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La peinture italienne
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eures ltallenneS des musées des Hauts-de-France

LA PEINTURE DE LA RENAISSANCE EN ITALIE — INTRODUCTION

i le terme « Renaissance » est employé a partir de la fin du XIV®siécle pour désigner un renouveau des arts et des

lettres en Italie, ce n’est quau milieu du XIX¢siecle qu’il est utilisé pour qualifier 'époque qui succede au Moyen

Age. Les bornes chronologiques de la Renaissance varient selon les historiens. Dans Les Vies des plus excellents peintres,
sculpteurs et architectes (1550-1568), Giorgio Vasari (1511-1574) voit en Giotto (vers 1266-1337) le principal protagoniste
d’une nouvelle conception de la peinture. Bien que son point de vue appelle la nuance, il est indéniable que I'art s’oriente
vers une plus grande fidélité aux apparences des le début du Trecento.

Des figures qui s’incarnent

[T 1 - Anonyme, Saint Frangois d Assise, vers 1225-1250, peinture sur bois, fond d'or, 95 x 39 c¢m, Paris,
B Musée du Louvre (actuellement présenté dans la Galerie du temps du Louvre-Lens)

2 - Carlo Cirivelli, Saint Jacques de la Marche, 1477, huile sur bois, 198 x 64 cm, Paris, Musée du
Louvre (actuellement présenté dans la Galerie du temps du Louvre-Lens)

Distantes de plus de deux siécles, ces deux ceuvres illustrent I'évolution naturaliste
de la peinture A la Renaissance. Peint vers le milieu du XIII¢ siécle, le panneau
représentant Saint Francois d'Assise respecte les conventions médiévales : visage peu
expressif, absence de décor, volumes limités. Carlo Crivelli (vers 1430-1435 - vers
1494-1495) se montre plus attentif au réel : sans complaisance, il dépeint Saint
Jacques de la Marche comme un vieillard. L’artiste reste toutefois fidéle a certains
procédés médiévaux comme le traitement en miniature des commanditaires aux
pieds du saint.

Des artistes qui s’émancipent

F ‘ Leon Bartista Alberti, Autoportrait, vers 1450-1500, bronze, 15,4 x 11,5 cm, Paris, Musée du Louvre (actuellement
? présenté dans la Galerie du temps du Louvre-Lens)

La Renaissance reconnait a l'artiste un statut de créateur intellectuel alors qu’il était jusqu’alors
considéré comme un simple artisan. Cette évolution sociale trouve 'une de ses principales assises
théoriques dans De Pictura (« De la Peinture »), essai écrit en 1436 par Leon Battista Alberti
(1404-1472). L’auteur y présente les peintres et les sculpteurs, non plus comme d’excellents
praticiens, mais comme des hommes « de grande culture ». L’émergence des premiers autoportraits
d’artistes coincide avec cette reconnaissance. Dans celui qu’il nous laisse, Alberti s’inspire des
_ profils solennels des médailles antiques.

Des peintures qui racontent et qui émeuvent

S. Botticelli et F. Lippi, Scéne de [histoire d’Esther : Le choix
d’Esther par Assuérus, v. 1475. Chantilly, musée Condé

Considérés par Alberti a I'égal «des poctes, des
orateurs et des autres savants en matiere de lettres »,
les peintres de la Renaissance sont tenus de construire
des discours par I'image. Pour narrer les aventures

d’Esther tirées de I’Ancien Testament, Sandro Botti-

celli (1445-1510) et Filipino Lippi (1457-1504) organisent I'espace de la composition comme un plateau de théitre. Au
premier plan, le roi Assuérus désigne Esther comme sa nouvelle compagne. Derriere eux, une scéne antérieure est
représentée : le moment ot Assuérus répudie sa premiere épouse qui refuse de se joindre a sa table. Bien que la perspective
unifie I'espace, plusieurs moments du récit sont représentés afin d’en faciliter la compréhension.
Trecento : quatorzieme siécle italien.
Ancien Testament : ensemble des écrits de la Bible antérieurs a la naissance de Jésus-Christ.
perspective : procédé qui permet de donner une illusion de profondeur sur une surface plane.
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DES (EUVRES D’OR ET DE LUMIERE

atériau rare et coliteux, I'or recouvre les objets les plus somptueux de la peinture de style_gothique international
qui se développe 4 la charniére du Moyen Age et de la Renaissance. A la fois matiére et vecteur de lumiére, 'or
revét de multiples fonctions : sur un plan matériel, il renforce la préciosité de I'ceuvre en soulignant le caractére
exceptionnel de limage; au niveau religieux, l'espace purement lumineux qu’il définit symbolise I'éclat et

I'incommensurabilité de Dieu.

L’or donne de I'éclat a la peinture religicuse

Maitre de Santa Barbara a Matera, La Vierge allaitant entourée de saints,
1432, tempera et feuille d’or sur bois, 124 x 182 cm, Lille, palais des
beaux-arts

Formule appréciée de la peinture religieuse, le polyptique
associe plusieurs panneaux peints qui représentent les
principaux saints de la liturgie. Son organisation doit étre a
la fois simple et claire pour marquer les esprits. Dans ce
polyptique, chaque saint occupe une niche autour de la
Vierge Marie qui tréne, en majesté, au milieu de la
composition. Omniprésent, 'or vibrait autrefois sous la
flamme des bougies et installait les figures dans un espace

purement lumineux.

L’or renforce la préciosité de 'ccuvre profane

Andrea da Firenze, Le Jardin d'amour, vers 1370, plateau d’accouchée, tempera et feuille
d’or sur bois, D.50 cm, Douai, musée de la Chartreuse

Tres présent dans les ceuvres religieuses, I'or recouvre également les
objets profanes. Ce plateau peint sur ses deux faces est appelé « desco da
porto » (plateau d’accouchée) en raison de son usage : dans les milieux
aisés de la bourgeoisie et de I'aristocratie florentine, il était offert aux
wwen J jeunes meres au moment d’une naissance. Le verso de I'ceuvre représente
v / un « jardin d’amour » dans lequel de jeunes gens richement vétus jouent
et écoutent de la musique.

Anonyme florentin, Christ en croix entre la Vierge et saint Jean, fin du XIV© siécle, peinture a Ihuile et
feuille d’or sur bois, 35 x 26 cm, Abbeville, Musée Boucher de Perthes

A la fin du Trecento, le fond d’or, embléme du monde divin, cohabite régulierement
avec des amorces de paysage. Dans ce Christ en croix, il est associé A une enceinte de
pierre qui évoque Jérusalem. Durant la Renaissance, la peinture évolue vers un
naturalisme plus poussé : le fond d’or laisse la place a des espaces organisés par la
perspective dans lesquels se meuvent les protagonistes de Ihistoire.

peinture gothique : entre le début du XIII* si¢cle et la fin du XIV*siecle.

gothique international : phase tardive du gothique qui se développe de la fin du XIV* si¢cle jusqu’au
milieu du XV siécle. Marqué par lesprit courtois, il repose sur des couleurs luxuriantes et 'emploi de
matériaux raffinés.

Trecento et Quattrocento : quatorziéme et quinziéme siécle en Italie.
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L’INVENTION DE LA PERSPECTIVE

a perspective consiste 4 créer une illusion de profondeur sur une surface plane. Elle est inventée & Florence au début
du Quattrocento, au moment ou certains artistes souhaitent rendre les représentations plus conformes 2 la vision
humaine. Alors qu’elle est déja pratiquée de fagon intuitive, Leon Battista Alberti (1404-1472) en propose une
théorie dans son ouvrage De Pictura (« De la peinture »), en 1436. Il y recommande « qu'un peintre soit instruit, autant
que possible dans tous les arts libéraux, mais (...) surtout qu’il possede bien la géométrie ». Art et science se mélent pour

une maitrise des apparences.

Au Trecento, naissance d’'un nouvel espace

Maso di Banco, Dormition de la Vierge, vers 1328/1330, tempera sur bois, 44x48 cm,
Chantilly, musée Condé

En remplagant le fond d’or par des paysages qui se détachent sur un fond
bleu, Giotto (vers 1266-1337) donne une profondeur physique a ses
peintures. Dans son sillage, Maso di Banco (vers 1300-1348) invente des
intérieurs cubiques qui accueillent des scénes religieuses. En ce début de
Trecento, la perspective est encore balbutiante : comme le montre le panneau
ci-contre, les lignes obliques du sol et du plafond ne convergent pas encore

vers un point de fuite unique. L’invention de la perspective mathématique

s’est faite par étapes successives et ne sera théorisée qu’un siécle plus tard.

Donatello, Le festin d’Hérode, vers 1435, marbre, 50 x 71 cm, Lille, palais des beaux-
arts

L’Histoire attribue & Donatello (1386-1466) la premiére ceuvre avec
une perspective & point de fuite unique : un bas-relief représentant
Saint Georges et le dragon (vers 1415-1417) qui se trouve aujourd’hui
a Florence. Le festin d'Hérode qu’il sculpte vers 1435, s’organise selon
un point de fuite légerement décentré sur la gauche (au niveau de la
balustrade, au-dessus de la téte de la jeune femme qui tourne le dos
au premier plan). Donatello parvient & donner une illusion de
profondeur alors que son relief est peu épais: sur quelques
centimetres, il organise neuf plans qui contiennent différents
moments de lhistoire de Salomé a qui son beau-pere Hérode

Antipas offre la téte de saint Jean-Baprtiste.

Simone Peterzano, Annonciation, vers 1565, huile sur toile, 170 x 117 cm, La Fére, musée Jeanne d’Aboville

La perspective structure 'organisation spatiale du tableau. Dans I’Annonciation, de Simone
Peterzano (vers 1535 — vers 1599), elle est définie par le pavement du sol dont les lignes
convergent vers un point de fuite situé sur la ligne d’horizon. Pour les chrétiens,
I’Annonciation est le moment ol I'archange Gabriel annonce 4 Marie qu’elle va mettre au
monde le fils de Dieu. Cette manifestation irrationnelle du divin est figurée par la nuée
d’anges qui ouvre de facon spectaculaire la partie supérieure du palais, en cassant sa rigueur

géométrique.

Point de fuite : point imaginaire qui aide & construire une perspective sur un plan.
bas-relief : sculpture peu épaisse qui s’organise sur un plan.
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L’ANTIQUITE REVISITEE

ien que les auteurs antiques ne soient pas totalement tombés dans 'oubli au Moyen Age, les intellectuels de la
Renaissance en proposent une lecture nouvelle en cherchant non seulement a les étudier mais aussi & imiter et
prolonger leurs exemples. Dans le champ de la création, le « retour a I'antique » favorise le renouveau du nu et du

portrait. Sur un plan thématique, il ouvre I'art aux sujets mythologiques qui cohabitent désormais avec la représentation de

scenes religieuses.

Des profils de médaille

Piero di Cosimo, Portrait de D’aprés Antonio Puccio, dit Pisanello, Médaille représentant ~ Anonyme, Plat d'apparat : Bella donna, vers
Simonetta  Vespucci, 1477179,  Cecilia Gonzague, fille de Louis IIl, marquis de Mantoue, 1500-1530, faience lustrée, Diam. 42 cm,
détrempe sur bois, 57 x 42 cm, 1447, bronze, Paris, Musée du Louvre (actuellement Musée du Louvre (actuellement présenté dans
Chantilly, Musée Condé présenté dans la Galerie du temps du Louvre-Lens) la Galerie du temps du Louvre-Lens)

L’essor du portrait individuel au Quattrocento s’inscrit dans une réappropriation de I'art antique. Saisissant I'individu dans
sa dimension physique et temporelle, le portrait en perpétue la mémoire, a 'instar des médailles anciennes dont s’inspire
tout 2 la fois le bas-relief représentant Cécilia Gonzague (NC-1474) et le portrait peint de Simonetta Vespucci (1453-
1478). Piero di Cosimo (1462-1522) représente trés certainement cette derniére  titre posthume, en cherchant a perpétuer

sa beauté A travers les siecles. L’art des médailles influence également d’autres techniques comme la céramique.

Des saints au corps de dieux antiques

Pietro di Cristoforo Vannucci, dit le Pérugin, Saint Sébastien, vers 1490-1500, huile sur bois, 176 x 116 cm,
Musée du Louvre (actuellement présenté dans la Galerie du temps du Louvre-Lens)

Le saint Sébastien peint par le Pérugin (vers 1450-1523) illustre la relecture de I'’Antiquité
qu’opere le christianisme. Militaire romain, saint Sébastien figure parmi les premiers martyrs
de P'ére chrétienne (il fut condamné a étre transpercé de fleches). Rien ne transparait de la
souffrance du martyr dans I'ceuvre de Pérugin. Marqué par la statuaire grecque et romaine,
lartiste en retient la justesse anatomique et une certaine idéalisation des proportions.
L’abandon qui se dégage du corps traduit I'audace de I'esprit de la Renaissance qui savait

conjuguer spiritualité religieuse et sensualité.

Des allégories moralisantes

Sandro Botticelli et atelier, Allégorie de ['automne, vers 1490-1500, tempera sur toile, 192 x 105 cm, Chantilly, musée
Condé

Sous linfluence antique, les thémes profanes gagnent en importance et séduisent les
commanditaires. A Florence, Sandro Botticelli (1445-1510) est I'un des grands pourvoyeurs
d’allégories, ces représentations qui donnent un visage humain 2 une idée abstraite ou a une
notion morale. Ici, 'automne prend les traits d’une jeune femme dont la robe drapé rappelle les
statues grecques. Elle porte sur la téte un panier rempli de fruits et soutient un enfant ivre,

symbole de la clairvoyance émoussée par I'abus de vin.
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© ACMHDF




La peinture italienne

A travers les collections

eures ltallennes des musées des Hauts-de-France

FLORENCE : BERCEAU DE LA RENAISSANCE ET DE L’HISTOIRE DE I’ART

lorence est le principal foyer de la Renaissance. Durant plus de deux siécles, entre le début du XIV¢siecle et le début
du XVI¢siecle, la ville connait un essor artistique exceptionnel soutenu tout a la fois par un commerce florissant,
d'importants ordres religieux et un riche mécénat privé. Au milieu du XVI¢siecle, artiste et écrivain Giorgio Vasari
(1511-1574) contribue au prestige de la ville en écrivant Les Vies des plus excellents peintres, sculpteurs et architectes (1550-

1568), ouvrage qui contribue 4 ancrer dans les mentalités la suprématie artistique de Florence et de la Toscane.

Le commerce florentin favorise la reconnaissance de ses artistes

Andrea Della Robbia, Le prophéte Jérémie, vers 1469-1470, H. 24,5 x L.
51 x E. 9,5 cm, terre cuite émaillée, Saint-Omer, musée de I’hotel
Sandelin

Au début du Quattrocento, une nouvelle approche de la
sculpture voit le jour a Florence: des artistes comme
Lorenzo Ghiberti (1378-1455), Donatello (1386-1466) et
Luca della Robbia (1400-1482) développent une forme de
naturalisme qui influence beaucoup la peinture. Ce buste
du prophete Jérémie fut commandé au neveu de Luca della
Robbia, Andrea (1435-1525), par Guillaume Fillastre (vers
1400-1473), abbé qui officia dans la ville de Saint-Omer.
Lceuvre témoigne du génie que développa Florence pour
exporter ses talents bien au-dela de ses frontieres.

Sandro Botticelli (1445-1510) préte son talent
aux Médicis, famille de banquiers qui développe
un mécénat princier au cceur de la Florence
républicaine. Son art, a I'image de cette Vierge 4
l'enfant, recherche une certaine élégance qui
plait 4 ses commanditaires. Refusant les
perspectives trop accusées, Botticelli privilégie
les courbes qui accentuent les effets de surface.
La représentation de la Vierge & mi-corps fut trés
prisée par ses contemporains. Sebastiano

Mainardi (vers 1460-1513) en propose une
Sandro Botticelli (atelier), La Vierge a l'enfant, ~ Sebastiano Mainardi, La Vierge @  variation ol son goiit pour le rendu des matiéres
4¢ quart du XVe siécle, tempera sur bois, D.  /églantine, 1485, huile sur bois, 60 x

' ) témoigne d’une probable influence flamande.
0,92 cm, Fontaine Chaalis, Abbaye royale 34,5 cm, Lille, palais des beaux-arts

Giorgio Vasari, Piéta, 1574, huile sur bois, 174 x 130 cm, Douai, musée de la Chartreuse

Giorgio Vasari qui a peint cette grande Piéza, est également I'auteur de 'une des premicres
histoires générales de I'art moderne produite en Europe : Les Vies des plus excellents peintres,
sculpteurs et architectes (1550-1568). Brillante synthése de plus de deux siecles de création,
'ouvrage a également une visée politique en cherchant a fonder la supériorité de la Toscane
sur les autres foyers artistiques.

Piéta : Représentation de la Vierge Marie soutenant le Christ mort.
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RAPHAEL : MAITRE DE L’EQUILIBRE

algré sa mort précoce, Raphaél (1483-1520) a profondément marqué la peinture italienne en incarnant le réve
humaniste d’équilibre et d’harmonie. Connaissant un début de carri¢re fulgurant, il s’installe & Florence a I'age

de 21 ans apres une formation a Pérouse. Dans la capitale toscane, le jeune peintre cotoie Léonard de Vinci
(1452-1519) et Michel-Ange (1475-1564), sans que son style déja bien affirmé ne subisse une influence trop marquante de
ses deux ainés.

Les trois Grices : une ceuvre de jeunesse prometteuse

Raffaello Sanzio, dit Raphaél, Les T7rois Grices, 1504/05, huile sur bois, 17,8 x 17, 8 cm, Chantilly,
musée Condé

La Renaissance remet au gotit du jour la représentation du nu et les sujets profanes
tirés de ’Antiquité. L’interprétation de ce petit panneau peint par Raphaél aprés son
arrivée 4 Florence préte & débat: certains y voient les Trois Graces, filles de Zeus,
parées de toutes les vertus terrestres ; d’autres, les Hespérides, tenant a la main une
pomme d’or destinée aux héros courageux. Considérée comme I'un des sommets de
Iidéal classique de la Renaissance, 'ceuvre présente une composition équilibrée qui
repose sur le rythme souple de corps qui se répondent.

La peinture de Raphaél repose sur une
harmonie entre la ligne et la couleur qui est
particulierement  éloquente  dans  ses
nombreuses Vierge a I'enfant. S’il s’inspire
des représentations qu'en avait données
Léonard de Vinci, Raphaél s’en éloigne en
mettant en avant la structure géométrique de
la composition (la ou Léonard se plaisait a
estomper les contours pour favoriser les
circulations lumineuses). Délimitant chaque
forme par un dessin clair, Raphaél lui donne

une couleur distincte de sa voisine. Associé 4
v des mises en scene apaisées, cette approche

Raffaello Sanzio, dit Raphaél, Za Madone de la  Raffaello Sanzio, dit Raphaél, La Vierge chromathue favorise un rapport
maison d’Orléans, 1506/07, huile sur bois, 31,7  de Lorette, 1509/10, huile sur bois, 120 x ~ contemplatif aux ceuvres.
x 23,3 cm, Chantilly, musée Condé 90 cm, Chantilly, musée Condé

Dessins d’apres nature

1‘

Raffaello Sanzio, dit Raphaél, Esquisse pour la Madone d'Albe, sanguine et encre brune sur papier blanc, 38,5 x 25 cm,
Lille, Palais des beaux-arts

L’art de Raphaél repose sur une maitrise du dessin. Dans I'Ttalie de la Renaissance, le terme
« disegno » revét une double signification qui permet de relier les dimensions manuelles et
intellectuelles de lactivité artistique. Il est a la fois le « dessin » en tant que technique de
création, et le « dessein » comme conception mentale d’un projet.

Humanisme : mouvement intellectuel et philosophique européen qui se développe a la
Renaissance, 'Humanisme se caractérise par un retour aux textes antiques comme modéle de
vie, d'écriture et de pensée. Pronant la vulgarisation de tous les savoirs, il considere la quéte de

connaissances et la maitrise des diverses disciplines comme nécessaires au plein épanouissement
w0 del'Homme et de la Cité.
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QU’EST-CE QUE LE MANIERISME ?

S\ partir des années 1510, les artistes commencent & se détourner de la nature, allongent les corps et compliquent les
espaces pour développer un art sophistiqué qui fut qualifié ultérieurement de « maniériste ». Son émergence coincide
avec une période d’instabilités politiques et religieuses dont 'apogée est la mise a sac de Rome en 1527 par les armées

de Charles Quint (1500-1558). Art de la mise a distance, le maniérisme « met en scene le trouble, 'incertitude, pour en
jouer, et peut-étre aussi pour en exorciser le caractére inquiétant » (Daniel Arasse)

La rigueur anatomique céde & I'étirement des figures

Pontormo (d’apres), La Vierge au livre, vers 1560-1570, d’aprés un original daté des années 1520,
huile sur bois, 116 x 98 cm, Douai, Musée de la Chartreuse

\

Dans cette Vierge a lenfant, Pontormo (1494-1557) accentue certaines
distorsions anatomiques déja présentes chez Michel-Ange (1475-1564) qui fut
son maitre : le corps de la Vierge est disproportionné, son cou est trop long et
Ienfant Jésus posséde une musculature adulte qui repose sur des pieds
minuscules. Grande figure du maniérisme, Pontormo invente un art du
paradoxe qui repose sur des ruptures d’éclairage violentes, des réseaux complexes
de lignes courbes et des associations audacieuses de couleurs.

La clarté narrative du discours recule devant les effets de style

Daniele da Volterra, Le Martyre de saint Jean-Baptiste, vers 1530-1540, huile
sur bois, 37 x 60 cm, Douai, Musée de la Chartreuse

Les coloris acides et la perspective compliquée perturbent la
lecture de ce petit panneau peint par Daniele da Volterra (vers
1509-1566). Représentant le martyre de saint Jean-Baptiste,
Iartiste repousse a I'arriere-plan le nceud dramatique du récit
(le moment ot Salomé regoit en cadeau la téte décapitée du
saint) pour laisser au premier plan le bourreau de dos.
L’ceuvre maniériste est une construction raffinée; elle

s’adresse a un spectateur cultivé capable d’apprécier tout a la

fois les effets virtuoses de la peinture et le sens profond du
sujet.

La sculpture défie les lois de I'équilibre

Anonyme d’aprés Jean Bologne, Mercure volant, bronze, H. 23,5 x L. 11,5 cm, Douai, Musée de la
Chartreuse

A Pinstar des peintres, les sculpteurs maniéristes font preuve de véritables prouesses
techniques. Cette statuette est la reproduction en miniature d’une sculpture de Jean
Bologne (1528-1608) réalisée en 1564 et conservée a Florence. L’artiste cherche a faire
oublier le poids des matériaux pour signifier I'envol du dieu antique Mercure. Né a
Douai, Jean Bologne a passé la majeure partie de sa vie en Italie ot il est plus connu sous

le nom de Giambologna.
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VENISE ET LES MAITRES DE LA COULEUR

n privilégiant les effets chromatiques sur la précision des contours, Venise se distingue de de I'Ecole florentine qui a
fait du dessin la forme d’expression supérieure ; celle sur laquelle reposent tous les arts. Dans le sillage de Giovanni
Bellini (vers 1432-1516), Giorgione (vers 1477-1510) et Titien (vers 1488-1576), les peintres vénitiens du XVI*
siecle témoignent un grand attachement au rendu des textures et a la qualité des effets atmosphériques. Dans leurs tableaux,

la lumiére se fait substance colorée qui miroite 2 la surface des choses et des étres.

Tintoret : la lumiére du Paradis

Tintoret, Esquisse pour /e Paradis, 1578, huile sur toile, 87 x 234 cm, Lille, palais des beaux-arts

Cette toile peinte par Tintoret (1519-1594) est une esquisse pour Le Paradis, vaste composition d’une vingtaine de metres
de longueur qui orne la salle du conseil du Palais des doges 2 Venise. Dans cette premiére version, Tintoret installe des
groupes de personnages sur des nuages étagés en demi-cercles. Leurs regards convergent vers le haut de la composition ol
tronent le Christ et la Vierge Marie dans un halo orangé. Privilégiant les contrastes lumineux sur la précision du dessin,
Tintoret construit sa toile sur une opposition entre zones éclairées et zones en contre-jour afin de créer un effet tournoyant.

Le portrait vénitien : un appel au toucher

Paolo Caliari, dit Véronése, Portrait de Jacopo Robusti, dit Tintoret, Portrait dun  Francesco Montemezzano (attribué 2), Portrait d'une
femme, vers 1565, huile sur toile, 106 x 87  sénateur vénitien, huile sur toile, 110 x 84,5  dame tenant un luth, 2¢ moitié XVI¢ siécle, huile sur
cm, Douai, musée de la Chartreuse cm, Lille, palais des beaux-arts toile, 118,5 x 100 cm, Amiens, musée de Picardie

Grice 4 leur maitrise des effets picturaux de la peinture a huile, les artistes vénitiens conférent une incomparable
dimension tactile a leurs tableaux. Plus que tout autre genre, le portrait constitue pour eux un défi leur offrant la possibilité
d’interpréter les carnations, les étoffes et les parures. Dans Portrait de femme (musée de la Chartreuse, Douai), Véronése
(1528-1588) traduit ainsi le poids du velours de la robe a I'aide de larges coups de brosse comme esquissés, alors que son
pinceau se fait léger pour 'organdi brodé du décolleté. La lumicre exalte la blancheur du modéle qui se détache sur le fond
neutre. Dans la pénombre, les boucles d’oreille scintillent et rehaussent I'éclat du visage.
Fiche pédagogique n°8/12
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L’ART DE LA CONTRE-REFORME : LA PEINTURE AU SERVICE DE LA RELIGION

S\ la Renaissance, peinture et religion sont étroitement liées. Le clergé étant 'un des principaux commanditaires, les
peintres sont tenus de respecter un programme préétabli. Ce phénoméne prend une importance plus grande 2 la fin
du XVI* siecle, dans le climat de la  Contre-réforme catholique : face a la montée de la critique protestante et en

réaction 2 la complexité de la peinture maniériste, 'Eglise réaffirme la fonction rhétorique de la peinture en lui fixant la
triple mission d’enseigner, d’émouvoir et de convaincre.

Des mises en scenes spectaculaires

Ludovic Carrache, La flagellation, vers 1590, huile sur toile, 189 x 265 cm, Douai, musée de
la Chartreuse

L’art de la Contre-réforme cherche a émouvoir par des effets de
compositions parfois spectaculaires mais toujours empreints d’intentions
didactiques. En placant ses figures grandeur nature directement au bord de la
toile, Ludovic Carrache (1555-1619) implique directement le spectateur
dans la représentation de la flagellation du Christ. A droite, un soldat en
armure le prend a partie du regard : de son doigt, il pointe la scene en
I'invitant & constater le martyre.

Le Guerchin (d'aprés), Le Retour de ['enfant prodigue, huile sur toile, milieu XVII* siecle,
106 x 156 cm, Bergues, musée municipal

Ala fin du XVI¢ siecle, Le Caravage (1571-1610) opere un tournant en
prenant comme modeles des personnes issues de son entourage pour
représenter des scénes bibliques. Ce type de naturalisme séduit les
tenants de la Contre-réforme qui souhaitent humaniser les
représentations religieuses. Héritier de cette tendance, Le Guerchin
(1591-1666) situe la parabole du fils prodigue dans la Rome de son
époque. Ne cherchant pas a idéaliser les protagonistes, il en brosse des
portraits réalistes qui permettent aux fideles de s’identifier plus
facilement.

Dans I’Ancien Testament, Judith sauve
le peuple de la cité juive de Béthulie, en
décapitant  le  général ennemi
Holopherne, aprés 'avoir séduit. Malgré
son crime, Judith s'impose comme un
modeéle de vertu dont les actes reflétent
la profondeur de la foi. Représentant
I’héroine tendant la téte du général a sa
servante, Francesco del Cairo (1607-

Francesco del Cairo, Judith décapitant Holopherne, 1665) ne recule pas devant aucun effet
1648/54, huile sur toile, 133 x 187 cm, Dunkerque, ~macabre pour édifier le spectateur : avec

musée des beaux-arts une certaine crudit¢, il  décrit
Bernardo Cavallino, Judith, huile sur minutieusement le cou tronque du
toile, 112,2 x 86,3 cm, 1650, Amiens, cadavre, o brille le sang encore frais.

Musées de Picardie

protestantisme : branche du Christianisme qui rejette l'autorité du pape. En 1517, Martin Luther dénonce

violemment les travers de I'Eglise catholique romaine et initie le mouvement de la Réforme.

naturalisme : représentation qui se veut proche de la nature, par opposition a la stylisation, a I'idéalisme ou au

svmbolisme. Fiche pédagogique n°9/12
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LA NAISSANCE DU BAROQUE

a peinture de la seconde moitié du XVII¢siecle, a laquelle on accole réguliecrement I'épithéte baroque, est étroitement

liée a larchitecture et remplit une fonction décorative. Elle se caractérise par des compositions amples et

dynamiques, des effets de draperie tourbillonnant et une exagération des mouvements. Décorateurs virtuoses, les
artistes baroques adaptent leurs peintures au cadre architectural et sculptural qui les accueille, se plaisant régulierement a
brouiller les frontiéres entre les arts.

Des expressions et des mouvements théatraux

Giovanni Battista Gaulli, dit Il Baciccio, La Querelle d’Achille et d’Agamemnon, vers
1695, MUDO-Musée de I’Oise

Giovanni Battista Gaulli (1639-1709) est souvent considéré comme
'un des principaux fondateurs du Baroque romain. Il est I'auteur du
spectaculaire plafond en trompe I'ceil de I'église du Gest 2 Rome.
Euvre tardive, la composition de Beauvais se caractérise par une
relative stabilité : elle dispose les personnages en frise de fagon
symétrique en les dotant de gestes théatraux. Son sujet relate un
épisode de la guerre de Troie, lorsqu’Achille, avisé par la déesse
Athéna, range son épée apres avoir menacé le roi Agamemnon suite a
un différend. Malgré un retour au calme, la tension précédant la

réconciliation des deux hommes est toujours palpable dans le
mouvement des drapés et la nervosité des poses.

Lionello Spada, Joseph et la femme de Putiphar, vers 1615-1620, huile sur toile, 194x144 cm, Lille, plais des
beaux-arts

Comme Gaulli dans le tableau ci-dessus, Lionello Spada (1576-1622) exagére le mouvement
des drapés pour accentuer la dramaturgie de sa composition. Dans Joseph et la femme de
Putiphar, le manteau du jeune homme constitue 'enjeu majeur de la narration. Esclave de
Putiphar, intendant de Pharaon, Joseph refuse de céder aux avances de I'épouse de son
maitre. Par vengeance, celle-ci 'accuse de viol en présentant le manteau qu’elle a réussi a lui
arracher. Spada a peint cette toile pour les appartements du cardinal Alessandro d’Este de
Modene. Il constituait une paire avec Renaud et Armide d’Alessandro Tiarini (1577-1668)
également conservé a Lille.

Ces deux tableaux aujourd’hui présentés dans
des musées différents (Compiegne et Lille)
appartenaient autrefois a4 un vaste ensemble
décoratif qui ornait I'appartement d’été de la
reine Anne d’Autriche (1601-1666) au palais du
Louvre. Ils témoignent de la renommée de
Giovanni Romanelli (1610-1662) hors des
frontieres de son pays et prolongent un gott des

souverains francais (qui remonte & Francois 1) a

i - I'égard d’artistes italiens auxquels ils confient
Giovanni Francesco Romanelli,  d’importantes commandes. Le tableau de Lille
Moise sauvé des eaux, v.1655-
1657, huile sur toile, musée et

domaine nationaux du palais de
. b . . .
Compiégne les traits d’'une Minerve triomphante & qui la

by 3
Giovanni Francesco Romanelli, La glorification de
la France, vers 1655-1657, huile sur toile, 184 x
260 cm, Lille, palais des beaux-arts est particulierement éloquent & cet égard : il se

présente comme une allégorie de la France sous

Victoire remet une couronne de laurier.

Eglise du Gest : église-mére de la Compagnie de Jésus (ordre catholique fondé en 1539 par Ignace de Loyola), I'édifice
est achevé en 1584. Sa facade et ’son plan, a la fois simples et grandioses, 'imposent comme un modéle, mainte fois Fiche pé dagogique 0°10/12
copié dans les pays ou les jésuites s’imposent. © ACMHDF
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L’ESSOR DU PAYSAGE AU XVIIIE SIECLE

e paysage prend un essor important dans I'Italie du XVIII¢siecle, plus particulierement & Rome et & Venise, villes trés

prisées par les premiers touristes issus de I'aristocratie européenne. Deux grands types de paysages connaissent les

faveurs des collectionneurs : les vedute (représentation réaliste d’une vue urbaine) et les capricci (paysages imaginaires
ysag g

combinant des fragments d’architectures antiques et classiques).

Antonio Canal dit Canaletto (atelier), Vue de la place San Marco i
Venise de la Piazzetta et de ['église San Giorgio, 2¢ quart XVIII® siécle,
huile sur toile, Lille, palais des beaux-arts

Francesco Albotto (atelier), Vue de la place Saint-Marc a Venise, milieu
du XVIII¢ siécle, huile sur toile, musée et domaine nationaux du palais

de Compiégne

Au XVIII¢siécle, nombreux sont déja les touristes fortunés qui souhaitent garder un souvenir de leur voyage a Venise. Afin
de répondre aux demandes, I'ingénieux Canaletto (1697-1768) met au point un dispositif pour produire des images
réalistes de la ville : s’aidant d’une camera obscura, il dessine sur le motif des vues pittoresques qu’il transpose ensuite en
peinture. Canaletto prend pourtant ses distances avec une transcription purement mécanique du réel : dans la vedura
reproduite ci-dessus a droite, la basilique Saint Marc (2 gauche) et I'église de San Geminiano (2 droite) s’organisent selon
des points de fuite différents, comme si l'artiste voulait montrer que 'expérience de Venise ne peut se limiter & une vision
fixe.

Des fantaisies architecturales

Leonardo Coccorante, Ruines avec le Sacrifice d'Abraham, vers 1730-1740, huile
sur toile, 114 x 89 cm, Beauvais, MUDO-Musée de I’Oise

Comme son homologue romain Giovanni Panini (1691-1765), le peintre
napolitain Leonardo Coccorante (1680-1750) fait revivre des épisodes bibliques en
les situant dans des ruines inspirées de ’Antiquité. Ne cherchant pas I'exactitude
archéologique, lartiste construit des architectures imaginaires a partir d’éléments
qu’il a pu observer sur le motif. Ici, le sujet du tableau (le sacrifice d’Isaac par son
pére Abraham) semble secondaire au regard de I'importance accordée au temple
effondré qui abrite le drame.

camera obscura : ancétre de 'appareil photographique, la camera obscura (chambre noire) se présente sous la forme d’une boite percée d’un trou
recouvert d’une lentille qui projette une image lumineuse du sujet situé face a elle.

Fiche pédagogique n°11/12
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AMEDEO MODIGLIANI : UN MODERNE SOUS INFLUENCE

Y

¢ A Livourne en Toscane, Amedeo Modigliani (1884-1920) arrive a I'dge de 21 ans a Paris, ot il participe a
I'émergence de I'art moderne aux cotés de Pablo Picasso (1881-1973) et Constantin Brancusi (1876-1957). Son
art n’en reste pas moins nourri des ceuvres qu’il a pu voir durant sa jeunesse, notamment la peinture des primitifs
siennois et des maniéristes toscans. Sensible 2 de multiples influences, (occidentales et extra-occidentales, anciennes et

contemporaines), il en opére la syntheése dans des portraits aux regards impassibles.

Une maternité, telle une Vierge a 'enfant mélancolique

Amedeo Modigliani, Maternizé, 1919, huile
sur toile, 130 x 81 cm, Villeneuve d’Ascq,
LaM

Jacopo di Cione, La Vierge et ['Enfant avec
saint Vincent, saint Jean, saint Augustin et
sainte Catherine (détail), 2¢ moitié¢ XIV© siecle,
tempera et feuille d’or sur bois, 153 x 169 c¢m,
Ermenonville, église saint Martin

La Maternité peinte par Modigliani a
la fin de sa courte vie n’est pas sans
évoquer les madones du Trecento et
du Quattrocento. la composition
reprend la pose figée, le caractere
majestueux et lattitude digne des
Vierges a ’Enfant réalisées entre la fin
du Moyen Age et le début de la
Renaissance. Le modéle du tableau
fut  trés  certainement  Jeanne
Hébuterne (1898-1920), compagne
de Modigliani, tenant dans les bras
leur enfant. La mélancolie qui émane

de la scéne semble annoncer la fin

tragique de la jeune femme qui se donne la mort 4 'age de 21 ans, suite au déces de lartiste.

Des visages comme des icones impassibles

Amedeo Modigliani, Petit gargon roux, 1918, huile sur toile, 92 x 55 cm, Villeneuve d’Ascq, LaM

L’art de Modigliani pioche dans I'histoire de I'art comme dans un vaste répertoire de
formes et d’attitudes. Avec son regard sans pupille et son corps étiré, le Petit gargon
roux rappelle tout 4 la fois les masques africains et les élongations de la peinture
maniériste. Il se dégage de son visage une forme de rayonnement lumineux qui crée un
halo argenté. Ce nimbe rappelle I'effet produit par I'or rutilant autour des figures dans
la peinture gothique et gothique international (Cf. panneau « Des ceuvres d’or et de

lumiére »).

primitifs : désigne les peintres italiens qui, du début du Trecento au début du Quattrocento, amorcent les
inventions formelles de la Renaissance (humanisation des figures, invention de la perspective, conception
narrative de I'image).

maniériste : période qui s’étend des années 1520 aux années 1580, au cours de laquelle la peinture cultive
les effets de style sophistiqués comme I’élongation des corps, les éclairages contradictoires et les espaces
tourmentés.

Trecento et Quattrocento : quatorziéme et quinziéme siécle en Italie.
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