondità del suo sentire, stimolando a una risposta piena di fede.

Caravaggio (1573-1610)  attraverso un coerente linguaggio di luce e ombra, vede la “realtà” e ne rappresenta con immediatezza il significato. Il volto di Gesù è quello di un uomo deciso e sicuro di sé, che si rivela come Signore risorto nell’atto solenne di benedire il pane. La luce enfatizza il gesto di Gesù e permette ai discepoli, stupiti e sorpresi, di riconoscerlo.
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Guido Reni (1575-1642) ricerca la bellezza delle forme secondo l’ideale del classicismo romano, non tanto per celebrare la grandezza della ragione umana, quanto piuttosto la perfezione divina.
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Il Cristo sofferente, trasfigurato nella luce della visione e del dialogo diretto con il Padre, invita l’osservatore alla pietà sincera e alla fede vissuta con convinzione. 
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Pieter Paul Rubens (1575-1640)  insiste sulla magnificenza della figura di Cristo, potente e carnale, che si libera trionfante dal sepolcro. L’atto di sollevarsi è accompagnato da uno scintillio di luce e crea stupore persino nell’angelo che, con meraviglia tutta umana, solleva il lembo del sudario.
Diego Velàzquez (1599 -1660)  con virtuosismi tecnici ed equilibrio cromatico descrive la drammaticità della morte di Gesù. La compostezza del volto rivela non solo la grandezza dell’uomo che si dona per amore, ma anche il valore del sacrificio del Figlio di Dio che salva l’umanità. La tenerezza compassionevole che suscita, non può che condurre all’atto di fede.
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Rembrandt (1606-1669)  con il gioco ombra-luce, di chiaro-scuro comunica la profondità interiore di Gesù e la sua intensa umanità. 
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È uomo con gli uomini, debole come loro, operante per loro, ma è anche, più di loro, avvolto nella luce divina. Egli accende immediatamente in tutti il fuoco della riconoscenza e della fede viva. 

Bartolomé Esteban Murillo (1617-1682) interpreta il volto di Gesù, idealizzandone le fattezze, in una ricerca di dolce bellezza. 
La sua sofferenza, solo accennata, fa posto all’espressività dello sguardo, che pur non celando il peso dell’umiliazione subita, rimanda  al senso della scelta: morire per amore degli uomini.
Arte del XVIII secolo
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 Il Settecento è il secolo dell'illuminismo, quel movimento culturale-filosofico che cerca di capire la realtà attraverso i "lumi" della ragione e di emanciparsi dalla sudditanza religiosa. Nell’arte c’è una progressiva ricerca  di chiarezza; pertanto ai forti contrasti di chiaro-scuro del barocco si contrappone la leggerezza delle forme e la luminosità che “schiarisce” i colori.
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Nel tardo barocco infatti compaiono  nel Cristo i primi accenni "razionali" che lo riconsegnano alla natura trascendente di Figlio di Dio.
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Giambattista Tiepolo (1696-1770), principale esponente di quest’arte e “metafisico dei sensi”, nella “Deposizione” trasporta con una sorta di mono-cromia bruno-dorata, vivificata dalla presenza di pochi tocchi d’azzurro e di rosso, il pianto degli amici e il corpo di Gesù verso il cielo. Nella “Risurrezione levita trionfante e leggero verso il mondo divino.
Francisco Goya (1746-1828) ammorbidisce il volto di Cristo con la luce, donandogli un’intensa espressività.  Lo spasimo della morte è assorbito nella visione mistica del "Tutto è compiuto" (Gv 19,30).
Neoclassicismo
Dalla metà del Settecento all’inizio dell’ Ottocento l’esigenza di chiarezza si consolida con l’obiettivo di raggiungere un “nuovo classicismo”, operando il recupero della civiltà antica mediante la riproposizione del bello ideale, anche emendando la stessa natura. 
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Giuseppe Sanmartino (1720-1793) scolpisce il Cristo velato con un’espressività e un realismo sublime. Gesù giace esanime su un giaciglio e poggia il capo su due cuscini; è morto, ma la sua bellezza incanta e rimanda alla perfezione di Dio. Stupisce la trasparenza del velo (marmo), espressione di assoluta originalità e straordinaria raffinatezza tecnica.
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Antonio Canova (1757-1822) pone l’ideale estetico nel reale, l’assoluto nel relativo,  dando  forma plastica alle figure attraverso un processo di sublimazione. Nella Pietà la morte e il dolore, consegnate al mistero di Dio, vengono trasfigurate per colui che crede. Risposta cristiana al razionalismo illuminista secondo cui la morte è la “fine di tutto”.
Romanticismo
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Il movimento romantico (prima metà del XIX secolo) contrappone alla rigida razionalità  dei modelli classici il “sentire” del cuore, libero di creare, capace di  indagare il sentimento umano e di soddisfare  quell’anelito interiore assetato di infinito. Ciò che conta ora è "commuovere", creare pathos "fiammeggiante" (ardente e impetuoso) o "lacrimoso" (intimo e melanconico).
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William Blake (1757-1827)  oppone il mondo degli uomini colpiti dalla morte spirituale, rappresentato dalla massa informe di soldati, alla sfera divina verso la quale il suo Cristo si eleva con una straordinaria leggerezza. La visione mistica dell’universo, richiamata dai simboli, gli conferisce fascino poetico.
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Eugène Delacroix (1798-1863)  raggiunge una forte tensione patetica ed emozionale nel ricreare le pene di un  uomo morto e rinnegato da tutti. Il Figlio di Dio, con la testa illuminata, è raffigurato nella sua infinita solitudine. 

La sofferenza fisica è rappresentata soprattutto come immensa sofferenza morale che deve scontare per salvare gli uomini.
Francesco Hayez (1791-1882) si accosta a Cristo in croce senza riuscire a dare anima a ciò che narra. La qualità cromatica non basta a riscattare l’assenza di dinamismo dei personaggi, troppo levigati e calcolati, appesantiti dall’eccessiva precisione nei dettagli. Lo sforzo di penetrane la psicologia non è ben accompagnato dalla partecipazione appassionata.
Realismo
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Nella seconda metà del XIX secolo all’idealismo classico e romantico, subentra il “positivismo”, all’indagine della realtà trasfigurata attraverso il sentimento si sostituisce l’indagine del “metodo scientifico” che riproduce la realtà “oggettiva”, senza interpretazioni, integrazioni personali o scuole di riferimento. 
Honoré Daumier (1808-1879) in “Vogliamo Barabba” mostra con una pittura densa, opaca e monocroma il delirio di una folla inferocita e senza volto per indicare che senza una coscienza morale si diventa succubi del potere. Come tutti i personaggi Gesù è solo abbozzato. Il suo volto, defraudato persino della dignità, si dissolve nell’opacità di sguardi incapaci di coglierne l’innocenza.  Il contrasto tra il braccio teso di Pilato e quello incerto del padre con il bambino in primo piano, denuncia la passività di un popolo inerte,  privo di senso morale, asservito al potere e incapace di reagire (volto quasi caricaturale del padre e mollezza del gesto), riferimento esplicito alla situazione del suo tempo. 
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Ivan Nikolaevič Kramskoj (1837-1887) è impegnato a “ritrarre la realtà dal vivo”, non quella esperibile sensorialmente, ma la sua essenza. Cristo è seduto e pensoso con le mani nervosamente congiunte, particolarmente provato dalle tentazioni. La desolazione del paesaggio, espressione del deserto dell’anima, è rischiarata dalla prime luci dell’alba, promessa e anticipazione di vittoria e di risurrezione.  
Impressionismo 
In un breve periodo di fine Ottocento (1870-1880) nasce e si esaurisce una pittura indipendente che interpreta la realtà in maniera nuova, totale e libera, contro ogni forma di accademismo. L’occhio vede ogni dettaglio della realtà che osserva, ma la ragione, trascurando il superfluo,  ne ha un’ “impressione” generale e opera la sintesi. Le variazioni di forma e colore dipendono poi dalla posizione della fonte luminosa, diventando l’elemento primario. 
A partire dal 1880 si pone il problema di come dare consistenza alla fugacità dell’impressione e vengono intraprese strade sempre più diverse (postimpressionismo). 
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Èdouard  Manet (1832-1883), eliminando ogni dettaglio ambientale e soffermandosi a descrivere in forma sintetica i particolari dell’abbigliamento dei personaggi, presenta Gesù in modo realistico e per nulla idealizzato. Appare più che mai umano, mortale  e impotente di fronte ai suoi carnefici.
Paul Cézanne (1839-1906) limita i colori a poche tonalità (rosso, blu e  bianco), servendosi di pennellate ampie. Questi vigorosi impasti intercettando la luce, risaltano con vigore sullo sfondo scuro. La drammaticità del momento (discesa negli inferi) riguarda pure l’uomo Gesù, immerso nell’ombra della morte. La luce sul volto accompagna il gesto che ridona vita a un’umanità straziata e penitente, in attesa di redenzione.  
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Paul Gauguin (1848-1903) attraverso l’antinaturalismo cromatico dà valore simbolico al colore: “agire sull’anima attraverso i sensi”.  Il simbolismo non va inteso nel senso tradizionale cristiano (linea o colore hanno un significato univoco), ma come stimolo per attivare un proprio stato d’animo non necessariamente coincidente con quello degli altri. Le due scene (crocifissione e deposizione) sono essenzializzate e inserite nel contesto contadino bretone, le immagini semplificate e spogliate da ogni idealizzazione con lo scopo di generare nell’osservatore una personale “suggestione”. Egli in una lettera al fratello di Van Gogh ne esplicita la sua: “queste opere trasudavano di pura fede”.
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Vincent Van Gogh (1853-1890) copia la Pietà di Delacroix (un artista che aveva “un uragano nel cuore”). Scrive: “All’entrata di una grotta giace sdraiato, con le mani in avanti… il volto è nell’ombra, la pallida testa della donna si staglia chiara contro una nuvola… un’opera bellissima e grandiosa”. Polemizza spesso con Gauguin:  “Adoro il vero … anche se sono capace di uno slancio spirituale” , sapendo riflettere sul senso del dolore; e contesta aspramente i suoi “Cristi”: “Il nostro dovere è pensare, non sognare”. 
Arte del XX secolo
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Nel Novecento Cristo diventa un simbolo, talvolta portatore di significati specificamente religiosi o, più sovente, riflesso di una coscienza dolorosa che fa riferimento a Gesù soltanto per meglio accusare le mancanze e le incertezze di una realtà sconvolta e resa opaca dalla storia umana. 
Lovis Corinth (1858-1925)  nel “Cristo rosso” non presenta tanto il Gesù della storia, ma una figura di tutti i luoghi e di tutti i tempi, quella del capro espiatorio, il cui volto e il cui corpo straziati esprimono, più che la sofferenza della vittima, la brutalità del comportamento umano e l’ignobile diffondersi dell’odio collettivo.

Gesù è il simbolo che denuncia l’insensatezza di ogni violenza.
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Edvard Munch (1863 –1944) mediante l'uso di colori violenti e irreali, linee sinuose e continue, immagini deformate, consumate dal tormento interiore è l’interprete dell’angoscia del vivere e la drammaticità del morire. Gesù crocifisso, speranza per gli uomini, si erge in alto; da molti è cercato, da altri ignorato o irriso. Rimane sullo sfondo una linea rosso-sangue, riflesso di un’anima che non sa darsi pace.
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Alexej Jawlensky (1864-1934) mediante la figurazione del volto umano apre un varco per contemplare l’invisibile. Con forza plastica riesce a fondere la croce e il volto di Cristo, come forme inseparabili che comunicano un forte senso religioso e spirituale. Gli occhi, chiusi e ridotti a segmenti orizzontali che attraversano la verticale del naso, si riaprono nella contemplazione del mistero.
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Emil Nolde (1867-1956) con purezza  e violenza cromatica traduce la freschezza del sentimento umano. Il senso del morire di Gesù è reso da spazio, forme e colori che hanno perso ogni funzione descrittiva per assumere un valore espressivo autonomo. 
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La morte di Gesù trascende il tempo e lo fa essere salvatore di tutti gli uomini.

Georges Rouault (1871-1958)  spinto da una religiosità fondata più sulla fratellanza e sulla solidarietà verso la sofferenza che sulla pietà e sulla fede, concentra l’attenzione sull’espressione dolorosamente  stupefatta del volto di Cristo mediante l’isolamento causato dalle forti strisce scure dei capelli e della barba in relazione allo spazio chiaro circostante. 
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Pablo Picasso (1881-1973) nel presentare la crocifissione ridimensiona la figura di Cristo (non al centro, testa  minuscola, vestito con una corta tunica) e la fonde con quella della madre (colore bianco). Il tema della morte (colore nero) appena accennato, lascia il posto al sentimento umano (colore giallo), espresso nei legami d’amore (disco solare - volto della Maddalena - tavolo dei dadi con simboli fallici che richiamano il dono della vita), distrutti e imbevuti da “angoscia mortale” (il grido di dolore e di rabbia di volti divenuti solo grandi bocche). 
Marc Chagall (1887-1985) accosta la morte di Gesù alla sua origine di ebreo e lo inserisce nel contesto drammatico dell’Olocausto, fratello tra fratelli.
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Salvator Dalì (1904-1989) con un forte chiaro-scuro crea un effetto drammatico.
Si ispira  a un disegno del mistico spagnolo S. Giovanni della Croce che riproduceva un suo sogno. L’originalità dello scorcio e l’abilità tecnica affascinano. Mancano i simboli della passione perché il suo intento era di dipingere Cristo “bello come un Dio”.
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Francis Bacon (1909-1992), maestro del dolore umano, nella crocifissione leva la croce e guarda soltanto il corpo sofferente, che è quello dell’uomo occidentale che dopo  Auschwitz (1945) è totalmente disarticolato. Il corpo dell’uomo è un sacco di carne, ammasso di organi, visceri e materiale organico disintegrato dalla follia dell’uomo.
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Renato Guttuso (1912-1987), attraverso l’innaturalismo dei colori (il ladrone rosso), l’affollarsi di uomini e oggetti contro il paesaggio cupo e lo stacco violento dei colori, rende la composizione altamente meditativa e in grado di esprimere fortemente ansia e sdegno. È la denuncia della mentalità esaltatrice della violenza sulla ragione.
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Paul Delvaux (1897-1994) nella sua crocifissione colloca scheletri espressivi e vivi in una cornice surreale, fuori dal tempo. Nel paesaggio lunare di una notte senza speranza brilla la luce del Cristo in croce, risorto e vincitore in una storia che non ha tempo, perché riguarda l’umanità intera.
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William  Congdon Grosvenor (1912-1998) nel suo percorso di ricerca spirituale sofferma la sua  riflessione sulle conseguenze degli orrori del male di cui i “Crocifissi” ne sono l’esempio più eloquente. Le sue opere, impastate di materia e spirito, di colore e sangue, incisi, spatolati e modellati più che dipinti,  sospingono nell’abisso eterno  “non per osservare, ma per essere”. Nel mistero profondo dell’essere c’è la scoperta imprevista, quella dell’amore che vince e che salva: “È  tutto una piatta, schiacciata colata di lava, ma calpestata come se il traffico del peccato [quello rappresentato dalla strada urbana] ci fosse per o dall’eternità passato sopra, finché il corpo, ciò che era corpo, è diventato macchia. E la strada di Bombay è il mondo che continuamente schiaccia il Cristo. Il bitume della strada è diventato Cristo, che è diventato bitume per lasciarsi schiacciare fino a colare nel fuoco d’amore oltre a qualsiasi confine. Cola ovunque e poi oltre ancora nelle schegge delle ceneri come un bombardamento di odio. E’ tutto un senza confine di peccato eppure, sotto e attraverso la colata, regge la forma, cioè l’immagine che redime”. 
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Arcabas, pseudonimo di Jean-Marie Pirot (1926)  pittore del mistero, si accosta a Gesù con spontaneità immaginativa e tensione interiore, attraverso la densità delle forme e dei colori. Il Cristo, lontano da cliché e arcaismi, ha un volto  che chiede di essere scoperto soprattutto con gli occhi della fede.
Kendell Geers  (1968) in “I.N.R.I” avvolge il crocifisso con strisce di nastro plastificato da “lavori in corso”. Può essere visto  come "oggetto da ristrutturare", pericoloso, da cui stare attenti, perché  in nome di Cristo si sono fatte persecuzioni e violenze.

Può essere inteso anche come tentativo di occultarlo e farlo tacere, ma la sua forma e la sua forza rimangono intatte e ineliminabili.
� Il termine “realismo” indica la descrizione della realtà. L’arte figurativa di qualsiasi epoca è di per sé “realistica”, in quanto “imitatrice della realtà”. La rappresentazione della realtà non mai è “oggettiva”, poiché è filtrata dal proprio modo di vedere le cose (cultura). Per l’arte greca il filtro consisteva nel raggiungere “l’uno”, superando il molteplice; per quella romana nell’affermare la supremazia di Roma; per quella cristiana medievale nel cogliere il divino attraverso l’immagine concreta; per quella rinascimentale nell’esercitare il dominio intellettuale  dell’uomo sul mondo circostante e conoscerlo meglio attraverso le leggi matematico-prospettiche; per quella barocca nel riaffermare trionfalisticamente la priorità del magistero della chiesa cattolica; per l’età illuminista nel promuovere la chiarezza razionale; per il neoclassicismo nel riproporre il bello ideale (estetico o etico); per il romanticismo nello scrutare il sentimento umano ideale, possente e appassionato.  
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