6. ART DEL RENAIXEMENT : EL CINQUECENTO

Introducció

En el segle XVI, Roma va prendre el relleu de Florència en una segona fase del Renaixement. Els papes Juli II ( 1503-1513) i Lleó X(1513 –1521) són els exponents de la força del Pontificat. Juli II va començar la construcció de la nova basílica de Sent Pere del Vaticà, l’obra més important del segle.

El saqueig de Roma  per les tropes de l’emperador Carles V ( 1527) marca la fi de la fase culminant del Renaixement i inicia una època de turbulències  polítiques i religioses marcada per la reforma protestant.

Amb el Concili de Trento ( 1545-1563), l’Església catòlica va reaccionar per imposar les normes artístiques més d’acord amb la fe. La contrareforma va posar fi a l’intel·lectualisme manierista i va imposar un art més auster, enèrgic i popular, que va significar una transició cap a l’estètica del barroc.

Des del punt de vista artístic , el segle XVI presenta dues fases:

- Alt renaixement ( 1500 –1527), en el qual totes les tendències apuntades en el Quattrocento arriben a la seva plenitud. Roma i Venècia són els centres artístics més importants. Apareix el concepte de geni, de l’home capaç de crear obres d’art sense ajustar-se a cànons i normes: L’art es fa més personal, menys formal i acadèmic. Els grans mestres d’aquest període són Leonardo, Rafael, Bramante, Miquel Àngel i Tiziano.

Els artistes són artistes totals, practiquen indistintament l’arquitectura, la pintura i l’escultura.

- Manierisme, és l’etiqueta que s’aplica a l’art del segle XVI posterior als grans mestres de l’Alt Renaixement i anterior a les grans figures del barroc. És un moment en que els grans valors renaixentistes ( bellesa, harmonia, unitat ) són desmitificats i tots els camins esdevenen vàlids. En principi, el terme italià “maniera” equival a estil o mode, té un cert caire pejoratiu, d’estil d’imitació i artificiós; els pintors que pinten a la manera de Rafael, Miquel Àngel... La característica de l’època és la varietat i la diversitat, i no pas la imitació.

L’arquitectura de l’Alt Renaixement es pot caracteritzar per:

· tendència a eliminar els elements superflus i decoratius.

· recerca de la monumentalitat basada en la simplicitat i l’harmonia.

· Concep les construccions com un tot unitari.

· Inspirada per les obres de l’arquitectura de l’antiga Roma.

Principals arquitectes del segle XVI : Bramante, Miquel Àngel, Vignola i Andrea Palladio.

Donato Bramante ( 1444 –1514) : Es considerat com el creador de l’arquitectura de l’Alt Renaixement per dues obres de maduresa: “ el templet de San Pietro in Montorio” i el “ projecte de la Basílica de Sant Pere del Vaticà”. Sant Pietro recorda un temple clàssic.

L’any 1506 Juli II encarregà a Bramante el projecte de la nova basílica de “Sant Pere del Vaticà”. Bramante la projectà de planta central, de creu grega, amb una gran cúpula central, fruit de la fascinació que sentia per l’interior del Panteó i per la cúpula de Brunelleschi a Florència. Les proporcions gegantines dels projectes determinaren que les obres es fessin amb molta lentitud. Bramante va morir el 1514 i l’obra va ser continuada per Rafael i, posteriorment, per Miquel Àngel, a qui es deu la traça definitiva de la cúpula. L’aspecte final de la basílica , tret de l’espai de la cúpula, es deu a Carlo Maderna, el qual va afegir-hi la nau, que converteix la primitiva planta central en una planta basilical, i la façana.

Miquel Àngel ( 1475 –1564 )

Fou l’artista més famós i estimat del Renaixement. Tot i que la seva obra fonamental és la d’escultor. La seva obra arquitectònica centra l’atenció en el joc dels volums , i trenca amb l’equilibri i l’harmonia de tendència clàssica.

Miquel Àngel va ser l’iniciador del Manierisme en arquitectura, ja que la seva forta personalitat li fa trencar els motllos. En lloc de cercar l’equilibri harmònic, busca l’efecte decoratiu sorprenent, el detall d’enginy que pot arribar a l’extravagància.

El Papa Pau III va encarregar a Miquel Àngel l’arranjament del Capitoli, l’arquitecte , amb aquest arranjament  va voler facilitar la comunicació de la plaça amb la resta de la ciutat. Es començava a produir un canvi de l’urbanisme medieval cap al modern.

A Florència fa la “sagristia nova de sant Llorenc” on establí un perfecte lligam entre escultura i arquitectura i “ vestíbul i la sala de lectura de la Bibiloteca Laurenziana” en la que emfatitza la monumentalitat de cada ambient, tot buscant el silenci; l’escala, amb la introducció de la forma corba al tram central, avança les solucions dinàmiques del Barroc; és potser l’obra en  què més clarament es manifesta el gust per les solucions personals i subjectives que caracteritzen el Manierisme.

“La cúpula de Sant Pere del Vaticà” va ser projectada per Miquel Àngel per cobrir l’espai central de la basílica traçada per Bramante i Rafael, acabada per Della Porta. El gran desenvolupament del tambor li dóna una notable sensació de verticalitat, la seva influència en l’arquitectura posterior va ser enorme.

Bramante: “ Templet de Sant Pietro in Montorio

Es localitza en un lloc on fou cricificat l’apòstol Pere. Fou erigit amb el propòsit de commemorar el lloc, s’hauria construït entre 1502 i 1504. La idea fou del Reis Catòlics, els quals volien materialitzar la seva presència a Itàlia amb la construcció d’un edifici a la capital i centre de la cristiandat .

Planta i alçat

Té planta central circular. Està construït amb marbre i travertí; damunt d’un basament circular esglaonat s’aixeca l’edifici format per un pòrtic circular de 16 columnes d’ordre dòric- toscà, sobre les qual descansa un entaulament circular ( amb arquitrau, el fris dels qual té triglifs i mètopes decorat amb símbols del papat d’Alexandre VI, i cornisa) ; remata el pòrtic una balustrada que configura el segon pis. Des d’aquest pòrtic s’accedeix a la cella, espai cilíndric, rematat per una cúpula semiesfèrica sobre tambor.

El templet és de petites dimensions ( el diàmetre interior té 5m, el diàmetre total 10 m. I l’altura màxima 12,5 metres.

La cella presenta un mur exterior articulat amb nínxols amb acabaments semicirculars , alternats amb portes i finestres adintellades. Nínxols, portes i finestres estan separades per pilars, cadascun dels quals es correspon amb una de les columnes del pòrtic, aquesta articulació es disposa rítmicament, partint de l’existència de quatre portes en els extrems dels dos eixos del cercle que es creuen perpendicularment a la manera del cardo i decumanos; cada fragment de paret situat entre dues portes s’organitza a la vegada amb una finestra central flanquejada per dos nínxols.

El tambor sobre el qual s’aguanta la cúpula és un cilindre.

El conjunt del templet no aporta cap novetat estructural. Bramante parteix d’un mòdul: el cilindre. Cilíndriques són les columnes, cilíndric és el pòrtic, la balustrada, al cella i el tambor, culminant el conjunt una coberta de volum semiesfèric.

La forma cilíndrica és la base de la composició plàstica, aconseguida a través de l’alternança de camps de llums i ombres.

El mur del pati el tenia concebut igual que el mur interior de la cella, de tal manera que l’espectador, al no tenir accés a l’interior, veuria a l’exterior una rèplica de l’interior.

Funció, significat i símbol

El pla que concep Bramante per Sant Pietro està d’acord amb la filosofia de l’època humanista, sembla que la seva meta era fer una arquitectura “universal i eterna”, subjecta a la mesura, considerant que si l’home perfecte ha de ser mesurable, l’arquitectura per ser bella i per tant perfecta , ha de ser també mesurable. Bramante té en compte l’anàlisi científic. El pla de Sant Pietro parteix de l’estudi de les proporcions que va realitzar Giorgio i Leonardo. Se’ns mostra l’artista identificat amb la filosofia neoplatònica per la qual les formes més perfectes són el cercle i el quadrat.

Bramante disposa els diferents elements ( columnes, pilars, nínxols, portes i finestres) en número de 16 ; si descomponen aquest número  en 8 + 8, podem agafar el número 8 com a base ja que simbolitza la forma central entre el quadrat ( ordre terrestre) i el cercle ( ordre d’eternitat ), pel que es podria relacionar amb la dualitat matèria – esperit, present en el martiri de l’apòstol Pere.

La fortalesa d’aquest apòstol, pilar i principi de l’Església, hauria portat Bramante a escollir l’ordre dòric i a utilitzar-lo en aquest edifici amb un sentit rigorós que lliga amb l’Antiguitat clàssica, adequant el simbolisme pagà a la iconografia cristiana.

El simbolisme iconogràfic l’aplica també a les mètopes del fris, els relleus de les quals mostren instruments litúrgics de la missa i símbols de sant Pere.

És un edifici concebut com a martyrium planificat i determinat per un classicisme de base romana. D’aquí que en aquesta obra es fusioni la tradició romana i la concepció cristiana.

Bramante concep un  l’edifici de petites dimensions  en el qual no tenien cabuda els fidels; en aquesta idea està present el temple pagà, l’interior del qual era reservat a la divinitat, la qual cosa portava a concentrar el major interès a l’exterior. Els elements formals ens acosten més al temple pagà que al cristià. No obstant més que una paganització del cristianisme estaria present la idea d’una cristianització de l’Antiguitat pagana; essent la cúpula de l’edifici circular símbol de l’ordre diví del món.  

L’ESCULTURA

Al Cinquecento l’escultura assoleix la plenitud clàssica i comença a amanerar-se . Una figura omple tot el segle: es tracta de  Michelangelo Buonarroti ( Miquel Àngel), arquitecte, escultor i pintor, anomenat el Diví per l’escultor coetani seu Cellini.

Miquel Àngel va produir una obra immensa en solitari. La concepció idealista- neoplatònica- de l’art de la representació, els caràcter esquerp i la incapacitat de treballar en equip, han contribuït a concebre’l com un artista geni, com un ésser dotat d’atributs quasi sobrenaturals que el situen per damunt de la resta de mortals.

L’obra de Miquel Àngel és molt personal. S’inicià en la pintura al taller de Ghirlandaio, però ben aviat s’inclinà per l’escultura, que considerava que era l’art més noble ja que es basa en la supressió de la matèria i no a afegir- la , tal com fa la pintura. Segons Miquel Àngel, l’únic que fa l’artista és alliberar la idea de la matèria que l’empresona.

La seva formació artística es realitzà a Florència al taller de Ghirlandagio. La seva obra es realitzà entre Florencia i Roma, entre el mecenatge dels Mèdici i dels Papes. Manifestà admiració per Giotto, Masaccio i Donatello, i rebé influència del grup de “Laocont”.

Les seves característiques són:

· grandiositat d’unes figures de faccions perfectes.

· Terribilità, gestualitat terrible

· Els rostres reflecteixen un ànima apassionada.

· Els cossos nus són dotats d’una gran tensió vital i d’un dinamisme contingut.

· S’enfronta al bloc des de la cara anterior i des  d’allí va penetrant en profunditat, mica a mica s’anirà descobrint l’estàtua que estarà continguda en el bloc.

· Es separa dels mètodes matemàtics, per a ell la vista era el sentit més noble.

Una de les seves primeres obres és la Pietat del Vaticà ( 1498) , en la qual reprèn el tema medieval de la Pietat ( la Mare de Déu amb el fill mort als braços), però el transforma tant en l’aspecte formals com en el conceptual. La composició és piramidal i, tot i que és estàtica, les línies obliqües  li donen dinamisme. Aquesta escultura de marbre la va treballar amb abrasius fins a aconseguir superfícies tan polides i brillants que irradien llum i li donen una aurèola de divina . La Mare de Déu no mostra desesperació, sinó acceptació serena de la voluntat divina. Maria es representada segons la tipologia iniciada en els segles XIII i XIV com una dona molt jove que sosté, sense esforç aparent, el cos inert del seu fill .

El David (1501 –1504) és una escultura de més de cinc metres d’alçada. Miquel Àngel emprà un bloc ja desbastat. Això el va obligar a cenyir-se a la seva forma estreta; d’aquesta manera, encara que una de les cames del colós es doblega, un braça s’aixeca i el cap gira, la impressió que produeix és de quietud i d’extrema concentració.

El gran projecte de Miquel  Àngel fou el mausoleu del papa Juli II, que quedà inacabat. El Moisès que es conserva a San Pietro in Vincoli és una part d’aquest conjunt. També en formen part els Esclaus, que posen de manifest tota l’espiritualitat de l’artista. A la sèrie dels Esclaus es mostra una de les característiques de l’escultura de Miquel Àngel, el non finito: una part de la pedra no està acabada d’esculpir, ensenya el procés de treball i també el concepte d’alliberament de la idea que emergeix amb força de la matèria.

PINTURA

Característiques

A la pintura italiana del segle XVI es poden distingir tres moments:


- Alt Renaixement, a Florència, roma i Milà hi treballen els tres genis del Cinquecento ( Leonardo, Rafael, Miquel Àngel) que representen el moment culminant del període.


- Escola Veneciana, iniciada per Giorgone i Tiziano, presenta uns trets peculiars i tindrà continuïtat fins més enllà del segle XVI.


- Manierisme, es desenvolupa a la segona meitat del segle i progressivament s’allunya dels ideals renaixentistes.

Les característiques de l’Alt Renaixement són:

- claredat i simplificació de les composicions, en les quals els temes secundaris i anecdòtics, fins i tot els marcs arquitectònics, perden importància davant el tema principal.

- idealisme i tractament de les figures, que porta als pintors a crear tipus humans de gran bellesa i perfecció, alhora d’una forta expressivitat.

- interès per l’escorç, el trobarem més en les figures en moviment.

- hi ha noves conquestes en el camp de la llum: els efectes de llum i ombra tendeixen a esfumar els contorns ( sfumato) i a suavitzar el modelat de les figures, que guanyen expressivitat.

- s’introdueix la perspectiva aèria que desenvoluparen els pintors del Barrroc.

- atenció al contingut.

- monumentalitat equilibrada.

Leonardo da Vinci ( 1452 –1519 )

Leonardo marca la ruptura amb el Quattrocento . Fou un intel·lectual en el sentit ampli del terme ja que la seva obra fou teòrica, científica i artística. Va treballar en molts camps tècnics  ( com enginyer militar i civil) i del saber ( estudis d’anatomia, botànics, d’hidrodinàmica, de geologia, de música). Menyspreava la tradició i l’autoritat dels clàssics i s’autodenominava, amb orgull, “ home sense lletres”. La seva font de coneixement era l’observació de la natura i l’experimentació ( seguint la línia de la ciència moderna).


No distingia entre ciència i art, atès que segons ell les dues activitats eren camins per investigar la naturalesa. Va postular que l’atmosfera té densitat i color, i que la visió humana dels objectes està condicionada per aquestes qualitats de l’atmosfera, a través de la qual es veuen.; i així utilitzà l’sfumato, o sigui la gradació de la llum a base de fondre llum i ombra en tons de color molt difusos. D’aquesta manera el contorns perden rotunditat, al contrari del que succeïa en la pintura florentina anterior, en què la línia i el dibuix eren fonamentals. Aplicà la perspectiva aèria que consisteix en difuminar progressivament els colors per tal de produir efecte de llunyania .

( L’experimentació de Leonardo es fonamentava en l’efecte òptic produït per la quantitat de llum absorbida i reflectida per l'atmosfera: una boira entre pols i humitat, més densa com més a prop és del terra, fa que la llum es dissolgui i que les tonalitats perdin contrast.

El fet de barrejar els pigments amb oli permetia mesclar més colors i graduar la intensitat cromàtica  mentre que amb la tècnica de la pintura al tremp només es podia passar a zones d’ombres utilitzant colors més foscos. La pintura a l’oli feia possible crear autèntics paisatges aeris i terrestres: en el primer cas graduant la intensitat de blaus i en el segon, la d’ocres o verds)

Leonardo intenta unir les figures al paisatge. Entre les seves primeres obres destaca l’”Adoració dels Reis”. “ La Mare de Déu de les Roques” . “ El Sant Sopar” destaca per la composició i per reflectir el dramatisme del moment; Crist anuncia la traïció de Judes i els apòstols mostren tensió, sorpresa i dubte.

A la “Gioconda” la tècnica del clar –obscur és portada a les últimes conseqüències : els contorns imprecisos dels llavis i els ulls donen lloc a l’enigmàtica expressió de la Mona Lisa. La gradació de colors i la llum (sfumato) defineixen les formes. El paisatge del fons mostra les investigacions de Leonardo sobre la perspectiva aèria. Amb aquesta obra Leonardo crea un nou model de retrat.

Rafael (1483 – 1520 )

Si Leonardo i Miquel Àngel representen la recerca i la innovació constant, Rafael representa la perfecció. Totes les aportacions del Renaixement són utilitzades amb perfecció per Rafael.

Els anys d’estada a Florència el marcaren profundament . El 1508 marxa a Roma per treballar en la decoració del Vaticà . Juli II encarrega la decoració de les “ Estances del Vaticà” . A l’Estança della Segnatura” pintà quatre grans frescos al·legòrics:

· “ la disputa del Sagrament” ( la Teologia)

· “ l’Escola d’Atenes” ( la Filosofia)

· “ el Parnàs ( la Poesia )

· “ Gregori IX i Justinià publicant els seus codis “ ( la Justícia)

L’art d’ordenar les composicions, el domini magistral de la perspectiva, la grandiositat de les arquitectures i la solemnitat dels personatges són evidents en les “ Estances “

Miquel Àngel ( 1475 – 1564 )

A diferència de Leonardo, Miquel Àngel es va interessar pels ésser humans, i no per la natura.

Con a pintor, tota la força i el geni de Miquel Àngel es reflecteixen als “ frescos de la capella Sixtina”. És , sens dubte, una de les obres cabdals de tota la pintura universal, on Miquel Àngel va desenvolupar una composició unitària en què narra el principi i la fi de la Humanitat, des de la Creació  all Judici Final, al llarg d’una gran volta i de la paret frontal de la capella. Són centenars de figures en una composició complexa en què la figura humana nua és la protagonista.


Més tard pinta la paret frontal, amb l’escena del “ Judici Final”, reflex de la crisi de consciència de l’artista. Domina l’escena un Déu justicier i terrible, rodejat d’un embolic de cossos que es dirigeixen a la glòria o a l’infern. El terrible autoretrat de Miquel Àngel en la pell de sant Bartomeu és, potser, la confessió pública de la seva culpa. La composició es d’un gran dinamisme, palès en els sentit ascendent dels elegits i el descendent dels condemnats, amb la figura de Déu com a centre, a l’entorn del qual giren tota la resta de personatges.

L’escola veneciana

- Giorgone és el primer pintor venecià del segle XVI que investigà els efectes de la llum i el color. Capta l’atmosfera i els estats fugitius de la natura. Les seves obres cabdals són “la tempesta” i  “concert campestre”.

- Tiziano és la gran figura de la pintura veneciana. Fa una temàtica pagana i mitològica amb interès per la sensualitat, el color i l’emotivitat. Té “ Amor sacre i amor profà “ en què el color assoleix una lluminositat extraordinària. Altres obres : “ la Bacanal” i “ el retrat eqüestre de Carles V”

L’escola veneciana tindrà gran influència sobre els pintors del Barroc.



