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Extrait du dossier de presse

Tout au long d’'un parcours riche de plus de 150 ceuvres, cette exposition, co-organisée avec le musée
du Castello Sforzesco de Milan, présente dans son contexte artistique la sculpture de la seconde
moitié du 15e siécle et du début du 16e siécle, période considérée comme I'apogée de la
Renaissance. A partir de Florence, une variété de styles s’épanouit alors de Venise jusqu’a Rome. La
représentation de la figure humaine dans la diversité de ses mouvements prend alors des formes
extrémement novatrices. Ces recherches sur I'expression et les sentiments sont au coeur des
démarches des plus grands sculpteurs de la période, depuis Donatello jusqu’a I'un des créateurs les
plus célébres de I'histoire, Michel-Ange. L’exposition propose également d’aller a la découverte
d’artistes moins réputés, d’admirer des ceuvres difficlement accessibles de par leur lieu de
conservation (églises, petites communes, situation d’exposition dans les musées), afin de les remettre
en lumiére, mais aussi en contexte.

« Le Corps et 'Ame » fait suite a I'exposition « Le Printemps de la Renaissance » présentée en 2013
au Louvre et au Palazzo Strozzi et consacrée aux prémices de I'art de la Renaissance a Florence dans
la premiére moitié du Quattrocento.

Trois parties majeures structurent I'exposition :

Dans La fureur et la grace, les compositions complexes s’attachent a traduire la force et 'exaspération
des mouvements du corps, inspirées des modéles antiques, qu’on reconnait dans les ceuvres
d’Antonio del Pollaiolo, Francesco di Giorgio Martini ou Bertoldo, mettant en jeu autant la force et les
torsions du corps masculin que l'effet expressif des plus intenses passions de I'ame. A contrario, des
drapés élégants, entourant des corps majoritairement féminins, permettent aux artistes de révéler le
charme de la figure humaine, qui débouche sur la représentation ultime de la grace a travers le nu.

Emouvoir et convaincre souligne une volonté affirmée de toucher violemment, dans les représentations
sacrées, 'ame du spectateur. A la suite du travail de Donatello autour de 1450, I'émotion et les
mouvements de I'ame prennent une place déterminante au cceur des pratiques artistiques. Un
véritable théatre des sentiments se déploie en Italie du nord entre 1450 et 1520, en particulier dans les
groupes de Déposition du Christ, tels ceux de Guido Mazzoni ou de Giovanni Angelo del Maino. Cette
recherche du pathos religieux s’'incarne également dans les émouvantes figures de Marie-Madeleine
ou de Saint Jérébme qui fleurissent en ltalie & cette période.

Enfin, avec De Dionysos a Apollon, la réflexion inépuisable sur I'Antiquité classique s’exprime dans les
ceuvres élaborées a partir des modeéles classiques comme le Tireur d’épine ou le Laocoon.
Parallelement au domaine de la peinture (avec le « style doux » du Pérugin ou du jeune Raphaél), la




sculpture développe la recherche d’'une nouvelle harmonie qui transcende le naturalisme des gestes et
des sentiments extrémes. Particulierement vivante dans un classicisme affirmé en Vénétie et en
Lombardie, cette quéte d’'une beauté expressive qui aspire a I'universel s’'incarne également fortement
en Toscane et a Rome ou la Papauté de Jules Il et de Léon X joue un role d’irrigation et d’unification
stylistique.

Le stile dolce aboutira au commencement du XVle siécle avec I'apparition du « sublime », mettant en
place un nouveau classicisme sous 'impulsion de Raphaél et Michel-Ange.

Deés la fin du Quattrocento, Michel-Ange opére cette synthese formelle qui integre a la fois la
connaissance scientifiqgue des corps, un idéal absolu de beauté et la volonté de dépasser la nature par
I'art. Cette recherche 'emméne a créer Les Esclaves du Louvre pour parvenir jusqu’a I'expression de
lineffable dans ses derniéres ceuvres.

Repoussant alors la notion de Renaissance au-dela du territoire de la Toscane, I'exposition replace
cette période dans un contexte désormais plus large et complexe qu’il ne I'était au début du
Quattrocento.

Elle met I'accent autant sur la production de Florence avec des figures majeures comme Donatello et
Michel-Ange que sur les autres foyers régionaux qui ont adopté mais aussi réadapté ce langage
artistique nouveau. Un phénomeéne visible notamment dans la reprise des modeles ou des thémes qui,
refondus dans une lecture locale, deviennent a leur tour source d’un nouveau langage, propre et
distinct, et ce particulierement dans les régions du Nord de I'ltalie, comme a Milan (avec Solari et
Bambaia), Venise (avec Tullio Lombardo), Bologne (avec Guido Mazzoni), mais aussi Sienne (avec
Francesco di Giorgio Martini) et Padoue (avec Riccio).

L’exposition propose aussi d’aller a la découverte d’artistes moins réputés, d’admirer des ceuvres
difficilement accessibles de par leur lieu de conservation (églises, petites communes, situation
d’exposition dans les musées), afin de les remettre en lumiére, mais aussi en contexte.
Commissaires de I'exposition :
Marc Bormand, conservateur en chef du Patrimoine, département des Sculptures, musée du Louvre.
Beatrice Paolozzi Strozzi, directrice du Musée du Bargello, Florence (2001-2014).
Francesca Tasso, conservateur en chef des collections artistiques, Castello Sforzesco, Milan.

I- En regardant les antiques : la fureur et la grace

Marqués principalement par la lecon de Donatello (1386-1466), la sculpture et les arts en Italie dans la
seconde moitié du Quattrocento se caractérisent par une recherche commune et fébrile de nouvelles
formes expressives, lesquelles s'inspirent et se mesurent aux exemples de I'Antiquité classique selon
des traditions et des intonations variées. C'est au maitre florentin, longtemps actif a Padoue, que I'on doit
I'attention nouvelle portée aux ceuvres «mineures» de I'Antiquité et la découverte, en particulier sur les
reliefs de sarcophages, d'un autre aspect de l'art classique, au moins aussi important que les grands
modéeles de la statuaire antique : la capacité de narrer des «histoires» et d'illustrer toute la gamme des
sentiments humains a travers les formes, les mouvements et les expressions des figures.

L'ouverture de I'exposition présente ainsi des ceuvres de maitres de divers centres qui témoignent de la
reprise dans la sculpture et les autres arts de ces aspects «expressifs» du classicisme antique, déclinés
dans ses deux pbles extrémes de la fureur et de la grace, identifiés dans les écrits fondateurs de
I'historien Aby Warburg sur les origines de la Renaissance. C'est toujours a Donatello que I'on doit d'avoir
montré que de tels modéles pouvaient efficacement étre adoptés non seulement dans les sujets «a
I'antique» mais également dans les sujets sacrés.

La grace

C'est un bas-relief antique avec des vestales procédant a un sacrifice qui introduit le theme de la
«grace». Comme dans les scénes de luttes et de batailles qui expriment la fureur, les artistes du
Quattrocento ont cultivé avec ce théme le pathos (appel a I'émotion du spectateur) de l'art classique,
mais ils I'ont énoncé dans sa forme la plus mélodieuse, a travers le flottement des voiles et des




chevelures soufflées par le vent; la délicatesse des démarches et des gestes rappellent les nymphes
antiques, particulierement dans les figures angéliques des sculpteurs du Quattrocento. Cette harmonie
résonne tant dans la Sainte Brigitte d'Agostino di Duccio que dans les anges de Mino da Fiesole,
Giovanni Dalmata ou Verrocchio. Plus loin dans le parcours de I'exposition, ces mémes artistes
représentent les deux pbles expressifs de I'art classique - la fureur et la grace - en apparence opposes.
Suivant I'exemple de Donatello, ils transferent également dans les sujets sacrés des modéles
iconographiques a l'origine paiens, et ce sans se poser aucun probleme éthique.

5. Luca Signorelli Hercade ef Antfe Vers 148%-
1490, Chiteau de Wirdsor, Bibliothéque royale
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Haut-rellef, terre cuite

Le format et le matériau de ces
deux reliefs a'apparentent aux
modéles réallsds en amont de
I'exéoution finale. 8i le projet doit
otre attribué & Verroochio par

la qualité exceptionnelle des drapés
ot des plumages, la différence

de traitement de I'ange de

gauche a parfols laisséd penser

A |la participation de Léonard.
L'ensemble a été rattaché & une
phase préparatoire du moenument
du cardinal Forteguerri (mort en
1473) dans la cathédrale de Pistola
= GUVre Inachevée et lourdement
modifiée jusqu'au 18° sldcle.

MUt du Louvrs, mum
1008 M™ Adoiphe Thier, 1080, inv. TH 83, T
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La fureur

L'irruption de la «fureur» dans la sculpture italienne est introduite dans I'exposition par un sarcophage
romain illustrant la lutte d'Achille et de Penthésilée. Donatello s'est inspiré de ce type d'expressionnisme
dramatique de l'art classique principalement dans son ceuvre plus tardive, aprés son long séjour a
Padoue et son retour en Toscane en 1453. Ses ceuvres furent considérées par les artistes de la nouvelle
génération comme des modeles, capables d'exprimer toutes les émotions humaines a travers le langage
du corps, et la redécouverte du nu par elleméme évocatrice de I'Antiquité.

Cette maniére nouvelle imitative du «superlatif» s'exprime dans les ceuvres d'Antonio Pollaiolo (ainsi
dans le bronze d'Hercule et Antée ou dans l'estampe de la Bataille de dix d'hommes nus) comme dans
celles de Bertoldo di Giovanni ou de Francesco di Giorgio Martini qui s'attachent a décrire de fagon
rigoureuse et raisonnée la force et la vigueur physique des corps combattants. On retrouve ces mémes
caractéristiques chez Andrea Mantegna, I'un des plus grands représentants de la Renaissance en ltalie
du nord, quand il illustre les thémes mythiques de luttes furieuses dans une forme classique et
vigoureuse, ainsi dans le Combat des dieux marins, qui fit I'objet d'innombrables répliques sous forme de
plaguettes ou de reliefs.
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De la grace a la fureur: héroines, bacchantes, figures du mythe

La contiguité des deux themes - la fureur et la grace - se décline également au féminin dans des figures
d'héroines, de bacchantes ou d'autres personnages mythiques, rassemblées ici dans une section
spécifique : ce n'est plus la grace sereine, mais un sentiment redoutable se rapprochant de la fureur qui
inspire, dans la Judith de Pollaiolo, le geste impassible de I'épée brandie comme un trophée et la tunique
agitée par le vent ; I'élan d'une fureur incontrélable investit Europe luttant avec le taureau dans
I'extraordinaire bronze de Bartolomeo Bellano, éleve de Donatello ; le rapt dionysiaque emporte
ménades et bacchantes. Les diverses allégories de la Fortune et de I'Opportunité, dans une fresque en
grisaille de I'entourage de Mantegna comme dans les revers des médailles de Niccolé Fiorentino ou de
Galeazzo Mondella, ont des tuniques et des cheveux défaits par des vents impétueux, traits dont se
parent aussi les figures féminines des reliefs allégoriques de Bertoldo di Giovanni pour la villa de
Laurent le Magnifique a Poggio a Caiano.
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Florence 1503-1506 : « I'école du monde»

A l'aube du 16e siécle, Florence reprend & Rome la prééminence artistique. C'est sur les parois de la
salle du conseil du Palazzo Vecchio, cceur politique de la cité, que vont rivaliser ses deux enfants les
plus illustres, Léonard de Vinci et Michel-Ange. La Seigneurie de Florence leur commande en 1503 et
1504 deux fresques, inachevées ou esquissées, aujourd'hui disparues, représentant des victoires des
armées florentines.

Dans La Bataille d'Anghiari, Léonard met en scéne une mélée de cavaliers. Les groupes de
Giovanfrancesco Rustici, sculpteur proche de Léonard, dérivent directement des études pour la fresque.
lIs forment un concentré visuel de I'idée de la guerre qui rassemble hommes et bétes dans une méme
violence. L'énergie et la férocité du combat sont accentuées par le dynamisme des figures et la charge
émotive des visages déformés par la rage et la douleur.

Dans le carton de La Bataille de Cascina, Michel-Ange, plutét que de représenter le combat méme,
illustre le moment ou les soldats florentins, alors qu'ils sont en train de se baigner, sont surpris par leurs
ennemis. Ce choix permet a l'artiste de livrer une véritable anthologie de poses de figures nues, avec des
mouvements variés et des expressions de frayeur, mettant en valeur les tensions de I'ame. Le
rayonnement de ces deux ceuvres fut considérable.
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Attribué au Peintre du bassin
d’Apollon

Assiotte: Les Grimpeurs
(scone de La Bataille de Cascina

de Michel-Ange)
1531

Urbino ou Gubbio, lustrée & Gubbio
dans 'atelier de Maestro

Giorgio Andreoli

Faonce lustroe

Inscription au revers, en lustre rouge
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Le sujet peint sur cette majolique
(faence de la Renaissance
itahenne) reproduit partiellement

la gravure de Marcantonio
Raimondi d apres La Bataille

de Cascina de Michel Ange

Le graveur a ajoutéd, autour des
trois figures masculines nues,

une grange et des oléoments
paysagers a la connotation
naettement nordique mspiraes par
Lucas de Leyde. Le peintre de
majohique a parfaitement roussi

a adapter la gravure au format
circulare de l'assiette, en déplacant
los personnages au centre

de la composition et en ajoutant un
cours d’eau au promier plan

Pans, musoo da Louvis
dopartomaent dos Objets d'ant, inv OA 1538
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Vittore GAMBELLO, dit CAMELIO
Venise, 1460 - Venise, 1527

Combat d’hommes nus
et de
juin 1523 - octobre 1527

Bronze patiné noir

Venise, Polo Museale del Veneto,
palene Giorgio Franchetti 4 la Ca’ d'Oro,
lnv. BR.195

Le relief en bronze provient

du monument funéraire du
joaillier Briamonte Gambello,
frére de Vittore, qui se trouvait
dans le monastére de I'église
Santa Maria della Carita a
Venise. |l produisait I'effet d'un
sarcophage antique, comme ceux
que Camelio avait vus durant
son séjour romain entre 1513
et 1517. Si les physionomies de
ses combattants les plus agés,
barbus, les traits prononcés,
doivent beaucoup au Laocoon,
la recherche d'exaspération
des formes anatomiques,

une maniére de s'attarder sur
les musculatures en tension,
rapprochent les nus de Camelio
de ceux de Michel-Ange.
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Giovanfrancesco

RUSTICI 06
Florence, 1475 -
Tours, 1554

Scénes de combat: cavaliers
se défendant contre quatre

fantassins
Vers 1505-1510

Terre cuite avec traces de patine
bronze

Ces mélées guerriéres font écho

a l'inspiration héroique et sauvage
dont Léonard de Vinci avait animé
le groupe d'animaux et de soldats,
imaginé pour La Bataille d’Anghiari
au Palais de la Seigneurie.

Rustici, qui résidait alors avec

le peintre, a parfaitement compris
la complexité des actions mises

en jeu dans cet affrontement,

ou |'apre violence de la mélée est
soulignée par des hurlements,

des morsures et des écrasements.
Ces Mélées constituent de

rares traductions «littérales»,

en sculpture, de thémes empruntés
a la peinture de Léonard.

Florence, Musée national du Bargello, don Godefroy
Brauer, 1925, inv. 469 S / Paris, musée du Louvre,
département des Sculptures, legs Isaac de Camondo,
1908, inv, RF 1535
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Giovanfrancesco

RUSTICI 06
Florence, 1475 -
Tours, 1554

Scénes de combat: cavaliers
se défendant contre quatre

fantassins
Vers 1505-1510

Terre cuite avec traces de patine
bronze

Ces mélées guerriéres font écho

a l'inspiration héroique et sauvage
dont Léonard de Vinci avait animé
le groupe d’animaux et de soldats,
imaginé pour La Bataille d’Anghiari
au Palais de la Seigneurie.

Rustici, qui résidait alors avec

le peintre, a parfaitement compris
la complexité des actions mises

en jeu dans cet affrontement,

ou |'apre violence de la mélée est
soulignée par des hurlements,

des morsures et des écrasements.
Ces Mélées constituent de

rares traductions «littérales »,

en sculpture, de thémes empruntés
a la peinture de Léonard.

Florence, Musée national du Bargelio, don Godetroy
Brauer, 1925, inv. 469 S / Paris, musée du Louvre,
département des Sculptures, legs Isaac de Camondo,

1908, inv. RF 1535

Attribué au Peintre du bassin
d’Apollon

Assiotte: Les Grimpeours
(scone de La Bataille de Cascina

de Michel-Ange)
1631
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Le sujet peint sur cette majolique
(falence de la Renaissance
italienne) reproduit partiellement

la gravure de Marcantonio
Raimondi d'aprés La Bataille

de Cascina de Michel- Ange

Le graveur a ajouté, autour des
trois figures masculines nues,

une grange et des éléments
paysagers a la connotation
nettement nordique iNspirés par
Lucas de Leyde. Le peintre de
majolique a parfaitement réussi

a adapter la gravure au format
circulaire de I'assiette, en déplagant
los personnages au centre

de la composition et en ajoutant un
cours d'eau au promier plan.

Paris, musoo du Louvie,
dopartemont des Objets o an, inv. OA 1538

Il. L'art sacré : pour émouvoir et convaincre

L'art sacré met lui aussi lI'accent sur la représentation du corps, et sur I'emprise qu'exercent sur lui les
mouvements de I'ame les plus secrets. Emouvoir et convaincre deviennent les deux propos de la

sculpture religieuse de la seconde moitié du Quattrocento. Sous l'impulsion de Donatello a Padoue et en
Toscane, a partir de 1440, I'expression des émotions les plus profondes prend place au cceur des
pratiques artistiques, dans le but de toucher les ressorts intimes de I'ame du spectateur. Les sculptures
semblent alors donner corps aux récits des souffrances du Christ et des martyrs tels qu'ils sont délivrés

par les prédicateurs.

A la suite de Donatello, les sculpteurs de I'ltalie du nord déclinent, tant & Bologne qu'a Padoue ou Milan,




33

des ceuvres religieuses aux sujets douloureux propres a frapper les fidéles, utilisant en particulier la terre
cuite polychromée pour rendre encore plus fidelement l'intensité des émotions. Les archétypes
classiques continuent d'exercer une fonction de modéle sur certaines figures, comme celle de Marie
Madeleine avec ses gestes éloquents et désespérés, et plus généralement sur les figures éplorées. Ce
classicisme trouve au tournant du siecle son plein développement dans I'ceuvre de Riccio a Padoue.

Passions

Le théme de la Passion du Christ permet a Donatello, dans les années 1450, a Padoue puis en Toscane,
de déployer sa pleine maitrise du traitement des émotions dans un langage plastique ou le drame
humain est rendu avec une expressivité toujours plus vive, dans les visages comme dans les gestes.

Le traitement lumineux des surfaces resplendit dans des reliefs dont le modelé comme inachevé
accentue le caractéere pathétique des scenes représentées et le déchirement intérieur des personnages,
autant de qualités qui se retrouvent dans I'expressionisme des ceuvres de Bellano ou dans la fluidité de
celles de Bertoldo. Le Siennois Francesco di Giorgio inscrit dans un décor classicisant des figures qui
reflétent les tourments de I'ame humaine grace a un modelé puissant. Marqués par la personnalité de
Mantegna et d'artistes ferrarais parmi lesquels Cosmeé Tura, les sculpteurs lombards créent un style
original tout en plis cassés, qui cristallise les émotions dans le marbre.

Au tournant du siécle, a Padoue, Riccio aborde ces thémes funebres en renouant avec un classicisme
sophistiqué qui ne le céde en rien a I' expressivité des ceuvres de la génération précédente.
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Poggio a Caiano, 1491

Crucifixion
Vers 1475-1480
Bronze

Florence, Musée national du Bargello,

inv. 207 Bronzi

Bertoldo fait ici ressortir détails

et surfaces sur un trés faible relief
avec un dosage magistral d'ombre
et de lumiére. S'il a été marqué
par I'expressivité de Donatello,

il s’en distingue par son style plus
doux, souple et fluide. L'influence
de la sculpture antique, perceptible
dans le graphisme des drapés

et des coiffures, transparait

lupioddolaCmixswin

des figures de ménades antiques,
tandis que le geste des bras

des deux personnages de droite
reprend celui du groupe des
Trois Graces.




Donato di NICCOLD di BETTO

BARDI, dit DONATELLO
Florence, vers 1386 - Florence, 1466

Lamentation sur le Christ mort
Vers 1455-1460

Bronze

Londres, Victoria and Albert Museum,
inv. VBA: 8662-1863

Le traitement de ce spectaculaire
relief traduit la capacité
exceptionnelle de Donatello

a rendre I'émotion brute sous une
forme sculpturale. La Vierge Marie,
surdimensionnée, a le visage
déformé par la douleur de la perte,
tandis que derriére le Christ est
représentée de maniére viscérale
une femme éplorée, qui s'arrache
les cheveux de désespoir.

Les variations dans les finitions

de surface ~ le contraste entre

la douceur brillante de la chair

et la rugosité des cheveux et des
draperies ~ portent la marque

du style non finito (inachevé)

de Donatello, destiné a renforcer
la charge émotionnelle de I'ceuvre.

36

Andrea BRIOSCO, Riccio maitrise parfaitement
dit Andrea RICCIO 09 I'art de sculpter les anatomies.
- A l'inverse du cou, du visage
et de la courbure du dos, qui
trahissent I'dge du pénitent,
smmm le buste parfait, dont les muscles
s'articulent avec précision,
représente un corps idéal.
Dans cette figure, le sculpteur
La croix écotée et une partie fait preuve d'un classicisme
du bras gauche ont été complétées sophistiqué qui s’approprie
la dimension la plus classique
doDomtollomononggrdam.

!
\
i intacte, la charge expressive.
!
\
|
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Donato di NICCOLO
di BETTO BARDI,
dit DONATELLO
Florence, vers 1386 -
Florence, 1466

Crucifixion
1450-1455

Bronze, damasquinage d'argent
et de cuivre doré

Donatello atteint ici une
extraordinaire puissance
d'évocation, dans la concentration
des personnages pris dans

un enchevétrement de boucliers,
de lances et d'armures, avec

un effet d’agitation qui rappelle
certaines scénes de batailles
antiques. La douleur est traduite
par des attitudes allant du visage
silencieux dissimulé dans les mains
aux hurlements déchirants,
soulignés par les gestes des

bras. Les incrustations d'argent

et de cuivre doré, témoignages
des expérimentations incessantes
menées par |'artiste, contribuent
au caractére exceptionnel

de ce relief.

LA CRUCIFIXION

Selon la Bible, dans le Nouveau Testament,
la Crucifixion est un épisode de la Passion du
Christ, c’est-a-dire 'ensemble des souffrances
subies par Jésus 2 partir de son arrestation par
les Rom»ins jusqu'a son exécution. Pour les
chrétiens, le sacrifice de Jésus sur la croix est
Pincarnation de son dévouement pour sauver
Phumanité de ses péchés. Au pied de la croix,
se trouvant Papbtre Jean, la Vierge et Marie
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Francesco dl GIORGIO MARTINI §'inscrivant dans la lignée des

Slenne, 1430 - Slenne, 1501 osuvres religieuses de Donatello
placées dans une architecture

La lation A 'antique, congue comme une

Vers 1480-1486 scéne thédtrale abondante de
personnages aux poses corporelles

Bronze variées, ce bronze offre I'une
des créations plastiques les plus
novatrices du Quattrocento.,
L'artiste crée dans son relief
narratif un effet lumineux nerveux,
vacillant, déterminant des surfaces
rugueuses formées de facettes
quasiment impressionnistes.
Cet inachévement de la finition
renforce la dynamique des figures
et donne aux protagonistes un
caractére mouvant et expressif
exprimant le caractére tourmenté

Pérouss, Galerie nationale de 'Ombrie, de la nature humaine.
don du comte Demetrio Bourline, Inv, 748

CAIRANO
Milan ?, documenté a Brescia de 1489
a1513- 1517

jon du Christ avec
Marie, saint Jean I’Evangéliste
et d’autres figures
Vers 1510-1515

Marbre de Botticino

Milan, Castello Sforzesco, collections d'Art ancien,
inv. 1084
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Bartolomeo BELLANO
Padoue, vers 1437-1438 - 08
Padoue, 1496-1497

La Déploration du Christ
Vers 1480-1490

Terre cuite polychromée

Paris, Institut de France, musée Jacquemart-André,
inv. MJAPS-S 1890-1

(CEuvre restaurée a I'occasion de I'exposition
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De cette Déploration, aujourd’hui
conservée dans un état
fragmentaire, subsistent trois
personnages encore entierement
visibles: le Christ mort, la Vierge

et une sainte femme. La sainte
femme de droite reprend la
position du relief de Londres visible
a proximité, tandis que la Vierge,
placée en bas du corps du Christ,
n‘entoure plus avec force son corps
entier mais seulement son bras.

La scéne posséde une intensité
douloureuse, voire dramatique,
accentuée par le traitement

coloré des surfaces. Les figures
sont traitées avec un modelé
expressionniste comme inachevé
qui renforce le caractére pathétique
et le déchirement intérieur des
personnages.

- 2 -7 1,

_
-
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Sculpteur lombard (atelier
de Giovanni Antonio AMADEO??)

Flagellation du Christ
Montée au Calvaire
Vers 1481-1485

Marbre avec finitions polychromes

Pavie, musée de la Chartreuse,
Polo Museale della Lombardia, inv. 451
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Appeler les fideles

Dés les prémices de la Renaissance florentine, avec Ghiberti et Donatello, la création de figures
grandeur nature de véritables «statues », est au cceur du renouveau artistique, particulierement dans le
domaine de la statuaire sacrée. A la suite de Donatello et de sa stupéfiante Marie Madeleine, Desiderio
da Settignano propose une vision quasi humaniste de la sainte repentie, dont les traits expriment
sérénité et sensibilité, des qualités propres a créer un lien intime puissant avec les spectateurs. A
Sienne, Francesco di Giorgio Martini explore la profondeur de I'ame humaine. Rien n'est plus saisissant
gue la mise en paralléle des visages de saint Jean Baptiste et de saint Christophe, I'un fort d'une
puissance presque herculéenne l'autre au visage empreint d'une sérénité tout en retenue.

Avec la figure de saint Jérbme, c'est une relation plus intime qui s'instaure entre I'ceuvre et le spectateur,
souvent dans un cadre privé. Cette variété dans I'expression du sentiment religieux est également
sensible tant chez les artistes émiliens que chez les Vénitiens.
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Le théatre des sentiments

Dans les années 1460 se diffuse dans le nord de I'ltalie I'un des sujets les plus caractéristiques et les
plus suggestifs de I'art religieux italien du Quattrocento, la Déploration du Christ.

C'est un véritable théatre des sentiments qui se révele dans ces groupes ou la gestuelle dramatique de
saint Jean et de Marie Madeleine met en valeur le caractére tragique et désespéré de I'épisode
représenté. Les protagonistes sont disposés sur une scéne centrale sur plusieurs plans, ou ils sont liés
par un réseau de gestes et de regards. La riche polychromie des figures grandeur nature accentue
encore la capacité mimétique de ces groupes. Aprées Niccolo dell'Arca, ces groupes trouvent en Guido
Mazzon, avec sa production de terres cuites, I'un de leurs meilleurs interpréetes, tant par la vigueur que
par le naturalisme de ses figures. En Lombardie, de nombreux sculpteurs, tels les membres de la famille
Del Maino, créent autour de 1500 des groupes en bois revétus d'une superbe polychromie, déployant
une introspection particulierement expressive unie a une extraordinaire liberté dans le traitement
minutieux des expressions.

Francesco L'cauvre provient du retable (pala)
di GIORGIO MARTINI 4 11 réalisé pour la chapelle d"Antonio
Sienne, 1439 - Sienne, 1502 Bichi dans I'église Sant'Agostino
de Sienne. Vraisemblablement
Saint Christophe placé au centre, a I'avant de
1488-1490 I'autel, ce Saint Christophe cétoyait
autrefois les panneaux peints

Bois (peuplier) polychromé et doré de Luca Signorelli (aujourd’hui
entre Berlin, Toledo,

: a un ensemble résolument raffiné,
caractérisé par la diversité de
ses matériaux, mais aussi par
son apparence riche en couleurs
qu'assuraient les polychromies
et les dorures.

Reconantmon de ks Pak Bt | Seidel, « Signorelli urm 1490,
dnewn Javtich der Bavsines Jﬂnm.

© BPK, Burkin, Dist. RMN-Grand IaZMI.Mﬂm

dhat, don l'ﬂ'_l.'_ Y e SRl

Vaarmutown Clark At instmte adpanemant des Sculptires, v {F 2384
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Guido MAZZONI
Modéne, vers 1450 - Modéne, 1518

Marie Madeleine
1485-1489

Terre cuite avec traces de polychromie

Ce fragment fait partie d'un
ensemble jadis plus imposant,
mettant en scéne une Déploration
(Compianto) comparable au groupe
exposé a coté. De cet ensemble,
seuls certains ont survécu,
empreints d'une forte expressivité
permise par la terre-cuite, dont cette
figure est I'un des exemples les plus
poignants.




54

tails

dé




Giacomo del MAINO

Milan, documenté 1 0
a partir de 1459 -

Pavie, entre 1502 et 1505

Giovanni Angelo del MAINO
Milan ?, documenté

a partir de 1494 -

Pavie, entre 1534 et 1536

Andrea CLERICI
Pavie, documenté de 1494 a 1512

Déploration du Christ
1493-1494

Bois sculpté, doré et peint

Invités a fournir des ceuvres au
caractére dévotionnel toujours
plus marqué, les fréres del

Maino abandonnent les modéles
classiques pour élaborer des
ceuvres d'un naturel expressif plus
prononcé, inspiré pour partie par
Léonard de Vinci. En témoigne
I'attention avec laquelle I'altération
des physionomies par la douleur
est représentée au moyen de

la subtile modulation des muscles
du visage.

La nécessité d'établir une

relation entre les personnages
conduit a imaginer des solutions
techniques nouvelles, telle

la délicate association de la Vierge
et de I'une des femmes soutenant
le corps du Christ, inspirée —
peut-étre — de la technique

de la sculpture en terre cuite.

Bellano, église Santa Marta
Restauré & 'occasion de lNaxposition
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Bartolomeo BELLANO
Padoue, vers 1437-1438 - 08
Padoue, 1496-1497

La Déploration du Christ
Vers 1480-1490

Terre cuite polychromée

Paris, Institut de France, musée Jacquemart-André,
inv. MJAPS-S 1890-1

(Euvre restaurée a 'occasion de I'exposition

De cette Déploration, aujourdhui
conservée dans un état
fragmentaire, subsistent trois
personnages encore entierement
visibles: le Christ mort, la Vierge

et une sainte femme. La sainte
femme de droite reprend la
position du relief de Londres visible
a proximité, tandis que la Vierge,
placée en bas du corps du Christ,
n‘entoure plus avec force son corps
entier mais seulement son bras.

La scéne posséde une intensité
douloureuse, voire dramatique,
accentuée par le traitement

coloré des surfaces. Les figures
sont traitées avec un modelé
expressionniste comme inachevé
qui renforce le caractére pathétique
et le déchirement intérieur des
personnages.
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Gasparo CAIRANO
Milan ?, documenté a Brescia de 1489

a 1513- 1517

Déploration du Christ avec
Marie, saint Jean I'Evangéliste
et d’autres figures

Vers 1510-1515

Marbre de Botticino

Milan, Castello Sforzesco, collections d'Art ancien,

inv. 1084
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lll. De Dionysos a Apollon

S'éloignant de I'expression tragique des passions et des sentiments portée par Donatello et son
entourage tant dans le nord de I'ltalie qu'a Florence dans les années 1460, les dernieres décennies du
siécle sont placées sous le signe d'un retour a un style plus harmonieux. De fagon concomitante a ce qui
advient dans le domaine de la peinture, comme le «style doux» du Pérugin ou du jeune Raphaél, la
sculpture développe la recherche d'une nouvelle harmonie qui transcende le naturalisme des gestes et
des sentiments extrémes, au profit d'une vision de I'homme plus apaisée.

Le classicisme des sources et des sujets antiques est transcendé par une vision poétique de la beauté,
ou la nudité des corps permet d'incarner dans le marbre une large gamme de sentiments comme la
tendresse, la mélancolie, la fierté ou la souffrance.

Entre la fin du Quattrocento et le début du Cinquecento, la réflexion inépuisable sur I'Antiquité classique
s'exprime dans les ceuvres élaborées a partir des grands modeéles classiques comme le Tireur d'épine ou
le Laocoon. Cette recherche d'équilibre est également vivante en Vénétie ou a Ferrare, et s'incarne dans
un art destiné a la réflexion et au plaisir des commanditaires.
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Pietro VANNUCCI, Cette fresque ornait la fagade

dit LE PERUGIN de la chapelle que la puissante
Citta della Pieve, vers 1450 - famille des Albizzi fit édifier
Fontignano, Pérouse, 1523 en forme de petit oratoire dédié
: g au «Sépulcre de notre Seigneur
Chnsf de pitié Jésus-Christ», contigu a I'église
14971 San Pier Maggiore de Florence.

Les personnages présentent

la simplification narrative

et la concentration expressive,

la douceur des attitudes

et la gestuelle théatrale

requises par la nécessité morale
de subordonner la forme artistique
aux contenus religieux, nécessité
proclamée par Savonarole dans
ses prédications, lesquelles visaient
a faire de Florence une nouvelle
cité dévouée au Christ Roi, Dieu

Florence, et Martyr.
collection de la Fondazione Cassa di Risparmio

Fresque déposée
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L'art sacré: le style doux au passage du siecle

A la fin du 15e siécle s'affirme dans les différentes régions d'ltalie un art d'origine florentine, qui prélude a
la maniére moderne et se caractérise par le respect de modéles classiques plus calmes et plus
harmonieux. Ces modeles sont mis au goQt du jour a la faveur de l'accent porté sur les processus
intérieurs, mentaux et émotionnels, révélateurs de pensées et de désirs dépassant la simple recherche
naturaliste. A la suite de Verrocchio, le Pérugin étudie I'intériorité de I'étre humain, sans emphase
narrative mais avec bienveillance et amabilité. Cette nouvelle orientation stylistique, portée par des
formes douces et paisibles, trouve I'un de ses premiers interprétes en la personne de Benedetto da
Maiano. Parallelement, les figures blanches d'Andrea della Robbia, d'ou irradie la lumiere, mélent beauté
idéale et beauté divine a travers un adoucissement des formes, proche des idéaux religieux portés par le
prédicateur Savonarole autour de 1490. Ce retour vers une simplicité formelle se poursuit vers 1500. Les
figures conjuguent alors emphase dynamique, déhanchement souple et naturalisme anatomique des
corps que transcende une luminosité intérieure, miroir de la pureté de I'ame.

détail
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Un Olympe privé. La sculpture des studioli

C'est a des intérieurs de personnes cultivées, pieces ou simples alcbves dédiées a I'étude ou a la
contemplation, que sont destinées, a cété de piéces antiques, des ceuvres modernes. A Venise et &
Padoue, des sculpteurs tels que Tullio et Antonio Lombardo, Antonio Minello ou Giammaria Mosca
exécutent des reliefs en marbre ou ils font revivre le passé classique, tant dans la forme que dans les
sujets. Ces ceuvres nouvelles all'antica représentent des dieux, selon des thématiques liées au sentiment
amoureux, ainsi que des figures héroiques de I'histoire grecque et romaine ou de la mythologie,
exemplaires par les forces qu'elles opposent aux tourments du destin dans des attitudes de nobles
souffrances. A coté de ces reliefs, les délicates statuettes en bronze de Jacopo Bonacolsi cherchent &
surpasser les modeéles antiques avec tant de raffinement que le sculpteur est surnommé « I'Antico».

Ces nus masculins ou féminins apportent une version moderne de I'Antiquité, subtile et sévere, tout
empreinte d'une pureté et d'un classicisme qui peuvent tendre vers une abstraction poétique propice a la
méditation.
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D’aprés un modéle
d'Antonello 13
Palerme, 1478 -

Palerme, 1536
Spinario [Le Tireur d’'épine]

Messine ?, début du 16° siécle
Alliage de cuivre, patine brun foncé

New York, The Metropolitan Museum of Art,
m;rumm”&.
nv.

P SPINARIO OU TIREUR D'EPINE

Le tireur d'épine est un type statuaire grec

nmirhnwhmjaw«'

les scénes de genre. Le tireur d'épine est assis
sur un tronc d’arbre ou sur un rocher. Voiité

au-dessus de sa blessure, son buste incliné fait
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Antonio Lombardo (vers 1458-1516 ?).
Venus anadyomeéde, vers 1508-1516. Marbre. Londres. Victoria and Albert Museum.
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Pietro VVannucci dit Le Pérugin (vers 1450-1523). Apollon et Daphnis, dit longtemps Apollon et Marsyas,
vers 1490-1500. Bois (peuplier). Paris, musée du Louvre, département des Peintures.
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IV. « Roma Caput Mundi » : Rome centre du monde

Si I'Antiquité classique constitue depuis les débuts du 15e siecle I'un des fondements de la Renaissance,
ce modéle devient dans les années 1500 un socle inégalé d'inspiration, particulierement dans les ceuvres
de la Rome antique.

Déja bien présente dans la seconde moitié du 15e siécle, le foyer artistique romain joue a c6té de
Florence un rble majeur dans la mise au point du style classique. Les papes comme le haut clergé
rivalisent pour passer aux peintres, aux sculpteurs et aux architectes les plus importants des commandes
qui renforcent leur prestige et contribuent a rendre visible la dignité et la grandeur de I'Eglise. La
présence cote a cote de Raphaél, de Bramante ou de Michel-Ange fait de la ville un creuset artistique
incomparable.

Le prestige de I'Antiquité, immédiatement présente, est renouvelé par de nouvelles découvertes,
principalement hellénistiques d'un pathétisme puissant, comme celle du groupe de Laocoon et de ses fils
dont la force margque des générations d'artistes.

Les grands sculpteurs florentins Andrea Sansovino et Jacopo Sansovino arrivent a Rome en 1505,
interpretes d'un style équilibré. De retour a Rome en 1505, Michel-Ange propose un aboutissement du
classicisme antiquisant dont les Esclaves synthétisent le caractére harmonieux du corps apollinien et
I'expression d'un tourment spirituel menant au sublime. Au méme moment, en Lombardie, le classicisme
trouve ses meilleurs représentants avec Cristoforo Solari et Bambaia, tous deux riches d' un séjour
romain.

La naissance de la « maniére moderne»

A Florence comme a Rome, autour de 1500, se fait jour la volonté d'incarner les rapports harmonieux
porteurs d'équilibre que I'homme entretient avec le monde, fondés sur les grands exemples antiques.
Pour Giorgio Vasari, Léonard, Raphaél et surtout Michel-Ange dominent la nouvelle période qui marque
I'apogée de la Renaissance.

lls sont a 'origine de cette «bonne maniére», qui s'appuie sur le dessin, définie comme « l'usage de
représenter ce qu'il y a de plus beau, d'assembler les plus belles mains, les plus belles tétes, les plus
belles jambes afin d'obtenir la plus belle figure possible et d'en tirer parti pour tous les personnages de la
composition». Dans la Rome du pape Jules Il, Raphaél, Michel-Ange, mais également Bramante ou les
sculpteurs florentins Andrea et Jacopo Sansovino, élaborent cette harmonie idéale des formes qui est
pensée comme une expression du divin et une incarnation du sublime. D'autres artistes comme Baccio
Bandinelli & Florence ou Cristoforo Solari a Milan, également passés par Rome, sont les interprétes de
cette nouvelle vision de la figure humaine.




75

Jacopo TATTI, dit SANSOVINO
Florence, 1486 - Venise, 1570

1510-1511

SAINT PAUL

Selon la tradition chrétienne, Paul est né
citoyen romain au début du ler siécle ap.
J.-C. De religion juive, il se convertit aprés
avoir é le Christ cité. Il devi
alors «apbtre », apostolos en grec, qui signifie
«envoyé », et diffuse 'Evangile relatant la vie
et enseignement de Jésus. Il meurt décapité.
La gestuelle du saint indique qu’il tenait a
Porigine I’épée de son martyre dans la main
droite.
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Michel-Ange: du corps a I'ame. Incarner le sublime

Dés I'achévement a Florence en 1504 du David, nu colossal et héroique, plein de fermeté virile, de
tensions et d'énergie concentrées, Michel-Ange est reconnu comme un artiste hors du commun. Il est
alors appelé a Rome par le pape Jules Il pour concevoir son monument funéraire. Aprés un premier
projet colossal, interrompu par la commande de la voQte peinte de la chapelle Sixtine, un second projet
présente un monument adossé a une paroi, comportant de multiples figures, dont font partie les deux
Esclaves.

lIs incarnent les types idéaux apollinien et herculéen. Alors qu'ils ont été congus comme des trophées
symbolisant les victoires de Jules Il, Michel-Ange les représente comme des allégories de la lutte apre et
sans espoir de I'ame humaine contre les chaines du corps. L'Esclave mourant, assoupi ou méme
endormi, résume a lui seul I'aboutissement du classicisme antiquisant du début du 16e siécle : stabilité
de la figure, harmonie des formes, conception «apollinienne» du corps masculin ou la souplesse des
contours s'allie a la puissance de la musculature.

A linverse, L'Esclave rebelle, figure athlétique, par son mouvement Iégérement tournoyant, inscrit la
figure dans une dynamique ascendante: I'étre humain, malgré ses liens, tourne son regard vers le monde
céleste. Il annonce la «ligne serpentine» qui s'épanouira plus tard avec le maniérisme.
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Michel-Ange est appelé en 1503 par le
pape Jules Il & Rome pour concevoir
son monument fupéraire. Aprés un
premier projet colossal rapidement
abandonné, I'artiste congoit, peu aprés
la mort du pontife, un second projet
présentant un monument adossé

4 une paroi comportant des dizaines
de figures et trois reliefs en marbre

ou en bronze. Sur cet ensemble,
Michel-Ange exécute trois sculptures:
le Moise, installé trante ans plus tard
sur le tombeau définitif de Jules |l dans
I'église Saint-Pierre-aux-Liens a Rome;
ot nos deux esclaves, créés a Rome
entre 1513 et 1515 et congus pour

Ia partie inférieure du tombeau.
L'Esclave dit mourant présente une
pose frontale, lide a sa position entre
deux niches. Dans un abandon
pathétique, son corps d'adolescent allie
souplesse des contours et puissance
de la musculature. Les yeux fermés,
endormi, 'ensemble des forces

contenues dans son étre semble s'étre
replié a l'intérieur de son corps.
'Esclave dit rebelle est au contraire
une figure athlétique dont I'attitude
tournoyante du corps et la téte rejetée
sur I'épaule gauche I'inscrivent dans
une dynamique ascendante: I'étre
humain, malgré ses liens, tourne son
regard vers le monde céleste.
L'Esclave mourant pourrait résumer
I'aboutissement du classicisme
antiquisant qui s"était imposé depuis
le début du 16" siécle: stabilité de

fa figure, harmonie des formes,
conception «apollinienne» du corps
masculin. A linverse, L' Esclave
rebefle, par son dynamisme et son
mouvement légérement tournoyant,
annonce la «linea serpentina» que
Michel-Ange développera plus tard
et qui s'exprimera pleinement avec
'épanouissement du maniérisme.

Pare. musin & | vy, digatarmnt tes Scoptm,
frve L 1500 o) MIR 1568
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(avec indications de proportions)
Au verso: Nu masculin
1515-1520

Sanguine (deux tonalités) avec traces
de stylet, sur papier

Cette sanguine pourrait étre

une étude autonome plutét qu'un
dessin préparatoire a des travaux
de sculpture ou de peinture. Un lien
avec les Esclaves du Tombeau

de Jules Il a cependant souvent

été évoqué. D'une exécution

trés soignée, le recto de la

feuille présente une figure nue
masculine en action, animée par

un déhanchement accentuant le
mouvement de son bras droit.

Au verso de la feuille figure un autre
nu masculin en léger raccourci, dans
une attitude également expressive.
Michel-Ange a noté des mdimﬂom

celle élaborées par le thé
architecte de Iantiquité V.

Michelangelo Redécouvert vers 1995 a New CUPIDON

BUONARROTI, 19 York, le Cupidon se présente Datin I sibilelle. comninr ibtiany

dit MICHEL-ANGE comme un préadolescent, mince m&mﬁm g -::u.
prés de Sansepolcro, et svelte, un éphébe élancé. il décoche des Aech boles du désir, pour

Caprese,
1475 - Rome, 1564

la

1l s’inspire des figures juvéniles
aux formes trés lisses plus
asexuées qu'androgynes, dont
Lol des torses fragmentaires étaient
conservés dans des collections
romaines. Sa pose reprend le
mouvement déséquilibré, les !
jambes croisées et le bras levé en
hauteur de I'Orphée de Bertoldo
(présenté dans |'exposition),

dont Michel-Ange a suivi
I'enseignement a Florence dans
les Jardins de saint Marc, entouré
des collections d'antiques des
Médicis. Cette instabilité accentue
du mo

susciter I'amour dans le ceeur des hommies et
des dicux,

Cupidon est figuré sous les traits d’un enfant
ou d'un adolescent, parfois doté d'ailes mais
ce n'est pas le cas ici. On le reconnait au
carquois de fidches, constitaé d’une pate de
fauve, qu'il porte dans lc dos.

tetle

Py

. R 26 360

En dépdt A New York. The Matropolitan Museum of Art,
inv. L2009 40

ique de I

France, ministaen de IExope ot des Affsires dtrangéres,

Rome 1506 : Le Laocoon, découverte et fortune
A l'orée du 16e siécle se produit & Rome la redécouverte d’une sculpture antique fascinante et
spectaculaire. En janvier 1506, dans une vigne sur I'Esquilin, 'une des collines de Rome, est mis au jour,
probablement en présence de Giuliano da Sangallo et de Michel-Ange, un imposant groupe sculpté de
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trois personnages en marbre.

Immédiatement I'oeuvre est identifiée comme étant celle citée par Pline I’Ancien dans son Histoire
naturelle, une sculpture « qui a mérité la gloire (...) oeuvre que I'on doit juger au-dessus de toute autre,
en peinture comme en sculpture (sculpture en bronze) », 'auteur donnant également le nom des trois
artistes : Hagéesandros, Polydéros et Athanadoéros de Rhodes.

Rapidement acquis par le pape Jules Il, le chef-d’ceuvre miraculeusement réapparu est célébré dés sa
découverte par les poétes comme « une oeuvre d’un art divin », et fait 'objet de nombreuses répliques
dans tous les matériaux, mais aussi de réinterprétations.

L’agonie du pére et de ses deux enfants étouffés par I'étreinte de deux serpents monstrueux est prise par
de trés nombreux artistes comme un modeéle, autant pour I'expression de la douleur associée a la beauté
physique que pour celle des mouvements du corps et des passions de I'ame.

Jacopo TATTI, Ce petit bronze reproduit le groupe
dit Jacopo 1 6 sculpté tel qu'il se présentait lors
SANSOVINO ? de sa découverte en 1506, privé de
Florence, 1486 - certains éléments. De nombreux
Venise, 1570

artistes ne tardérent pas a se
mesurer au gigantesque marbre

f’,”%gg romain en le reproduisant a une
o échelle réduite. Vasari rapporte
Sronie que Sansovino figura parmi les

sculpteurs invités par Bramante

a exécuter «une copie en cire

de grand format», et que, selon
Raphaél, « Sansovino, malgre sa
jeunesse, avait largement dépassé
tous les autres», si bien qu'il obtint
que sa copie soit coulée dans le
bronze.

Growgee ihe Lavcon . togee roeene

@ i g hellecetame. Mt

22 m, Cab du Vistican, mustes

Ve © LinvsArutoracr | CL

SKSAAD Florence, Musée national du Bargelio, inv 427 Bronzi
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Donato BRAMANTE
Monte Asdrualdo

(actuelle Fermignano),
1444 - Rome, 1514

Homme d’armes
Vers 1487-1490

Fresque déposée et transposée
sur toile

Milan, Pinacothéque de Brera,
inv. Reg. cron. 1234

Cette fresque appartient a une
série d’hommes en armure, version
moderne du théme médiéval

des « neuf preux» peints pour

la «chambre des Barons» de

la demeure milanaise du poeéte
Gaspare Visconti. |l s'agit sGrement
d’une représentation a I'antique
des illustres personnages

fréquentant le cénacle des Visconti.

L'expressivité intense des visages
et la forte présence physique

des corps introduisent dans I'art
italien le théme du gigantisme

de la figure humaine.
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Videos :
A l'auditorium du Louvre présentation de I'exposition par Raphaél Bories (conservateur au Mucem) :
https://www.youtube.com/watch?v=KVR6gRwB7aA

Visite exposition par Marc Bormand conservateur, département des sculptures au Musée du Louvre
https://www.youtube.com/watch?v=49qcgQ-jBzU



https://www.youtube.com/watch?v=KVR6qRwB7aA
https://www.youtube.com/watch?v=49qcgQ-jBzU

