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      Michelangelo Buonarroti, David, 1501-1504. Marmurã, înãlțime: 410 cm. Galleria dell'Academia, Florența.


    




    
Introducere




    La jumătatea secolului al XIV-lea a avut loc o transformare culturală. A început în Italia, unde a fost numită Rinascimento, iar în Franța, ulterior, Renaissance. A despărțit Evul Mediu de epoca modernă şi a fost însoțită de umanism şi de Reformă. Această transformare a fost o întoarcere către arta clasică a Antichității greceşti şi romane, ducând la studiul intensiv al poeților de mult uitați, la un interes entuziast pentru sculptură şi pentru vestigiile arhitecturale, chiar dacă acestea din urmă mai existau doar sub formă de ruine.




    La fel de importantă pentru această transformare a fost evoluția tehnicii şi ştiințelor, începută în Scandinavia de azi, precum şi în Olanda, iar mai târziu în Germania. În Italia, arhitectura a fost prima care s-a întors la idealurile clasice, iar puțin mai târziu sculptura a căutat o legătură mai strânsă cu natura. Când arhitectul şi sculptorul Filippo Brunelleschi (1377-1446) a plecat la Roma să dezgroape, să studieze şi să măsoare rămăşițele clădirilor antice, el a fost însoțit de aurarul şi sculptorul Donatello (circa 1386-1466). Sculpturile găsite atunci şi în timpul săpăturilor ulterioare au trezit în sculptori un entuziasm care, la sfârşitul secolului al XV-lea, a fost destul de puternic pentru a-l face pe Michelangelo să-şi îngroape una din operele sale în pământ, spre a fi apoi dezgropată şi considerată „adevărată creație antică”.




    Renaşterea italiană a durat aproximativ două sute de ani. Renaşterea timpurie se consideră că a avut loc între anii 1420 şi 1500 (Quattrocento). Perioada de înflorire a Renaşterii s-a sfârşit în jurul anului 1520, iar Renaşterea târzie, care s-a transformat în manierism, s-a terminat aproximativ în 1600 (Cinquecento). Arta barocă (în traducere „bizară”, „excentrică”) s-a dezvoltat ca o trecere imperceptibilă de la Renaşterea târzie, ca o continuare a evoluției ei în Italia şi în alte țări, fiind uneori văzută drept deviantă şi decadentă şi, mai rar, drept o formă mai înaltă de dezvoltare, dominând arta până la sfârşitul secolului al XVII-lea. După ce Renaşterea a trecut Alpii, ajungând în Germania, Franța şi Olanda, ea a avut o evoluție similară şi a fost clasificată la fel ca în Italia.
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      Lorenzo Ghiberti, Uşa esticã a baptisteriului, 1425-1452. Bronz aurit, 506 x 287 cm. Florența.


    




    
I. Arta în Italia




    
Renaşterea timpurie italiană




    Cele mai vechi vestigii ale Renaşterii se găsesc la Florența. În secolul al XIV-lea, oraşul avea deja 120.000 de locuitori şi era puterea conducătoare în Italia centrală. Cei mai vestiți artişti ai vremii locuiau aici – cel puțin uneori – Giotto (circa 1266-1336), Donatello (1386-1466), Masaccio (1401-1428), Michelangelo (1475-1564) şi Lorenzo Ghiberti (1378-1455).




    În 1420, Brunelleschi a obținut un contract pentru a reconstrui catedrala Florenței, căreia urma să-i adauge o cupolă, pentru a-i da un plus de măreție. La baza concepției sale se afla cupola Panteonului, care îşi avea originea în arta Imperiului Roman. El a deviat însă de la model, proiectând o cupolă eliptică, sprijinită pe o fundație octogonală (tambur). În celelalte clădiri ale sale s-a inspirat din formele coloanelor, grinzilor şi frontoanelor create de maeştrii greco-romani. Totuşi, datorită lipsei de fantezie, în construcția centrală a fost adoptat doar motivul cupolei încoronate, sub forma crucii greceşti, sau la bazilică sub forma crucii latine. În schimb, înfrumusețările inspirate de ruinele romane au fost dezvoltate în continuare conform modelelor clasice. Constructorii Renaşterii au înțeles pe deplin atât bogăția şi delicatețea clădirilor romane, cât şi impresia de putere generată de mărimea acestora, şi au desăvârşit aceste trăsături cu o luminoasă măreție. Brunelleschi, în special, demonstrează acest lucru prin capela înălțată în curtea mănăstirii Santa Croce pentru familia Pazzi, al cărei portic se sprijină pe coloane corintice, prin interiorul Bisericii San Lorenzo de Medici şi prin sacristia acesteia. Aceste clădiri nu au fost depăşite de nicio altă construcție ulterioară în ceea ce priveşte armonia părților componente în raport cu întregul clădirii.




    Leon Battista Alberti (1404-1472), care, ca şi Brunelleschi, a fost nu doar un mare constructor, ci şi un important istoric al artei prin scrierile sale Tratat de pictură (1435) şi Tratat de arhitectură (1451), a fost probabil primul care a formulat această năzuință către armonie. El compara arhitectura cu muzica. Pentru el, armonia era idealul frumuseții, deoarece în viziunea sa frumusețea însemna „nimic altceva decât armonia detaliilor şi părților individuale, aşa încât nimic să nu poată fi adăugat ori îndepărtat fără a dăuna ansamblului”. Acest principiu a rămas neschimbat până azi.




    Leon Alberti a elaborat un al doilea tip de palat florentin pentru Palazzo Rucellai, a cărui fațadă este ritmată de pilaştri plați, plasați între ferestre de-a lungul fiecărui etaj.
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      Donatello, David, circa 1440-1443. Bronz, înãlțime: 153 cm. Museo Nazionale del Bargello, Florența.
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      Andrea della Robbia, Fecioara pietrarilor, 1475-1480. Teracotã emailatã, 134 x 96 cm. Museo Nazionale del Bargello, Florența.
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      Donatello, Fecioara cu Pruncul, 1440. Teracotã, înãlțime: 158,2 cm. Museo Nazionale del Bargello, Florența.


    




    În Roma exista totuşi un arhitect cu un standard similar celui al marilor constructori florentini: Luciano da Laurana (1420/1425-1479), care lucrase până atunci în Urbino, unde ridicase câteva secțiuni din palatul ducal. El şi-a împărtăşit înclinația spre creațiile monumentale, spre raporturi, precum şi spre proiectarea şi execuția chiar şi a celor mai mici detalii, celui mai important discipol al său, pictorul şi marele constructor Donato Bramante (1444-1514), care a devenit fondatorul arhitecturii italiene din perioada de apogeu a Renaşterii. Bramante era la Milano din 1472, unde construise prima cupolă-casetă de după epoca romană, pe Biserica Santa Maria, înălțase Biserica Santa Maria delle Grazie, dar şi multe alte palate, muncind, de asemenea, ca arhitect-şef de fortărețe înainte de a se muta în Pavia, iar în 1499 la Roma. După cum se obişnuia pe atunci în Lombardia, a construit Biserica Santa Maria delle Grazie din cărămidă, concentrându-se asupra sub-structurii. Utilizarea ornamentelor pentru a acoperi toate părțile construcției fusese o caracteristică a stilului lombard încă de la începutul Evului Mediu.




    Acest tip de decor, cu incrustații ce imitau mozaicurile medievale, a fost adoptat foarte rapid de către venețieni, care au acordat întotdeauna o valoare mai mare elementului artistic decât trăsăturii structurale arhitectonice. Exemple excelente ale acestui plan de fațadă sunt bisericile San Zaccaria şi Santa Maria di Miracoli, ce par adevărate nestemate şi demonstrează că bogații negustori venețieni iubeau gloria şi splendoarea. Arhitectul-şef venețian Pietro Lombardo (circa 1435-1515) a dovedit prezența unui puternic simț arhitectural într-unul din cele mai frumoase palate din Veneția în acea vreme, palatul cu trei etaje Palazzo Vendramin-Calergi.




    Arhitectul Brunelleschi reuşise să impună o metodă de construcție nouă şi modernă. Treptat, sensibilitatea față de natură, definită ca una din bazele Renaşterii, devine evidentă în unele sculpturi ale tânărului aurar Ghiberti, putând fi regăsită aproape în acelaşi timp la frații pictori olandezi Jan (circa 1390-1441) şi Hubert (circa 1370-1426) van Eyck, care au început Altarul din Ghent. Timp de 20 de ani, Ghiberti a lucrat la uşa nordică din bronz a baptisteriului, iar simțul frumosului a continuat să se dezvolte în poporul italian. Legile perspectivei centrale, descoperite de matematicieni, au fost aplicate în pictură de Giotto, iar mai târziu opera acestuia a fost continuată de Alberti şi Brunelleschi. Pictorii florentini au preluat rapid aceste rezultate, atrăgând ulterior şi sculptorii prin entuziasmul lor. Ghiberti a perfecționat elementele artistice la sculptura în relief. Prin aceasta l-a contrabalansat pe înzestratul Donatello, care dominase sculptura italiană timp de un secol întreg.




    Donatello reuşise ceea ce Brunelleschi încerca să facă: să redea expresia vieții în orice material, în lemn, argilă sau piatră. Experiențele teribile de sărăcie, durere şi suferință ale figurilor sale sunt redate perfect în materialul sculptural.




    În portretizările pe care le-a făcut femeilor şi bărbaților a reuşit să exprime întreaga lor personalitate. În plus, niciun alt contemporan al său nu îl întrecea la decorarea amvoanelor, altarelor şi momintelor, printre care se numără basorelieful pe care l-a realizat în piatră, Buna Vestire a Fecioarei din Santa Croce sau basoreliefurile în marmură cu copii dansând pe marginea orgii din catedrala florentină. Sfântul Gheorghe pe care l-a creat în 1416 pentru Biserica Or San Michele a fost prima figură întreagă în sens clasic, urmată de o statuie în bronz a lui David, primul nud renascentist, executat în bronz în jurul anului 1430, iar în 1432 Donatello a realizat primul bust laic, Bustul lui Niccolo da Uzzano. În cele din urmă, în 1447 a terminat primul monument ecvestru de mari dimensiuni din artele plastice renascentiste, din bronz, destinat unei piețe publice din Padova, Monumentul ecvestru al lui Gattamelata, conducătorul mercenar venețian (circa 1370-1443).
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      Dupã un proiect de Bramante, Santa Maria della Consolazione, 1508. Todi.
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      Şcoala lui Pietro della Francesca (Laurana sau Giuliano da Sangallo?), Oraşul ideal, circa 1460. Ulei pe lemn, 60 x 200 cm. Galleria Nazionale delle Marche, Urbino.


    




    Rangul şi faima lui Donatello erau egalate pe atunci doar de un singur contemporan al său, sculptorul Luca della Robbia (1400-1482), care a creat nu doar amvonul cantorului din catedrala din Florența (1431/1438), ci şi reliefurile din bronz din sacristia nordică a catedralei (1464/1469).




    Cea mai importantă realizare a sa este, cu toate acestea, opera în argilă pictată şi emailată. Lucrările, realizate inițial ca reliefuri rotunde sau semirotunde, urmau să fie ornamente pentru spații arhitectonice. Însă şi-au găsit locul în altă parte – Fecioara cu Pruncul însoțiți de doi îngeri, înconjurați de ghirlande de flori şi cununi de fructe în timpanul din Via d'Angelo este un rezultat splendid al creațiilor sale. Dacă arta lui Donatello a culminat în portretele sale masculine, măiestria lui Robbia s-a dovedit în grațioase portrete de figuri copilăreşti şi feminine.




    Cererea pentru realizarea unor asemenea produse a crescut în măsura în care în Italia a sporit măiestria manufacturii lucrărilor din argilă emailată. Până la urmă, nu doar altare şi figuri individuale, ci şi întregi grupuri de oameni erau realizate prin această tehnică ce lăsa artistului libertate deplină în privința proiectului. Luca della Robbia şi-a transmis arta şi experiența nepotului său Andrea della Robbia (1435-1525). Acesta, la rândul său, împreună cu fiii săi, Giovanni (1469–după 1529) şi Girolamo (1488-1566), a dus şi mai departe tehnica teracotei emailate şi a creat împreună cu ei faimoasele reliefuri rotunde ale Copiilor găsiți de pe friza aflată în holul orfelinatului din Florența, între anii 1463 şi1466.




    Faptul că obiectele produse în atelierul familiei della Robbia pot fi admirate şi astăzi în multe locuri din nordul Italiei demonstrează că teracota era nu doar pe gustul publicului larg italian, ci plăcea şi europenilor în general, câştigând tot mai mulți admiratori. În acelaşi timp, nu trebuie să uităm că niciun alt secol nu a fost mai favorabil proiectelor sculpturale decât secolul al XV-lea. De aceea, semințele lui Donatello au rodit din plin. Cei doi discipoli mai importanți ai săi, sculptorul Desiderio da Settignano (circa 1428-1464) şi pictorul, sculptorul, aurarul şi turnătorul în bronz Andrea del Verrocchio (1435-1488), au continuat să îi conducă şcoala conform modului său de gândire. Mai ales cel din urmă a creat numeroase altare şi a devenit cel mai important sculptor din Florența. A realizat în Veneția statuia lui David (circa 1475) şi Statuia ecvestră (1479) a conducătorului mercenar Bartolomeo Colleoni (1400-1475). Stilul lui Verrocchio a pregătit trecerea spre apogeul Renaşterii.




    Settignano a creat mult mai puține piese de artă decât Verrocchio, ocupându-se mai ales cu reliefuri în marmură ale Fecioarei, cu figuri de copii şi busturi de tinere fete. El şi-a transmis măiestria şi cunoştințele celui mai important ucenic al său, Antonio Rosselino (1427-1479), a cărui operă principală este mormântul cardinalului Portugaliei din San Miniato al Monte, în Florența.




    Printre ucenicii lui Rosselino se afla şi Mino da Fiesole (1431-1484), care, deşi fusese inițial pietrar, a devenit cel mai bun sculptor în marmură al timpului său şi a realizat lespezi de morminte sub forma unor pereți monumentali. Arta lui Fiesole se baza mai ales pe imitarea naturii, fiind astfel prea limitată pentru a conferi varietate numeroaselor sale opere.




    A doua jumătate a secolului al XV-lea dezvăluie trecerea treptată de la populara prelucrare a marmurei la turnarea în bronz, mai austeră, cele două statui ale lui David fiind exemple ale acestui fenomen. Lucrarea lui Donatello înfățişează un David gânditor, iar cea a lui Verrocchio, complet opusă, prezintă, în forma ideală a naturalismului, un tânăr sigur pe sine, care zâmbeşte satisfăcut de succesul bătăliei sale, având la picioare capul retezat al lui Goliat. Acest zâmbet, care a fost frecvent, deşi fără rost, copiat de pietrari, a devenit o marcă a şcolii lui Verrocchio. Doar un singur artist a reuşit cu adevărat să evoce acest zâmbet în unele din operele sale: Leonardo da Vinci, un alt ucenic al lui Verrocchio. Sculptorul Verrocchio îşi împarte faima cu pictorul Verrocchio, care ne-a lăsat doar puține tablouri. Printre acestea se numără Madona (1470/1475), Tobias şi îngerul (1470/75), precum şi Botezul lui Cristos, pictat în culori tempera (1474). După cum nota convingător pictorul, maestrul constructor şi autorul de scrieri de artă Giorgio Vasari (1511-1574), Leonardo da Vinci a pictat îngerul îngenunchiat din prim-planul acestui tablou. E posibil ca el să fi pictat ulterior tabloul în ulei, după ce Verrocchio s-a mutat la Veneția.
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      Antonio Puccio Pisanello, Portretul unei prințese din familia d’Este, circa 1435-1440. Ulei pe lemn, 43 x 30 cm. Muzeul Luvru, Paris.
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      Domenico Veneziano, Portret de tânãrã, circa 1465. Ulei pe lemn, 51 x 35 cm. Gemäldegalerie Alte Meister, Dresda.
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      Fra Giovanni Angelico, Coborârea de pe cruce (Pala di Santa Trinita), 1437-1440. Tempera pe lemn, 176 x 185 cm. Museo di San Marco, Florența.


    




    Pe lângă statuia tânărului David, o altă sculptură ce face parte cu siguranță dintre capodoperele sale este Cristos şi Sfântul Toma, aflată într-o nişă din Biserica Or San Michele şi Statuia ecvestră a lui Colleoni, pe care nu a trăit să o vadă terminată.




    În Roma, pictorul şi aurarul Antonio del Pollaiuolo (circa 1430-1498) îşi realiza primele sculpturi de mici dimensiuni. Desenul său în peniță şi cerneală, probabil o schiță pentru un relief, Bărbați goi luptând (circa 1470/1475) şi gravura în cupru Bătălia celor zece bărbați goi (circa 1470) urmau să deschidă un nou drum în arta nudului. Cu toate acestea, cele mai importante opere artistice ale sale sunt mormintele în bronz ale papilor Sixtus al V-lea (1521-1590) şi Inocențiu al VIII-lea (1432-1492), din catedrala Sf. Petru.




    În Florența, progresul în pictură a avut loc aproape în acelaşi timp cu cel din domeniul sculpturii, ridicând pictura la un standard somptuos şi strălucit. Inițial, reprezentanții acestor două direcții erau total opuşi, fiecare insistând cu încăpățânare asupra propriilor puncte de vedere. Până la urmă, pe la jumătatea secolului al XV-lea s-a produs o anumită contopire, monumentalul fiind mereu o temă de bază în arta florentină, care îşi găsea acum expresia în execuția frescelor, condusă de Masaccio şi de călugărul dominican Fra Giovanni da Fiesole, numit Fra Angelico (1387-1455).




    Fra Angelico a lucrat mai întâi în Florența şi apoi în Roma, iar în opera sa exclusiv religioasă a îmbinat influențele gotice cu naturalismul, distingându-se prin profunzimea sentimentului de fericire deplină. Rădăcinile sale artistice se aflau în firea sa evlavioasă, care se reflectă în numeroasele figuri ale Fecioarei Maria şi ale îngerilor. Talentul său coloristic este cel mai bine vizibil în numeroasele sale fresce, care s-au păstrat în general foarte bine, precum şi în picturile sale pe lemn. Cele mai importante fresce (circa 1436/1446) se găsesc în casa canonicilor, în mănăstire şi în câteva chilii din fosta mănăstire dominicană San Marco. Încoronarea Fecioarei Maria este considerată de către mulți experți drept cea mai remarcabilă dintre fresce. Fra Angelico a abordat acest subiect în variate rânduri.




    Unul din cei mai faimoşi succesori ai lui Fra Angelico este florentinul Fra Filippo Lippi (circa 1406-1469), care a dus o viață de călugăr carmelit aproximativ cinci decenii şi a fost hirotonisit preot în Padova în 1434, dar a părăsit ulterior ordinul. El a continuat gândirea şi simțul frumosului specifice lui Masaccio prin lucrările sale în linii fine şi culori splendide. A dat elementului feminin un rol semnificativ – nu doar în viața sa, ci şi în frescele şi în numeroasele sale picturi pe lemn. În figurile sale de îngeri a folosit ca model fete din anturajul său, demonstrându-şi gustul pentru moda acelei vremi şi înțelegerea acesteia. În fresce a atins o măreție monumentală, dar a realizat cele mai frumoase creații ale sale în picturile pe lemn. Şi pentru el, ca şi pentru Fra Angelico, Încoronarea Fecioarei Maria (1441/1447) era un subiect important. Spre deosebire de Fra Angelico, însă, el a împins procesul încoronării în fundal, punând în mod clar un accent mai mare pe figurile preoților îngenunchiați în prim-plan, precum şi pe femeile şi copiii înfățişați. Această tendință spre portretistică, şi prin urmare spre individualizare, e demonstrată mai ales în tablourile sale cu Fecioara, ce exprimă importante sentimente religioase. Acest lucru e şi mai evident în tabloul Fecioara cu doi îngeri (a doua treime a secolului al XV-lea). Comparativ, în tabloul rotund Fecioara cu Pruncul (circa 1452), a creat un fundal însuflețit Fecioarei ce stă în prim-plan, în cadrul reprezentării lăuziei Sfintei Anna. Acest pat al lăuzei a servit drept model artiştilor ulteriori.




    Cel mai important ucenic al lui Fra Filippo Lippi a fost fără îndoială Sandro Botticelli (circa 1445-1510). Încăpățânatul Sandro, a cărui lucrare Adorația magilor conține în partea dreaptă un autoportret, a insistat să devină pictor, sfârşind astfel prin a deveni ucenicul lui Fra Filippo Lippi. Mai târziu a fost un apropiat al cercului de umanişti din jurul principelui Lorenzo de Medici („Magnificul”, 1449-1492). Botticelli a fost printre primii artişti pasionați de subiectele mitologiei antice, după cum se poate vedea de pildă în cel mai cunoscut dintre tablourile sale, Naşterea lui Venus (circa 1482/83), şi îi plăcea să includă clădiri antice în fundalul picturilor lui. A realizat mai ales opere alegorice şi religioase, iar în timpul activității sale la Roma, între 1481 şi 1483, a lucrat împreună cu alți artişti la frescele din Capela Sixtină. O lucrare importantă a sa este Primăvara (1485/1487), în care se reflectă vesela şi festiva Florență. În multe dintre operele lui există o abundență exagerată de flori şi fructe, între care îşi aşează fetele şi femeile zvelte, în rochii ce flutură grațios, precum şi Fecioarele, înconjurate de sfinți serioşi. În unele portretizări ale Fecioarei se simte influența predicatorului penintent şi călugărului dominican Girolamo Savonarola (1452-1498), al cărui adept fervent Botticelli a rămas chiar şi după moartea violentă a acestuia. A pictat de asemenea în repetate rânduri Adorația magilor, o dată la comanda lui Lorenzo de Medici, tablou în care îi vedem nu doar pe membrii familiei acestuia, ci şi prieteni apropiați şi discipoli. Portretele sale, precum Portret de tânăr cu bonetă roşie (circa 1474), Giuliano de Medici (circa 1478) şi Portret de tânără (circa 1480/1485) dovedesc că a fost şi un strălucit portretist. Din perioada de la Roma ne-a rămas unul din cele mai misterioase tablouri ale sale: Proscrisa (1495), ce prezintă figura plânsă şi disperată a unei femei aflată pe treptele din fața unui zid ca de fortăreață, cu poarta închisă. Botticelli, care a fost pe nedrept uitat multă vreme, este acum considerat unul dintre marii maeştri ai Renaşterii.




    

      [image: ]




      Fra Filippo Lippi, Fecioara cu Pruncul şi doi îngeri, 1465. Tempera pe lemn, 95 x 62 cm. Galleria degli Uffizi, Florența.
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      Sandro Botticelli, Fecioara cu cartea (Madonna del Libro), circa 1483. Tempera pe lemn, 58 x 39.5 cm. Museo Poldi Pezzoli, Milano.


    




    Cel mai important discipol al său a fost fără îndoială Filippino Lippi (circa 1457-1504), fiul lui Fra Angelico Lippi. Inițial puternic influențat de Botticelli, el s-a detaşat de acesta şi a creat la rândul său câteva opere de artă importante. Printre acestea se află Adorația magilor, comandată de familia de Medici, iar după întreruperea datorată morții lui Masaccio, când a trebuit să termine decorarea capelei Brancacci cu ciclul de fresce Scene din viața Sfântului Petru (1481/1482), a realizat Încoronarea Fecioarei şi Fecioara Maria.
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