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      Félix Valloton, L’Art Nouveau, Exposition Permanente, 1896. Afiş pentru galeria lui Siegfried Bing, litografie în culori, 65 x 45 cm. Colecția Victor şi Gretha Arwas.


    




    
I. Originile curentului Art Nouveau




    „Se pot pune in discuție meritele şi viitorul noii mişcări de artă decorativă, dar nu se poate nega dominația sa triumfătoare în întreaga Europă şi în toate țările vorbitoare de limbă engleză din afara Europei; ceea ce îi lipseste acum este o orientare clară, iar acest lucru depinde de cei cu simț estetic.” (Jean Lahor, Paris, 1901)




    Art Nouveau s-a născut dintr-o mişcare importantă din artele decorative, apărută în Europa de Vest în 1892; dar această apariție nu este atât de spontană pe cum s-ar putea crede. Mobila şi ornamentele decorative au suferit multe schimbări între declinul stilului Empire din 1815 şi Expoziția Universală de la Paris, din anul 1889, unde s-au sărbătorit cincizeci de ani de la Revoluția Franceză. De exemplu, mobilierul în stilurile Restaurației, Louis Philippe şi Napoleon al III-lea era încă expus la Expoziția Universală de la Paris din 1900. Tradiția (sau mai degrabă imitația) a jucat un rol prea mare în apariția acestor stiluri din perioade diferite pentru ca o singură mişcare să apară şi să-şi asume o imagine unică. Cu toate acestea, unii artişti din această perioadă au căutat să se deosebească de predecesorii lor prin exprimarea propriilor idealuri decorative.




    Ce a reprezentat noua mişcare a artei decorative în 1900? În Franța, ca de altfel pretutindeni, a însemnat faptul că oamenii se săturaseră de banalele forme şi metode repetitive, de aceleaşi vechi clişee decorative şi de banalități, de veşnica imitație a mobilierului din timpul domniei regilor Ludovic (de la Ludovic al XIII-lea până la Ludovic al XVI-lea) şi a mobilierului din perioada Renaşterii şi a Goticului. A însemnat faptul că artiştii au susținut că arta lor este arta acelor vremuri. Până în 1789 (sfârşitul Vechiului Regim), stilul se impunea prin autoritatea regală; această epocă îşi dorea un stil propriu. Şi (cel puțin în afara Franței) a existat o dorință de ceva mai mult: eliberarea de sub dominația modei, a gustului şi artei străine. A fost un impuls inerent noii treziri a naționalismului epocii, când fiecare țară a încercat să îşi manifeste independența în literatură şi în artă.




    Pe scurt, pretutindeni a existat un impuls spre o nouă artă, care să nu fie nici copie servilă a trecutului, nici imitație a gustului străin.




    A existat şi o reală dorință de a re-crea arta decorativă, din simplul fapt că nu a existat nici una de la sfârşitul secolului. În epocile precedente, arta decorativă, care fusese aproape inexistentă, a înflorit glorioasă şi încântătoare. În trecut, totul – de la îmbrăcămintea şi armele oamenilor până la cel mai neînsemnat obiect casnic, suporturi de buşteni pentru cămin, foale şi piese pentru şeminee sau simple pahare – era decorat armonios: fiecare obiect îşi avea propria ornamentație şi propriile finisaje, propria eleganță şi frumusețe. Dar secolul al XIX-lea nu s-a preocupat de altceva în afară de funcționalitate; ornamentația, finisajele, eleganța şi frumusețea erau de prisos. Grandios şi umil în acelaşi timp, secolul al XIX-lea a fost „profund divizat”, asemenea viziunii lui Pascal asupra sufletului uman. Secolul care s-a terminat atât de lamentabil într-o desconsiderare cinică a justiției dintre oameni, a început într-o indiferență totală față de frumusețea şi arta decorativă, păstrând timp de aproape o sută de ani o ciudată inerție față de simțul şi gustul estetic.




    Renaşterea simțului şi gustului estetic, cândva abolite, a determinat apariția mişcării Art Nouveau. Franța a înțeles absurditatea situației şi a pretins imaginație rafinaților artişti în stuc şi ghips, decoratorilor, creatorilor de mobilă şi chiar arhitecților, cerându-le acestor artişti să dea dovadă de creativitate şi fantezie, de inovație şi originalitate. Şi astfel s-a născut noua artă decorativă, ca răspuns la noile cerințe ale noii generații.[1]




    Mişcarea definitorie capabilă să formeze noua artă nu se va materializa până la Expoziția Universală din 1889. Acolo, englezii s-au afirmat prin gustul lor pentru mobilier. Argintarii americani Graham şi Augustus Tiffany au aplicat un nou tip de ornament pe obiectele produse în atelierul lor; iar Louis Comfort Tiffany a revoluționat arta vitraliului prin modalitatea sa originală de a fabrica sticla. O elită a artiştilor şi producătorilor francezi profesionişti a expus lucrări care au reprezentat şi ele un progres remarcabil: Emile Gallé a trimis mobilier decorat şi conceput în stilul său propriu şi vaze din sticlă colorată ale căror efecte strălucitoare le obținuse prin ardere; Clément Massier, Albert Dammouse şi Auguste Delaherche au expus vase din ceramică arsă în forme şi culori noi; iar Henri Vever, Boucheron şi Lucien Falize au expus bijuterii şi obiecte din argint care dezvăluiau un nou rafinament. Moda ornamentației era atât de avansată încât Falize a prezentat şi argintărie decorată cu plante aromate ştanțate în relief.




    Exemplele oferite de Expoziția Universală din 1889 au dat roade; totul a culminat cu o revoluție a decorativului. Eliberați de prejudecata artei superioare, artiştii au căutat noi forme de expresie. În 1891, Société Nationale des Beaux-Arts a stabilit o ierarhizare a artelor decorative, care, chiar dacă neglijată în primii ani, a devenit importantă cu ocazia Salonului din 1892, unde lucrările din aliaj de cositor şi plumb ale lui Jules Desbois, Alexandre Charpentier şi Jean Baffier au fost expuse pentru prima oară. Astfel, La Société des Artistes Français, inițial rezervată în privința artei decorative, a fost constrânsă să includă în Salonul din 1895 o secțiune special consacrată obiectelor aparținând artei decorative.




    La 22 decembrie al aceluiaşi an, Siegfried Bing, întors din Statele Unite, a deschis un magazin numit Art Nouveau, în locuința sa de pe Rue Chauchat, pe care Louis Bonnier o adaptase gustului contemporan. Ascensiunea mişcării Art Nouveau nu a fost mai puțin remarcabilă în străinătate. În Anglia, magazinele Liberty, Essex şi atelierele Merton-Abbey şi Kelscott-Press, sub conducerea lui William Morris (căruia Edward Burne-Jones şi Walter Crane i-au furnizat modele) erau extrem de populare. Această tendință s-a răspândit până în Londra, la Grand Bazzar (Mapple & Co), care le oferea clienților săi obiecte Art Nouveau pe măsură ce propriile lor modele se demodau. La Bruxelles, prima expoziție a grupului La Libre Esthétique s-a deschis în februarie 1894, rezervând un spațiu considerabil expunatelor decorative, şi în luna decembrie a aceluiaşi an, Maison d’art (găzduită de fosta locuință a proeminentului avocat belgian Edmond Picard) şi-a deschis porțile cumpărătorilor din Bruxelles, reunind sub un singur acoperiş întreaga artă decorativă europeană, produsă de artişti recunoscuți, dar şi de modesta activitate a micilor ateliere. Mişcări mai mult sau mai puțin simultane în Germania, Austria, Olanda şi Danemarca (incluzând porțelanul regal de la Copenhaga) au convins colecționarii cei mai exigenți cu mult înainte de anul 1895.




    Expresia „Art Nouveau” avea să facă parte de acum înainte din vocabularul contemporan, dar cele două cuvinte nu au reuşit să definească un stil omogen capabil să dea naştere unui stil specific. În realitate, mişcarea Art Nouveau fost diferită, în funcție de țară şi de gustul predominant.




    După cum se observă, revoluția a pornit din Anglia unde, la început, a reprezentat o mişcare națională. Într-adevăr, naționalismul şi cosmopolitismul sunt două aspecte ale modei despre care vom vorbi mai detaliat pe parcurs. Amândouă se află în conflict cu artele şi, deşi amândouă sunt legitime, ambele dau greş când devin prea exclusive şi absolute. De exemplu, ce s-ar fi întâmplat cu arta japoneză dacă nu ar fi rămas o artă națională? Şi totuşi, Gallé şi Tiffany au avut dreptate când s-au rupt complet de tradiție.
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      Nesemnat, Peacock table lamp (Lampă în formă de păun), Bronz patinat, sticlă şi email. Galeria Macklowe, New York
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      James McNeill Whistler, Peacock Room from the Frederic Leyland House (Camera cu păuni, Casa Frederic Leyland), 1876. Galeria de Artă Freer, Washington, D.C.
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      Maurice Bouval, Umbeliferă, Lampă de masă. Bronz aurit şi sticlă topită. Expusă la Salon de la Société des Artistes Français, în 1903. Macklowe Gallery, New York.


    




    
Anglia: Leagănul mişcării Art Nouveau




    În domeniul arhitecturii palatelor, bisericilor şi caselor, Anglia a fost invadată de stilul neoclasic bazat pe modelele greceşti, romane şi italieneşti. Unii au considerat absurdă reproducerea domului latin al Catedralei Sfântul Petru din Roma în planul Catedralei Sfântul Paul, echivalentul anglican dintr-o Londră încețosată şi plină de fum, şi a colonadelor şi frontoanelor greceşti şi romane. În cele din urmă Anglia s-a revoltat şi, din fericire, s-a întors la arta engleză. Revoluția a avut loc datorită arhitecților săi, în primul rând lui A.W. N. Pugin, cel care a contribuit la proiectul Casei Parlamentului, şi, mai târziu, datorită unui întreg grup, majoritatea artişti pre-rafaeliți, care au preferat – mai mult sau mai puțin – această artă artei păgâne a secolului al XVI-lea şi modei clasicizante atât de ostile, prin origine şi natură, tradiției englezesti.




    Principalii apărători ai noii mişcări din arta decorativă au fost John Ruskin şi Wiliam Morris: Ruskin, pentru care arta şi frumusețea erau o religie, şi Morris, o minte şi o inimă generoasă şi, în acelaşi timp, un artist şi poet admirabil, care a făcut atâtea lucruri şi le-a făcut atât de bine, ale cărui tapete şi țesături au transformat decorația pereților (determinîndu-l chiar să înființeze o casă de producție), şi care a fost în acelaşi timp şi conducătorul Partidului Socialist din țara sa.




    Cu Ruskin şi Morris printre inițiatori, să nu-i uităm pe conducătorii noii mişcări: Philip Webb, arhitect, şi Walter Crane, cel mai creativ şi mai interesant decorator al vremii, personalitate de o extraordinară imaginație, fantezie şi eleganță. În jurul lor – şi urmându-i îndeaproape – s-a format o întreagă generație de proiectanți, graficieni şi decoratori incredibili care, ca într-un vis panteist, au combinat o fugă inteligentă şi fermecătoare cu o melodie delicată de linii compuse din capricii decorative de floră şi faună, atât animală cât şi umană. Prin arta şi în tehnica lor de de corare şi de compoziție, prin arabescuri şi prin inteligența şi ingeniozitatea lor nelimitată, designerii englezi ai mişcării Art Nouveau amintesc de uimitorii şi exuberanții artişti ornamentişti ai Renaşterii. Cu siguranță că i-au cunoscut pe ornamentiştii Renaşterii şi i-au studiat îndeaproape, în timp ce studiau Şcoala din München, contemporană lor, prin gravurile din secolele XV şi XVI, pe care acum nu ştim să le apreciem la adevărata lor valoare, şi prin toate şcolile de gravură în cupru şi lemn, şi de incrustații cu email negru, din München. Deşi au transpus adesea opere ale trecutului, artiştii englezii ai stilului Art Nouveau nu au copiat-o într-un mod servil şi timid, ci i-au insuflat trăire şi bucuria unei noi creații. Dacă doriți să vă convingeți, priviți în vechile reviste de artă ca Studio, Artist sau Magazine of Art[2], unde veți găsi (în special în numerele revistei Studio) schițe de ex-libris-uri decorative[3], legături de cărți şi tot felul de decorațiuni; observați, în competițiile sponsorizate de Studio şi de South Kensington, talentul rar dezvăluit de unii dintre acei artişti, printre care se numărau şi femei şi fete tinere. Noile tapete, țesături şi tipărituri care ne-au transformat decorațiunile interioare s-ar putea să fi fost create de Morris, Crane şi Charles Voysey în timp ce visau peisaje de natură, reflectând însă şi asupra adevăratelor principii ale ornamentației, aşa cum au fost acestea transmise şi aplicate în trecut, în Orient şi Europa, de către adevărații maeştrii decoratori.




    Nu în ultimul rând, arhitecții englezi au fost cei care, prin ingeniozitate şi desăvârşire artistică, au readus arta englezească a vechiului, înfățişând farmecul simplu al arhitecturii englezeşti din perioada reginei Ana şi a Angliei secolelor XVI-XVIII. Într-un mod cât se poate de potrivit ei au introdus în această renaştere a artei – datorită similitudinii climatelor, țărilor, obiceiurilor şi a unei origini comune – formele arhitecturale şi decorative specifice Europei de Nord, arhitectura colorată a regiunii Unde, din Flandra până la Marea Baltică, piatra cenuşie a fost înlocuită cu cărămidă şi țiglă roşie, a căror tonalitate scoate în evidență verdele intens al copacilor, pajiştilor şi luncilor din stepele nordice.
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      Jan Toorop, Retour sur soi-meme (Căutarea sufletului), 1893. Acuarelă, 16,5 x 18 cm. Kröller-Müller Museum, Otterlo
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      Julia Margaret Cameron, Profile (Maud), cca 1897. Photografie, 32,3 x 26,5 cm. Museé D’Orsay, Paris.
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      William Morris, Cray, 1884. Stambă imprimată, 96,5 x 107,9 cm. Victoria and Albert Museum, Londra.
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      Arthur Heygate Mackmurdo, Scaun, 1882. Mahon şi piele. Victoria and Albert Museum, Londra
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      Charles Rennie Mackintosch and Herbert McNair, Afiş pentru The Scottish Musical Review, 1896, Litografie în culori. Muzeul de Artă Modernă, New York.


    




    Majoritatea arhitecților nu au considerat o ruşine faptul că erau în acelaşi timp şi arhitecți şi decoratori; de fapt realizarea armoniei perfecte între decorațiile exterioare şi interioare ale unei case prin alte mijloace era de neconceput. În interior, ei au căutat să realizeze armonia printr-o compoziție realizată din mobilă şi tapet, menite să creeze un ansamblu de forme şi culori noi, liniştitoare, supuse şi calme.[4]




    Printre cei ce se bucură de o înaltă considerație se numără Norman Shaw, Thomas Edward Collcut şi firma lui Ernest George şi Harold Ainsworth Peto. Aceşti arhitecți au readus ceea ce lipsea: subordonarea artelor decorative arhitecturii, o subordonare fără de care ar fi imposibilă crearea vreunui stil.




    Lor le datorăm noutăți ca decorul în culori pastel (în interioarele din secolului al XVIII-lea) şi întoarcerea la modă a ceramicii arhitecturale (probabil având o origine orientală), pe care au studiat-o şi la realizarea căreia şi-au arătat îndemânarea şi măiestria mai bine decât oricine altcineva, datorită contactului constant cu ea. Mulțumită acestor arhitecți, culori deschise ca albastru-păun şi verde-ultramarin au înlocuit griurile, marourile şi celelalte culori întunecate care urâțeau şi mai mult clădirile administrative ale vremii, deja suficient de oribile.




    De aceea, reforma arhitecturii şi artei decorative din Anglia a fost în primul rând o mişcare națio nală. În opera lui Morris acest lucru nu este evident imediat. Însă tendința fundamentală a acestui artist şi (în mod conştient sau nu) a celor care făceau parte din anturajul lui, a fost să îmbrățişeze cu pasiune arta şi istoria engleză, ca pe ceva care le aparținea. Acest lucru însemna întoarcerea la profile, culori şi forme care nu mai erau greceşti, latine sau italieneşti: o artă mai degrabă englezească decât clasică. Pe lângă tapete şi tapiserii englezeşti se proiecta şi mobilier tipic englezesc, cu un design nou şi modern, adesea cu forme superbe, iar interioarele albione prezentau deseori ansambluri decorative care aveau deopotrivă aranjamente, configurații şi culori superbe. Pretutindeni în Anglia exista o dorință de a reface în întregime ornamentația, casa, mobilierul, până la cel mai mic obiect casnic. La un moment dat chiar şi un spital a fost decorat, idee păstrată de englezi iar mai târziu adoptată şi de francezi. Din Anglia, mişcarea s-a răspândit în învecinata Belgie.




    
Belgia: înflorirea mişcării Art Nouveau




    Belgia recunoscuse de multă vreme talentul faimosului său arhitect Victor Horta, cât şi al lui Paul Hankar şi Henry Van de Velde şi cel al producătorului de mobilier şi decoratorului Gustave Serrurier-Bovy, unul dintre fondatorii şcolii din Liège. Mişcarea Art Nouveau le datorează mult acestor patru artişti care au fost mai puțin conservatori decât compatrioții lor flamanzi şi care nu prea au avut nicio legătură cu vreo tradiție anume. Horta, Van de Velde şi Hankar au introdus în arta lor inovații care au fost studiate cu atenție şi reproduse de către arhitecți străini, fapt care a dus la recunoaştere unanimă a belgienilor – chiar dacă reproducerile au fost executate de cele mai multe ori cu mai puțină încredere şi cu o mână mai stângace.




    Aceşti patru artişti au avut o mare influență. Din păcate, o mare parte din impactul lor s-a datorat imitatorilor (cum se întâmplă adesea cu maeştrii) care uneori au exagerat. Acest lucru a devenit evident pentru întâia oară în legătură cu Horta şi Hankar. Chiar dacă Horta şi Hankar şiau folosit inițial vocabularul decorativ – format din linii flexibile, ondulându-se ca nişte panglici de alge sau întrerupte şi arcuindu-se ca nişte capricii ale vechilor ornamentalişti – cu reținere, utilizându-l cu precizie şi moderatie, printre imitatori liniile au crescut sălbatic, anunțând trecerea de la feronerie şi câteva suprafețe de zid la invadarea întregii case şi a mobilierului. Rezultatul s-a putut vedea în torsionări, în dansuri care creau un delir de curbe obsesive, deseori devenind o tortură pentru ochi. În Belgia, dragostea față de tradiție nu a fost la fel de puternică precum în Anglia, iar artiştii belgieni au fost preocupați mai mult de descoperirea unor proiecte de interioare noi şi confortabile. Oricât de reuşite şi de plăcute au fost aranjamentele interioare, oricât de surprinzătoare au părut curbele, noul decor a trebuit să fie animat pentru a putea satisface gusturile însetate de abundență şi decorațiuni complicate ale flamanzilor.




    Serrurier-Bovy a început prin a imita mobilierul englezesc, dar în cele din urmă propria sa personalitate a ieşit la lumină. Cu toate acestea, lucrările sale – care au excelat, în cea mai mare parte, prin noutate – nu au avut niciodată succesul lucrărilor belgienilor care i-au urmat. Belgienii nu au fost mai puțin talentați sau mai puțin imaginativi dar, pentru a-şi putea face lucrările mai impresionante, au exagerat decorația lineară prin laitmotivul liniei.




    Curbat, întrerupt sau cursiv, în forma unei lovituri de bici, în zig-zag sau ca o linie de dia log, laitmotivul liniei va deveni molipsitor începând cu Expoziția Universală din 1900. Dacă zăbovim asupra artiştilor belgieni este datorită rolului important pe care l-au jucat ei în renaşterea artelor decorative, în special în domeniul mobilierului[5]. Prin aceasta, Belgia a contribuit la dezvoltarea mişcării Art Nouveau la fel de mult ca Anglia. Din Anglia şi Belgia mişcarea s-a extins în țările nordice, în Franța, Statele Unite şi Germania. E adevărat că Germania a avut nevoie de aceste decorațiuni, pentru ca stâlpii şi mobilierul său geometric, împodobit cu muluri rigide împrumutate de la monumentele Greciei Antice, să devină mai tangibili. (Amintiți-vă că în urmă cu numai cincizeci de ani regele Ludovic al Bavariei transformase capitala München într-o capitală cât mai grecizată). Afişând caracterul individual care provine din resursele, obiceiurile şi gusturile locale, mişcarea Art Nouveau a apărut apoi şi în Austria, Danemarca şi Olanda. Niciodată Anglia, Olanda sau Germania nu au excelat în arta statuară, care aproape a dispărut din varianta mişcării Art Nouveau din aceste țări. Pentru a încânta ochiul, artiştii au dat întâietate decorațiunilor strălucitoare de alamă, tăiate în formă de arabescuri şi ataşate unui lemn de un colorit bogat, în mod natural sau scos în evidență în mod artificial.
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      Walter Crane, Swans (Lebede), model de tapet, 1875. Guaşă şi acuarelă, 53,1 x 53 cm. Victoria and Albert Museum, Londra.
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      Victor Horta, Hôtel Solvay, imagine din salonul principal, 1985. Bruxelles
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      Gustave Serrurier-Bovy, Suport, 1897. Lemn de trandafir congolez. Norwest Corporation, Minneapolis
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      Henry Van de Velde, Birou, 1900-1902. Lemn. Österreiches Museum für angewandte Kunst, Viena.
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      Charles Plumet şi Tony Selmersheim, Măsuță de toaletă, 1900. Lemn, padauk şi bronz. Muzeum für Kunst und Gewerbe, Hamburg.


    




    
Franța: pasiunea pentru Art Nouveau




    Pasiunea pentru Art Nouveau a fost diferită în Franța. În loc să folosească decorațiuni cu elemente florale şi animale stilizate schematic, artiştii francezi s-au concentrat asupra împodobirii formelor cu o ornamentație sculptată, care să păstreze grația naturală a florilor şi să prezinte lucrarea într-un mod cât mai favorabil. Acesta devenise deja scopul expozanților francezi în 1889. Dar acei artişti căutau noutatea în realismul absolut. Succesorii lor şi-au amintit faptul că arta rafinată a secolului al XVII-lea şi-a datorat farmecul interpretării libere a naturii şi nu unei imitări riguroase. Cei mai buni dintre artiştii meşteşugari au încercat să insufle proprilor lor creații armonia distinsă a liniei şi a formei existente în vechile capodopere franceze şi să-şi decoreze lucrările cu întreaga noutate oferită de o faună şi o floră interpretată liber. Deşi cei mai buni producători de mobilier, ca Charlie Plumet, Tony Selmersheim, Louis Sorel şi Eugene Gaillard, nu au folosit prea mult sculptura; aceasta le-a venit totuşi uneori în ajutor, după cum se poate observa în câteva ansambluri ale lui Jules Desbois şi Alexandre Charpentier. Apelând la floră şi la figurile umane, pe care le-au interpretat într-un mod liber, aceşti doi designeri (care au proiectat şi bijuterii uluitoare) au reuşit să producă efecte noi, poetice şi dinamice, în care umbra şi lumina au jucat un rol important. La fel a fost cazul şi cu René Lalique, ale cărui lucrări au evocat fantezii extraordinare, sau cu bijuteriile mai robuste, lucrate de Jean-Auguste Dampt, Henri Nocq şi Francois-Rupert Carabin. Astfel de lucrări de origine franceză erau mai somptuoase şi mai impresionante decât şaradele grafice văzute la Bruxelles sau Berlin.
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