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“Oltre Caravaggio. Un nuovo racconto della pittura a Napoli” 

A cura d Stefano Causa e Patrizia Piscitello 

31 marzo 2022 – 7 gennaio 2023 

Museo e Real Bosco di Capodimonte, Napoli  

 

“Per un organismo [il museo] che contiene il passato,  

ma si confronta continuamente col presente,  

credo che veramente la più grossa contraddizione  

sia la pretesa di rimanere immobile”  

A. Lugli, L’educazione estetica, 1978 

“Cosa significasse per Caravaggio l’incontro con l’immensa capitale mediterranea, più 

classicamente antica di Roma stessa, e insieme spagnolesca e orientale, non è difficile intendere a 

chi abbia letto almeno qualche passo del Porta o del Basile; un’immersione entro una realtà 

quotidiana violenta e mimica, disperatamente popolare” 

R. Longhi, Caravaggio, 1951 

 

La mostra “Oltre Caravaggio. Un nuovo racconto della pittura a Napoli” (dal 31 marzo 2022 al 

7 gennaio 2023), a cura di Stefano Causa, docente di Storia dell’arte moderna e contemporanea 

presso l’Università degli studi di Napoli “Suor Orsola Benincasa” e Patrizia Piscitello, responsabile 

Ufficio mostre e prestiti del Museo e Real Bosco di Capodimonte si sviluppa nelle 24 sale del secondo 

piano del Museo e Real Bosco di Capodimonte, diretto da Sylvain Bellenger. In esposizione 200 

opere provenienti tutte dalle collezioni permanenti del museo, senza prestiti esterni. Una mostra, 

realizzata in collaborazione con le associazioni Amici di Capodimonte Ets e American Friends of 

Capodimonte, che si propone di rilanciare il dibattito presentando un’altra lettura del ‘600 

napoletano, diventato per amatori e storici il secolo di Caravaggio. 

Il ’600 napoletano è una ‘invenzione’ recente. È stato riscoperto e definito meno di un secolo fa dallo 

storico d’arte Roberto Longhi (1890-1970). Secondo lo studioso, il naturalismo di Caravaggio 

sarebbe la spina dorsale dell’arte napoletana. Gli studi seicenteschi sul Sud derivano, quasi senza 

eccezione, dalle sue proposte formulate in una serie di saggi che sono stati pubblicati essenzialmente 

nel secondo decennio del secolo scorso. Dall’inaugurazione della Pinacoteca di Capodimonte nel 

1957 fino ad ora, l’esposizione dei dipinti del ’600 napoletano è stata in gran parte il risultato di 

quest’analisi. La realtà è più complessa e i curatori della mostra, Stefano Causa e Patrizia Piscitello, 

sulla base degli studi degli ultimi decenni, propongono di riconsiderare lo schema di Longhi, ormai 

ampiamente storicizzato, e di ripensare l’intera articolazione di un secolo che non fu solo quello di 

Caravaggio, ma soprattutto quello di Jusepe de Ribera, uno spagnolo arrivato a Napoli nel 1616, sei 

anni dopo la morte di Caravaggio. La mostra “Oltre Caravaggio” porta Ribera, rappresentato nelle 

collezioni di Capodimonte da opere sacre, mitologiche e nature morte, al centro della scena artistica 

napoletana. 

Presentare la civiltà artistica napoletana vuol dire mettere in giusto risalto gli apporti esterni e gli 

scambi con gli altri centri, l’invio da fuori di opere e progetti, la residenza in città degli artisti 

‘forestieri’. Napoli, infatti, era ed è una grande città portuale, crocevia della vita e della cultura 

italiana. Nel XVII secolo era diventata una delle megalopoli più popolose del mondo esercitando una 



 

 
 

profonda influenza sulla cultura europea; la sua storia si presenta come una ricca stratigrafia, fatta di 

diverse civiltà, popoli e espressioni artistiche che hanno lasciato tracce nel patrimonio artistico e 

monumentale. Per secoli ha subito attacchi, invasioni e distruzioni, facendo fronte a numerose 

catastrofi naturali: eruzioni vulcaniche, terremoti, maremoti e pestilenze.   

In quest’ottica si può spiegare il ruolo centrale che hanno in questa rassegna, dedicata al XVII e XVIII 

secolo, lombardi come Caravaggio (1571-1610), emiliani come Giovanni Lanfranco (1582-1647), 

Domenichino (1581-1641) e Guido Reni (1575-1642), lo spagnolo (ma napoletano d’adozione) 

Jusepe de Ribera (1591-1652), i francesi Simon Vouet (1590-1649) e Pierre-Jacques Volaire 

(1729-1799), il bergamasco Cosimo Fanzago (1591-1678), i romani Artemisia Gentileschi (1593-

1653) e Gregorio Guglielmi (1714-1773), il belga François Duquesnoy (1597-1643), che aveva 

collaborato all’altare per il cardinale Ascanio Filomarino (1583-1666) nella chiesa dei Santi Apostoli, 

imponente macchina realizzata tra il 1638 e il 1647 dall’architetto Francesco Borromini (1599-1667), 

tra i principali esponenti del barocco romano. Gli artisti napoletani traevano ispirazione da questi 

apporti, rielaborando in maniera del tutto personale iconografie, tagli compositivi e utilizzo delle luci, 

esportando il loro linguaggio in Italia e in Europa. Un esempio tra tutti è Luca Giordano (1634-

1705), che, campione della pittura barocca napoletana, viene chiamato a Venezia (1665, 1668), a 

Firenze (1682-83, 1685) e in Spagna (1692-1702), lasciando traccia sui pittori locali. 

 

 

 
 

Caravaggio (Michelangelo Merisi), Flagellazione di Cristo, 1607 

olio su tavola 

Napoli, chiesa di San Domenico Maggiore, proprietà Ministero dell’Interno, 

Fondo Edifici di Culto (in temporanea consegna dal 1972) 

 



 

 
 

Il percorso di visita 

 

a) Il primo ‘600 

 

La Napoli di inizio secolo (Sala 79)  

All’ingresso del ’600 la scena napoletana è molto variegata, difficilmente racchiudibile nella 

definizione “tardo manierismo”. Alla vigilia dell’arrivo del Caravaggio dominano in città pittori ad 

affresco, imprenditori e scopritori di talenti, come Belisario Corenzio (1558-1646[?]), con cui si 

forma il giovane Battistello Caracciolo (1578-1635). Spicca, tra tutti, uno dei grandi maestri di 

secondo ’500 come Francesco Curia (documentato 1588-1608), la cui Annunciazione, del 1597, 

Caravaggio (1571-1610) avrà potuto ammirare al suo arrivo a Napoli nella chiesa di Monteoliveto, 

per la quale il Merisi realizzò la Resurrezione, purtroppo perduta. L’Annunciazione di Curia è qui 

presentata a confronto con quella di Scipione Pulzone da Gaeta (1544 ca.-1598), del 1587, manifesto 

devozionale della Controfirma, e l’altra di Louis Finson (1580-1617), firmata e datata 1612, che apre 

la storia, anche commerciale, del naturalismo dei cosiddetti “amici nordici” del Caravaggio. Tra i 

sodali napoletani del Merisi, certamente Battistello Caracciolo (1578 – 1635) è il più stretto, come 

dimostra il confronto tra il Cristo alla Colonna, 1620 e la Flagellazione, 1607 di Caravaggio. I 

rapporti con l’ambiente romano in avvio di secolo sono testimoniati dal San Sebastiano di Domenico 

Cresti detto il Passignano (1559-1638), pittore fiorentino attivo a Roma e in relazione tangenziale 

con il verismo caravaggesco. La grande Adorazione dei pastori, 1612-1614 ca di Fabrizio Santafede 

(1555-1626 ca.) documenta un aggiornamento del maturo maestro, ultracinquantenne all’arrivo di 

Caravaggio a Napoli (1606), al “lume” del naturalismo.  

 

 
 

Louis Finson, Annunciazione, 

1612 

olio su tavola 

Collezione Borbone 

Napoli, Museo e Real Bosco di 

Capodimonte 

 

 
 

Scipione Pulzone, Annunciazione, 1587 

olio su tavola 

Collezione Borbone 

Napoli, Museo e Real Bosco di Capodimonte 

 
 

Francesco Curia, Annunciazione, 

1596 - 1597 

olio su tavola 

Collezione Borbone 

Napoli, Museo e Real Bosco di 

Capodimonte 

 



 

 
 

 

Napoli crocevia di culture (Sala 88) 

L’arte napoletana del primo Seicento riceve un grande impulso grazie alle committenze ecclesiastiche 

sia degli ordini religiosi sia dei privati, che rinnovavano e arricchivano le cappelle di famiglia. La 

struttura architettonica ad aula unica di questa galleria, scandita da ambienti laterali, a mo’ di 

cappellette, ben si adatta ad accogliere queste opere: dipinti, sculture, argenti, con, in posizione 

centrale, secondo la liturgia, il ciborio di Cosimo Fanzago (1591-1678) in bronzo dorato, rame 

dorato, marmi policromi, pietre dure (diaspri, ametista, agata, lapislazzuli) proveniente dalla chiesa 

di Santa Patrizia a Napoli. Il monumentale tabernacolo, realizzato per contenere il Santissimo 

Sacramento nella chiesa, è una vera e propria architettura in miniatura, impreziosita dalla tecnica del 

commesso marmoreo che imita tralci vegetali, vasi con fiori e uccellini. Iniziato nel 1619 e terminato 

nel 1623 su progetto di Cosimo Fanzago, l’architetto bergamasco che diede l’impronta al barocco 

napoletano, costò l’ingente cifra di 5000 ducati, a testimonianza della ricchezza del monastero. In 

ambito pittorico coesistono nella Napoli del primo ventennio del Seicento maestri come Luigi 

Rodriguez ([?]-1607), la cui Trinità è un raro esempio di pittura atmosferica e visionaria in quegli 

anni, e un manipolo di artisti che, già pochi anni dopo la morte di Caravaggio (1610), combina 

l’eredità del Merisi con impulsi e istanze diverse. Nel corso degli anni ’20, accuserà una flessione 

anche il caravaggismo di Battistello Caracciolo (1578-1635), che rivolgerà il suo interesse alla pittura 

emiliana e, specialmente alle tele e affreschi del parmense Giovanni Lanfranco (1582-1647) 

realizzati durante i soggiorni romani, fin dal 1602. Anche Carlo Sellitto (1581-1614), tra i 

caravaggeschi napoletani della prima ora, guarda alle opere romane di Lanfranco, come testimonia la 

figura di San Carlo Borromeo. Lanfranco avrà un’importante stagione napoletana e sarà attivo nei 

principali cantieri cittadini, dal Duomo alla Certosa di San Martino alla Cappella del Tesoro alla 

chiesa dei Santi Apostoli, a partire dal 1633.  

 

 

 
 

Battistello Caracciolo, Madonna delle anime purganti, 1622 

– 1625 ca. 

olio su tela 

Nola, chiesa di Santa Chiara (in temporanea consegna dal 

1984) 

 
 

Filippo Vitale, Madonna con Bambino con i santi vescovi 

Gennaro, Nicola di Bari e Severo, 1618 

olio su tela 

Napoli, Cappella di San Nicola a Pozzobianco (in temporanea 

consegna dal 1991) 



 

 
 

(Sala 89) 

Il naturalismo di stretta influenza caravaggesca comincia a stemperarsi; spingono in questa direzione 

i lavori del francese Simon Vouet (1590-1649), attivo a Roma dal secondo decennio del secolo, che 

invia a Napoli la Circoncisione per la chiesa di Sant’Angelo a Segno che dialoga in sala con la  

Madonna col Bambino con le sante Maria Egiziaca e Margherita di Giovanni Lanfranco (1582-

1647). I nessi con la coeva scena romana tendono ad infittirsi: lo testimoniano le opere mature di 

Massimo Stanzione (1585-1656), intento a smussare le esperienze del caravaggismo declinandole in 

una versione temperata dalla conoscenza dei capolavori romani di maestri bolognesi come Guido 

Reni (1575 –1642) e Domenichino (1581-1641).  

Il bolognese Domenico Zampieri detto il Domenichino (1581-1641), che a Napoli lascerà, dal 1631, 

nella Cappella del Tesoro di San Gennaro dipinti su rame e affreschi, aveva realizzato nel 1615 per la 

chiesa di San Francesco a Palermo l’Angelo custode. L’iconografia dell’Angelo custode fu 

un’immagine devozionale di vasta diffusione, come testimoniato nella scultura, forse della bottega 

dell’intagliatore napoletano Aniello Stellato (documentato dal 1605 al 1643) proveniente dalla chiesa 

napoletana di SS. Filippo e Giacomo. Andrea Vaccaro (1604-1670), nella produzione pittorica della 

maturità, qui con Il Trionfo di David  (1650-1655 ca.), uno dei suoi capolavori realizzato per una 

committenza privata, dimostra un sensibile adattamento agli elementi di recupero cinquecentesco dei 

bolognesi attivi tra Roma e Napoli, da Guido Reni (1575-1642) a Domenichino. 

 

 
 

Cosimo Fanzago, Francesco Balsimelli, 

Tommaso Montani, Ciborio, 1619 - 1623 

bronzo dorato, rame dorato, marmi 

policromi, pietre dure  

Napoli, Chiesa di Santa Patrizia 

(in temporanea consegna dal 1982) 

 

 
 

Simon Vouet, Circoncisione, 1620 

ca. 

olio su tela 

Napoli, Chiesa di Sant’Angelo a 

Segno (in temporanea consegna dal 

1977) 

 
 

Domenichino (Domenico Zampieri), 

Angelo Custode, 1615 

olio su tela 

Collezione Borbone 

Napoli, Museo e Real Bosco di 

Capodimonte 

 

 



 

 
 

b) Ribera 

 

Ribera e il primato dello Stile (Sala 90) 

Sulla base degli studi di Roberto Longhi il ’6oo napoletano è identificato come il secolo di 

Caravaggio. Ma se sostituissimo al nome del Caravaggio quelli di Ribera e Fanzago? Caravaggio 

soggiorna a Napoli due volte (ottobre 1606-giugno 1607 e ottobre 1609-inizi luglio 1610, per un 

totale di 18 mesi), mentre Jusepe de Ribera (1591-1652), spagnolo di nascita, vi arriva nella 

primavera 1616 e lo scultore e architetto bergamasco Cosimo Fanzago (1591-1678) nel 1608, 

stabilendosi entrambi in città fino alla morte. I due artisti sono pertanto le personalità cruciali per gli 

sviluppi della cultura figurativa nel Viceregno, per la loro presenza stabile sul territorio e la 

formazione di articolate botteghe che lavoravano sui modelli dei maestri. 

Lo stile di Ribera, partendo da una esasperata rappresentazione della realtà, si evolve verso un 

intelligente e appassionato recupero della grande lezione cinquecentesca di Tiziano (1488/1490 – 

1576), con ampie stesure di colore e paesaggi luminosi che fanno da sfondo ai personaggi raffigurati, 

segnando in maniera indelebile tutti i pittori napoletani della sua e delle generazioni successive.  

 

 
 

Jusepe de Ribera, Sileno Ebbro, 1626 

olio su tela 

Collezione Borbone 

Napoli, Museo e Real Bosco di Capodimonte 

 

Sono esposti la sua famosa Natura morta con testa di caprone, 1645-1649 ca., l’Eterno Padre, 1626-

1630 in Collezione Borbone, proveniente dalla chiesa della Santissima Trinità delle Monache a 



 

 
 

Napoli come pure la Trinitas terrestris con san Bruno, san Benedetto, san Bernardino e san 

Bonaventura, 1626-1630, tra i dipinti sacri più importanti alla fine degli anni venti del ’600 per la 

complessità dell’invenzione e il virtuosismo nell’esecuzione. Raffigura san Bruno, fondatore 

dell’ordine certosino, san Bernardino e san Bonaventura, santi legati a ordini monastici, intorno al 

gruppo centrale della Vergine, Gesù e san Giuseppe. Gli angeli in alto creano profondità e un senso 

di movimento alla composizione. Un’intera generazione di maestri locali ha guardato e annotato con 

cura ogni particolare di questo capolavoro: da Andrea Vaccaro a Pietro Novelli fino a Francesco 

Guarino. Un altro capolavoro di Ribera è il San Girolamo e l’angelo del Giudizio, del 1626 

proveniente sempre dalla chiesa della Trinità delle Monache. Fu un’opera di capitale importanza per  

la scena napoletana. Sul lato destro l’inserto del 

teschio, del volume e delle carte, conferma al 

livello più alto il talento di Ribera nel dipingere 

nature morte autonome. Il leone, attributo 

iconografico del santo, emerge dall’ombra sulla 

sinistra. In dialogo sono esposte due opere più 

antiche di diversa cultura: una tela di eguale 

soggetto del bolognese Agostino Carracci 

(1557 – 1602), databile intorno al 1600, e la 

Disputa sull’Immacolata Concezione del 

1529/30 del friulano Giovanni Antonio de' 

Sacchis, detto il Pordenone (1483 o 1484 – 

1539), proveniente dalla chiesa dell’Annunciata 

di Cortemaggiore, in provincia di Piacenza. Tra 

il 1610 e il 1611 Ribera aveva soggiornato a 

Parma, la capitale del Ducato Farnese di Parma 

e Piacenza, realizzando un perduto San Martino 

a cavallo per la chiesa di San Prospero. Avrà 

dunque avuto una familiarità con queste opere, 

e se il San Girolamo del Carracci poteva fargli 

intendere i nudi michelangioleschi della volta 

della Cappella Sistina (1508-12), quello del 

Pordenone era una premessa alla fisicità 

antieroica dell’anziano San Gerolamo realizzato 

dal pittore spagnolo. All’arrivo di Ribera a 

Parma, l’artista ufficiale della corte di Ranuccio 

I Farnese (1569-1622) è Bartolomeo Schedoni 

(1578-1615). Non è certo se i due artisti si 

conobbero direttamente, ma il naturalismo con 

cui sono rese le figure del cieco e del 

mendicante nell’Elemosina di Sant’Elisabetta 

(1610-11 ca.) di Schedoni suggerisce una possibile influenza esercitata a Parma da Ribera.  Il dipinto 

raffigura l’attimo precedente al "Miracolo delle Rose" compiuto da Sant’Elisabetta nel 1235. La 

santa, con i capelli celati nel turbante, porge del pane ad un mendicante e ad un cieco, che rivolge 

verso lo spettatore i suoi bulbi oculari malati. Elisabetta viene presto scoperta da suo marito, che le 

chiese di mostrare ciò che nascondeva sotto il mantello per placare i sospetti che stesse rubando un 

 

 

 
 

Jusepe de Ribera, San Girolamo e l’angelo 

del Gudizio, 1626 

olio su tela 

Collezione Borbone 

Napoli, Museo e Real Bosco di Capodimonte 



 

 
 

tesoro. Alla sua richiesta, lei rivelò il pane trasformato in rose, prova dell'intervento di Dio. Il bambino 

in primo piano è forse un'allegoria del "vestire gli ignudi", uno dei sette atti di misericordia. I colori 

brillanti e la luce che si sofferma sui corposi panneggi accentuano la drammaticità della scena. 

 

I Trionfi di Bacco (Sala 91) 

Tra la fine degli anni ’20 e gli anni ’30 del Seicento, sullo stimolo di Ribera, inizia, tra i pittori 

napoletani, un progressivo recupero delle iconografie e dei cromatismi del grande maestro veneziano 

del ’500, Tiziano, come si evidenzia nel confronto tra il Sileno Ebbro, del 1626, di Ribera (1591-

1652), e il Trionfo di Bacco di Francesco Fracanzano (1612 – 1656), databile nel corso degli anni 

‘30. Il Sileno ebbro, un olio su tela del 1626, raffigura Sileno, un seguace di Dioniso, dio del vino, 

mentre alza la coppa per accettare altro vino dalla figura alle sue spalle mentre Pan, dio della natura 

selvaggia, lo incorona con delle viti. L'asino che raglia e l'ambientazione rustica accentuano, ai limiti 

della caricatura, il ricordo dei baccanali di Tiziano. Si tratta di uno dei capolavori di Ribera, la cui 

firma si trova sul cartiglio in basso a sinistra strappato dal serpente, simbolo di immortalità. A questi 

due capolavori della pittura a Napoli del secondo quarto del ‘600 si accosta una copia, forse 

ottocentesca, del dipinto dei Borrachos di Diego Velázquez (1559-1660), oggi al Museo del Prado a 

Madrid. Il soggiorno napoletano del grande maestro sivigliano nel 1630 lascia una traccia nel percorso 

di allievi di Ribera come Aniello Falcone (1607-1656), nell’intensità espressiva e nelle fisionomie 

dei personaggi; anche il cosiddetto “Maestro dell’Annuncio ai pastori” (ancora oggi non 

identificato con un nome preciso nonostante diverse proposte Juan Do, Bartolomeo Passante, Pietro 

Beato) partecipa di questo clima culturale, e, ancora una volta, si può confrontare con il linguaggio 

maturo di Ribera. 

 

 

A lume di notte (Sala 92) 

 
 

Francesco Fracanzano, Trionfo di Bacco (o Trionfo di 

Sileno), post 1635 

olio su tela 

Collezione Borbone 

Napoli, Museo e Real Bosco di Capodimonte 

 
 

Diego Velázquez (copia ottocentesca da), Trionfo di Bacco, 

1834 

tempera su carta incollata 

Collezione Borbone 

Napoli, Museo e Real Bosco di Capodimonte 



 

 
 

La sala offre una piccola antologia di un pittore olandese, Matthias Stom (o Stomer) (1600-1650), 

formatosi ad Anversa, cresciuto a Roma con i maestri nordici vicini al linguaggio del Caravaggio e 

morto in Sicilia dopo il 1650. I suoi dipinti con esperimenti a ‘lume di notte’ incontrarono ogni favore 

sul mercato locale. Il biennio napoletano del pittore, 

stretto tra le estati del 1635 e del ’37, contribuì ad 

arricchire la cultura napoletana: se ne colgono echi, ad 

esempio, in un maestro come Vaccaro o in alcuni 

satelliti dello stesso Ribera, dal cosiddetto Maestro 

degli Annunci ai Fracanzano fino a Giovanni 

Battista Recco (1615-1660). Nella stessa sala, 

Stomer, che soggiornò in Sicilia alla fine della sua vita, 

si confronta con il siciliano Pietro Novelli (1603-

1647), detto il Monrealese, e con il fiammingo Anton 

van Dyck (1599-1641), che soggiornò a Palermo negli 

inoltrati anni ’20 del Seicento, influenzando i maestri 

locali con la sua tavolozza chiarissima e ricca di effetti 

pittorici.  

 

c) Napoli barocca 

 

Barocco da boudoir (Sala 93) 

Nel corso degli anni ’40 del Seicento si affermano 

botteghe come quella di Massimo Stanzione (1589-

1656) e Andrea Vaccaro (1604-1670) anche nella 

produzione di dipinti da stanza, perlopiù a mezza 

figura, destinati alla devozione privata. L’insinuante 

profanità che trapela da queste figure di sante ed 

eroine, caratterizzate da una quota di erotismo, indica un allontanamento dal rigore e dalla gravità di 

maestri napoletani come Battistello Caracciolo (1578-1635) e Carlo Sellitto (1581 – 1614). Sotto il 

profilo dello stile, questi artisti sono tutti dipendenti degli effetti di superficie importati a Napoli da 

Ribera, combinati alla conoscenza di maestri forestieri o romani che avevano lasciato opere in città: 

da Simon Vouet (1590-1649) a Charles Mellin (1597-1649) fino ad Artemisia Gentileschi (1593-

1653), che ebbe una ricca e fertile stagione napoletana, a partire dal 1630, anno in cui realizzò 

l’Annunciazione. In sala Rinaldo e Armida, 1640-1650 di Andrea Vaccaro (Napoli, 1604 – 1670): il 

dipinto rappresenta un passo tratto dal XVI canto della Gerusalemme liberata di Torquato Tasso 

quando i due compagni di Rinaldo, Carlo e Ubaldo, ritrovano l’eroe nelle isole Fortunate in 

compagnia dell’amata Armida. Il tema amoroso, trattato in area bolognese (innanzitutto da Ludovico 

e poi da Annibale Carracci), conobbe un notevole successo nel Viceregno di Napoli a partire dagli 

anni ’30 del Seicento; numerose sono le versioni eseguite da Finoglio, Cavallino e Giordano.  

 

 

 

 

 

 
 

Anton van Dyck, Cristo crocifisso, 1621 – 1625 ca. 

olio su tela 

Collezione Borbone 

Napoli, Museo e Real Bosco di Capodimonte 



 

 
 

Purismi nostri (Sala 94) 

A Napoli il bolognese Domenichino (1581-1641), attivo dal 1631 nella Cappella del Tesoro di San 

Gennaro contribuisce a riaccendere, tra i maestri locali, un interesse per il linguaggio classicista degli 

affreschi di Raffaello (1483-1520) delle Stanze Vaticane. Dal suo lavoro muoveranno Andrea 

Vaccaro (1604-1670) e Pacecco De Rosa, (1607-1656), soprattutto negli anni della maturità, che si 

può anche confrontare con Giovan Battista Salvi, detto il Sassoferrato (1609-1685), maestro 

marchigiano, allievo a Bologna di Domenichino. Di Pacecco De Rosa è esposto in sala il Bagno di 

Diana, 1645 ca., soggetto tratto dalle Metamorfosi di Ovidio (III, 225 – 252): Atteone osserva di 

nascosto Diana nell'intimità del bagno mentre è accudita dalle ninfe, in un momento di riposo dalla 

caccia; per questo suo oltraggio sarà punito e tramutato in cervo. Pacecco, con equilibrata grazia, 

compone una scena che si esalta nella ricerca di un gusto classico e di un “bello ideale”.  

 

 

 

Nell’Adorazione dei pastori (1653 ca.) Sassoferrato limita i colori primari - rosso, blu e giallo - alla 

Vergine, al Bambino e a Giuseppe, mentre rende i pastori, gli animali e gli angeli in tonalità tenui di 

terracotta e beige. I maestri napoletani mostrano di fare un pezzo di strada con artisti forestieri di 

generazioni diverse: dal veronese Alessandro Turchi detto l’Orbetto (1578-1649) al fiammingo 

italianizzato Michele Desubleo (1602-1676), qui è esposta la sua Ulisse e Nausicaa, post 1665 

raffigurante l’episodio tratto dall’Odissea (VI, 127–216) in cui Nausicaa, circondata da ancelle, offre 

una veste a Ulisse, naufragato nell’isola dei Feaci. Le fanciulle sono ritratte mentre stavano giocando 

a pallacorda, antenato del moderno tennis. La stessa Nausicaa, infatti, ha in mano una racchetta 

mentre la palla è in basso sulla sinistra. I toni freddi, le carni marmoree e le citazioni da Raffaello, 

Reni e Domenichino producono un tono languido e aggraziato ben inserito nel filone purista. Il 

controllo del disegno e la materia pittorica smaltata costituiscono alcuni dati distintivi di queste nuove 

esperienze puristiche di cui, a Napoli, risentirà lo stesso Luca Giordano (1634-1705) nel dipinto  

Madonna del Rosario. Firmato e datato 1657, il quadro è stato dipinto per la chiesa della Solitaria, 
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distrutto all’inizio del ’800. La Madonna porge il rosario a San Domenico. Gli altri santi nella 

composizione sono Francesco e Nicola da Tolentino sulla sinistra, Caterina da Siena, Teresa d’Ávila 

ed Elisabetta d’Ungheria sulla destra. Al centro del dipinto due putti recano tra le mani il giglio, 

simbolo di purezza, e il cuore ardente, attributo di Santa Teresa. I colori smaltati, specialmente nel 

manto azzurro della Vergine, risentono delle esperienze puristiche sperimentate qualche anno prima 

da Pacecco de Rosa. Napoli è un crocevia di culture oltreché uno dei più importanti scali del Barocco. 

Le collezioni di Capodimonte documentano con dovizia e ricchezza questa trama di incontri, passaggi 

e contaminazioni. 

 

Ribereschi a passo ridotto (Sala 95) 

Alcuni maestri, attivi nel secondo trentennio del Seicento, sviluppano invenzioni tratte da Ribera in 

formato da stanza o da cabinet, riducendo composizioni più ambiziose in dipinti dalle dimensioni 

contenute e affollandoli di figure 

terzine (ossia a un terzo della 

grandezza naturale) dinanzi a 

paesaggi e a scenografie urbane. 

Questi maestri furono definiti da 

Roberto Longhi “caravaggeschi a 

passo ridotto”, ma, alla luce degli 

studi che hanno inquadrato Ribera 

come il pittore di maggiore 

influenza nella Napoli della prima 

metà del Seicento, forse la 

definizione migliore è quella di 

“ribereschi a passo ridotto”. Sono, 

tra gli altri, Aniello Falcone 

(1607-1656), Andrea De Lione 

(1610-1685), Domenico 

Gargiulo (detto Micco Spadaro) 
(1609-1675), Paolo Porpora 

(1617- 1673); di quest’ultimo è 

presente in sala un’opera della sua 

fase matura: la Natura morta con 

fiori, frutta, uccelli e pappagallo, 1660 ca. Ma non vi è dubbio che, se ci rivolgiamo ai forestieri, 

anche un prezioso maestro tedesco come Johann Heinrich Schönfeld (1609 – 1684), attivo a Napoli 

a partire dal 1643, ne facesse parte. Schönfeld è un artista poliedrico, incisore e pittore dall’attenta 

vena indagatrice, diviene mediatore artistico tra le nuove correnti classiche di Poussin e il lessico 

barocco di Pietro da Cortona. Durante il suo passaggio a Napoli, non resterà insensibile all’arte di 

Cavallino (in sala rappresentato da La cantatrice, 1645 ca., Santa Cecilia in estasi, 1645 e 

Sant’Antonio da Padova, 1645 ca.) e al genere delle “battaglie” di Micco Spadaro. Nell’opera di 

Schönfeld in sala, Rinvenimento della vera croce, post 1640 le figure spiccano nella penombra della 

notte, rese come silhouette esaltate dal raffinato gioco di luci.  
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I rapporti della scena napoletana del Seicento con Genova e Venezia sono suggeriti dal David con la 

testa di Golia di Giuseppe Diamantini (1623-1705), marchigiano formatosi nella città lagunare, dal 

Ritratto virile di Bernardo Strozzi (1581-1644) e, tre decenni più tardi, nel 1663, dall’estremo 

capolavoro firmato del Giovanni Benedetto Castiglione, detto il Grechetto (1609 – 1664) i Predoni 

e armenti. Completano la parete due dipinti firmati di Salvator Rosa (1615-1673), in cui il pittore e 

poeta napoletano dispiega tutta la sua originalità nella trattazione dei temi religiosi. In particolare, La 

disputa di Gesù tra i dottori diviene una potente galleria di ritratti caratterizzati da un forte vigore 

espressivo, quasi una sorta di riunione tra pirati chini sulla mappa del tesoro. Altro filone presente a 

Napoli nello stesso periodo è quello legato alle stesure morbide e alle dolci eleganze del bolognese 

Guido Reni (1575-1642), presente in città nel 1612 e nel 1619, e qui rappresentato dal San Rocco, a 

confronto con i San Sebastiano di Andrea Vaccaro (1604-1670), e del francese Nicolas Régnier 

(1591 – 1667). 

 

d) Barocco da camera 

 

Passetto barocco (Sala 96) 

Il pittore francese Nicolas Poussin (1594-1665), operoso lungamente a Roma, influenzò anche la 

pittura napoletana tra gli anni ’40 e ’50 del ‘600. A lui allude il Gioco di putti di Bernardo Cavallino 

(1616-1656) messo a confronto con un bassorilievo in marmo di orbita di François Duquesnoy 

(1597-1643), i cui putti entrarono finanche nella 

produzione della Manifattura di porcellana di Sévres, 

dove erano chiamati gli “enfants François”. Di qui, 

l’onda lunga di Poussin si riverbera sul trio di putti di 

Giuseppe Sammartino (1720-1793), tra gli scultori 

più importanti del ’700 napoletano. La fortuna del 

tema antichizzante è assodata, a Napoli, dai putti 

calibrati dal Duquesnoy (1639) nell’altare del 

cardinale Ascanio Filomarino per la chiesa dei Santi 

Apostoli. Arcivescovo di Napoli per venticinque anni 

(1641-1666), Filomarino fu mecenate e collezionista 

di gusto raffinato, orientando le sue scelte verso il 

classicismo emiliano del Seicento (Annibale 

Carracci, Domenichino, Lanfranco, Reni) e le scuole 

francesi e fiamminghe (Poussin, Vouet, Valentin, 

Duquesnoy); la sua celebre quadreria comprendeva 

anche opere di Caravaggio, di Artemisia Gentileschi, 

del Cavalier d'Arpino. La presentazione di due 

spettacolari composizioni di frutta del fiorentino 

tardo barocco Bartolomeo Bimbi (1648-1729), Pere 

di giugno e di luglio e Pere di agosto (1699 ca.) - 

dove il pretesto scientifico si fa valore poetico - è 

intervallata, come in un palazzo patrizio, da un raro 
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stipo seicentesco napoletano. Completano la sala dipinti di piccolo formato, tra cui due nature morte 

di Luca Forte (1605 ca.-1660 ca.), commessi marmorei e uno specchio a rievocare l’allestimento di 

una collezione aristocratica di quel tempo, dove convivevano liberamente oggetti d’arte di diversi 

temi e tipologie.  

 

 
 

Napoli, Museo e Real Bosco di Capodimonte, sala 97 

(allestimento Oltre Caravaggio. Un nuovo racconto della Pittura a Napoli, marzo 2022 – gennaio 2023) 

 

Fiori sull’acqua: Ipomee e boules de neige (Sala 98)  

La sala è dedicata alla spettacolare cascata sull’acqua delle Ipomee e boules de neige di Andrea 

Belvedere (1652-1732). Si tratta di una delle più belle nature morte napoletane: la raffinatezza 

cromatica e la particolare qualità della materia pittorica ci fanno capire come l’eredità di Giordano, 

alla fine del secolo, arrivò a influenzare anche i pittori di genere. Nella sala, in un ideale 

prolungamento dell’arredo di un palazzo patrizio, i ricami da parata, realizzati per decorare i grandi  
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saloni in occasioni solenni, mostrano i caratteri dell’ornato napoletano tipici di tanti altari marmorei 

derivati da Cosimo Fanzago (1591-1678). Tutti i ricami provengono dalla collezione d’Avalos, il cui 

stemma, uno scudo sormontato da corona che racchiude un castello a tre torri, è presente nel parato 

di maggiore formato. I d’Avalos, famiglia aristocratica di origine spagnola, diramatasi anche in Italia 

a partire dal XV secolo, raccolsero nel corso dei secoli una ricca collezione di dipinti di spiccato gusto 

laico, realizzati da rinomati artisti napoletani del Seicento, arazzi, ricami e armi. Don Alfonso 

d’Avalos, marchese del Vasto e principe di Pescara, lasciò allo Stato italiano nel 1862 l’importante 

raccolta, acquisita di fatto nel 1882.  

 

Il Trionfo della vita (Sala 99) 

Dominata da dipinti da stanza per un pubblico di amatori 

e collezionisti, la sala celebra il primato raggiunto sulla 

scena locale negli anni ’60 del Seicento dal trentenne 

Luca Giordano (1634-1705). In sala Lucrezia e 

Tarquinio, 1663, Venere dormiente con Cupido, 1663, 

Leda e il cigno, 1670 ca.,  

Diana saetta Niobe, 1660-1669. Questa antologia di 

Veneri ed eroine della storia romana costituisce, sul piano 

dello stile, una lezione - da pittore a pittore – su Tiziano 

(1488/1490 – 1576). Per il cromatismo caldo e avvolgente 

e soprattutto per la forte sensualità delle immagini 

Giordano non smise mai di interrogarsi sui prototipi 

femminili del maestro. Diversamente da lui, Pacecco de 

Rosa (1607-1656) con Venere dormiente scoperta da un 

satiro, 1645-1650 si appropria di stilemi della maniera 

italiana. 

In sala 

Venere e Amore, tratta da un’idea di Michelangelo 

(1475 – 1564), attribuita in passato a Bronzino 

(1503-1572), e poi a Hendrick van der Broecke 

(1519 ca. – 1597), detto Arrigo Fiammingo. Il 

dipinto è uno delle numerose repliche derivate dal 

cartone, con medesimo soggetto,  

che Michelangelo eseguì (1532/33) su committenza 

del banchiere fiorentino Bartolomeo Bettini. Venere 

abbraccia Amore, sfilando di nascosto le frecce per 

privarlo del suo potere. Nella parte sinistra del 

dipinto, il vaso con le rose, le maschere e il busto di 

un giovane privo di vita all’interno di un’edicola 

dimostrano la fugacità e i rischi dell’amore carnale. 

Il linguaggio elegante e prezioso del manierismo 

toscano fu recepito in particolare da Pacecco de Rosa, come si evidenzia nelle due composizioni con 

Venere presenti in questa sala. Il linguaggio barocco di Giordano si diffonde anche tra i grandi 
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specialisti di natura morta della fine del secolo, come Giuseppe Recco (1634-1695), in sala la Natura 

morta con pesci, 1665-1670, e Andrea Belvedere (1652-1732) con Natura morta con pesci, 1680-

1690. Il biografo Bernardo De Dominici (1742-1745) racconta che nella bottega di Giordano la prima 

formazione dei suoi allievi avviene su dipinti in cui erano accordate le figure ai fiori, alla frutta, ai 

pesci e altri animali, come nel Polifemo e Galatea, 1674 – 1675, in cui accanto alla sensuale scena 

marina viene rappresentato il gregge di Polifemo. Completano la sala nature morte raffiguranti pesci 

e animali marini, accordate ai dipinti di figura, come avveniva nelle raccolte nobiliari dell’epoca, e 

come probabilmente allestito nella collezione D’Avalos, da cui provengono le opere di Luca Giordano 

e di Pacecco de Rosa. 

 

e) Il secondo ‘600 

 

Staffetta Meridionale: Battistello, Preti e il secondo ’600 (Sala 100)  

Gli inoltrati anni ’50 del Seicento sono caratterizzati, a Napoli, da una situazione in fermento. Nello 

spazio di pochi anni il talento precoce di Luca Giordano (1634-1705) contribuisce a diffondere nel 

Viceregno la cultura del barocco romano di Gian Lorenzo Bernini (1598 –1680) e di Pietro da Cortona 

(1597 –1669). Il Barocco in ‘dialetto napoletano’ di Giordano - giocato tra soggetti religiosi, 

mitologici e celebrativi - si coniuga, nel corso degli anni ’50, con le istanze di un maestro calabrese 

cresciuto a Roma, Mattia Preti (1613-1699). In sala il San Sebastiano, 1656 ca., San Nicola da Bari, 

1653, San Giovanni Battista, 1653 ca., Cristo scaccia Satana che precipita da un monte, 1656 ca. A 

Napoli tra il 1653 e il ’61 Preti guarderà con rinnovato interesse alle opere di Battistello Caracciolo 

(1578-1635), di cui riprende alcuni tagli compositivi e l’intensità drammatica dei dialoghi tra le 

figure. In sala la Fuga in Egitto, 1622-1625 ca. e Andata al Calvario o L’addio di Cristo alla Vergine, 
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1622 ca. In sala anche il confronto tra Apollo e Marsia, 1637 di Jusepe de Ribera e Apollo e Marsia, 

1657-1659 di Luca Giordano. Il satiro Marsia sfida Apollo in una gara musicale. Dopo aver perso, 

il dio lo punisce per la sua audacia e lo scortica vivo. Ribera raffigura il momento più drammatico del  

mito, con il satiro Marsia che urla di dolore per l’atroce supplizio. Ai due angoli estremi della 

composizione sono raffigurati gli strumenti musicali utilizzati nella gara: il flauto di Pan e il violino. 

Ribera coniuga il suo potente realismo con un trattamento brillante della materia cromatica e una 

vibrante rappresentazione del paesaggio, che gli deriva dallo studio della pittura veneta del ’500. 

Circa venti anni dopo il dipinto di Ribera, Luca Giordano si cimenta nella sua versione di Apollo e 

Marsia che richiama quella del maestro spagnolo nella ripresa iconografica e nella resa naturalistica 

del volto di Marsia, distorto dal dolore. Giordano attenua però il marcato naturalismo di Ribera, 

utilizzando una materia pittorica più sfumata ma soprattutto allentando la tensione emotiva tra i due 

protagonisti della storia, che distolgono lo sguardo rispetto allo spettatore. 

 

Gli scali del Barocco. Preti tra Roma e Napoli (Sala 101) 

Il soggiorno napoletano del calabrese Mattia Preti (1613-1699), durato meno di un decennio, dal 

1653 al 1661, è carico di capolavori e segna il suo tempo migliore. Dopo una formazione avvenuta a 

Roma (con un occhio sempre aperto sui fatti napoletani), Preti mette a punto le risorse di uno stile 

luministico contrastato e di sicura efficacia, ricco di tagli scorciati e di sottinsù. Nel gruppetto di tele 

qui raccolte (Ritorno del figliol prodigo, 1656 ca., Le quattro stagioni, 1685-1690 ca. Convito di 

Assalonne, 1668 ca., Cristo e la moneta, 1675 ca., Convito di Baldassarre, 1668 ca.) Preti, di 

innegabile virtuosismo, contempera ricordi dai caravaggeschi, dal parmense Lanfranco (1582-1647) 

e dai maestri del Rinascimento veneto, rivestendo le scene bibliche d’una coloritura drammatica cui 

Giordano (1634-1705) stesso guardò con ammirazione. La presenza di un capolavoro giovanile di 

Luca Giordano come la Santa Lucia condotta al martirio segna i termini di un incontro da 

considerare reciprocamente fruttuoso. La presenza nella sala di alcune composizioni di frutta e fiori 

(Giovan Battista Ruoppolo, Napoli 1629-1693, Natura morta con ortaggi, fiasca e fiori, ante 1670 
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/ before 1670, Natura morta con ortaggi e pani, 1680 ca.; Paolo Porpora, Napoli 1617-Roma 1673, 

Frutti, fiori e zucca, 1650 ca.; Christian Berentz, Amburgo 1658 – Roma 1722 / Hamburg 1658 – 

Rome, 1722 e Carlo Maratta, Camerano 1625 – Roma 1713, Fiori e frutta con donna che coglie 

l’uva, 1696) dimostra come gli effetti di quel dialogo ai massimi livelli del Barocco mediterraneo 

interessasse anche la migliore natura morta napoletana.  

 

Il Trionfo della Morte (Sala 102) 

A Napoli la peste imperversò nel 1656, mietendo più di 200.000 vittime, circa la metà della 

popolazione. Per i pochi artisti sopravvissuti, quel flagello fu una grande occasione di racconto: i più 

intensi quadri eseguiti negli inoltrati anni ’50 si richiamano, più o meno direttamente, alla Peste. 

Insieme al gran dipinto di Luca Giordano (1634-1705) col San Gennaro che intercede per le vittime 

della peste, 1660 -1661, sono esposti i due bozzetti di Mattia Preti (1613-1699). L’ex voto di 

Giordano, proveniente dalla chiesa di Santa Maria del Pianto, è pieno di echi del Barocco romano, da 

Pietro Cortona (1596-1669) a Gian Lorenzo Bernini (1598-1680). Nel primo piano il pittore raffigura 

uno scorcio urbano, con i cadaveri in attesa di essere portati via dai monatti con la mascherina, per 

difendersi dal contagio. La stessa torsione di corpi si ritrova in Nicola Malinconico (1663-1721), al 

quale in questa sede viene attribuito l’Adamo ed Eva piangono la morte di Abele, 1690 ca. dopo un 

importante intervento di restauro. La presenza in sala del San Giorgio che uccide il drago, 1601–1602 

tratto da una composizione simile di Pieter Paul Rubens del 1607 circa, oggi al Prado, testimonia 

l’influenza che il magniloquente barocco del maestro olandese, i cui lavori erano presenti a Roma e 

Napoli, ebbe su Luca Giordano. Le due ceroplastiche, la Testa decollata e la Vanitas, si inseriscono 

nel contesto della religiosità barocca, tra devozione e anatomia, dove la morte e il dolore erano  
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 costantemente presenti nella vita quotidiana dell’epoca, 

segnata dalla guerra dei Trent’anni e dalle terribili epidemie 

di peste che, nel 1630 e nel 1656, falcidiarono buona parte 

della popolazione in Europa. Le due opere riflettono il clima 

della Controriforma, che esalta il martirio e il sacrificio, e 

assorbono gli stimoli provenienti dal progresso delle scienze 

mediche e degli studi di anatomia. In sala altre opere di Luca 

Giordano: Cristo morto, 1663 ca., Elemosina di San 

Tommaso da Villanova,  

 1658, Sogno di Re Salomone, 1663 ca. e Perseo e Medusa, 

post 1660. 

 

Festa del Rosario (Sala 103a) 

 Al centro della sala la Madonna del Rosario, 1686 di Luca 

Giordano (1634-1705), è un omaggio alla religiosità 

istintiva e popolare tipica delle processioni sacre che si 

svolgevano nella Napoli vicereale. È rappresentata in basso 

una folla di fedeli, protagonista e spettatore insieme 

dell’evento miracoloso: la statua della Vergine portata in 

processione sotto il baldacchino si ‘fa corpo e carne’, 

tangibile metamorfosi del mistero della fede. La presenza delle quattro nature morte, di mano di alcuni 

dei massimi artisti del genere come Giuseppe Recco (1634-1695) e Giovan Battista Ruoppolo 

(1629-1693), celebra nelle sue forme esteriori una religiosità spiccatamente barocca, della gioia di 

vivere attraverso i frutti della terra e del mare, che rinviano alle prosperità del mondo come dono di 

Dio. D’altronde nella bottega di Giordano la prima formazione dei suoi allievi avviene su dipinti in 
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cui erano accordate le figure ai fiori, alla frutta, ai pesci; espressione della energia del Barocco che 

rompe gli argini delle regole e dell’equilibrio a Napoli, che ne moltiplica la spettacolarità. Dipinti con 

nature morte (pesci, fiori, frutti) e figure erano stati realizzati sotto la supervisione di Luca Giordano 

in occasione della festa religiosa del Corpus Domini nel 1684 su commissione di Gaspar Méndez de 

Haro (1629-1687), marchese del Carpio, viceré di Napoli dal 1661 al 1687. 

 

I capisaldi del Barocco napoletano (Sala 103 b) 

La sala accoglie tre vertici della pittura di Luca Giordano (1634-1705) provenienti da altrettante 

chiese di Napoli e rappresentativi della pittura della seconda metà del Seicento. Si tratta de I santi 

protettori di Napoli Baculo, Eusebio, Francesco Borgia, Aspreno e Candida adorano il Crocefisso, 

dalla chiesa di Santa Maria del Pianto, della Sacra Famiglia con i simboli della Passione, dalla chiesa 

di San Giuseppe delle Scalze a Pontecorvo, e, infine, del gran teatro barocco del San Francesco 

Saverio che battezza i neofiti e San Francesco Borgia, dalla chiesa di San Francesco Saverio, oggi 

dedicata a San Ferdinando, nel quale, a uno sguardo paziente, non sfuggirà il monogramma del pittore 

nascosto nella fibbia del calzare del personaggio in basso a sinistra. Dobbiamo immaginare l’impatto 

che queste complesse pale d’altare, quasi delle macchine teatrali, sprigionavano all’interno delle 

chiese, poste a una congrua altezza.  

 

f) Solimena e il ‘700 

 

 Ritorno all’ordine. Solimena e i suoi tra le corti di Napoli e Torino (Sala 104) 

 

 
 

Francesco Solimena, Enea si presenta a Didone, 

1739 - 1741 

olio su tela 

Napoli, Museo e Real Bosco di Capodimonte 

  

 

 

 
 

Sebastiano Ricci, Assunzione della Maddalena, 

1718 – 1720 ca. 

olio su tela 

Collezione Borbone 

Napoli, Museo e Real Bosco di Capodimonte 

 

 



 

 
 

Apre la sala l’Assunzione della Maddalena di Sebastiano Ricci (1659-1734), il più vicino a Giordano 

dei grandi pittori veneti. Dopo la morte di Giordano, nel 1705, sia nella decorazione ecclesiastica che 

nei dipinti da cabinet, lo stile si fa più disciplinato, rientrando negli argini di un equilibrio accademico 

e scenografico. La pittura diventa sempre più una sorta di suggerimento del teatro. La grande tela con 

Enea e Didone, eseguita da Francesco Solimena (1657-1747) negli anni ’20 del Settecento, ha 

riacquistato, dopo un importante restauro, il suo carattere monumentale e sontuoso, probabilmente 

ispirato dalla Didone abbandonata musicata e messa in scena nel 1696 da Alessandro Scarlatti (1660-

1725). Questo eloquio, consono al gusto delle corti italiane ed europee prende, in pittori di indubbio 

mestiere come il romano Gregorio Guglielmi (attestato a Napoli nel 1752) o il napoletano Francesco 

De Mura (1696-1782), una coloritura che, per usare un aggettivo preso in prestito dagli storici della 

musica settecentesca, potremmo definire galante.  

Chi guarda e chi è guardato (Sala 105)  

Come si offrivano gli artisti del passato allo sguardo altrui? In questa sala presentiamo due esempi 

emblematici: l’Autoritratto di Francesco Solimena (1657-1747), campione della pittura napoletana 

tra tardo Seicento e la metà del secolo successivo, e quello di Paolo de Matteis (1662-1728), artista 

molto apprezzato anche oltralpe, allievo di Luca Giordano (1634-1705), e, alla morte del maestro, 

concorrente dello stesso Solimena. 

Se un’orgogliosa ostentazione della sua professione d’artista contraddistingue il superbo autoritratto 

del Solimena (1715), una sottile ironia traspare da quello del de Matteis che si raffigura, in vestaglia 

e papalina, mentre sta dipingendo al cavalletto le personificazioni dell’Austria e della Spagna che si 

riappacificano. Completano la sala due ritratti, acutamente caratterizzati, di mano di Gaspare 

Traversi (1722-1770), che svelano le attitudini neoseicentesche di questo maestro, attivo per lo più 

a Roma. Di ambito non napoletano, l’Allegoria della pittura raffigura una singolare ed elegante figura 

femminile ritratta mentre è impegnata a dipingere, efficace metafora della creazione artistica. 

 
 

Paolo De Matteis, Autoritratto 

dell’artista in atto di dipingere 

l’Allegoria per la pace di Rastadt, 

post 1714 

olio su tela 

Napoli, Museo e Real Bosco di 

 
 

Francesco Solimena, Autoritratto, 1715 

olio su tela 

Napoli, Museo e Certosa di San Martino 

 
 

Giulio Carpioni (?), Allegoria della 

Pittura, secolo XVII 

olio su tela 

Collezione Farnese 

Napoli, Museo e Real Bosco di 



 

 
 

Capodimonte Capodimonte 

 

Il paesaggio napoletano nella pittura degli stranieri (Sala 106)  

 Nel corso del ’600 l’arte napoletana si è nutrita ed arricchita dal contatto con i maestri forestieri come 

Caravaggio, Ribera, Fanzago, Domenichino o Lanfranco. Nella seconda metà del ‘700 il vedutismo 

napoletano è stato addirittura creato dallo sguardo degli stranieri sul paesaggio. Napoli è una tappa  

necessaria nell’educazione del Grand 

Tour. Gli scavi a Pompei e ad Ercolano, 

Paestum e i suoi templi, il Vesuvio in 

perenne attività dal 1770 al 1790, con 

eruzioni spettacolari e continue, il Golfo 

e le sue isole sono oggetti di maggiore 

curiosità tra gli artisti nordici, che 

scendono nel Regno di Napoli: tedeschi, 

inglesi, francesi, olandesi e danesi. 

Guardano tutto, ma selezionano i 

soggetti con cura, dando inizio al genere 

del vedutismo. I dipinti di un 

appassionato del Vesuvio come Pierre-

Jacques Volaire (1729-1799) sono 

capisaldi in un genere di grande 

successo. Il pittore non varia una formula 

vincente che comprende l’inquadratura angolata, le figure che entrano da un lato, il contrasto fra il 

rosso della lava e il cobalto delle sere di luna oltreché il virtuosismo nel restituire i riflessi zigzaganti 

del fuoco a mare. Rappresentare i fenomeni naturali più impressionanti contribuisce a far nascere la 

poetica del Sublime, i chiari di luna ed eruzioni vulcaniche, contrasti cromatici e emozionali, che 

impronteranno gran parte della cultura europea della fine del ‘700. 

 

g) Ottocento caravaggesco 

 

Ottocento caravaggesco (atrio sala 61) 

Aperto con il dipinto di Caravaggio, il percorso espositivo si chiude con tre capolavori napoletani di 

secondo ’800, che costituiscono altrettanti episodi di “caravaggismo moderno”. Sul piano della 

composizione e dei contrasti chiaroscurali, si riconoscono debiti con la pittura napoletana del 

Seicento, “una tradizione dura a morire”. Gli Iconoclasti di Domenico Morelli (1823-1901) fu 

presentato alla mostra borbonica del 1855, e fu terminato dall’abruzzese Filippo Palizzi (1818 - 1899) 

che vi appose il ‘fermo immagine’ potentemente neo seicentesco della natura morta in angolo. Quindi, 

lungo un arco di poco più di tre lustri, incontriamo lo zoo in movimento di Filippo Palizzi (Dopo il 

Diluvio, 1863); per concludere con la corsa dei Bersaglieri a Porta Pia del 1871 dipinta da Michele 

Cammarano (1835-1920). Sebbene i fratelli Lumière arriveranno 25 anni dopo, con i Bersaglieri 

siamo già nei termini del cinema.   

 

 
 

Pierre-Jacques Volaire, Eruzione del Vesuvio dal Ponte 

della Maddalena, 1782 

olio su tela 

Napoli, Museo e Real Bosco di Capodimonte 

(Legato d’Avalos 1882) 



 

 
 

 

 

Nel dipinto di Morelli la ripresa di un tema di 

storia medioevale rivive attraverso gli occhi della 

contemporaneità; Palizzi scatena questo 

sorprendente serraglio negli anni in cui Charles 

Darwin (1809-1882) pubblicava l’Origine della 

specie (1859) e dieci anni prima che, sul 

lungomare di Napoli, lo zoologo tedesco Anton 

Dohrn (1840-1909) aprisse al pubblico la 

Stazione Zoologica (1874); Cammarano con i 

Bersaglieri a Porta Pia (1871) ha il potere di 

coinvolgere lo spettatore come forse soltanto, 

trent’anni dopo, Giuseppe Pellizza da Volpedo 

(1868-1907) dipingerà  il celebre Quarto stato 

(Milano, Museo del Novecento). Giunti alla fine 

del percorso della mostra “Oltre Caravaggio”, si 

invita a riflettere sulla storia, mai definitiva, che può essere riscritta e reinterpretata; allo stesso modo 

le collezioni di un museo, organismo che conserva il passato, ma si confronta continuamente col 

presente, possono essere rilette e così suggerire nuovi racconti. 

 

 

 
 

Michele Cammarano, Bersaglieri a Porta Pia, 1871 

olio su tela 

Napoli, Museo e Real Bosco di Capodimonte 

 
 

Filippo Palizzi, Dopo il Diluvio, 1864 

olio su tela 

Napoli, Museo e Real Bosco di Capodimonte 

(Commissione del re Vittorio Emanuele II di Savoia nel 1860) 



 

 
 

 

 

I RESTAURI 

 

Per l’allestimento della mostra Oltre Caravaggio. Un nuovo racconto della pittura a Napoli, il 

Dipartimento di Restauro del Museo e Real Bosco di Capodimonte, composto da Liliana Caso, 

Angela Cerasuolo, Antonio De Riggi, Simonetta Funel, Antonio Tosini, Sara Vitulli e Alessia 

Zaccaria ha eseguito importanti restauri sulle opere esposte o ne ha coordinati altri affidandoli a 

restauratori esterni. Alcune opere sono state restaurate grazie al sostegno dell’associazione Amici di 

Capodimonte Ets o di singoli mecenati (Gianfranco D’Amato, Roberto Nicolucci) o di aziende 

campane (D&D, Cartesar) nell’ambito di un progetto più ampio come “Rivelazioni. Finance for 

Fine Arts” di Borsa Italiana.  

Qui l’elenco completo delle opere restaurate e dei restauratori, in ordine alfabetico, che li hanno 

eseguiti. 

 

Liliana Caso ha curato il restauro del dipinto di Gaspare Traversi (Napoli 1722 ca. – Roma 1770), 

Ritratto di gentiluomo, 1760 e della relativa cornice, il restauro della cornice del dipinto di Giacomo 

Del Po (Roma 1652-Napoli 1726), San Gennaro 1700–1710 ca. e la revisione conservativa delle 

seguenti opere: Andrea De Lione (Napoli 1610–1685), Battaglia tra turchi e cristiani, 1640 ca. e 

relativa cornice Giulio Carpioni (Venezia 1613 ca.–Vicenza 1678), fine XVII sec., Allegoria della 

Pittura, Giovan Battista Ruppolo (Napoli 1629 – 1693), Natura morta con ortaggi fiasca e fiori, 

ante 1670, Andrea Belvedere (Napoli 1652 ca.–1732), coppia di dipinti Tulipani e Garofani, 

entrambi  datati 1670 – 1680, Bartolomeo Bimbi (Settignano 1648 – Firenze 1730). 

 

 
 

Gaspare Traversi, Ritratto di gentiluomo, 

1760, 

olio su tela 

Donazione Roberto Longhi 1954 

Napoli, Museo e Real Bosco di 

Capodimonte 

 

 
 

Andrea De Lione, Battaglia tra Ebrei e Filistei, 1635 – 1640, 

olio su tela 

Napoli, Museo e Real Bosco di Capodimonte 

(donazione Adele Santangelo Sica 1967) 

 

 



 

 
 

Liliana Caso e Angela Cerasuolo hanno eseguito la revisione conservativa della coppia di dipinti 

raffiguranti Pere di giugno e di luglio e Pere di agosto con liuto, entrambi datati 1699 ca.  

 

Angela Cerasuolo ha restaurato la serie di cinque dipinti di Francesco Guarino (Sant’Agata Irpina 

1611 – Solofra 1654), Madonna col Bambino, Annuncio ai pastori, Sant’Alessio morente, San 

Girolamo, Negazione di San Pietro, tutti datati 1640-1645. 

 

Marilù Foglia, Maurizio Mazza, Luciano Elia Potenza, Giuseppa Altieri, Gaetano Carannante, 

Salvatore Liguori (Alfart s.a.s) hanno curato il restauro conservativo del dipinto ad olio su tela di 

Michele Cammarano (Napoli 1835 – 1920), Bersaglieri all’assalto di Porta Pia 1871, acquistato 

dal Re Vittorio Emanuele l’anno successivo nel 1872 in occasione della Seconda Esposizione 

nazionale di Belle Arti di Milano. 

 

Alessandra Golia e Claudio Palma hanno restaurato il dipinto di Francesco Guarino (Sant’Agata 

Irpina, 1611 – Solofra, 1654), Sant’Agata, 1640 ca. Sant’Agata visse nel III secolo d.C. e fu 

martirizzata mediante il taglio dai seni, durante le persecuzioni dei cristiani sotto Decio, imperatore 

dal 249 al 251 d.C. Guarino sceglie di mostrarla mentre preme sul petto un panno bianco con macchie 

di sangue, a suggerire la violenza appena subita. La santa è una giovane donna che si rivolge allo 

spettatore con uno sguardo fiero e sensuale. Sotto il profilo dello stile, il rapporto con la pittura di 

Ribera si combina alla conoscenza delle mezze figure di Simon Vouet e di Charles Mellin. 

 

 
 

Francesco Guarino, Sant’Agata, 1640 

ca., 

olio su tela 

Collezione Borbone 

Napoli, Museo e Real Bosco di 

Capodimonte 

 
 

Cosimo Fanzago, Francesco Balsimelli, 

Tommaso Montani,  

 Pellicano, particolare del Ciborio  

1619 – 1623, 

bronzo dorato, rame dorato, marmi 

policromi, pietre dure 

Napoli, Chiesa di Santa Patrizia 

(in temporanea consegna dal 1982) 

 

 
 

Cosimo Fanzago, Francesco 

Balsimelli, Tommaso Montani, 

Ciborio, 1619 - 1623, 

bronzo dorato, rame dorato, marmi 

policromi, pietre dure 

Napoli, Chiesa di Santa Patrizia 

(in temporanea consegna dal 1982) 

 

 

Antonio Tosini e Antonio De Riggi hanno restaurato e ricollocato sul Ciborio proveniente dalla 



 

 
 

Chiesa di Santa Patrizia, dal 1982 in temporanea consegna presso il Museo e Real Bosco di 

Capodimonte, il Pellicano in bronzo dorato recuperato nel 2019, dopo oltre quarant’anni, dai 

Carabinieri per la Tutela del Patrimonio Culturale, della sezione di Firenze. Il Ciborio, 1619-1623, 

opera di Cosimo Fanzago, Francesco Balsimelli e Tommaso Montani (entrambi prima metà del 

XVII secolo) è in bronzo dorato, rame dorato, marmi policromi e pietre dure (diaspri, ametista, agata, 

lapislazzuli). Per conoscere la storia del Ciborio di Santa Patrizia e dello straordinario recupero dei 

vari pezzi trafugati nel corso degli anni e poi recuperati grazie ai Carabinieri per la Tutela del 

Patrimonio Culturale (non solo il Pellicano, ma in precedenza anche le Virtù) si consiglia la lettura 

dell’articolo di Paola D’Agostino, direttore dei Musei del Bargello a Firenze pubblicato sul sito del 

Museo e Real Bosco di Capodimonte nella rubrica “L’Italia chiamò. Capodimonte oggi racconta”, 

durante il lockdown al seguente link: 

https://capodimonte.cultura.gov.it/litalia-chiamo-capodimonte-oggi-racconta-il-tabernacolo-di-

santa-patrizia-il-pellicano-e-le-virtu-ritrovate/ 

 

Antonio Tosini con Federica Armenti, Teresa Bosco, 

Chiara Canterini, Irene Crusco, Nunzia Impero, Federica 

Labagnara, Giulia Marchesini, Laura Palermo, Lolita 

Tirelli (allieve del corso in Conservazione e Restauro 

dell’Accademia di Belle Arti di Napoli) è intervenuto sui sei 

candelieri in argento della seconda metà del XVII secolo di 

Aniello Treglia (Napoli, notizie 1665- 1685). I candelieri 

furono acquistati per il Museo di Capodimonte dal Ministero 

per i Beni e Attività culturali 2001. 

 

Sara Vitulli ha restaurato con Angela Sorrentino della ditta 

Maestranze Napoletane il bassorilievo in marmo di Carrara 

di Ignoto sec. XVII (scuola di Francois Duquesnoy?), 

Baccanale con putti ed erma ed ha eseguito interventi 

conservativi sulle seguenti opere: Carlo Sellitto (Napoli 

1581 – 1614), San Carlo Borromeo, 1610 ca. proveniente 

dalla Chiesa di Sant’Aniello a Caponapoli (in temporanea 

consegna dal 1977), Luigi Rodriguez (Messina, 

documentato a Napoli 1592 – 1607), Trinità con i Santi 

Giovanni Battista e Francesco d’Assisi, Alessandro Turchi (l’Orbetto) (Verona 1578 – Roma, 

1649) Fuga in Egitto, 1625 – 1630 ca.,  

 

Sara Vitulli e Alessia Zaccaria hanno realizzato un intervento sul dipinto di Pacecco De Rosa 

(Francesco De Rosa) (Napoli 1607 – 1656), Fuga in Egitto, 1645 ca. 

 

Maria Teresa de Falco e Francesco Virnicchi hanno restaurato il dipinto di Giovan Battista Salvi 

detto il Sassoferrato (Sassoferrato 1609 – Roma, 1685), Adorazione dei Pastori, 1653 ca. Il restauro 

è avvenuto grazie al contributo dell’azienda D&D Italia Spa nell’ambito del progetto “Rivelazioni. 

Finance for Fine Arts” di Borsa Italiana. Per maggiori informazioni consultare il link 

https://capodimonte.cultura.gov.it/rivelazioni/. 

 

  

 
 

Giovan Battista Salvi detto il “Sassoferrato”, 

Adorazione dei Pastori, 1653 ca., 

olio su tela 

Collezione Borbone 

Napoli, Museo e Real Bosco di Capodimonte 

https://capodimonte.cultura.gov.it/litalia-chiamo-capodimonte-oggi-racconta-il-tabernacolo-di-santa-patrizia-il-pellicano-e-le-virtu-ritrovate/
https://capodimonte.cultura.gov.it/litalia-chiamo-capodimonte-oggi-racconta-il-tabernacolo-di-santa-patrizia-il-pellicano-e-le-virtu-ritrovate/
https://capodimonte.cultura.gov.it/rivelazioni/


 

 
 

Angela Iuppariello e Viviana Tacchi hanno restaurato la scultura lignea di un intagliatore 

napoletano del XVII secolo (bottega di Aniello Stellato?), Angelo Custode della prima metà del 

XVII secolo proveniente dalla chiesa dei Santi Filippo e Giacomo (in temporanea consegna dal 1980 

al Museo e Real Bosco di Capodimonte) e cinque cornici in legno intagliato e dorato dei seguenti 

dipinti: Maestro dell’Annuncio Annuncio ai pastori; Gaspare Traversi, San Girolamo penitente; 

Alessandro Turchi (Orbetto), Fuga in Egitto; Paolo Domenico Finoglio, Santa Teresa D’Avila; Johan 

Heinrich Schonfeldt, Rinvenimento della croce. 

 

Claudio Palma, Ilaria Improta e Sabrina Peluso (Antea Restauri snc), hanno restaurato il dipinto 

di Nicola Malinconico (Napoli 1663-1721), Adamo ed Eva piangono la morte di Abele, 1690 ca. e 

della relativa cornice. Il restauro, reso possibile grazie al sostegno di Roberto Nicolucci, ha permesso 

anche di attribuire l’opera a Nicola Malinconico, fratello di Oronzo Malinconico (1661–1709), a cui 

era stata attribuita precedentemente. La matrice giordanesca del pittore emerge nella figura di Abele 

che sembra modulata su quella dell’appestato della tela di Luca Giordano per la chiesa di Santa Maria 

del Pianto, San Gennaro intercede presso la Vergine, Cristo e il Padre Eterno per la peste, presente 

in sala. 

 

Gianluca Tartaglia, Ugo Punzolo e Roberta Roma 

hanno restaurato la cornice del dipinto di Jusepe de 

Ribera (Játiva 1591-Napoli 1652), Trinitas Terrestris 

con san Bruno, san Benedetto, san Bernardino e san 

Bonaventura, 1626-1630 e hanno realizzato una 

cornice per il dipinto di Jusepe de Ribera, Eterno Padre, 

1626 – 1630 

 

Karin Tortora ha restaurato due opere grazie al sostegno 

di mecenati. Il primo è il dipinto di Francesco Solimena 

(Canale di Serino 1657 – Barra di Napoli 1747), Enea si 

presenta a Didone, 1739-1741 reso possibile grazie alla 

generosità di Gianfranco D’Amato. La monumentale 

tela fu letteralmente salvata dalla rovina nel fatiscente 

Palazzo Tarsia, grazie all’interessamento appassionato di 

Ferdinando Bologna, che nel 1961 ne promosse 

l’acquisizione da parte del Ministero. In qualità di 

Soprintendente fu Raffaello Causa a presentarla al 

pubblico, nel 1975 e in quell’occasione così la definì: “E’ 

tra i documenti più eccezionali dell’attività tarda di 

Francesco Solimena ed uno dei capolavori assoluti della 

pittura italiana del Settecento”. Il recente restauro, dopo 

circa quarant’anni da allora, è stata l’occasione di una 

importante campagna di pulitura che ha liberato la pellicola pittorica da spessi ed alterati strati di 

vernice, da ridipinture pesanti e non del tutto fedeli alla versione originale. Accurati test e il supporto 

degli esami diagnostici, hanno consentito di riscoprire cromie vivacissime, dettagli pittorici di grande 

qualità, importanti tracce di tecnica esecutiva, quali disegno e incisioni, ed in generale un’esecuzione 

molto sicura, con pochissimi pentimenti per un impianto compositivo di grande efficacia scenica. 

 
 

Nicola Malinconico, Adamo ed Eva piangono 

la morte di Abele, 1690 ca., 

olio su tela 

Collezione Borbone 

Napoli, Museo e Real Bosco di Capodimonte 



 

 
 

Molto utile ai fini di una corretta riproposizione delle parti mancanti, è stata la coeva incisione, 

individuata presso il Gabinetto di Stampe e Disegni del British Museum di Londra. 

 

 
 

Francesco Solimena, Enea si presenta 

a Didone, 1739 – 1741, 

olio su tela 

Napoli, Museo e Real Bosco di 

Capodimonte 

 
 

Bernardo Cavallino, San Sebastiano curato 

dalle pie donne, 1640 - 1655 ca., 

olio su tela 

Collezione Borbone 

Napoli, Museo e Real Bosco di Capodimonte 

 
 

Bernardo Cavallino,  

La Cantatrice, 1645 ca., 

olio su tela 

Collezione Borbone 

Napoli, Museo e Real Bosco di 

Capodimonte 
 

Il secondo dipinto è quello di Bernardo Cavallino (Napoli 1616 – 1656 ca.), San Sebastiano curato 

dalle pie donne, 1640 – 1655 ca. restaurato nel 2021 grazie al contributo dell'Associazione Amici di 

Capodimonte Ets. 
“Quella del Cavallino ritrovato è una bella storia che mi fa piacere raccontare - afferma il presidente 

dell’associazione Errico di Lorenzo - Due anni fa mi capitò tra le mani una foto del “San Sebastiano 

curato dalle pie donne” e rimasi subito colpito dalla qualità del dipinto che risultava presente nei 

depositi del museo. Spinto dalla curiosità, chiesi di poterlo vedere: cosa che feci di lì a poco. Il quadro 

era piuttosto sporco per cui feci presente al direttore Sylvain Bellenger la disponibilità degli Amici 

di Capodimonte a farsi carico della pulitura dell’opera onde consentirne una corretta lettura. 

Ultimato il restauro, si è deciso, d’accordo con il direttore, di acquisire a riguardo il parere del prof. 

Riccardo Lattuada. Non nascondo l’emozione provata allorché il prof. Lattuada, dopo un attento 

esame del dipinto, non ha avuto dubbi nel riconoscerlo come uno straordinario Bernardo Cavallino. 

Gli Amici di Capodimonte sono a giusto titolo orgogliosi che il “San Sebastiano curato dalle pie 

donne” possa oggi ammirarsi tra le opere di Cavallino esposte al secondo piano del museo”. 

 

Giulia Zorzetti e Paola Foglia hanno restaurato il dipinto di Bernardo Cavallino (Napoli 1616 – 

1656 ca.), La Cantatrice, 1645 ca. Il restauro è avvenuto grazie al contributo dell’azienda Cartesar 

nell’ambito del progetto “Rivelazioni. Finance for Fine Arts” di Borsa Italiana.  

Per maggiori informazioni consultare il link https://capodimonte.cultura.gov.it/rivelazioni/. 

 

https://capodimonte.cultura.gov.it/rivelazioni/


 

 
 

 

INFORMAZIONI 

 

Oltre Caravaggio. Un nuovo racconto della pittura a Napoli 

31 marzo 2022 – 7 gennaio 2023 

Museo e Real Bosco di Capodimonte 

 

Da un’idea di Sylvain Bellenger  

 

A cura di  
Stefano Causa e Patrizia Piscitello  

 

date e orari 
31 marzo 2022 – 7 gennaio 2023, tutti i giorni (chiuso il mercoledì) 

dalle ore 10.00 alle ore 17.30 

 

sede 
Museo e Real Bosco di Capodimonte, via Miano 2 – Napoli / II piano 

 

biglietti 
intero: 12 euro 

ridotto young (18-25 anni): 2 euro 

gratuito (0-18 anni) e possessori Artecard 

 

info e prenotazioni: 848 800 288 

da cellulare e dall'estero: 06 39967050 

www.coopculture.it 

prenotazioni tramite app Capodimonte su App store e Google store 

per saperne di più 

capodimonte.cultura.gov.it 

T. + 39 081 7499130  

mu-cap.accoglienza.capodimonte@beniculturali.it 

 

per condividere l'esperienza e l'emozione della mostra sui social 

Fb museodicapodimonte 

Instagram museoboscocapodimonte 

Twitter Capodimonte_mus 
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In occasione della mostra, la rivista di informazione turistica Tips of Naples-Travelling in 

Campania, distribuita gratuitamente negli hotel e presso i punti di informazione turistica, ha 

pubblicato una speciale mappa della città di Napoli con tutte le informazioni sulla mostra e sul Museo 

e Real Bosco di Capodimonte. La mappa è stata realizzata grazie al contributo dell'azienda napoletana 

di sartoria Luigi Borrelli-Napoli, marchio fondato nel 1957, oggi eccellenza nel comparto moda del 

made in Naples. 

 

 



 

 
 

 

 

DATARIO 

1606: Caravaggio (1571-1610) arriva a Napoli per la prima volta, tornerà nel 1609. Napoli, capitale 

del Viceregno Spagnolo dal 1503, è la seconda città più popolosa d’Europa, dopo Parigi e Londra. Il 

Viceré di questi anni è il Conte di Benavente.  

1607: Battistello Caracciolo (1578-1635), tra i più stretti seguaci di Caravaggio a Napoli, conclude 

l’Immacolata Concezione, pala d’altare di forte impronta naturalistica conservata nella chiesa di Santa 

Maria della Stella a Napoli.  

1608: Cosimo Fanzago (1591-1678), architetto e scultore bergamasco, si stabilisce a Napoli.  

1612: Guido Reni (1575-1642), pittore bolognese, è documentato per breve tempo in città. Vi tornerà 

nel 1619.  

1616: Jusepe de Ribera (1591-1652), pittore spagnolo arriva a Napoli, dopo aver soggiornato a 

Parma e Roma. Viceré spagnolo di Napoli è il Duca di Osuna.  

1630: Sono a Napoli il bolognese Domenichino (1581-1641), Artemisia Gentileschi (1593-

1652/53) e Diego Velázquez (1559-1660), quest’ultimo di passaggio per eseguire il ritratto 

dell’infanta Maria, sorella del re Filippo IV di Spagna.  

1631: In dicembre l’eruzione del Vesuvio provoca almeno tremila morti.  

1633: Giovanni Lanfranco (1582-1647), artista parmense, inizia a lavorare a Napoli, dove 

soggiornerà fino al 1646.  

1634: Nasce Luca Giordano (1634-1705), grande protagonista della pittura barocca napoletana del 

Seicento.  

1647: Scoppia il 7 luglio la rivolta popolare antispagnola capeggiata dal pescatore Tommaso Aniello 

d’Amalfi, detto Masaniello, che sarà giustiziato il 16 luglio. Il Viceré della città è il Duca d’Arcos.  

1653: Il pittore calabrese Mattia Preti (1613-1699) si trasferisce a Napoli fino al 1661.  

1656: La grande epidemia di peste colpisce Napoli uccidendo circa la metà dei 450.000 abitanti della 

città. In queste circostanze muoiono anche importanti pittori della scuola napoletana: Massimo 

Stazione, Aniello Falcone, Bernardo Cavallino e Pacecco de Rosa.  

1713 /14: I trattati di pace di Utrecht e Rastadt decretano il passaggio del Viceregno di Napoli dalla 

Spagna all’Austria.  

1734: Carlo di Borbone (1716-1788), figlio di Filippo V di Spagna ed Elisabetta Farnese, si insedia 

a Napoli, istituendo un Regno indipendente. Con la battaglia di Bitonto fra l’esercito spagnolo e 

quello austriaco, il Regno di Napoli è definitivamente sotto l’egida di Carlo di Borbone. Viene 

scoperta la città di Ercolano.  

1738 L’architetto Giovanni Antonio Medrano (1703-1760) dà inizio ai lavori di costruzione della 

Reggia di Capodimonte. Medrano si occupò dei principali cantieri della Napoli borbonica, tra cui il 

Teatro di San Carlo (1737).  



 

 
 

1739: Entra in funzione la Real Fabbrica di Porcellane di Capodimonte, edificata all’interno 

dell’omonimo Real Bosco, per volere di Carlo di Borbone.  

1744: Scoperta di Pompei.  

1752: L’architetto e pittore Luigi Vanvitelli (1700-1773) inizia i lavori di costruzione della Reggia 

di Caserta. 

 1753: Giuseppe Sanmartino (1720-1793) esegue il Cristo velato, conservato nella Cappella 

Sansevero di Napoli.  

1759: Ferdinando IV di Borbone, all’età di 9 anni, succede a Carlo di Borbone, divenuto re di 

Spagna col nome di Carlo III.  

1769: Pierre-Jacques Volaire (1729-1799), artista francese, si trasferisce a Napoli, specializzandosi 

nelle vedute notturne del Vesuvio in eruzione.  

1799: Proclamazione della Repubblica partenopea. In estate le truppe sanfediste del cardinale Ruffo 

riconquistano il Regno ai Borbone. I rivoluzionari vengono giustiziati (tra questi Eleonora Fonseca 

Pimentel, Luisa Sanfelice, Domenico Cirillo, Mario Pagano ed Ettore Carafa).  

1815 Congresso di Vienna.  

1848: Moti rivoluzionari a Napoli.  

1860: Il 7 settembre Garibaldi entra a Napoli.  

1861 Unità d’Italia. Torino Capitale provvisoria.  

1871: Presa di Porta Pia. Roma diviene Capitale del Regno d’Italia.  



 

 
 

 

 

ATTIVITA’ DIDATTICHE 

 

In occasione della mostra Oltre Caravaggio. Un nuovo racconto della pittura a Napoli (31 marzo 

2022- 7 gennaio 2023), a cura di Stefano Causa e Patrizia Piscitello, i Servizi educativi del Museo e 

Real Bosco di Capodimonte propongono un programma di visite guidate e visite teatralizzate ideate 

da Le Nuvole in collaborazione con la Casa del Contemporaneo. 

 

Visite guidate 

sabato 2 aprile 2022 ore 12.00 e 15.00  

domenica 3 aprile 2022 ore 10.00, 12.00 e 15.00  

costo 7 euro, non compreso nel biglietto di ingresso al museo, prenotazioni su Coopculture.it 

 

Visite teatralizzate 

 

“Un giorno in bottega” - visita spettacolo a cura de Le Nuvole con Casa del Contemporaneo 

con Roberto Giordano e Gaetano Nocerino 

messa in scena Fabio Cocifoglia 

Gli attori coinvolgeranno il pubblico facendolo entrare nella bottega di due pittori intenti a scegliere 

il soggetto dei loro dipinti ma soprattutto a individuare i modelli giusti per interpretare i protagonisti 

delle loro opere. Mescolando stoffe colorate, scovando oggetti di ogni genere in bauli abbandonati, i 

due pittori inviteranno i partecipanti ad accettare il ‘gioco’ di interpretare, per un giorno, il ruolo di 

‘modelli per l’arte’. A conclusione della performance teatrale interattiva, accompagnati da uno storico 

dell’arte, i visitatori intraprenderanno un viaggio alla scoperta dei mondi rappresentati nelle tele 

esposte nel museo del periodo naturalistico e barocco. Un viaggio emozionale che vuole coniugare 

l’interesse per l’arte e la storia con le suggestioni appena sperimentate del teatro per un’esperienza 

sensoriale a tutto tondo. 

Durata: 1 ora e 30 minuti, sala Burri (secondo piano) 

 

Informazioni 

Per tutti (dai 6 anni) 

costo 7 euro, non compreso nel biglietto di ingresso al museo 

Per info e prenotazione: Le Nuvole 081 2395653 o arte@lenuvole.com, sabato e domenica anche 

acquisto on line su www.etes.it 

mailto:arte@lenuvole.com


 

 
 

Per le scuole (primaria e secondaria I grado) 

dal lunedì al venerdì ore 09.30 e 11.30 

Tariffa: € 175.00 a gruppo (max 25 unità per gruppo, max 4 gruppi per fascia oraria) 

I livelli di approfondimento della didattica museale varieranno a seconda del grado di conoscenza 

scolastica. 

Per info e prenotazione: Le Nuvole 081 2395653 o arte@lenuvole.com, sabato e domenica anche 

acquisto on line su www.etes.it 

 

“Abbuffate storiche” - visita spettacolo a cura de Le Nuvole con Casa del Contemporaneo 

con Rosanna Gagliotti e Gaetano Nocerino 

messa in scena Fabio Cocifoglia 

Ideata in particolare per un pubblico di giovanissimi il percorso museale sarà occasione anche per gli 

adulti di fruire delle sale del secondo piano del Museo, che ospitano i quadri di genere definiti “nature 

morte” prevalentemente di pittori napoletani. Gli spettatori potranno accomodarsi alle più sontuose 

tavole imbandite a festa, poi curiosare nelle ceste dei venditori sui banchi del mercato e trasformarsi 

infine in cuochi provetti sotto le attente indicazioni di un irreprensibile maggiordomo e di 

un’improbabile cameriera. Saranno loro stessi a fornire importanti informazioni sulla storia della 

Reggia di Capodimonte animando per di più l’incontro con i loro giocosi battibecchi. Il filo 

conduttore dell’itinerario costituirà lo spunto per un divertente esercizio di lettura delle opere d’arte, 

suggerendo simpatici approfondimenti legati alla storia dell’alimentazione. Le sorprese, tuttavia, 

cesseranno solo al momento di dare inizio ufficialmente al banchetto regale, quando ad accomodarsi 

sulle sedie accanto alla tavola saranno gli ospiti… più insospettabili! 

Durata: 1 ora e 30 minuti, sala Burri (secondo piano) 

 

Informazioni 

Per tutti (dai 5 anni) 

costo 7 euro, non compreso nel biglietto di ingresso al museo 

Per info e prenotazione: Le Nuvole 081 2395653 o arte@lenuvole.com, sabato e domenica anche 

acquisto on line su www.etes.it 

Per le scuole (primaria e secondaria I grado) 

dal lunedì al venerdì ore 09.30 e 11.30 

Tariffa: € 175.00 a gruppo (max 25 unità per gruppo, max 4 gruppi per fascia oraria) 

I livelli di approfondimento della didattica museale varieranno a seconda del grado di conoscenza 

scolastica. 

Per info e prenotazione: Le Nuvole 081 2395653 o arte@lenuvole.com, sabato e domenica anche 

acquisto on line su www.etes.it 

mailto:arte@lenuvole.com
http://www.etes.it/
mailto:arte@lenuvole.com
mailto:arte@lenuvole.com
http://www.etes.it/


 

 
 

 

 

LA MUSICA – L’inaugurazione con il liceo musicale “Margherita di Savoia” di Napoli 

 

Un omaggio in musica per la mostra Oltre Caravaggio. Un nuovo racconto della pittura a Napoli: è 

quello che gli studenti e i docenti del Liceo Musicale “Margherita di Savoia” di Napoli propongono 

il giorno dell’inaugurazione giovedì 31 marzo 2022. Un programma di musiche del Seicento 

napoletano che spazia dalle villanelle di Andrea Falconieri ai cromatismi del principe Carlo 

Gesualdo da Venosa, scelte tenendo ben presente il milieu artistico dell’epoca, al fine di 

un’armoniosa contestualizzare delle atmosfere musicali nell’ambiente storico e sociale della Napoli 

barocca.  

L’organico previsto, un ristretto gruppo di musica da camera, costituito da flauto, violino, viola, 

violoncello, arpa e chitarra, risponde con il giusto equilibrio alle sonorità richieste della musica che 

si sarebbe potuta ascoltare a Napoli del ‘600. 

 

Programma musicale: 

Andrea Falconieri (1585-1656) Bella porta di rubini 

Andrea Falconieri (1585-1656) Occhietti amati 

Carlo Gesualdo (1566-1613) Gagliarda del principe da Venosa 

Athanasius Kircher (1602-1680) Modo Hypodorico 

Johann Pachelbel (1653-1706) Canone in Re maggiore 

 

Alunni coinvolti: 

Marco De Maio (Baritono), Arianna Pecoraro (Soprano), Giulia Fonticelli (Arpa), Simone Carracini 

(Chitarra), Francesca Sauzullo (Violino), Emmanuele Buonocore (Violino), Antonio Silvestri 

(Violino), Gabriele Catapano (Viola), Davide Levi (Violoncello), Enrico Lanni (Violoncello) 

 

Docenti: 

Enzo Amato, Carmela Cardone, Gabriella Colecchia, Gianfranco Conzo, Antonello Grima, 

Johnny Grima, Pasquale Nocerino, Michele Rossi, Paola Troncone. 

Docente referente: Francesco Nocerino 
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La mostra Oltre Caravaggio è diversa da qualsiasi 
altra mostra. Le 200 opere esposte nelle 24 sale 
del Museo provengono dalle collezioni permanenti 
di Capodimonte. L’allestimento si propone di 
rilanciare il dibattito critico sul Seicento napoletano 
presentandone una lettura più articolata rispetto 
a quella del “secolo di Caravaggio” adottata da 
amatori e storici.
È lo storico dell’arte Roberto Longhi (1890-1970) 
che riscopre e definisce il Seicento meridionale. 
Secondo lo studioso, il naturalismo di Caravaggio 
sarebbe la spina dorsale dell’arte napoletana.
Dalle analisi di Longhi derivano gli studi seicenteschi 
successivi e, in gran parte, l’esposizione dei dipinti 
del ’600 napoletano a Capodimonte, dall’apertura 
della Pinacoteca nel 1957. 
La realtà è più complessa e i curatori della mostra, 
Stefano Causa e Patrizia Piscitello, sulla base 
degli studi degli ultimi decenni, suggeriscono 
di riconsiderare lo schema di Longhi, ormai 
storicizzato, e di ripensare l’intera articolazione di 
un secolo che non fu solo quello di Caravaggio, ma 
fu soprattutto quello di Jusepe de Ribera, pittore 
spagnolo arrivato a Napoli nel 1616, sei anni dopo 
la morte di Caravaggio.

 note di vendita
catalogo ufficiale della mostra Oltre Caravaggio. 
Un nuovo racconto della pittura a Napoli presso il 
Museo e Real Bosco di Capodimonte dal 31 marzo 
2022 al 7 gennaio 2023.
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