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Introduction

Une jeune Corinthienne attend son amoureux qui va bientôt partir pour un long voyage. C’est leur dernier rendez-vous dans cette grotte et elle ne sait pas si elle le reverra un jour. L’amour lui inspire de dessiner ses traits sur la paroi à l’aide d’un morceau de charbon. Peu après, son père potier moulera son visage avec un peu d’argile. Ainsi la légende raconte-t-elle la naissance de la peinture et de la sculpture. Au contraire de la poésie, censée inspirée par les dieux, ces arts ont une origine humaine et longtemps leurs créateurs seront assimilés à des artisans parce qu’ils travaillent de leurs mains: pour exemple, les dictionnaires ne distinguent les « peintres en bâtiment » que depuis 1803 ! Mais dès l’Antiquité, sculpteurs et peintres ont déjà un statut à part.

 



Ce livre vous propose d’entrer dans l’univers des 50 plus grands artistes de tous les temps. À travers 40 peintres et 10 sculpteurs, vous allez découvrir comment naissent les chefs-d’œuvre, à partir d’un support (mur, bois, toile…), de couleurs ou d’un bloc de matière. Ces véritables génies sont capables « de faire jaillir et de produire chaque jour des formes nouvelles […] telles que personne n’en avait vu ni imaginé auparavant », selon le mot de l’un d’entre eux, le peintre Albrecht Dürer. Mais ce sont aussi des hommes, avec leurs qualités et leurs défauts, à découvrir à travers de plaisantes anecdotes.

 



Comment reconnaître leur style?

Quelles sont leurs œuvres principales?

Où peut-on les admirer?

Vous trouverez ci-après l’essentiel à voir et à savoir sur les plus prestigieux artistes que le monde ait portés.
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Antiquité

Phidias

(Athéna entre – 496 et – 488-Olympie – 431)

 



Alfred Hitchcock jeté en prison pour s’être mis en scène! Mais non ce n’est pas à lui que c’est arrivé, mais au sculpteur Phidias pour s’être représenté sur le bouclier de sa statue d’Athéna. Élève de son père Charmidès, il commence d’abord par être peintre et chez les Grecs, les plus estimés des peintres étaient ceux qui peignaient les statues, car la statuaire, il ne faut pas l’oublier, était polychrome. De là il passa à la sculpture. Sous l’administration de Périclès à Athènes, il travaille à l’Acropole et après avoir modelé le colosse de bronze de l’Athéna Promachos, il préside à la décoration sculptée du Parthénon, dont les travaux durent de – 447 à – 436. Il a composé la série de métopes, c’est-à-dire les intervalles entre les décorations de la frise d’un temple, représentant le combat des Lapithes et des Centaures. Il a conçu la superbe ordonnance des frontons du Parthénon et sculpté la célèbre frise des Panathénées représentant les grandes fêtes en l’honneur de la déesse. Il passe pour être le premier à avoir su fusionner les influences des diverses cités grecques en alliant mouvement, souplesse et vigueur. Sa science de la sculpture était telle qu’on rapporte une anecdote sans doute légendaire. Il y aurait eu à Athènes un concours pour une statue de Pallas Athéna. Phidias dévoile en dernier son travail et c’est la risée générale. La statue semble déformée et irrémédiablement gâchée. Phidias ne se démonte pas et demande à ce que son œuvre soit hissée sur le piédestal prévu. Et là, à une certaine hauteur, la statue est splendide! Cette histoire paraît avoir été inspirée par le fait que les architectes du Parthénon ont effectué des corrections optiques pour rectifier les effets déformants de la perspective. Pour le Parthénon, il sculpte ce qui passe pour un chef-d’œuvre de la statuaire antique, la statue chryséléphantine d’Athéna. Son autre chef-d’œuvre, celui qui figure dans la prestigieuse nomenclature des Sept merveilles du monde, est la statue de Zeus à Olympie. Le sanctuaire d’Olympie est avec l’oracle de Delphes, le symbole unificateur de la civilisation hellénique et il faut les plus belles créations pour l’orner. Quand Phidias rentre à Athènes, il est accusé d’avoir détourné une partie du métal précieux destiné à la fabrication de la statue d’Athéna. Connaissant ses concitoyens et ayant déjà subi certaines de leurs intrigues, il demande à ce que les plaques d’or qui constituent le revêtement de la statue soient pesées. Il est ainsi innocenté mais les jaloux ne lâchent pas prise et il se retrouve accusé d’impiété pour s’être représenté avec Périclès dans le combat des Amazones qui se trouve sur le bouclier d’Athéna. Dégoûté de ses concitoyens, il se retire à Olympie.
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Où voir les œuvres?

Il faut absolument voir ce monument fondateur de la civilisation occidentale qu’est le Parthénon. Ensuite il faut aller au British Museum à Londres voir les sculptures rapportées par Lord Elgin.






XVe Siècle

Jérôme Bosch

(Bois-le-Duc vers 1450-1516)

 


Quel rapport entre le peintre Jérôme Bosch et le bolduc, ce petit ruban doré qui entoure les paquets de Noël? Tous deux doivent leur nom à la ville hollandaise de Bois-le-Duc, ‘s Hertogenbosch ou Den Bosch en néerlandais, où l’artiste naît vers 1450 et où il mourra en 1516 et qu’il n’a peut-être jamais quittée. Il passe pour être un des premiers artistes à avoir utilisé la peinture à l’huile en Hollande. Il y a trace de son mariage en 1478 avec une femme de plus haute condition sociale que lui, Aleyt Goyaerts Van den Meervenne et qui jouit d’une aisance matérielle, ce qui ne nuira pas à l’artiste inspiré. En effet, il ne nous est parvenu sur lui que peu d’éléments biographiques, surtout des documents comptables tirés des archives de la confrérie Notre-Dame et qui concernent des commandes qui lui sont passées et payées. Vers 1486, le nom de Hieronymus Bosch est déjà cité comme membre de cette confrérie Notre-Dame. Les divers travaux effectués pour elle l’ont presque été à titre gracieux car les sommes versées sont dérisoires. Ces confréries sont fréquentes dans la vie religieuse et sociale de l’époque et il n’y a pas lieu de la rattacher à une quelconque secte hérétique. Vers 1493-1494, il donne des cartons pour les vitraux de la chapelle de la cathédrale Saint-Jean, où il y avait déjà de ses tableaux représentant des scènes bibliques. Ils sont détruits en 1629 après avoir été épargnés lors des troubles iconoclastes de la Réforme. De la première période de son œuvre, il reste une table représentant les sept péchés capitaux. Il passe ensuite à un programme plus vaste de dénonciations des vices et des bassesses dans d’hallucinantes représentations démoniaques, où apparaît la symbolique alchimique. Ce qui ne veut pas dire que Bosch cherche de l’or mais que, comme nombre d’artistes, il utilise des figures appartenant à une science, l’alchimie, qui se voulait mystique et pratique. Nous savons qu’il a participé à la représentation de « mystères », grandes représentations de théâtre religieux retraçant la Passion du Christ, et à des processions où des chars montraient des épisodes de la Bible. Ces manifestations où les démons sont omniprésents pour l’édification des foules – pensons à la gueule de ce dragon qui sur scène représente l’entrée de l’enfer – ne furent pas sans conséquence sur son art. On sait que Philippe II d’Espagne avait dans sa chambre Les Sept Péchés capitaux pour résister aux tentations. « Sa manière était franche, prompte, aisée et il parvenait à peindre nombre de ses tableaux en une fois », nous dit en 1604 Van Mander, qui est aux peintres du Nord ce que Vasari est aux peintres d’Italie, c’est-à-dire notre meilleure source ancienne.

Bosch dérange encore: en 2006, un groupe de rock polonais s’est vu interdire la diffusion de leur disque car il y avait la reproduction d’une œuvre de Bosch sur la pochette!
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Où voir les œuvres ?

Le Prado à Madrid conserve les chefs-d’œuvre. En France, Valenciennes possède un panneau double face et le Louvre La Nef des fous. Les musées des Beaux-Arts de Lyon et Lille possèdent des œuvres d’après le maître, simples copies certes mais intéressantes.



Sandro Botticelli

(Florence 1445-1510)

 


Alessandro Filipepi doit son surnom de Botticelli, « petit tonneau », à une confusion avec son frère aîné. Sa formation débute chez un orfèvre dont il gardera le goût pour les ornements et surtout la précision du trait, puis ses talents de peintre se développent sous la direction de Fra Filippo Lippi (1406-1469). Ses premières œuvres, une série de Vierge à l’Enfant, s’en ressentent même si l’artiste se distingue déjà du maître par son propre rythme et l’introduction de jeux de regards entre les personnages qui donnent une dimension psychologique à la scène. Suite à la commande de deux Vertus pour compléter la série inachevée de Piero del Pollaiolo (1443-1496), Botticelli peint La Force (1471), immédiatement admirée pour l’énergie dégagée par la composition, le trait ciselé et la poésie mélancolique de la figure féminine, qualités qui se retrouveront dans ses œuvres suivantes. Une brillante carrière est lancée et son Adoration des Mages lui vaut un séjour à Rome, invité par le pape Sixte IV qui souhaite décorer à fresque la chapelle Sixtine qui vient d’être achevée. Ces œuvres inspireront au XIXe siècle l’écrivain Marcel Proust qui prêtera à son héroïne Odette de Crécy les traits mélancoliques d’une fille de Jéthro. Botticelli rentre à Florence auréolé de gloire et donne alors ses œuvres majeures: Le Printemps, Pallas et le Centaure, La Naissance de Vénus, Mars et Vénus. Par l’emprunt de son sujet à la mythologie gréco-romaine, Le Printemps devient l’un des premiers tableaux profanes connus de l’histoire de la peinture. L’œuvre est une allégorie de la Renaissance italienne qui, à l’image du renouveau de la nature au printemps, a permis aux arts une nouvelle naissance avec la redécouverte de l’Antiquité. Botticelli fréquente en effet avec assiduité l’Académie platonicienne de Florence, un cercle d’humanistes érudits et passionnés dont il reprend les idées dans ses tableaux au symbolisme complexe. Protégé par les Médicis qui règnent sur Florence, l’artiste traduit pleinement le raffinement de cour et les préoccupations intellectuelles de son temps. Comme les commandes affluent, Botticelli invente un procédé promis à un bel avenir: il fait copier, souvent de manière mécanique, ses œuvres par les élèves de son atelier. Mais la crise spirituelle qui secoue Florence vers 1494 influence son œuvre. Le moine Savonarole dénonce la corruption et le luxe, Laurent de Médicis meurt et son fils est expulsé. La peinture de Botticelli se fait alors moralisatrice avec La Calomnie d’Apelle qui dénonce la délation. Ses tableaux religieux comme La Nativité mystique (1501) ou la Crucifixion révèlent l’inquiétude de l’artiste qui accentue le drame des scènes représentées par des lignes désormais brisées et de forts contrastes de couleurs. Une commande d’illustration de La Divine Comédie de Dante lui fait un temps délaisser la peinture et ses affaires privées, au point de tomber dans le dénuement à la fin de sa vie. La centaine de dessins qui en résulte démontre que Botticelli est également un maître en ce domaine où la qualité du trait est prépondérante. Peintre marginal, il n’aura qu’un continuateur en la personne de Filippino Lippi, le propre fils de son maître Fra Lippi. Tombé injustement dans l’oubli, il sera progressivement redécouvert au XIXe siècle jusqu’à être encensé par les peintres anglais préraphaélites.
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Où voir les œuvres ?

« Voir Florence et mourir », aurait-on pu dire. Il faut y aller pour admirer Botticelli à la galerie des Offices puis continuer cette découverte au Louvre.



Albrecht Dürer

(Nuremberg 1471-1528)

 


Sa formation en orfèvrerie dans l’atelier paternel se retrouvera dans ses futurs médaillons sculptés, et surtout dans ses nombreux et remarquables dessins et gravures. Albrecht Dürer maîtrise d’ailleurs très tôt cette technique puisque sa première œuvre connue est un autoportrait à la pointe d’argent réalisé alors qu’il a juste treize ans! En dépit de l’opposition de son père, Dürer veut devenir artiste. Sa première œuvre peinte est encore un Autoportrait (1493), genre qu’il affectionne, et reprend, comme en témoigne le tableau de Munich (1500) où il se figure en Christ. Deux voyages à Venise, en Italie (en 1493 et en 1505), seront capitaux pour l’évolution de l’artiste et son rayonnement futur. À son époque, la tradition picturale allemande, influencée par l’art flamand, considère la Renaissance comme un phénomène purement italien n’ayant que peu d’intérêt. Dürer est le premier à en comprendre toute l’importance et surtout à en proposer une synthèse qui introduit la Renaissance dans les pays du Nord. À Venise, il découvre le naturalisme et un nouveau traitement de la couleur, bien rendus dans son aquarelle de la Vue du val d’Arco (1495). Il fréquente les ateliers pour apprendre les techniques, il copie les maîtres Mantegna, Bellini et Carpaccio pour comprendre leur manière de peindre. Aux jalousies des peintres face à sa réputation et à son accueil triomphal, l’artiste répond par une magistrale Fête du Rosaire (1506), synthèse des découvertes vénitiennes et de la tradition médiévale rhénane. À son retour en Allemagne, il bénéficie du mécénat de Maximilien Ier puis de l’empereur Charles Quint. C’est à cette époque que naîtront ses chefs-d’œuvre de la gravure que sont Le Chevalier, la Mort et le Diable et La Mélancolie (1513-1514) dont la richesse symbolique n’a toujours pas été entièrement révélée. Sa dernière œuvre peinte, Les Quatre Apôtres (1526), est une méditation sur la vie, chaque personnage symbolisant un âge et un tempérament – on parlait alors des « humeurs » – différents. Dürer est également théoricien et a rédigé un certain nombre de traités dont une Instruction pour mesurer à la règle et au compas (1525) et les Quatre Livres des proportions du corps humain qui seront lus par nombre d’apprentis artistes après sa mort.
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Où voir les œuvres ?

À voir à l’Ancienne Pinacothèque de Munich et à la galerie des Offices de Florence.
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