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INTRODUCERE




    În opinia scriitorului şi pictorului italian din secolul XVI Georgio Vasari, o perioadă întunecată din istoria omenirii s-a sfârşit când Dumnezeu s-a îndurat de ea şi a permis reforma picturii. Vasari scria în Viețile artiştilor, din 1550, că naturalismul unor pictori toscani precum Giotto di Bondone era, la începutul secolului XIV, un miracol, un dar către omenire ce punea capăt stilului bizantin anterior, rigid, formal, artificial. Astăzi admitem că o astfel de schimbare în artă nu s-a produs întâmplător ori datorită milei divine. Reprezentarea clară, efectivă şi convingătoare în spațiu, şi introducerea figurilor corporale, realiste, cu prezență fizică, sunt aspecte ale picturii ce reflectă schimbările din cultura europeană de la începutul secolului XIV şi mai târziu, şi care şi-au găsit cea mai puternică expresie în Italia. Pe fondul unei revoluții sociale în care negustorii, manufacturierii şi bancherii câştigau importanță, pictorii răspund unei nevoi tot mai mari de reprezentare clară, naturalistă în artă. Operele monumentale ale florentinului Giotto şi naturalismul elegant, cu fine detalii, din picturile lui Duccio di Buoninsegna, din Siena, reprezintă doar un aspect al unei mişcări culturale mai ample. Aceasta mai cuprinde: scrierile emoționante ale lui Dante, Petrarca şi Boccaccio; însuflețitele aventuri de călătorie ale lui Marco Polo; influența tot mai mare a nominalismului în filosofie, care încuraja cunoaşterea reală, tangibilă şi senzorială; devoțiunea religioasă a Sfântului Francisc de Assisi, care găsea prezența lui Dumnezeu nu în idei şi speculații verbale, ci în ciripitul păsărilor şi în strălucirea soarelui şi a lunii.




    Ceea ce primi lumi, „primele lumini”, începuseră în secolul XIV în arta picturii, a continuat în secolul următor cu o şi mai mare claritate şi minuțiozitate, şi cu un nou sentiment istoric ce a dus la întoarcerea spre lumea civilizației clasice anterioare Evului Mediu. Italienii au început să-i admire, aproape să-i venereze, pe vechii greci şi romani, atât pentru înțelepciunea şi înțelegerea lor, cât şi pentru realizările artistice şi ştiințifice. Un nou tip de intelectual, umanistul, alimenta revoluția culturală în secolul XV. Umaniştii erau savanți filologi, iar umanismul era atitudinea generală a acestora: încrederea în valoarea studiului temeinic al naturii, în posibilitățile omenirii şi sentimentul necesității convingerilor morale laice, pentru a suplini principiile limitate ale creştinismului. Umaniştii susțineau mai ales ideea că vechea civilizație reprezenta apogeul culturii şi că era necesar un dialog cu scriitorii şi artiştii lumii clasice. A rezultat Renaşterea, o renaştere a culturii greco-romane. Panourile, tablourile şi picturile murale ale lui Masaccio şi Piero della Francesca au surprins fermitatea morală a vechilor sculpturi romane, iar artiştii se străduiau să-şi înfățişeze actorii ca aparținând acestei lumi: sistemul de perspective al Renaşterii se bazează pe un singur punct de fugă şi pe linii transversale elaborate cu grijă, constituind structuri de o coerență spațială întâlnită, poate, doar în Antichitate. Şi mai clar tributare Antichității erau tablourile geniului nord-italian Andrea Mantegna. Studiile sale arheologice asupra costumelor, arhitecturii, pozelor statuare şi inscripțiilor antice au constituit cea mai detaliată încercare a unui pictor de până atunci de a da o nouă viață civilizației greco-romane dispărute. Chiar şi un pictor ca Alessandro Botticelli, a cărui artă evocă spiritul visător al stilului gotic târziu, a creat tablouri cu Venus, Cupidon şi nimfe, teme tratate de antici, şi care plăceau şi contemporanilor influențați de umanism.




    Ar fi mai bine să considerăm că au existat mai multe „Renaşteri”, nu numai una singură. Acest fapt e demonstrat cel mai clar de arta principalilor pictori ai Renaşterii. Giorgio Vasari considera că aceşti maeştri intenționau să creeze o artă mai măreață decât natura, fiind idealişti care îmbunătățeau realitatea în loc să o imite, sugerând-o cu grijă în loc să o descrie prin detalii amănunțite. Recunoaştem la aceşti pictori diferite materializări ale aspirațiilor culturale ale vremii. Leonardo da Vinci, format ca pictor, era la fel de priceput ca savant, şi a incorporat în arta sa cercetările asupra corpului omenesc, speciilor de plante, geologiei şi psihologiei. Michelangelo Buonarroti, format ca sculptor, s-a apucat de pictură şi a dat expresie profundelor sale convingeri teologice şi filosofice, mai cu seamă idealismului neoplatonismului. Eroii săi musculoşi, supradimensionați, sunt foarte diferiți de siluetele grațioase, zâmbitoare, suple ale lui Leonardo. Rafael din Urbino era un curtean ale cărui tablouri întruchipează grația, farmecul şi rafinamentul vieții la curțile renascentiste. Giorgione şi Tițian, ambii maeştri venețieni, exprimă prin culoarea şi libertatea stilului plastic un sentiment epicurian al vieții, arta lor având ca subiect peisaje luxuriante şi nuduri feminine somptuoase. Toți pictorii secolului XVI au încercat să îmbunătățească natura, să creeze ceva mai măreț ori mai presus decât Natura însăşi. Motto-ul lui Tițian, Natura Potentior Ars, „Arta mai puternică decât Natura”, poate constitui filosofia tuturor artiştilor din secolul XVI.




    Printre alte realizări, pictorii renascentişti italieni şi-au stabilit poziția intelectuală. Departe de a mai fi doar simpli artizani, artiştii – printre care Leon Battista Alberti, Leonardo da Vinci şi Michelangelo, care au şi scris despre acest subiect – au dorit să fie considerați egalii altor gânditori ai vremii. Profesia de pictor a cunoscut un mare avânt critic în Italia renascentistă. Michelangelo, de pildă, era numit Il Divino, „Divinul”, şi s-a creat un adevărat cult al marilor pictori şi al altor artişti. Încă din 1435, Alberti îi îndemna pe pictori să se asocieze cu oameni de litere şi matematicieni, iar acest lucru a dat roade. Includerea actuală a „artei de studio” în programa universitară îşi are originea în noua atitudine față de pictură, apărută în Italia în timpul Renaşterii. În secolul XVI, protectorii artei din peninsulă nu mai comandau doar anumite lucrări, achiziționând cu bucurie orice operă a marilor artişti: dobândirea unui „Rafael”, „Michelangelo”, ori a unui „Tițian” era un scop în sine, indiferent de tabloul respectiv.




    În timp ce italienii Renaşterii utilizau decoruri organizate în spațiu şi tipuri de figuri idealizate, artiştii din nordul Europei se concentrau pe realitatea cotidiană, pe senzații optice şi pe varietatea vieții pământeşti. Nici un alt pictor nu l-a întrecut pe olandezul Jan van Eyck în studiul amănunțit al suprafețelor, nimeni nu a surprins şi redat mai clar ori mai poetic strălucirea luminii pe o perlă, culoarea intensă a unei pânze roşii ori reflexiile lucioase ale sticlei sau metalului. Observația ştiințifică era o formă de realism, o alta fiind viul interes al perioadei față de corpurile sfinților şi detaliile anatomice ale Patimii lui Christos. Era perioada teatrului religios, când actorii, costumați în personaje biblice, interpretau în biserici şi pe străzi scene care redau suferința şi moartea lui Iisus. Nu e o coincidență că aceasta e şi perioada în care maeştri precum olandezul Rogier van der Weyden şi germanul Matthias Grünewald pictau, uneori cu o dureroasă claritate, rănile, şuvoaiele de sânge şi expresia patetică a lui Christos pe cruce. Maeştrii nordici au făcut cercetări, utilizând cu îndemânare tehnica picturii în ulei, un domeniu în care au rămas în fruntea artei europene până prin secolul XV, când li s-au alăturat italienii.




    În timpul perioadei renascentiste, opera lui Albrecht Dürer din Nürnberg reuneşte nordul şi sudul. El urmează tendința italiană spre proporțiile canonice ale corpului omenesc şi ale perspectivei, deşi păstra un anume impresionism al liniei şi reprezentării emoționale, larg răspândit în arta germană. El împărtăşeşte optimismul artistic al idealiştilor italieni, pe când numeroşi alți pictori dau dovadă de pesimism în privința condiției umane. Eseul lui Giovanni Pico della Mirandola, Demnitatea omului, prefigurează convingerea lui Michelangelo în perfectibilitatea şi frumusețea corpului şi a sufletului uman. La rândul lor, Elogiul nebuniei al lui Erasmus şi poemul satiric al lui Sebastian Brant, Corabia nebunilor, aparțin aceluiaşi mediu cultural nord-european ce a dat naştere nebuniilor fantastice ale omenirii, prezentate în tripticul lui Hieronymus Bosch, Grădina deliciilor pământeşti şi în asprele scene țărăneşti ale lui Pieter Brueghel. În Paradis exista speranță pentru omenire, dar pe pământ e slabă consolarea pentru ființele măcinate de pasiuni şi prinse în ciclul dorințelor şi suferințelor inutile. Umaniştii nordici, la fel ca şi colegii lor italieni, erau adepții virtuților clasice ale moderației, sobrietății şi armoniei, iar picturile lui Brueghel reprezentau chiar acele vicii pe care le condamnau. Spre deosebire de unii romanişti contemporani, care călătoreau din Olanda în Italia şi se inspirau din Michelangelo şi din alți artişti ai timpului, Brueghel a călătorit la Roma în jurul anului 1550, dar a fost prea puțin influențat de arta de acolo. El recurge la inspirația locală şi îşi plasează tablourile în decoruri modeste, ceea ce îi atrage porecla nemeritată de „Țăranul Brueghel”. El este un precursor al realismului şi al stilului direct al barocului nord-european.




    Marea revoltă intelectuală inițiată de teologii Martin Luther şi John Calvin în secolul XVI a dus la încercarea Bisericii Catolice de a răspunde la provocarea protestanților. Mai multe consilii ecumenice au cerut o reformă a Bisericii Romano-Catolice. În privința artelor, participanții la Conciliul din Trento au declarat că arta trebuie să fie simplă şi accesibilă publicului larg. Cu toate acestea, un număr de pictori italieni, cunoscuți drept manierişti, au creat o artă complexă ca stiluri şi teme. În cele din urmă, pictorii au dat răspuns necesităților ecleziastice, precum şi plictiselii care cerea o alternativă la formulele stilistice manieriste. Această nouă eră se numeşte perioada barocului, inaugurată de către Caravaggio. El picta ceea ce vedea în fața sa, în cea mai realistă manieră posibilă, fie ea impresionant de întunecată şi concentrată teatral, dobândind adepți atât în rândul maselor populare, cât şi printre cunoscători ori chiar oficiali ai Bisericii, care fuseseră inițial sceptici față de abordarea sa exagerat de realistă a subiectelor sacre. Caravagismul a cucerit Italia şi apoi restul Europei, o mulțime de pictori ajungând să îi adopte şi să îi adapteze clarobscurul şi refuzul culorilor vii; personajele sale aspre şi sincere au avut răsunet în sufletul privitorilor de pe întregul continent, care erau sătui de artificialitatea unora dintre operele de artă din secolul XVI.




    Pe lângă caravagismul barocului timpuriu, s-a mai dezvoltat o altă formă de pictură, numită apoi barocul superior, cel mai dramatic, dinamic şi plastic dintre stilurile practicate până în zilele noastre. Mulți dintre artişti au avut ca punct de pornire stilul pictorilor venețieni din secolul XV. Peter Paul Rubens, un admirator al lui Tițian, picta tablouri imense cu personaje planturoase, peisaje încărcate, mişcări întrerupte de pensulă şi licăriri de întuneric şi lumină. Experimentele sale în pictură au stat la baza artei compatrioților săi Jacob Jordaens şi Anthony van Dyck, cel din urmă bucurându-se de numeroşi adepți în rândurile elitei europene, datorită manierei sale impresionante de a face portrete. Rubens a reînviat lumea Antichității, redând pe pânză străvechi zei, zeițe şi creaturi marine umane, într-un stil deloc clasic. Lucrările sale au avut succes printre aristocrații europeni, cărora le plăceau linguşirile sale bombastice, şi printre protectorii catolici ai artei religioase, care găseau în scenele sale sacre extravertite o armă a ideologiei Contrareformei. La Roma, echivalentul lui Rubens era sculptorul Bernini, iar prin intermediul acestor doi apărători ai credinței, Biserica Catolică demonstra puterea şi maiestatea Bisericii şi a papalității. Pictorii baroci italieni au lăsat un mare număr de figuri sfinte pe bolțile bisericilor din Roma şi din alte oraşe, cerul deschizându-se şi revelând Raiul însuşi şi pe martirii şi misticii lumii catolice întâmpinați personal de Dumnezeu. Pictorii spanioli Velásquez, Murillo şi Zurbarán au preluat stilul pământului lor natal, reducând, poate, mişcările fizice şi de pensulă evidente, dar având acelaşi sentiment mistic al luminii şi al subiectelor iconografice catolice ca şi italienii.




    Tablourile olandeze din secolul XVII diferă foarte mult de toate acestea. După ce s-au eliberat efectiv de Spania habsburgică, în 1580, olandezii au practicat o formă tolerantă de calvinism, ce ocolea iconografia religioasă. Clasa mijlocie în ascensiune şi clasa dominantă tot mai bogată cumpărau o mare varietate de tablouri laice, realizate de o mulțime de pictori pricepuți, unii artişti specializându-se în peisaje sub lumina lunii, scene de patinaj, corăbii pe mare, taverne şi foarte multe alte subiecte. Câțiva pictori se detaşează din rândul acestor artişti numeroşi. Jacob van Ruisdael este pictorul olandez cel mai apropiat de stilul peisagistic al barocului superior, peisajele sale întunecate şi uneori furtunoase evocând dramatismul şi mişcarea atât de răspândite în arta europeană a timpului. Pictura lui Frans Hals, cu mişcări rapide de pensulă şi cu o colorare exagerată a pielii şi a veşmintelor, se apropie, ca în cazul lui Ruisdael, de o sensibilitate mai paneuropeană a barocului superior. Spre deosebire de acesta, lui Jan Steen îi sunt tipice realismul lărgit şi culoarea locală a majorității artei olandeze a Epocii de Aur, la care se adaugă o tendință morală în înfățişarea gospodăriilor în dezordine şi a țăranilor necuviincioşi. În fine, tablourile lui Rembrandt van Rijn se remarcă chiar şi printre cele ale pictorilor olandezi. Cu o educație calvinistă, el avea anumite convingeri similare cu ale menoniților, îndepărtându-se bucuros de critica aspră calvinistă la adresa reprezentării scenelor biblice. Tablourile sale de mai târziu, cu introspecția lor calmă, reprezintă replica protestantă desăvârşită la picturile romano-catolice țipătoare şi dinamice ale lui Rubens. Deşi la început adoptase o tehnică mai compactă sub influența „marilor pictori” olandezi, Rembrandt a dezvoltat un stil cuprinzător, întunecat, inspirat din Caravaggio, dar exprimat cu o complexitate plastică mult mai mare. Deşi acest stil nu a mai avut trecere la olandezi, Rembrand nu a renunțat la el, dând faliment, deşi a lăsat o moştenire ce va fi admirată de romantici şi de către moderniştii atraşi spre abstracția plastică. Rembrandt s-a remarcat şi datorită universalității artei sale. Era un bun cunoscător al altor stiluri şi al surselor literare. Deşi nu a călătorit niciodată în Italia, el şi-a însuşit şi a inclus în operele sale scene inspirate din artistul goticului târziu Antonio Pisanello şi din maeştrii renascentişti Mantegna, Rafael şi Dürer. A evoluat constant, dând dovadă de cea mai amplă viziune artistică şi de cea mai profundă înțelegere a condiției umane dintre toți pictorii epocii sale.




    Desigur că, aşa cum au existat mai multe „Renaşteri” în artă, au existat şi mai multe forme de baroc, iar barocul superior a fost contestat de cel clasic, care se baza pe gândirea antică şi al cărui stil era influențat de picturile lui Rafael şi ale altor adepți ai clasicismului de la apogeul Renaşterii. Annibale Carraci adoptase o abordare clasică, iar pictori ca Andrea Sacchi contestau supremația unor artişti ai barocului superior, precum Pietro da Cortona, în Roma. Totuşi, cel mai desăvârşit clasic al secolului XVII a fost francezul Nicolas Poussin, care şi-a format un stil admirat de numărul tot mai mare de filosofi stoici din Franța, Italia şi din alte părți. Figurile sale solide, idealizate, înzestrate cu mişcări fizice largi şi scop moral ferm, apar în tablouri variate, cu caracter atât sacru, cât şi laic. Un alt francez valorifică o formă diferită de clasicism: tablourile epicuriene ale lui Claude Lorrain par inițial să difere clar de cele ale lui Poussin, căci picturile sale topesc marginile, apele sale se unduiesc uşor, iar în depărtare apar, până la orizont, imagini vaporoase. Şi totuşi, ambii pictori exprimă un simț al moderației şi echilibrului, atrăgând protectori asemănători. Toți aceşti pictori ai secolului XVII, cu structură clasică sau fără, au participat la diversificarea subiectelor în acea perioadă. Arta nu cunoscuse din Antichitate o asemenea varietate de iconografii pe teme atât sacre, cât şi profane. Odată cu explorarea noilor continente, contactul cu popoare noi şi diferite de pe glob, noile perspective oferite de telescoape şi microscoape, lumea părea a fi un loc schimbător, în evoluție, divizat, iar diversitatea stilurilor artistice şi a temelor din pictură reflectă acest dinamism.




    Ludovic al XIV-lea (m. 1715), autoproclamatul Rege Soare, care îi imita pe Apollo şi pe Alexandru cel Mare, sprijinea moda clasică a lui Poussin şi a altor pictori ca artistul său de curte, Charles le Brun care, la rândul lor, realizau tablouri întunecate ce glorificau domnia regelui. La sfârşitul secolului XVII şi începutul secolului XVIII s-a stârnit o dispută asupra modului în care pictorii se aliau cu una din cele două tabere, cu adepții lui Poussin ori ai lui Rubens. Primii erau de partea clasicismului, liniarității şi moderației, ceilalți susțineau primatul natural al culorii libere, al mişcării energice şi al dinamismului compozițional. La moartea regelui, terenul era liber în Franța, deci rubensienii au preluat conducerea, dând naştere stilului numit rococo, care – tradus în linii mari – înseamnă „baroc cu pietriş”, o marcă decorativă a barocului plastic. Stilul lui Antoine Watteau, Jean-Honoré Fragonard şi Fran çois Boucher nu este o prelungire a celui al lui Rubens, ci exprimă o atmosferă mai senină, cu mişcări de pensulă mai uşoare, cu o paletă mai deschisă şi chiar cu o dimensiune mai redusă a lucrărilor. Temele erotice şi subiectele mai uşoare de gen ajung să domine stilul, care e preferat în special de aristocrații francezi amatori de plăceri şi de semenii acestora din alte părți ale Europei continentale. Pictorii rococo au prelungit astfel disputa între linie şi culoare ivită în teoria şi practica artistică a secolului XVI: controversa dintre Michelangelo şi Tițian, iar apoi dintre Rubens şi Poussin, era un conflict ce nu avea să dispară, redevenind actual în secolul XIX şi mai târziu.




    Nu toți artiştii au adoptat stilul rococo. În secolul XVIII, atenția acordată anumitor virtuți sociale – patriotism, moderație, datorie față de familie, necesitate de a adopta rațiunea şi studiul legilor naturii – contrastau cu temele şi stilul hedonist al pictorilor rococo. În domeniul teoriei şi criticii artei, Diderot şi Voltaire criticau stilul rococo care înflorise în Franța, zilele lui fiind numărate. Naturalismul simplu al francezului Chardin se baza pe arta naturilor moarte olandeze din secolul anterior, iar pictori anglo-americani şi britanici ca John Singleton Copley din Boston, Joseph Wright din Derby şi Thomas Hogarth pictau în maniere ce reprezentau, în diverse feluri, un fel de naturalism fundamental care corespundea spiritului epocii. Un număr de artişti, precum Elisabeth Vigée-Lebrun şi Thomas Gainsborough, au integrat în tablourile lor o anumită uşurință a tuşei caracteristică stilului rococo, modificându-i însă excesele şi evitând anumite trăsături artificiale şi superficiale, oricât de încântătoare ar fi fost acestea.




    Un laitmotiv al picturii occidentale a fost permanența clasicismului, cel mai aprig adversar al stilului rococo. Esența stilului clasic – echilibrul dinamic, naturalismul idealizat, armonia măsurată, limitarea culorii şi dominația liniei, aflate sub influența călăuzitoare a modelelor antice greceşti şi romane – s-a impus din nou la sfârşitul secolului XVIII ca replică la rococo. Când Jacques-Louis David a expus Jurământul Horaților în 1785, a electrizat publicul şi a fost aplaudat de francezi şi de regele lor, precum şi de cunoscătorii din întreaga lume. Întâmplător, Thomas Jefferson se afla la Paris când tabloul a fost expus, şi a fost foarte impresionat de acesta. Popularitatea neoclasicismului a precedat Revoluția franceză, iar după ce aceasta a avut loc, a devenit stilul oficial al noului regim francez virtuos. Stilul rococo a fost asociat cu vechiul regim decadent, iar pictorii săi au fost nevoiți să fugă din țară ori să-şi schimbe stilul. Un neoclasicism mai tardiv a rămas în vogă în Franța în timpul epocii napoleoniene, iar liniaritatea elegantă şi atitudinea exotică a lui Jean-Auguste-Dominique Ingres a luat locul operelor lui David, care îşi îndulcise stilul spre sfârşitul vieții, elaborând o formă mai bogată de clasicism, mai decorativă, conformă caracterului mai puțin burghez al Imperiului francez.




    Dacă secolul XVIII a fost epoca rațiunii şi a iluminismului, simultan se dezvolta o mişcare intelectuală interesată de irațional şi de sentimente. Un grup de pictori, reuniți uneori sub denumirea de romantici, se bucură de succes la sfârşitul secolului XVIII şi în prima jumătate a secolului Mulți dintre aceştia coexistă cronologic cu artiştii clasici, existând însă şi un anumit sentiment de rivalitate între ei. Unii dintre pictorii europeni din a doua jumătate a secolului XVIII erau în mod evident interesați de irațional, ca de exemplu Henry Fuseli în Coşmarul său şi Francisco Goya în unele dintre tablourile sale violente sau întunecate, cu scene de moarte şi de nebunie. Théodore Géricault a explorat nebunia patologică în unele tablouri mai mici, şi teme ca moartea, canibalismul şi corupția politică în masiva şi rigida sa lucrare Pluta Meduzei. Mai subtili în această perioadă erau acei pictori care explorau efectele emoționale ale artei peisagistice. Lumina tremurătoare a lui John Constable şi studiul atent al norilor şi al luminii soarelui printre copaci în regiunea rurală a Angliei au produs rezultate emoționale remarcabile. Germanul Caspar David Friedrich exprimă misticismul religios al peisajului, pe când pictorii americani ai Şcolii de pe râul Hudson, ca Thomas Cole, redau culorile tomnatice calde şi singurătatea regiunilor sălbatice din Lumea Nouă, care dispăreau rapid. Tablourile lui J.M.W. Turner, cu peisaje marine, terestre şi scene istorice, păreau, în viziunea contemporanilor săi, realizate cu „aburi colorați”, îndreptându-se spre modernism prin abstracționismul lor. Cel mai influent şi mai aclamat dintre pictorii francezi romantici a fost Eugène Delacroix. El apelează la pictorul barocului superior, Rubens, pentru inspirație artistică, şi pictează unul după altul tablouri cu vânători de tigri, scene din Patimile lui Christos şi – pe gustul contemporanilor – lumea exotică a războinicilor arabi şi a vânătorilor din nordul Africii. Ca şi maeştrii baroci care l-au precedat, el foloseşte cu efect diagonale spațiale ce apropie sau depărtează, elemente compoziționale decupate şi un colorit îndrăzneț. Delacroix îşi atrage duşmănia artistică şi chiar personală a lui Ingres, iar contemporanii au recunoscut în arta lor eternul conflict între linie şi culoare.




    Realismul antiromantic manifestat în romanul Doamna Bovary al lui Flaubert, şi-a găsit expresia în arta şcolii pictorilor realişti. Reprezentarea pură a Naturii şi a vieții la țară din tablourile lui Gustave Courbet constituie încercarea acestuia de a ne arăta lumea neprelucrată. Afirmația sa „Arătați-mi un înger şi îl voi picta” reprezintă sentimentul care a dus la crearea monumentalei sale Înmormântare la Ornans, o lucrare cu o compoziție meticuloasă, pe care însă el şi criticii timpului o considerau doar o realitate brută. Mai tradiționale, dar bazate şi ele pe observarea atentă a naturii, erau lucrările lui Jean-François Millet şi cele ale pictorilor Şcolii de la Barbizon, conduşi de Theodore Rousseau. Printre alți realişti se numără şi Honoré Daumier, care îşi pune eforturile în slujba vieții urbane contemporane, a reprezentării nebuniei funcționarilor publici şi a avocaților, bunătății naturale a muncitorilor şi sfârşelii celor săraci. Contemporani cu realiştii francezi erau şi pictorii englezi prerafaeliți, care au întors spatele idealismului artificial pe care îl asociau Academiei; în schimb, şi-au găsit inspirația în particularismul detaliat şi „onestitatea” picturii italiene anterioare lui Rafael şi apogeului Renaşterii. Dante Gabriel Rosetti şi Edward Burne-Jones îşi găseau alinarea în povestirile exotice ale Evului Mediu, în relatările de la începuturile istoriei Marii Britanii şi în tot felul de poveşti şi parabole moralizatoare. Ei pictau în ulei, cu atenția picturii în tempera, dar fără mişcările ample ale pensulei, estomparea culorilor pe pânză şi tehnica glasării rapide, posibile într-un mediu uleios. Aceştia nu sunt cei din urmă artişti occidentali care refuză să utilizeze avantajele picturii în ulei, ori care disprețuiesc convențiile academiilor de artă între secolele XVI şi XIX.




    Pe măsură ce urbanismul şi industrialismul avansează în Europa secolului XIX, în pictură are loc o evoluție neaşteptată odată cu apariția impresionismului. Claude Monet, Auguste Renoir, Camille Pissarro şi alții din cercul lor pictau cu tuşe rapide şi cu o inconsistență nemaiîntâlnită anterior în pictură. Surprinzând uneori idilele de la țară, iar alteori lumina, fumul, culoarea şi mişcarea scenei urbane, ei întorc spatele istoricului, concentrându-se în schimb să redea caracterul trecător al aparențelor prezentului. Respinşi inițial de către critici şi public datorită nepăsării față de regulile academice, impresioniştii au avut un impact de durată asupra artei. Pe măsură ce îşi dezvoltau stilul, modernitatea artei lor a devenit şi mai clară. Pânzele lui Monet au devenit extrem de abstracte, el ajungând să-şi termine tablourile nu în fața sursei vizuale, ci în studioul său, uneori mult timp după contactul cu modelul natural. Renoir s-a străduit în cele din urmă să reprezinte liniaritatea fermă pe care o descoperise în arta italiană, iar lucrările sale au devenit şi mai elaborate în compoziție, bazându-se clar pe modele figurative şi culori plăcute, artificiale. Pictorii tradiționalişti Jean-Léon Gérôme şi William Bouguereau în Franța, şi Ilya Repin în Rusia au dobândit succes şi recunoaştere mondială prin abordarea lor mai academică şi mai conservatoare, dar impresioniştii au avut cel mai mare impact asupra dezvoltării modernismului, iar măiestria lor artistică a inspirat noi ramuri ale picturii.




    Postimpresioniştii erau un grup de artişti ce au înțeles potențialul manierei în care impresioniştii utilizau pensula. Paul Cézanne era hotărât să facă „ceva permanent” din arta impresioniştilor, înzestrându-şi tablourile cu soliditatea compozițională pe care o preluase din clasicism. El urmărea să „refacă Poussin după natură” şi a dezvoltat un fel de clasicism neprelucrat care, în acelaşi timp, dărâma barierele întunecând marginile obiectelor şi făcând din suprafața picturii un scop în sine, cu propria sa lumină, textură şi colorit. Vincent van Gogh porneşte de la impresionism, impregnându-l cu spiritul său mistic. Paul Gauguin caută subiecte în zone primitive din Franța şi sudul Pacificului, şi pictează cu pete de culoare uneori slab delimitate. Teoria artistică a lui Georges Seurat revine la retorica primilor impresionişti, în încercarea de a da impresia de realitate cu ajutorul noii sale tehnici. În cazul său, aceasta se baza pe puncte de culoare şi pe amestecul optic al culorilor pentru a crea un sentiment al realității dar, ca şi Cézanne, el a conferit figurilor sale un calm, o prezență, şi o gravitas morală aproape neoclasice.




    Explozia stilurilor care a început spre finalul secolului XIX a continuat în secolul XX. Libertatea şi individualismul modernismului şi-au găsit expresia într-o abundență de stiluri de pictură. La începutul secolului XX, gânditorii din mai multe domenii au descoperit instabilitatea esențială a formei şi existenței: atonalismul în muzică, teoria relativității în fizică şi tendințele destabilizatoare ale psihanalizei indicau o lume a subiectivității şi a punctelor de vedere schimbătoare. În ceea ce îi priveşte, cubiştii, conduşi de Pablo Picasso şi Georges Braque, descompun („analizează”) sistematic realitatea în cubismul lor analitic, aproape eliminând culoarea, direcția luminii, textura şi chiar singularitatea punctului de vedere şi, o vreme, renunță complet la narativul reprezentării în favoarea subiectelor imobile ale naturilor moarte şi portretelor. În istoria stilurilor, putem spune că artiştii cubişti au demolat proiectul Renaşterii – un proiect acceptat de pictorii academici ai secolului XIX – de a construi o cutie spațială în care evenimente semnificative se desfăşoară cu lumini, în culori şi pe suprafețe convingătoare. Fără a picta vreodată compoziții abstracte pure, nonreprezentaționale, cubiştii se bazau în obținerea succesului artistic pe tensiunea dintre ceea ce se vede şi ceea ce se aşteaptă să se vadă. Picasso, care începuse în tinerețe prin a picta într-o manieră narativă academică, continuând cu perioadele poetice şi destul de figurative Albastră şi Roz, a experimentat mai târziu aproape la nesfârşit, cochetând cu primitivismul, neoclasicismul şi suprarealismul. De la Giotto încoace, niciun alt pictor nu a făcut mai multe pentru a schimba domeniul artei sale. Tablourile pictorului francez Fernand Léger şi Nud coborând scările de Marcel Duchamp au fost un produs secundar al stilurilor lui Picasso şi Braque, o prelungire a unei idei într-o dispunere mai dinamică a figurilor într-un mediu arhitectural.




    Arta lui Picasso era adesea spirituală şi ingenioasă. O mare parte a picturii secolului XX era mai serioasă, iar tablouri precum Guernica lui Picasso, ce înfățişează tragedia războiului, reprezentau îndepărtarea sa de caracterul jucăuş al stilului său cubist de la început. Arta suprarealistă, ca picturile halucinante ale lui Salvador Dalí, ori decorurile imposibile din operele lui Giorgio de Chirico, captează o parte a alienării şi intensității psihologice a vieții moderne. Futuriştii, pictori italieni îndatorați cubiştilor, recurg în tablourile lor la mişcări dinamice, chiar violente, arta lor prefigurând acel neplăcut amestec de modernism, urbanism şi agresiune care a alimentat, deloc întâmplător, regimul fascist al lui Benito Mussolini. Spre deosebire de futuriştii extrem de exteriorizați, printre moderniştii de la finele secolului XIX şi începutul secolului XX se află un grup de pictori decişi să exploreze subiectivitatea interioară, iar acea perioadă a civilizației care ni i-a dat pe Freud şi pe Jung nu putea să nu includă acest grup de artişti doritori să exploreze stările psihologice ale rasei umane. Intuiția psihologică şi expresionismul lui Edvard Munch sunt egalate în intensitate poate doar de cele ale pictorilor germani Ludwig Kirchner şi Emil Nolde. Un sentiment religios, la fel de profund ca emoție, prosperă în această perioadă în arta catolicului Georges Rouault şi a evreului Marc Chagall.




    Moderniştii resping tradiția în arhitectură, literatură şi muzică, la fel ca în pictură. Ascensiunea abstracțiunii a fost îndelung anunțată, dar realizarea acesteia era discutabilă. Olandezul Piet Mondrian vede în compozițiile sale abstracte diverse categorii teologice, existențiale şi de gen, iar tabloul său Broadway Boogie Woogie poartă un nume sugestiv. Picturile abstracte, geometrice ale lui Kasimir Malevitch conțin conotații ontologice şi divine, în timp ce abstracțiunile lui Wassily Kandinsky sunt pline de misticism şi mesaje secrete. Tablourile expresioniste abstracte ale lui Jackson Pollock realizate prin dripping (picurare) conțin o puternică prezență umană chiar în stilul cinetic, fiind numite sugestiv Ritm de toamnă şi Lucifer. Olandezul Willem De Kooning pictează prin aplicări explozive, întâmplătoare, ale vopselei, adesea ilustrând teme foarte încărcate. Câmpurile de culori însângerate ale lui Mark Rothko izvorăsc din noțiunile filosofice ale artistului, care dorea să-şi impresioneze profund publicul. Culoarea şi forma au umplut spațiul rămas liber după dispariția Fecioarei Maria şi a sfinților martiri, a zeilor clasici ori a generalilor triumfători ai artei anterioare acesteia. Mai vechea tehnică a picturii în ulei a fost completată în secolul XX cu substanțe noi ori redescoperite: vopsele acrilice, cu aluminiu, encaustic şi alți agenți aglomeranți, sau chiar cu câte un obiect banal lipit pe suprafața tablourilor.




    Inevitabila reacție la intensitatea psihologică a expresionismului abstract a luat două forme. Prima era cea a unei noi obiectivități şi a unui minimalism apărat de sculptori ca Donald Judd şi David Smith, dar şi de pictori ca Ellsworth Kelly şi Frank Stella, hotărâți să elimine din pictură o mare parte a sentimentelor omeneşti, misticismului şi subiectivității morale. A doua reacție era Pop Art, care a readus reprezentarea obiectului, adesea cu amuzament. Conservele de supă ale lui Andy Warhol, colajele lui Richard Hamilton şi stilul benzilor desenate ale lui Roy Lichtenstein, lucrări adesea realizate pe scară largă, aveau un scop serios. Produsele comerciale ale societății moderne se revărsau în operele artiştilor pop, care ne cereau să ne gândim la natura consumului şi producției în masă, precum şi la problemele reprezentării artistice.




    În final, pictura a triumfat în arta occidentală asupra multor alte arte. În Renaştere, polemica privea paragonul, cu alte cuvinte comparația între artele vizuale, iar Michelangelo şi tabăra sa proclamau că sculptura era mai reală, mai tangibilă şi mai puțin înşelătoare decât pictura. Leonardo şi alții răspundeau cu vorbe şi fapte şi putem spune că pictura a rămas principala artă din Renaştere până în secolul E elocvent faptul că privitorul obişnuit poate numi doar câțiva sculptori importanți ai Renaşterii, dar enumeră cu uşurință o mică armată de pictori din aceeaşi perioadă. La fel se întâmplă în cazul secolului XIX: în Franța acelei epoci, de exemplu, după Rodin şi, poate, Carpeaux şi Barye, sculptorii sunt eclipsați de şcolile de pictori care au impus idei inovatoare. Pictura a învins cantitatea de gravuri de slabă calitate ce au invadat piața la începutul secolului XV, încercările unor artişti baroci de a îmbina pictura cu alte arte vizuale, promisiunea unei mai mari verosimilitudini prin fotografia din secolul XIX, şi concurența filmului din secolul XX. Tehnologia digitală a reprezentat o nouă amenințare la începutul secolului Dar pictura are o prezență prea puternică, rezultate prea flexibile şi e mult prea înrădăcinată în sensibilitatea noastră pentru a ceda în fața altor arte. Din punct de vedere practic, picturile pot fi făcute sul şi expediate, ori păstrate atunci când nu sunt folosite sau, pe de altă parte, pot acoperi cu mare efect un perete alb sau un tavan. Nu poți închide un tablou cu un comutator sau o apăsare pe mouse. Ele sunt plate, ca paginile cărților şi ecranele computerelor noastre, şi pot fi reproduse într-un format bidimensional compatibil, fără a necesita deciziile dificile în privința luminii, ca în cazul reproducerii unei sculpturi ori a punctului de vedere ca în fotografierea arhitecturii. Gânditorii Renaşterii spuneau că pictorul posedă puteri divine şi că, asemeni lui Dumnezeu, el poate crea o lume întreagă, iar de atunci au fost create mii de lumi plastice.




    Lucrările alese pentru această carte demonstrează marea varietate a picturii pe care o găsim în muzeele publice. În mod sigur, pictura continuă să prezinte un interes de durată în această lume în mişcare. Va mai continua ea să creeze capodopere? Iată o întrebare mai dificilă. Operele selectate aici arată că măiestria fizică e o componentă importantă a unui tablou de succes. E clar şi faptul că pictorii reuşesc atunci când „stau pe umerii uriaşilor” reacționând la arta trecutului cu admirație sau răzvrătire. Poate că lumea îl aşteaptă pe următorul mare pictor care, ca Rafael, Rembrandt şi Picasso, e impregnat de arta trecutului şi are cunoştințele, sinceritatea şi talentul de a crea ceva nou şi remarcabil. Dacă pictorii viitorului vor produce opere sarcastice care nu depăşesc nivelul unor linii, ori sunt prin natura lor efemere ca formă şi înțeles, sau disprețuiesc ori ignoră întreaga istorie a artei, domeniul picturii are puține speranțe de succes. Totuşi, măiestria şi hotărârea de a crea o nouă şi profundă operă de artă poate conta foarte mult în menținerea formei artistice. Paginile acestei cărți conțin, fără să-şi fi propus asta, o schiță pentru viitorul picturii.




    — Joseph Manca


  




  

    
SECOLUL XIII




    După perioada romană, în nordul Franței urmează perioada gotică. Centrele de autoritate religioasă şi intelectuală se mută dintr-un mediu rural-monastic în centre urbane.




    Bolta gotică ogivală, uşoară şi subțire, permite dezvoltarea unei noi estetici în care lux nova definea noua arhitectură. „Noua lumină” era obținută prin ridicarea bolților şi cu ajutorul sticlei colorate care ilumina noul spațiu înalt, realizat prin tehnica contraforților exteriori cu arcuri butante ce susțin pereții subțiri. Phillipe al II-lea (d. 1180-1223) a transformat Parisul în capitala Europei gotice. El a pavat străzile, a împrejmuit oraşul cu ziduri şi a construit Luvrul ca reşedință a familiei regale.




    Călugărul italian Thomas d'Aquino a venit la Paris în 1244 pentru a studia la renumita sa universitate. El a început, fără a termina, Summa Theologica după modelul scolastic predat la Paris. Bazându-se pe sistemul de cercetare rațională al lui Aristotel, Aquino foloseşte în tratatele sale un model ce organiza opera în cărți, cărțile în întrebări, şi întrebările în articole. Fiecare articol conținea apoi obiecții cu contradicții şi replici, iar răspunsurile la obiecții constituiau elementul final al modelului. Pe opera lui Aquino se bazează învățătura catolică.




    Când a urcat pe tron regele Ludovic al IX-lea (1215-1270), „stilul de curte” gotic parizian era în culmea gloriei. Parisul era slăvit nu doar pentru facultățile sale şi pentru arhitecți, ci şi pentru gravorii săi de anluminuri. În Divina Comedie, Dante numea Parisul capitala artei gravurii de anluminuri.




    Restul Europei încerca să imite stilul gotic din Île-de-France, dar tradițiile germane şi engleze nu reliefau avântul înălțimii precum catedralele din Reims ori Amiens. Marile realizări ale Angliei în secolul XIII au fost politice, incluzând Magna Carta (1215), în general considerată de generațiile ulterioare drept o garanție a drepturilor tuturor oamenilor, şi înființarea Parlamentului în timpul domniei lui Edward I (1272-1307).




    Cruciadele erau în plină desfăşurare în acest secol, dar bătăliile constau mai ales în contraatacuri musulmane. Cruciada a Patra (1202-1204) s-a desfăşurat în special în Constantinopol şi a discreditat moda cruciadelor, întrucât creştinii se atacau între ei, iar schisma dintre creştinii ortodocşi răsăriteni şi romano-catolici s-a accentuat.




    Totuşi, aceste aventuri militare au creat schimburi culturale de durată. Au intrat în circulație noi alimente şi obiecte de lux, ca mătăsurile şi brocarturile. De acest schimb comercial cu Răsăritul au beneficiat mai ales negustorii italieni, care şi-au extins chiar sfera de influență.




    Celebrul explorator venețian Marco Polo (1254-1324) a călătorit din Europa în Asia şi a stat 17 ani în China, stabilind relații comerciale. Italienii foloseau traverse de lemn şi nu bolți înalte de piatră la acoperirea structurilor, limitând astfel înălțimea bisericilor lor, dar au avansat totuşi în domeniul comerțului internațional, pregătind „epoca de aur” a Renaşterii.
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      1. Bonaventura Berlinghieri, 1205/10-cca 1274,




      artă gotică, italian, Sf. Francisc din Assisi şi scene din viața sa, 1235, tempera pe lemn, 160 x 123 cm, San Francesco, Pescia
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      2. Maestrul Crucificării,




      artă gotică, italian, Crucificarea şi opt scene din Patimile lui Christos, sf. sec. XII-încep. sec. XIII, tempera pe lemn, 250 x 200 cm, Galleria degli Uffizi, Florența
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      3. Maestru toscan,




      artă gotică, italian, Crucificarea şi şase scene din Patimile lui Christos, 1240-1270, tempera pe lemn, 277 x 231 cm, Galleria degli Uffizi, Florența
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      4. Maestrul Sf. Maria Magdalena,




      Renaşterea timpurie, italian, Sf. Maria Magdalena şi opt scene din viața ei, 1265-1290, tempera pe lemn, 164 x 76 cm, Galleria degli Uffizi, Florența
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      5. Atelierul lui Ludovic al IX-lea,




      Renaşterea timpurie, francez, Iosua opreşte soarele şi luna, din Psaltirea lui Ludovic al IX-lea al Franței, cca 1258-1270, anluminură 21 x 14,5 cm, Biblioteca Națională, Paris
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      6. Atelierul Ingeborg,




      Renaşterea timpurie, danez, Îmbălsămarea corpului lui Christos şi cele trei Marii la mormântul gol, din Psaltirea reginei Ingeborg a Danemarcei, cca 1213, aluminură, 30,4 x 20,4 cm, Muzeul Condé, Chantilly
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      7. Maestrul din San Gaggio,




      Renaşterea timpurie, italian, Fecioara cu Pruncul pe tron cu Sf. Paul, Petru, Ioan Botezătorul şi Ioan Evanghelistul, tempera pe lemn, 200 x 112 cm, Galleria degli Uffizi, Florența
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      8. Cimabue (Cenni di Pepo), 1240-1302,




      Renaşterea timpurie, italian, Madona Sf. Treimi, cca 1280, tempera pe lemn, 385 x 223 cm, Galleria degli Uffizi, Florența


    




    Cimabue a pictat această piesă de altar pentru biserica Sfânta Treime din Florența, lucru fără precedent, deşi pare inițial similară altor opere din prima sa decadă. Mai mică decât Maestà (1260), diferă de aceasta în câteva puncte cheie. Diferențele sunt importante, căci artistul depăşeşte prin arta sa pozele rigide ale icoanelor bizantine, evoluând spre o mai mare tridimensionalitate. Deşi se menține o simetrie strictă a figurilor, deformarea lor intenționată din arta lui anterioară e înlocuită de o însuflețire mai naturală, vizibilă la fiecare dintre cele paisprezece personaje, inclusiv la profeții (de la stânga la dreapta) Ieremia, Avraam, David şi Isaia, ce par să găsească referințe scripturale potrivite.




    

      CIMABUE (CENNI di PEPO)




      (CCA 1240 FLORENȚA – 1302 PISA)




      După ce a studiat arta mozaicului în Florența, Cimabue a practicat stilul medieval bizantin, înaintând spre un realism mai accentuat. A devenit primul maestru florentin. Cel mai faimos student al său este Giotto. A pictat mai multe variante ale Maestà, „maiestate, întronată în glorie”, prezentând-o pe Maria în situații tradiționale ca Fecioara cu Pruncul pe tron cu îngeri şi profeți.
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      9. Cimabue (Cenni di Pepo), 1240-1302,




      Renaşterea timpurie, italian, Fecioara cu Pruncul, tempera pe lemn, 133 x 82, Galleria degli Uffizi, Florența
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      10. Duccio di Buoninsegna, cca 1260-1318,




      Şcoala sieneză, Florența, italian, Fecioara tronând (Madonna Rucellai), 1285, tempera pe lemn, 450 x 290 cm, Galleria degli Uffizi, Florența.


    




    Fecioara lui Duccio stă pe un tron elaborat. Deşi Sfânta Fecioară şi Pruncul par tridimensionali şi realişti, decorul e stilizat, nesocotind principiile de perspectivă. Respectând scara ierarhică, adesea folosită în Evul Mediu, Maria are dimensiunea cea mai mare. Dispunerea simetrică a celor şase îngeri, câte trei de fiecare parte a Fecioarei, simbolizează ordinea impusă de Maria, ca Mamă a Bisericii, supuşilor săi. Şi totuşi, mai presus de toate, ea rămâne o mamă iubitoare.




    

      DUCCIO di BUONINSEGNA




      (CCA 1260 – 1318 SIENA)




      Duccio di Buoninsegna, inițial tâmplar şi gravor de anluminuri, e influențat de Cimabue şi de Şcoala sieneză. El şi Giotto au făcut tranziția de la stilul gotic la Renaştere, folosind elemente bizantine. Un adevărat inovator, a pictat figuri cu mai mare greutate şi volum, mai detaliat decât se văzuse vreodată în Siena. Este considerat unul dintre artiştii importanți în dezvoltarea Şcolii sieneze.
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      11. Anonim,




      francez, Misalul din Reims, cca 1285-1297, anluminură furată din Biblioteca St Petersburg, St Petersburg
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      12. Gautier de Coinci, 1177-1236,




      francez, Viața şi miracolele Fecioarei, sf. sec. XIII, anluminură furată din Biblioteca St Petersburg, St Petersburg


    




    Scena morții unui cămătar, al cărui suflet e luat de diavol, şi a unei cerşetoare căreia îi apar Fecioara şi sfintele fecioare.




    

      [image: ]




      13. Giotto di Bondone, cca 1267-1337,




      Renaşterea timpurie, Şcoala florentină, italian, Izgonirea demonilor din Arezzo (detaliu), 1296-1297, frescă, Bazilica San Francesco, Assisi
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      14. Giotto di Bondone, cca 1267-1337,




      Renaşterea timpurie, Şcoala florentină, italian, Sf. Francisc în fața lui Honorius al III-lea, 1296-1297, frescă, Bazilica San Francesco, Assisi


    




    

      GIOTTO di BONDONE




      (CCA 1267 VESPIGNANO – 1337 FLORENȚA)




      Numele său întreg era Ambrogiotto di Bondone şi este la fel de cunoscut astăzi, ca şi în vremea sa, drept Giotto, un nume care a ajuns să reprezinte aproape toate marile realizări ale artei. În timpul vieții, Giotto era foarte faimos, avea numeroşi discipoli, iar aceşti giottişti, cum erau supranumiți, i-au perpetuat metodele aproape încă o sută de ani. În 1334, el a conceput frumoasa Campanile (clopotniță), care se află lângă catedrala din Florența şi care reprezintă o perfectă simbioză între putere şi eleganță, fiind parțial construită în vremea sa. Inspirându-se din stilul sculptural gotic francez, el renunță la reprezentarea rigidă a figurilor din stilurile bizantine şi abordează o reprezentare mai realistă a figurilor şi scenelor contemporane, făcându-le mai grăitoare. Realizările sale au influențat dezvoltarea ulterioară a artei italiene. Începând din 1308, el se îndepărtează vizibil de reprezentările anterioare ale Maestà, (în Fecioara di Ognissanti), datorită cunoştințelor sale de arhitectură şi perspectivelor acesteia. Totuşi, disproporția personajelor reprezentate e o modalitate de a ordona personajele după importanța lor, ca şi în iconografia bizantină. Astfel Giotto, arhitect, sculptor, pictor, prieten al lui Dante şi al altor mari contemporani, a fost un valoros precursor al numeroşilor artişti străluciți care au reprezentat finele Renaşterii italiene.


    


  




  

    
SECOLUL XIV




    Secolul XIV este considerat o perioadă de tranziție de la Evul Mediu la Renaştere. Este o perioadă cu probleme şi pentru Biserica Catolică, ceea ce contribuie la haosul general. În 1305 a fost ales un papă francez, Clement al V-lea, care s-a stabilit la Avignon, nu la Roma, ca urmaşii săi, ceea ce a dus la alegerea a doi papi, în 1378, unul la Avignon şi unul la Roma. Acest fapt a rămas cunoscut drept Marea Schismă. Criza a fost rezolvată abia paisprezece ani mai târziu, în 1417, prin alegerea unui nou papă roman, Martin al V-lea, a cărui autoritate a fost acceptată de toată lumea.




    În această perioadă, Italia era un grup de state-cetăți şi republici independente, conduse mai ales de o elită aristocratică. Dominând comerțul internațional ce unea Europa cu Rusia, cu Bizanțul, precum şi cu teritoriile islamice şi China, Italia şi-a extins afacerile şi comerțul printr-o activitate economică extrem de organizată. Această prosperitate a fost întreruptă brutal de Moartea Neagră sau ciuma bubonică, la sfârşitul anilor 1340. În doar cinci ani, cel puțin douăzeci şi cinci la sută din populația Europei, chiar peste şaizeci la sută în unele zone, a fost decimată. Europa a fost cuprinsă de dezordine economică şi probleme sociale, în timp ce Imperiul Otoman şi statele islamice erau mult prea puternice pentru a observa expansiunea ori declinul inițiativelor economice europene din secolul XIV.




    În sfera laică s-a produs o mare schimbare în dezvoltarea literaturii italiene locale, de rând. Latina rămâne limba oficială a Bisericii şi a documentelor oficiale, dar ideile intelectuale şi filosofice devin mai accesibile în limbajul obişnuit, bazat pe dialectele toscane ale regiunii din jurul Florenței. Dante Alighieri (1265-1321), Giovanni Boccaccio (1313-1375) şi Francesco Petrarca (1304-1374) au contribuit cu toții la adoptarea limbii locale. Divina Comedie şi Infernul lui Dante, precum şi Decameronul lui Boccaccio s-au bucurat de un public mai larg deoarece erau scrise în limba poporului.




    Petrarca a descris ideile individualismului şi umanismului. Fără a fi un sistem filosofic, umanismul transmitea un cod civil de comportament şi idei despre educație. Disciplinele pe care savanții umanişti le propuneau se bazau pe interesele şi valorile umane distincte de valorile lumii de apoi ale religiei, dar nu opuse acesteia. Umanismul cuprindea o seamă de preocupări diferite de disciplinele religioase erudite, bazându-se nu pe credință, ci pe rațiune. Clasicii latini ai antichității greco-romane au ajutat la stabilirea unui set de reguli morale pentru societatea civilă, referitoare la serviciile către stat, participarea la guvernarea şi apărarea statului, precum şi datoria față de binele comun şi renunțarea la propriul interes. Umaniştii traduc texte greceşti şi romane neglijate în Evul Mediu, dar scriu şi texte noi ce reflectă cultul umanist al celebrității. După cum sfințenia era răsplata pentru virtutea religioasă, celebritatea răsplătea virtutea civică. Boccaccio a scris o colecție de biografii ale femeilor faimoase, iar Petrarca a scris una despre bărbații celebri care au întruchipat idealurile umaniste.
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      15 Giotto di Bondone, cca 1267-1337,




      Renaşterea timpurie, Şcoala florentină, italian, Fuga în Egipt, 200 x 185 cm, 1303-1305, frescă, Capela Scrovegni (Capela Arena), Padova
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      16. Giotto di Bondone, cca 1267-1337,




      Renaşterea timpurie, Şcoala florentină, italian, Întâlnirea de la Poarta de Aur, 1303-1305, frescă, Capela Scrovegni (Capela Arena), Padova
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      17. Giotto di Bondone, cca 1267-1337,




      Renaşterea timpurie, Şcoala florentină, italian, Înfățişarea Fecioarei în Templu, 1303-05, frescă, Capela Scrovegni (Capela Arena), Padova
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      18. Maestrul Sf. Cecilia,




      Renaşterea timpurie, italian, Altarul Sf. Cecilia, după 1304, tempera pe lemn, 85 x 181 cm, Galleria degli Uffizi, Florența
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      19. Duccio di Buoninsegna, cca 1260-1318,




      Renaşterea timpurie, Şcoala sieneză, italian, Intrarea lui Christos în Ierusalim, 1308-1311, tempera pe lemn, 100 x 57 cm, Museo dell'Opera del Duomo, Siena
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      20. Duccio di Buoninsegna, cca 1260-1318,




      Renaşterea timpurie, Şcoala sieneză, italian, Maestà (panou posterior), Scene ale Patimilor: Christos în fața Marelui Preot, Ana şi prima lepădare a lui Petru de Christos în fața înalților preoți, 1308-1311, tempera pe lemn, 99 x 53,5 cm, Museo dell'Opera del Duomo, Siena
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      21. Giotto di Bondone, cca 1267-1337,




      Renaşterea timpurie, Şcoala florentină, italian, Madonna di Ognissanti (La Maestà), 1305-1310, tempera pe lemn, 325 x 204 cm, Galleria degli Uffizi, Florența
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      22. Simone Martini, 1284-1344,




      artă gotică, Şcoala sieneză, italian, Maestà (detaliu), 1317, frescă, Palazzo Pubblico, San Gimignano


    




    În acest tablou, influența bizantină e încă evidentă în stilul tronului şi în dispunerea figurilor. Dar, în ansamblu, influența pictorilor gotici Duccio şi Giotto este şi mai evidentă. Mai mulți sfinți poartă simboluri proprii, adesea instrumentele martiriului lor. Fiecare stâlp al baldachinului e ținut de unul dintre sfinți. Mărimea figurilor este oarecum egală, dar tradiția bizantină a dimensionării personajelor în funcție de importanța lor este încă prezentă. Această lucrare este prima operă cunoscută a artistului. Transparența veşmintelor îngereşti nu e un efect accidental datorat estompării straturilor superioare în timp, ci rezultatul unei tehnici ingenioase. Afectată de apă, a trebuit restaurată la doar şapte ani după realizarea sa. Fresca e înconjurată de un cadru decorat cu douăzeci de medalioane, care îl înfățişează pe Christos binecuvântându-i pe profeți şi pe evanghelişti, şi cu mici scuturi purtând blazonul Sienei.




    

      SIMONE MARTINI




      (CCA 1284 SIENA – 1344 AVIGNON)




      Pictor sienez, a fost ucenicul lui Duccio. Aflat sub influența maestrului său şi a sculpturilor lui Giovanni Pisano, a fost şi mai influențat de arta gotică franceză. A pictat întâi în Siena, iar apoi a fost pictor de curte pentru regatul francez din Neapole, unde a început să încorporeze în tablourile sale personaje laice.




      Între 1340-1341 Simone Martini pleacă la Avignon, în Franța, unde îl cunoaşte pe Petrarca, pentru care ilustrează un codex al lui Vergilius. Simone Martini conferă un mare farmec compozițiilor sale religioase, îndrăznind în acelaşi timp, pentru prima oară, să-şi folosească arta în alte scopuri decât cele religioase.


    




    

      [image: ]




      23. Jean Pucelle, cca 1300-1355,




      artă gotică, francez, Trădarea lui Christos şi Buna Vestire, din Cartea Orelor lui Jeanne d'Evreux, 1325-1328, tempera şi foiță de aur pe pergament, 8,9 x 6,2 cm (fiecare pagină), Muzeul Metropolitan de Artă, New York.
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      24. Francesco Traini, activ 1321-1363,




      Renaşterea timpurie, italian, Triumful morții (detaliu), cca 1325-1350, frescă, Campo Santo, Pisa
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      25. Taddeo Gaddi, 1300 – cca 1368,




      Renaşterea timpurie, Şcoala florentină, italian, Viața Fecioarei, cca 1330, frescă, Capela Baroncelli, Santa Croce, Florența


    




    Cennino Cennini afirmă că Taddeo Gaddi a lucrat timp de douăzeci şi patru de ani în atelierul lui Giotto. Frescele care înfățişează Viața Fecioarei, din Santa Croce, deşi foarte apropiate de maniera lui Giotto, exprimă stilul personal al artistului.




    

      TADDEO GADDI




      (1300-1366 SAU 1368 FLORENȚA)




      Fiu al pictorului şi mozaicarului Gaddo Gaddi (cca 1260-1332/33), a fost cel mai important ucenic şi colaborator al lui Giotto timp de peste douăzeci de ani. În frescele sale figurile sunt încă rigide, dar el avansează perspectiva. E cunoscut drept numărul unu al unei liste, cu cei mai buni pictori în viață, realizată în 1347 în vederea alegerii unui maestru care să picteze un altar superior pentru Capela Pistoia. După moartea sa, fiul şi ucenicul său Agnolo i-a preluat atelierul.
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      26. Ambrogio Lorenzetti, cca 1290-1348,




      Renaşterea timpurie, Şcoala sieneză, italian, Scene din viața Sf. Nicolae: Sf. Nicolae dă zestre la trei fete, 1327-1332, tempera pe lemn, 96 x 53 cm, Galleria degli Uffizi, Florența
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      27. Ambrogio Lorenzetti, cca 1290-1348,




      Renaşterea timpurie, Şcoala sieneză, italian, Scene din viața Sf. Nicolae: Sf. Nicolae e ales episcop al Mirei, 1327-1332, tempera pe lemn, 96 x 53 cm, Galleria degli Uffizi, Florența
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      28. Ambrogio Lorenzetti, cca 1290-1348,




      Renaşterea timpurie, Şcoala sieneză, italian, Înfățişarea la Templu, 1327-1332, tempera pe lemn, 257 x 138 cm, Galleria degli Uffizi, Florența
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      29. Simone Martini şi Lippo Memmi, 1284-1344 şi 1317-1347,




      artă gotică, Şcoala sieneză, italieni, Altarul Bunei Vestiri, 1333, tempera pe lemn, 184 x 210 cm, Galleria degli Uffizi, Florența


    




    Simone Martini provine de la aceeaşi şcoală ca şi Duccio. L-a urmat pe Papă la Avignon, în 1344, în timpul schismei. Cadrul acestei picturi a fost adăugat în secolul XIX. Fecioara e înfățişată fără volum; e mai degrabă spirit decât substanță şi poate fi comparată, în această privință, cu fecioarele lui Duccio. Căutând frumusețea şi reprezentarea detaliilor, pictorul se îndepărtează de lucrările lui Giotto. Simone Martini foloseşte o gamă mai nuanțată de culori (auriu, maro şi roz). El conferă profunzime fundalului cu ajutorul unui chenar care subliniază distanța şi obligă privitorul să păşească înapoi. Studiul perspectivei din natură este evident în reprezentarea vazei din centrul imaginii.
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      30. Simone Martini, 1284-1344,




      artă gotică, Şcoala sieneză, italian, Condotierul Guidoriccio (detaliu), 1328-1330, frescă, 340 x 968 cm, Palazzo Pubblico, Siena
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      31. Ambrogio Lorenzetti, cca 1290-1348,




      Renaşterea timpurie, Şcoala sieneză, italian, Alegoria bunei guvernări, 1337-1340, frescă, Palazzo Pubblico, Siena


    




    Viziunea artistului asupra întregului oraş şi a țării e imortalizată în mari fresce în Sala della Pace, Palazzo Pubblico, Siena, primăria oraşului. Această frescă e o propagandă politică care elogiază calitățile Administrației Comunei. Proasta Guvernare e reprezentată de figura demonică a Discordiei, iar Buna Guvernare e personificată în diverse ipostaze ale Virtuții şi Armoniei. Reproducerile frescelor se fac rareori din punctul de vedere al privitorului de la parter. Totuşi, în privința perspectivei, s-a obținut un efect mult mai mare prin dispunerea unor figuri mici în fundal şi plasarea unor figuri mai ample mai sus pe perete, acestea dând impresia a fi mai îndepărtate. Uimitorul simț al spațiului al lui Ambrogio a fost apoi dus la perfecțiune de fratele său Pietro în Naşterea Fecioarei (1342).
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      32. Bernardo Daddi (atribuit lui), cca 1290-1350,




      Renaşterea timpurie, Şcoala florentină, italian, Răstignire, cca 1335, tempera pe lemn, 36 x 23,5 cm, The National Gallery of Art, Washington, D.C.


    




    Se crede că Daddi a fost ucenicul lui Giotto, iar opera sa vădeşte clar influența acestuia. La rândul său, Daddi a influențat arta florentină până în a doua jumătate a secolului.
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      33. Ambrogio Lorenzetti, cca 1290-1348,




      Renaşterea timpurie, Şcoala sieneză, italian, Fecioara cu Pruncul pe tron, cca 1340, tempera pe lemn, 50,5 x 34,5 cm, Pinacoteca Nazionale, Siena


    




    

      AMBROGIO LORENZETTI




      (CCA 1290 – 1348 SIENNA)




      Ambrogio Lorenzetti, la fel ca fratele său Pietro, aparține Şcolii sieneze dominate de tradiția bizantină. Ei au fost primii sienezi care au adoptat abordarea naturalistă a lui Giotto, amândoi fiind mari maeştri ai naturalismului. Prin tripla dimensiune, Ambrogio anunță arta Renaşterii. E binecunoscut pentru ciclul de fresce Alegoria bunei şi proastei guvernări. Frescele de pe pereții Culoarului celor Nouă (Sala della Pace), din Palazzo Pubblico, reprezintă una dintre capodoperele laice de acest gen. Ghiberti îl considera pe Ambrogio drept cel mai mare dintre pictorii sienezi ai secolului XIV.
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      34. Maestrul din Kaufmann,




      Renaşterea timpurie, boem, Răstignirea lui Christos, cca 1340, tempera pe lemn, 76 x 29,5 cm, Gemäldegalerie, Alte Meister, Berlin
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      35. Maestrul Hohenfuhrth,




      Renaşterea timpurie, boem, Rugăciunea în grădină, cca 1350, tempera pe lemn, 100 x 92 cm, Narodni Galeri, Praga
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      36. Maestrul berlinez al Naşterii Domnului,




      Renaşterea timpurie, bavarez, Naşterea Domnului, 1330-1340, tempera pe lemn, 33 x 24 cm, Gemäldegalerie, Alte Meister, Berlin
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      37. Ambrogio Lorenzetti, cca 1290-1348,




      Renaşterea timpurie, Şcoala sieneză, italian, Naşterea Fecioarei, 1342, tempera pe lemn, 188 x 183 cm, Museo dell'Opera del Duomo, Siena
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      38. Andrea di Cione Orcagna, cca 1320-1368,




      artă gotică, Şcoala florentină, italian, Mântuitorul cu Fecioara şi Sfinți, 1354-57, tempera pe lemn, Capela Strozzi, Santa Maria Novella, Florența


    




    Inițial constituia altarul Capelei Strozzi din Santa Maria Novella, Florența. În această pictură, Orcagna revine de la stilul mai naturalist, la tipul de figuri bizantine distante şi monumentale, în culori strălucitoare şi cu o abundență de aur.
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      39. Maestrul din Boemia,




      artă gotică, boem, Moartea Fecioarei, 1355-1360, tempera pe lemn, 100 x 71 cm, Museum of Fine Arts, Boston
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      40. Maestrul Madonei din Eichhorn,




      artă gotică, boem, Fecioara din Eichhorn, cca 1350, tempera pe lemn, 79 x 63 cm, Narodni Galeri, Praga
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      41. Giovanni da Milano, activ 1346-1369,




      artă gotică, italian, Pietà, 1365, tempera pe lemn, 122 x 58 cm, Galleria dell' Accademia, Florența
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      42. Andrea di Cione Orcagna, cca 1320-1368,




      artă gotică, Şcoala florentină, italian, Sf. Matei şi patru scene din viața lui, 1367, tempera pe lemn, 291 x 265 cm, Galleria degli Uffizi, Florența
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      43. Giottino, cca 1320-1369,




      artă gotică, Şcoala florentină, italian, Pietà din San Remigio, cca 1360-1365, tempera pe lemn, 195 x 134 cm, Galleria degli Uffizi, Florența
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      44. Tommasso da Modena, cca 1325-1379,




      artă gotică, italian, Plecarea Sf. Ursula, cca 1355-1358, tempera pe lemn, 233,5 x 220 cm, Museo Civico, Treviso
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      45. Matteo di Pacino, activ 1359-1394,




      Renaşterea timpurie, italian, Viziunea Sf. Bernard cu Fecioara şi Sfinții, tempera pe lemn, 175 x 200 cm, Galleria dell' Accademia, Florența
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      46. Agnolo Gaddi, cca 1345-1396,




      Renaşterea timpurie, Şcoala florentină, italian, Madona Umilinței, cca 1390, tempera pe lemn, 118 x 58 cm, Galleria dell' Accademia, Florența
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      47. Melchior Broederlam,




      Renaşterea timpurie, olandez, Altarul din Dijon: Buna Vestire şi Vizitațiunea; Înfățişarea la templu şi Fuga în Egipt, 1394-99, tempera pe lemn, 167 x 125 cm, Musée des Beaux-Arts, Dijon
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      48. Maestru englez sau francez,




      gotic internațional, francez, Dipticul Wilton, Richard al II-lea prezentat Fecioarei de Sf. Ioan Botezătorul şi de Sfinții protectori, cca 1395-1399, tempera cu ou pe lemn de stejar, 57 x 29,2 cm, National Gallery, Londra


    




    Artistul anonim al acestui diptic e un pictor sienez, contemporan al lui Giotto, înnoitor al şcolii sieneze. Dipticul Wilton a fost pictat ca un altar portabil pentru rugăciunile solitare ale regelui Richard al II-lea; în exterior se găsesc blazonul său şi emblema personală, înfățişând un căprior alb cu o coroană legată la gât.
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      49. Anonim,




      Renaşterea timpurie, francez, Cartea orelor în folosul Romei, sf. sec. XIV-încep. sec. XV, anluminură, furată din Biblioteca St Petersburg, St Petersburg


    




    

      [image: ]




      50. Guyart des Moulins, activ 1480-1500,




      Renaşterea timpurie, francez, La Bible Historiale, a doua jum. a sec. XIV, anluminură, furată din Biblioteca St Petersburg, St Petersburg


    


  




  

    
SECOLUL XV




    Războiul de 100 de ani face legătura între secolele XIV şi XV. Acest război a contribuit la instabilitatea şi conflictele de pe întregul continent, chiar dacă luptele principale se dădeau între Franța şi Anglia, afectând şi Flandra. După ce Filip cel Brav (1342-1404) s-a căsătorit cu fiica contelui Flandrei, a anexat aceste ținuturi olandeze domeniului său, ca Duce de Burgundia. Filip cel Bun (1396-1467) a urmat apoi la tron în ceea ce s-a numit atunci Olanda burgundă. Bruges, un oraş important pentru comerțul din Flandra, oferea o mare putere economică teritoriului nou dobândit, făcând din Olanda burgundă un rival al Franței. Mai târziu, în perioada de declin de la sfârşitul secolului XV, după moartea lui Carol cel Brav (1433-1477) în bătălia de la Nantes din 1477, teritoriile burgunde s-au reintegrat în Franța iar Olanda a devenit parte a Sfântului Imperiu Roman.




    E o perioadă importantă în dezvoltarea capitalismului european. Familii importante din Europa întreagă, cum ar fi familia Medici din Florența, au dezvoltat comerțul internațional. Cuvântul francez pentru bursă, bourse, provine de la o altă familie de negustori internaționali, familia van der Breuse, care şi-au stabilit afacerile în Bruges. Pe lângă creşterea averilor din comerț, în artă apare o abundență de materiale. În această perioadă pictorii trec de la vopseaua bazată pe ou, sau tempera, la cea în ulei. Uleiul era folosit de multe secole, însă doar în secolul XV devine popular, mai întâi în nord, răspândindu-se apoi înspre sud.




    În această perioadă înfloreşte tehnica anluminurilor. Ducele de Berry (1340-1416) a fost unul dintre marii protectori ai artelor acelor timpuri, având peste o sută de manuscrise scumpe printre bijuteriile sale rare şi operele sale de artă.




    În timp ce splendidele cărți împodobite manual cu picturi erau create pentru cei foarte înstăriți, în anii 1440 Johann Gutenberg (1398-1468) a reuşit să dezvolte un procedeu de tipărire mai evoluat decât cel din secolul XIV, cu caractere mobile, modificând presele de struguri şi obținând un sistem de imprimare mai eficient şi mai ieftin.




    Printre alte inovații ale acestei perioade se numără şi cea a lui Filippo Brunelleschi (1377-1446), care dezvoltă în pictură perspectiva unui unic punct de vedere. Sistemul crea o mai mare iluzie în picturile bidimensionale, dând impresia unui spațiu tridimensional. Era un progres față de picturile plate, stângace ale Evului Mediu.




    Perioada este cunoscută şi drept începutul epocii explorării. Cristofor Columb (1451-1506) a traversat Atlanticul sub drapelul Castiliei, ajungând în America în 1492. Iar exploratorul portughez Pedro Alvares Cabral (1467-1520) va revendica mai târziu Brazilia în numele Portugaliei, în anul 1500.




    Exploratorul Vasco da Gama (1469-1524) a navigat şi el spre India în 1498, pe lângă Capul Bunei Speranțe din Africa, care fusese explorat de Bartolomeu Diaz în 1487. Aceste rute maritime vor duce la o enormă creştere a bogăției şi puterii Europei prin comerțul internațional.
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      51. Lorenzo Monaco, cca 1370-1424,




      gotic internațional, italian, Adorația magilor, 1421-1422, tempera pe lemn, 115 x 170 cm, Galleria degli Uffizi, Florența
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      52. Konrad von Soest, activ 1394-1422,




      Renaşterea nordică, german, Altarul Wildunger, cca 1403, ulei pe lemn, 158 x 267 cm, Biserica din Bad Wildungen, Bad Wildungen
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      53. Frater Francke, 1380 – cca 1430,




      gotic internațional, german, Urmărirea Sf. Barbe, 1410-1415, tempera pe lemn, Muzeul Național, Helsinki
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      54. Frații Limbourg,




      gotic internațional, flamand, Orele de glorie ale ducelui de Berry: Ianuarie, 1412-1416, anluminură pe hârtie pergament, 22,5 x 13,6 cm, Muzeul Condé, Chantilly


    




    Aceşti trei frați flamanzi erau cei mai faimoşi pictori de anluminuri ai goticului târziu. Orele de glorie ale ducelui de Berry în Ianuarie este considerată cea mai mare realizare a lor şi un remarcabil exemplu de artă gotică internațională. Miniaturile sunt considerate capodopere ale anluminurii de manuscris pentru abila reprezentare a spațiului şi utilizarea culorilor neobişnuite.
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      55. Gentile da Fabriano, 1370-1427,




      gotic internațional, italian, Adorația magilor, 1423, tempera pe lemn, 303 x 282 cm, Galleria degli Uffizi, Florența


    




    Marele şi frumos auritul altar din Capela Strozzi a Sfintei Treimi din Florența prezintă scena Bobotezei. În cele trei panouri inferioare, cu detalii ca ale miniaturilor olandeze, mai sunt prezentate încă alte trei scene din Noul Testament: Naşterea Domnului, Fuga în Egipt şi Înfățişarea lui Iisus la Templu. Cei trei regi elegant îmbrăcați şi numeroasele lor suite, cu cai şi un câine imens, aproape domină scena. În tablourile ulterioare, temele lui Gentile, cum ar fi Minunatele pomeni ale Sf. Nicolae (1425), devin mai naturale, anticipând parcă maeştrii picturii Renaşterii italiene.




    

      GENTILE DA FABRIANO




      (1370 FABRIANO – 1427 ROMA)




      Fabriano a fost liderul goticului italian târziu. Operele sale erau religioase, caracterizate prin elegante decorațiuni de aur. Capodopera sa, Adorația magilor (1423), este pictură de altar. Curând după aceea foloseşte perspectiva, reducându-şi figurile ca în Minunatele pomeni ale Sf. Nicolae (1425).
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      56. Tommaso Masaccio, 1401-1428,




      Renaştere, Şcoala florentină, italian, Izgonirea lui Adam şi a Evei din rai, 1425, frescă, 208 x 88 cm, Capela Brancacci din Santa Maria della Carmine, Florența


    




    Scena reprezintă izgonirea lui Adam şi a Evei după păcatul originar. Razele dinspre grădina Paradisului reprezintă Vocea Creatorului. Totuşi, sursa de lumină e la dreapta, după cum arată umbrele. Arhanghelul Gabriel cu sabia sa simbolică pluteşte deasupra. Elementul novator în frescă este descrierea sentimentelor umane prin intermediul limbajului trupului şi al expresiilor faciale ale cuplului. Comparația importantă care se impune e între această lucrare şi cea în care Michelangelo redă, mai amplu, acelaşi moment biblic în Izgonirea lui Adam şi a Evei din rai pe tavanul Capelei Sixtine. Aceasta a fost realizată la doar şaptezeci şi cinci de ani după Masaccio şi totuşi face un pas înainte spre redarea realistă, deşi monumentală, a formelor umane ale cuplului. Figura îngerului lui Michelangelo exprimă mai multă profunzime şi agresivitate. Cu toate acestea, câteva luni înainte de Michelangelo, apare Adam şi Eva lui Dürer (1509) în care cuplul are o formă şi mai realistă, dar în care apar respingătoarele frunze de smochin, şi poziții cam lipsite de viață, chiar în comparație cu Masaccio.
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      57. Frater Francke, 1380 – cca 1430,




      gotic internațional, german, Drumul crucii, 1424, tempera pe lemn, 99 x 88,9 cm, Kunsthalle, Hamburg
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      58. Tommaso Masaccio, 1401-1428,




      Renaştere, Şcoala florentină, italian, Fecioara Maria, pruncul Iisus şi Sf. Ana, 1420-1424, tempera pe lemn, 175 x 103 cm, Galleria degli Uffizi, Florența


    




    Masaccio a fost profund influențat de opera lui Giotto. Tabloul nu conține decorațiuni inutile. Aspectul său simplu şi abordarea perspectivei dovedesc că Masaccio a schimbat drastic expresia plastică tradițională.
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      59. Tommaso Masaccio, 1401-1428,




      Renaştere, Şcoala florentină, italian, Tributul, cca 1428, frescă, 255 x 598 cm, Capela Brancacci din Santa Maria della Carmine, Florența


    




    Înainte de a fi scrisă sub forma evangheliilor, tradiția orală a bisericii transmitea povestiri fascinante despre viața lui Iisus, cuprinzând miracole, vindecări miraculoase şi alte evenimente uluitoare. Un astfel de moment miraculos din viața Sf. Petru, cel mai important dintre apostolii lui Iisus, este cel în care Domnul îi spune lui, un fost pescar, să plătească un perceptor de taxe cu un ban pe care îl va găsi în gura unui peşte. Această frescă îl prezintă pe Petru la stânga, prinzând peştele. La dreapta, el dă banul perceptorului. Iar în mijloc, Iisus vorbeşte cu apostolii săi şi cu acelaşi perceptor de taxe. Iisus se află la mijloc pe plan vertical şi uşor la stânga de planul median orizontal. În acest tablou, Masaccio demonstrează o mare măiestrie a perspectivei. Personajele sunt dispuse în cerc (nu în ordinea unei frize), iar în spatele fiecăruia sunt pictate decoruri care îi delimitează. Personajul din prim-plan e construit din volume, cu o modelare puternică a picioarelor. Cu spatele la privitor, el închide compoziția şi conferă adâncime picturii.




    

      TOMMASO MASACCIO




      (1401 SAN GIOVANNI VALDARNO – 1428 ROMA)




      A fost primul mare pictor al Renaşterii italiene, inovând cu ajutorul perspectivei ştiințifice. Masaccio, inițial numit Tommaso Cassai, s-a născut în San Giovanni Valdarno, lângă Florența.




      A fost influențat de opera contemporanilor săi, arhitectul Brunelleschi şi sculptorul Donatello, de la care a învățat despre proporția matematică, pe care a folosit-o în perspectiva ştiințifică, şi despre arta clasică, care l-a îndepărtat de stilul gotic predominant în acea vreme.




      A inaugurat o abordare naturalistă, nouă în pictură, preocupată mai puțin de detalii şi ornamente decât de simplitate şi unitate, mai puțin de suprafețe plane decât de iluzia tridimensionalității.




      Împreună cu Brunelleschi şi Donatello, el a fost părintele Renaşterii. Opera lui Masaccio a avut o puternică influență asupra evoluției artei florentine ulterioare şi mai ales asupra lui Michelangelo.
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