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Een paasoverdenking (versie 2018)
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Links Kruisafname Rubens (ca. 1612) ; rechts kruisafname Rembrandt (ca. 1638)
mild hemelslicht daalt

op ‘t rode bloed van ’t kruishout

teder steunend het lichaam

De haiku

De haiku is van oorsprong een Japans meditatief gedichtje. 

Eigenschappen:

Regel 1: 
vijf lettergrepen.

Regel 2: 
zeven lettergrepen.

Regel 3: 
vijf lettergrepen.

In maar drie regels, die in één ademtocht worden uitgesproken, moet alles uiterst beknopt gezegd worden. Vaak gaat het om een waarneming in de natuur en de stemming die dat oproept.

De eerste twee regels zijn verhalend, episch; de wijsheid van de korte spreuk culmineert dan in de derde versregel. Een soort apotheose.

Voorbeeld:

eerste sneeuwvlokjes


(vijf lettergrepen)
het blad van een herfsttijloos
(zeven lettergrepen)
buigt haast onmerkbaar

(vijf lettergrepen)

Matsuo Bashô (1644-1694)

Haiku uit de lijdenstijd voor Pasen

mild hemelslicht daalt
op ‘t rode bloed van ’t kruishout

teder steunend het lichaam 

(Ruud Gersons, maart 2008)

Peter Paul Rubens:

Geboren in 1577 in  Keulen. Zijn vader, Jan Rubens, was vooraanstaand advocaat in Antwerpen, maar werd Calvinist en moest vluchten voor de hertog van Alva in de 80-jarige oorlog.

In 1588, na de dood van zijn vader, keert het gezin terug naar Antwerpen en wordt men weer vroom katholiek.

Vanaf zijn 15e levensjaar gaat Rubens in dienst bij verschillende leermeesters. De een specialiseert in portretten; de ander in landschappen, een derde in historieschilderstukken, zoals veldslagen e.d. Zo leert en oefent hij om dat allemaal onder de knie te krijgen.
Daar zijn ook leermeesters bij die in Italië hebben gereisd en zo komt hij onder de indruk van de barok.

In 1598 wordt hij – 21 jaar oud - als zelfstandig schilder ingeschreven bij het Sint Lucas gilde.

In 1600 gaat hij zelf naar Italië en komt in dienst van de hertog van Mantua; niet alleen als hofschilder, maar ook als diplomaat. En juist als diplomaat wordt hij op allerlei missies gestuurd en komt dus op veel plaatsen, waar hij naar hartelust de Italiaanse renaissance-schilderijen ziet èn de barok.

In 1608 keert hij terug naar Antwerpen en wordt hofschilder èn weer reizend diplomaat in dienst van Isabella van Oostenrijk, een dochter van Philips II die dan regeert.

Rubens is vroom katholiek en krijgt veel opdrachten vanuit de kerk voor altaarstukken.

Het atelier, methode van werken

Om Rubens werkelijk te leren kennen, moet men zijn tekeningen en schetsen bekijken. Die heeft hij namelijk eigenhandig gemaakt. De uitwerkingen in grote schilderijen gebeurde vaak door leerlingen.

Rubens maakt zelden schetsen met pen of houtskool; meestal werkt hij direct met bruine verf en penseel. Deze werkwijze heeft hij mogelijk in Italië geleerd. 

Is het ontwerp door de opdrachtgever goedgekeurd, dan gaan leerlingen het verder uitwerken. Zij beginnen met wrijven van pigmenten en mengen met olie en prepareren doek of paneel. Sommigen blijven vele jaren in dienst.

Tot slot gaat de meester het geheel nog eens na en verbetert waar nodig. Dan signeert hij met P.P. Rubens.

Portretten:

We kennen maar heel weinig zelfportretten, en al helemaal niet als zittend in een kamer. Veel taferelen zijn “buiten” in de natuur.
Mythologie:

Dit was erg “in”. Het zijn vaak allegorische voorstellingen. Goden en godinnen zijn vrijwel altijd in beweging, vaak in een draaiende lichaamshouding – zoals je veel zag in de barok. 

De gewaden zijn realistisch geplooid, maar ook hoofden en spierbundels zijn realistisch.
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De Roof van de dochters van Leukippos  (ca. 1618)
De compositie lijkt wanordelijk. Let op de typisch diagonale lijnvoering. Steeds twee figuren tegenover elkaar. Er was toen zeker geen slankheidideaal, maar Rubens laat de lichamen altijd wel heel erg weelderig uitkomen. We gaan nu eerst naar Rembrandt en zullen dan twee kruisigingen naast elkaar zien: één van Rubens en één van Rembrandt.

Waarin verschilt de werkwijze van Rembrandt met die van Rubens?

· Rubens maakt meestal eerst schetsen in bruine verf; Rembrandt werkt meestal met rood en zwart krijt en zwarte inkt.

· Rubens brengt wit op; Rembrandt spaart het wit vaak uit.

· Rubens werkt het hele lichaam van zijn personages fijntjes uit, zowel gezicht als lijf en ledematen; Rembrandt doet dit wel met de gezichten, maar laat de lijven en ledematen vaak geleidelijk overgaan in de omgeving.

· Rubens schildert meer in bonte kleuren, ook vaak primaire kleuren en complementaire kleuren; 
· Rembrandt werkt meer binnen één kleurstemming. Deze is vooral in het spectrum van oker, sienna, bruin, oranje, geel en rood.

Bij de portretten van Rubens treffen we nauwelijks zelfportretten aan en zeker niet als schilder. Zijn personen zijn licht geflatteerd en fijn uitgewerkt. 
Rembrandt maakt veel zelfportretten. Zijn personages zijn zeker niet geflatteerd en stralen een meer ingetogen stemming uit dan bij Rubens. 
Bij Rubens straalt de lust naar aardse geneugten van de portretten af. Die van Rembrandt verbergen eerder een innerlijk raadsel; zijn meer ingetogen.

Landschappen

Rubens leeft zich best wel veel uit in landschappen; aanvankelijk met dieren en jacht. Rembrandt schildert hoogst zelden landschappen om het landschap. Meer als vage achtergrond.

Mythologie en Oude- en Nieuwe Testament

Mythologie is een belangrijk onderwerp voor Rubens; Bij Rembrandt is dat veel minder. Oude- en Nieuwe Testament zijn dat des te meer. Al moet gezegd worden, dat ook Rubens zich veelvuldig met het laatste inlaat.

Verftoets

De verftoets bij Rubens is vlakker dan die van Rembrandt. De laatste schildert vaak met “stevige klodders”, bijna impressionistisch.

Vergelijking Kruisafname Rubens/Rembrandt

Ik heb voor Pasen twee kruisafnames uitgezocht; één van Rubens en één van Rembrandt. Beide schilderijen hebben met elkaar te maken. De Rubens was er natuurlijk het eerst en Rembrandt had er een gravure van, waaruit hij zich liet inspireren. Daarom zijn ze een beetje elkaars spiegelbeeld.
Rubens

Uiterlijke beweging

Ons oog valt allereerst op een wild, “onordelijk” tafereel van staande, leunende en (links boven) schier zwevende lichamen. Rubens ten voeten uit. Zijn figuren lijken te bewegen. Dat aspect van beweging wordt nog versterkt door de diagonale lijn van links onder naar rechts boven, zo karakteristiek voor de barok. Dat was een periode waarin sterk afgeweken werd van de statige, teruggehouden, harmonische renaissancestijl. Het bewegingselement wordt ook nog versterkt door de draaiing van sommige lichamen.
Personen betrokken op elkaar.

Wie kijkt naar wie? Er is sprake van een sterke betrokkenheid. Meestal betrokken op de centrale Christusfiguur. Behalve Johannes en de vrouw links onder, die naar elkaar kijken.

Meest opvallende blik is die van Nicodemus (??) links: zeer sterke emotie. Maria, de moeder, met blauwe mantel staat op het punt haar bewustzijn te verliezen. Alsof haar hand wegglijdt van de arm van Jezus en ze wegzakt.

Kleuren

Alle figuren zijn zeer fijn gedetailleerd weergegeven. Rubens gebruikte felle kleuren wit en rood en wat milder groen en blauw. Naar de periferie toe meer bruine tinten, die aansluiten bij de achtergrond.

Innerlijke beweging

En in het woord “emotie” zit ook het woord “motion” of te wel beweging. Alleen vindt bij e-motie de beweging meer innerlijk plaats in de ziel. En ook dat is overduidelijk. Alle gezichten van de personages zijn gericht op het centrale middelpunt: het dode lichaam van Christus. Alleen de persoon op de ladder rechts kijkt omhoog; een uitzondering moet er altijd zijn. De vrouw links (Maria) in de blauwe mantel, die haar arm opheft en de elleboog van Christus wil aanraken of steunen, lijkt  op het punt te staan door emotie bevangen te worden en bewusteloos te raken. De figuren boven op het kruis zijn ook innerlijk uiterst betrokken. De linker lijkt te zweven als een engel, maar als je goed kijkt, dan blijkt hij over de bovenste kruisbalk gebogen te zijn en houdt de slip van het laken vast, dat zelf ook al weer de diagonale beweging volgt!

Opvallend is dat de jonge vrouw links onder en de jongeman in de felrode mantel rechtsvoor, Johannes, nog het minst op de scène van de kruisafname betrokken zijn, maar veel meer op elkaar.
Gekleed of naakt

Rubens schildert graag de lichamen naakt en voorzien van opvallende spierbundels. Geen “slanke dennen”, zouden wij zeggen. Het postuur van de mannelijke personages is inderdaad “stevig” te noemen; zelfs bij het ontzielde lichaam van de Verlosser is dat zo. Maar naakt? Vanwege het thema zal Rubens hier de nodige terughouding in acht genomen hebben.
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Rubens: Kruisafname (1612-1614)
Hoewel de persoon die het verst van de Christusfiguur is verwijderd (links boven) een ontbloot bovenlichaam toont. En de figuur rechts boven toch altijd nog blote armen! Maar de figuren rondom het lichaam van Christus zijn in heftig plooiende mantels gehuld, waardoor de naaktheid van de Heiland ons extra opvalt.

Dat er aan dat lichaam sporen van bloed te zien zijn, geeft een extra dramatisch aspect, omdat je als toeschouwer meteen voor je ziet, hoe die verwondingen zijn ontstaan. Het bloed is nog vers want het druppelt zelfs nog op de doek.

En alsof dat nog niet genoeg is, zien we rechts onder op de grond een schaal waarin bloed is opgevangen en waarin zich de doornenkroon bevindt (die natuurlijk ook voor bloed gezorgd heeft) 
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Rembrandt, Kruisafnmae 1638 

Licht en donker bij Rubens
De tegenstelling van het felle licht op de Heiland en het donker op de omringende personages, zou ontleend kunnen zijn aan het “chiaroscuro” van Carravaggio en dat we diens invloed zien, hoeft ons niet te verbazen, gezien de Italiaanse periode in het leven van Rubens. 

Thema: door samenwerking wordt Christus van het kruis gehaald. Als lid van het schuttersgilde verleende men ook onzelfzuchtige diensten aan de gemeenschap.
Rembrandt

We zullen hier zien hoe drie regieaspecten
1. beweging

2. zelfvergetenheid

3. kijken via de toeschouwer die gadeslaat
hier samenvloeien.

Verstilde uiterlijke beweging

Ons oog valt op een rustig, maar daarom niet minder indrukwekkend tafereel. Hier geen heftige diagonalen, geen bewegende, in elkaar gestrengelde lichamen. En al zeker niet geheel of gedeeltelijk ontbloot.

Een lege kalmte overweldigt ons. En het zijn hier juist de verticale lijnen, die deze rust benadrukken. Verticaal de hangende arm van de persoon die over het kruis hangt. Ja, hij hangt wel, maar zweeft zeker niet, zoals bij Rubens. Verticaal de ledematen van de Christusfiguur; verticaal de houding van Nicodemus rechts voor (met sultan-achtige hoofddeksel) en last but not least: verticaal de stok waar hij op leunt. De beweging is hier haast volkomen tot stilstand gekomen, maar is er nog wel. Statisch is het zeker niet. De beweging is heel subtiel.
Innerlijke rust

Waar we bij Rubens veel innerlijke beweging, of te wel emotie zagen, ademt de Kruisafname van Rembrandt een serene innerlijke rust. Geen schreeuwerig fel gekleurde gewaden (de uiterlijke omhulling van de personen), geen bloeddruppels uit wonden op het doek, maar ook geen schreeuwerig verdriet van overlopende zielenroerselen; (Behalve dan nauwelijks zichtbaar linksonder één of twee vrouwen waarvan de contouren zo vaag zijn, dat ze alleen kunnen dienen om tegenwicht te scheppen tegen de sterke lichtval op de Christusfiguur.) Ja, het is een stille ontreddering die de personen rondom de Christus uitstralen. Een sprakeloze verbijstering komt op ons over. En de wilde gebaren van het doek van Rubens hebben plaats gemaakt voor tederheid en zachtheid. Hier wordt de Christusfiguur niet quasi wild naar beneden gesleurd, maar zachtjes opgevangen en geruisloos naar beneden gegleden.

Donker en licht

De innerlijke rust van de betrokken figuren past ook bij de kleurstemming die zich geheel afspeelt binnen het zo voor Rembrandt karakteristieke spectrum van oker- en bruintinten met wat donker en licht oranje en helemaal aan de periferie: zwart. De figuren versmelten met de omgeving. Ze lossen er in op.
Kleuren

Het grote laken en het lichaam van Christus zijn bij Rubens noch bijkans licht roze. Wat de indruk van drukte nog versterkt. Bij Rembrandt is de doek, maar ook het lichaam van Christus in een tint van gebroken wit met een licht bruine zweem. Doodser, maar stiller. De persoon op de ladder, Rembrandt zelf, valt met zijn groenachtige kleding wat uit de toon.
Meekijken met Nikodemus

Nikodemus (met de tulband) slaat het tafereel gade vanaf een afstand. Hij is de toeschouwer, (Heel anders als bij Rubens, waar Nicodemus deel uit maakte van de scène van de kruisafname.) Door dit toeschouwer-zijn van Nicodemus, worden wij het tafereel binnen gevoerd en worden zo ook toeschouwer van de Kruisafname. Nicodemus ziet hetzelfde als wij. Hij vormt a.h.w. een brug tussen ons en het tafereel van kruisafname. Wij zijn als toeschouwer veel meer betrokken, dan zonder Nicodemus het geval zou zijn geweest.
De zelfvergetenheid

Geen van de figuren die betrokken zijn bij de kruisafname is zich er bewust van, dat hij geschilderd wordt door Rembrandt. De figuren gaan geheel op in bezigheid. In de les over Rembrandt noemden we dit verschijnsel zelfvergetenheid.

Ook bij Rubens is sprake van zelfvergetenheid, maar door de ingetogenheid van de figuren bij Rembrandt, werkt dit bij hem sterker, dan bij Rubens.
Tot slot

De toeschouwer komt bij langer waarnemen in een meditatieve stemming. Dat is onherroepelijk. Die stemming wordt niet in de laatste plaats versterkt door de ronde boog die het tafereel van boven afsluit.  Alsof Rembrandt ons zeggen wil: “De hemelkoepel is nooit ver weg. Dus god is nabij.”
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