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Introduction.

Le XIIIe siècle voit s’opérer la grande mutation dans le domaine religieux, intellectuel et finalement artistique : la Nature, la vie terrestre sont désormais considérées comme dignes de Dieu. Avec l’essor des villes et du commerce, les riches cherchaient à savoir si le bien être, les beautés et le luxe étaient compatibles avec le salut. 

Saint François d’Assise a apporté la réponse : la Nature est belle, il faut l’aimer en tant que création divine. S’identifiant au Christ souffrant (stigmatisation) il contribue à humaniser Dieu.

 En louant les beautés de la Nature il libère peintres et sculpteurs des contraintes théologiques et les rend plus sensibles à l’élégance des formes, à l’expression des sentiments, au raffinement et aux charmes de la vie.

A cette révolution théologique s’ajoute à partir de la fin du XIIIe la reconstruction de l’Etat après les invasions et les désordres du IXe au XIe siècle. 

Le pouvoir politique se reconstitue et s’affirme face à l’Eglise. Les détenteurs du pouvoir temporel manifestent leur puissance par l’exhibition des tours mais aussi de plus en plus dans des commandes d’œuvres d’art. Entre la fin du XIIIe et le XVe siècle se développe ce qu’on a appelé l’art courtois car c’est dans les villes capitales que la création artistique a connu une nouvelle impulsion. 

Bien sûr, dans les cours se côtoient ecclésiastiques et militaires (chevaliers). Le mécénat de ces derniers sert d’abord à embellir les lieux de prière des puissants : 

- chapelles dont une des plus belles est celle construite par Saint Louis à Paris pour abriter les reliques (  la couronne d'épines portée par le Christ lors de la Passion, acquise en 1238 pour 135 000 livres, le fragment de la Vraie Croix, la lance et l'éponge de la Passion, des reliques de la Vierge), les lieux d’enterrement : 

- tombeaux et nécropoles à l’image de Saint-Denis pour les rois de France) ou de Fontevraud en Anjou pour les Plantagenets (Richard cœur de Lion, son père Henry II et son épouse Aliénor d’Aquitaine). Les sarcophages surmontés du gisant expriment en même temps l’émotion et la grandiloquence des puissants.

Cependant, sous la pression de l’esprit des cours, l’art s’émancipe des contraintes ecclésiastiques pour montrer la grâce féminine et la jeunesse des corps. Dans des chantiers plus modestes que ceux des cathédrales du XIIIe, une nouvelle esthétique privilégiant le luxe s’exprime.

 Les monarchies anglaise et française, l’empereur germanique, tiennent à montrer leur magnificence par de grands chantiers : 

palais, résidences, fondation de monastères et d’abbatiales. 

  La suprématie française au XIIIe siècle sous le règne de Saint Louis IX (1229-1270) trouve son expression dans la diffusion du gothique en Europe. Louis IX est suzerain du rois d’Angleterre pour la Guyenne, il arbitre l’élection de l’empereur, il contrôle la papauté, place son frère Charles d’Anjou sur le trône de Naples. A la suprématie politique s’ajoute la suprématie intellectuelle (université de Paris : centre de la scolastique) et finalement artistique. Mais le modèle parisien connaît des adaptations “nationales” : Bohême, monde germanique, Italie, Espagne ou Angleterre.

I. L’art des princes au XIVe siècle.

La sculpture du XIVe siècle semble de plus en plus raffinée. Elle se détache de l’architecture alors que la narration devient une préoccupation majeure notamment dans les sculptures d’intérieur (jubé de Notre Dame, maître-autel de Cologne). Le programme sculpté de l’église de l’Hôpital Saint-Jacques-Aux-Pélerins comprenant un collège apostolique (Guillaume de Nourriche en exécuta deux entre 1319 et 1324, tandis que Robert de Lannoy réalisait le reste du collège entre 1319 et 1327) sur le modèle de la Sainte Chapelle est caractéristique du goût courtois. Ici il s’agit de la comtesse Mahaut d’Artois (de la branche capétienne, duchesse de Bourgogne, mère de deux reines de France) qui a favorisé la fondation de l’Hôpital.

Formes aplaties, plis en volutes manifestent des nouvelles orientations comme l’essor des sculptures mobilières : retables, petite statuaire de dévotion privée en marbre ou en albâtre rehaussés d’or.

http://www.musee-moyenage.fr/pages/page_id18620_u1l2.htm
Les commandes les plus novatrices émanent désormais des milieux laïcs : princes, rois, aristocratie qui “s’arrachent” les grands artistes dont les oeuvres sont un signe extérieur de prestige et de richesse. C’est un art de cour avec un souci affirmé du détail et du luxe, un graphisme délicat parfois maniéré parfois réaliste. L’iconographie elle même est bouleversée avec la figuration de personnages contemporains dans le décor des églises : effigies de donateurs agenouillés à l’intérieur ou aux portails. On redécouvre l’art du portrait pratiquement oublié depuis l’Antiquité. On cherche à laisser une trace de vie dans ce siècle des calamités (peste à partir de 1348, guerres dont la Guerre de Cent Ans). 

En France, c’est à partir du règne de Philippe le Bel (roi de France de 1285 à 1314,) qu’un vaste programme de propagande est élaboré. Il fait sculpter l’effigie de son épouse Jeanne de Navarre et de leurs 6 enfants aux côtés de Saint Louis dans les transepts de la prieurale Saint Louis. Le style peut être aperçu à partir des anges du Jugement dernier :

http://www.insecula.com/oeuvre/O0000374.html
 Les grands du royaume adoptent la même attitude Enguerrand de Marigny apparaît avec sa femme au portail de la collégiale d’Ecouis en Normandie (près de Rouen).

http://www.collegiale-ecouis.asso.fr/htm/B_la_collegiale.htm
  En Italie, la tendance est identique. Si l’Eglise est ici un Etat - mécène très riche, les pouvoirs communaux des cités marchandes multiplient les commandes publiques en peinture comme en sculpture : fontaines (Pérouse 1277-1278) où réapparaît le profane, baptistères (Pise, Sienne, Florence), cathédrales, hôtels de ville (fresques du Bon et du Mauvais gouvernement au Palazzo publico de Sienne).

 La variété des oeuvres est également très grande : fresques, panneaux d’autels (cf. Maesta de Duccio), statuaire, sculptures (chaires, façades). Dans le Nord l’idéal chevaleresque est magnifiquement mis en scène dans les tombes des Scaligeri (ou Scaliger) : Vérone, église Santa Maria antica (vers 1329-1374)

http://upload.wikimedia.org/wikipedia/commons/4/45/Sommer%2C_Giorgio_%281834-1914%29_-_Verona%2C_Tomba_dei_scaligeri_-_n._6708.jpg
http://photo.net/photo/pcd0802/scaligeri-tombs-5.4.jpg
I. La cour de Bourgogne sous Philippe le Hardi

II. Les cours italiennes au XVe.
Notes d’après Alison Cole, La Renaissance dans les cours italiennes, Tout l’Art Flammarion.

A. La cour.



Structure politique de l’Italie : assemblage de petites cités – Etats dominés par des oligarchies républicaines : 

Venise, Florence, Sienne, Gênes,  

la cour pontificale installée à Rome, 

de nombreuses cours princières : soit sur des fiefs impériaux (Saint Empire) soit sur des fiefs appartenant aux Etats du pape.

Au sud le grand royaume de Naples et de Sicile et au nord dominait Milan.

La Cour (corte) signifie un espace clos, par extension le terme désigne l’espace habité par le prince son épouse, sa maison, ses courtisans et ses officiels.

Le château ou palais était toujours intégré dans un espace plus vaste avec jardins, dépendances, centre administratif, chapelles, monastères, chasses…

La cour balançait entre isolement et ouverture vers la société : 

parfois à l’abri de murs, mais ouverte vers les autres États (ambassadeurs, provinciaux, employés extérieurs dont des artistes) mais aussi vers le territoire avec des résidences secondaires. La cour elle même voyageait (moins qu’en France) avec toute sa suite. Une foule d’administrateurs faisaient carrière à la cour qui attirait aussi les artistes en général itinérants ce qui favorisait la diffusion de l’art renaissant (seul Mantegna a passé une quarantaine d’années avec une pension dans la cour des Gonzague).

La cour est une élite et l’art de cour lui est réservé. Léonard, dans son projet de ville pour Milan (auquel avait concouru aussi Filarete – Sforzinda), avait prévu une ville haute côté sud (soleil) et une ville basse pour le peuple côté ombre.

Les mentalités de cette élite sont marquées par l’idéal chevaleresque français : 

- lecture de romans courtois, 

- mode, 

- splendeur des palais bourguignons, costume espagnol.

Pour beaucoup de princes la condotta (contrat militaire) apportait des sommes considérables. 

A partir des années 1440 les enfants recevaient une éducation humaniste : éthique et art militaire inspirés de la Grèce et de la Rome antiques grâce à la lecture des grands textes classiques en latin. Les femmes étaient souvent dépendantes des dépenses de leur mari qui en tirait prestige. Mais Isabelle d’Este a été mécène à Ferrare (studiolo) cercle d’amateurs d’art et de poésie...

Les revenus des principautés venaient non seulement des condotte mais aussi de la terre, moins du commerce contrairement aux républiques où dominait la bourgeoisie commerciale et industrielle : Venise, Florence, Gênes.

Les Médicis à Florence ne sont pas des mécènes – chevaliers, ce sont des banquiers. D’où justement les particularités de l’art florentin : mathématiques, lettres, nombres. Ces structures sociales et mentales se sont enrichies de l’humanisme républicain d’un Leonardo Bruni. Mais les Médicis ont fini par devenir une sorte de cour princière grâce à leur immense prestige et leurs filiales dans toute l’Europe.

Reste Rome : devenue un petit bourg de pèlerinage à cause du grand Schisme et la papauté d’Avignon, elle retrouve ses splendeurs au XVe siècle en opérant un retour vers l’Antiquité et la Rome impériale (restitutio antiquitatis).
Une bonne partie des œuvres issues du mécénat du XVe siècle sont détruites mais celles qui subsistent permettent de voir la rapport entre le pouvoir et les arts.

B. L’art et la magnificence du prince.

La richesse et les dépenses s’inscrivent dans une optique éthique en référence à Aristote (Ethique à Nicomaque) : le riche a le devoir d’utiliser vertueusement son argent pour le bien public donc d’embellir sa cité par de merveilleux édifices. Mais au XIVe - XVe l’ostentation était mal vue, d’où la réticence de Cosme de Médicis d’adopter le projet de nouveau palais de Brunelleschi au profit du projet de Michelozzo plus modeste. Les       embellissements étaient réservés aux espaces de réception et de visite à l’abri des regards de la foule.
· Art et cour.

- La magnificence

Les souverains et princes avaient moins de scrupules. Au nom de la magnificence (définie également par Aristote dans l’Ethique) les princes décoraient des églises par des fresques, des chapelles par des panneaux d’autel, construisaient des palais magnifiques, organisaient des cérémonies sacrées. Ces dépenses en temps de paix étaient tout aussi importantes pour des raisons de propagande mais aussi de compétition entre Etats. L’admiration devant le palais était censée susciter la crainte chez ses adversaires.
Les édifices publics montraient le souci du bien collectif et les chapelles la piété du prince. 

Des auteurs humanistes ont ressuscité le goût pour la magnificence du pouvoir à l’image de la Rome antique. La compétition des princes et des cités a favorisé l’essor de l’art de cour (Alberti dit que les villes qui étaient jusque là en bois se sont transformées en marbre. Federico  Ier Gonzague à Mantoue voulait calquer sa Domus Nova sur le palais d’Urbino « lequel dit-on est merveilleux ».
- La splendeur

La noblesse italienne imitait le mode de vie des cours françaises, le style gothique international était apprécié pour son élégance et adopté jusqu’au dernier quart du XVe dans plusieurs cours italiennes. Les peintres et musiciens flamands étaient très appréciés. Un autre aspect sur lequel on insistait : les décors, le faste des réceptions (repas, qualité des couverts, décoration des salles) cf. Majoliques du festin des dieux de Giovanni Bellini (1514, Washington), vaisselle et ustensiles de la fresque de la salle des Géants Palais du Té à Mantoue (Rinaldo Mantovano et assistants de Giulio Romano, 1530-32). Les matériaux les plus précieux étaient utilisés pour la décoration : bleu d’outremer et or, mais les artistes rivalisaient de prouesse technique pour rendre la splendeur des costumes brocart de soie et de velours. Le marbre remplaçait un peu partout la brique, p. ex le Palazzo Diamanti de Ferrare avec le marbre taillé en pointe-de-diamant.
Ce palais, le plus important de l'Addizione Erculea, fut construit à partir de 1493 pour Sigismondo d'Este, le frère du duc, et positionné à l'angle sud-ouest du carrefour dénommé Quadrivio degli Angeli, c'est-à-dire le croisement des anges. Edifié pour rehausser l'illustre carrefour de l'Addizione, ce palais se caractérise par un revêtement en marbre tout à fait singulier dont le bossage à facettes nous rappelle l'un des emblèmes de la maison d'Este, à savoir le diamant.

Cette utilisation du marbre sur une vaste superficie est tout à fait étrangère à la tradition architecturale de Ferrare et fut peut-être importée de l'Espagne par le biais de la ville de Naples, avec laquelle Ferrare entretenait des liens étroits. On reconnaîtra ici l'empreinte de Biagio Rossetti dans le fait d'accentuer l'élément angulaire en ajoutant deux "candelabro", à savoir des torchères finement sculptées et interrompues à mi-hauteur par le ressaut du petit balcon. La qualité élevée de cette solution d'angle capte l'attention et souligne l'importance que revêt la demeure des Este, mais elle sert aussi de trait d'union avec les autres édifices qui sont positionnés dans le carrefour ou bien encore le long de la via degli Angeli. Au premier étage, l'étage noble par excellence,

L'Addizione Erculea littéralement l'addition herculéenne

C'est en 1484, après la guerre contre Venise et l'assaut de Ferrare que le duc      Ercole I d'Este prit conscience qu'il était nécessaire de munir la ville de remparts plus modernes. Ce besoin impérieux fut, sans aucun doute, à l'origine de l'un des plus importants plans d'urbanisme de la Renaissance qui allait permettre de doubler (et bien plus) la superficie de la ville ceinte de remparts et qui allait permettre de consacrer la capitale de la maison d'Este, en lui attribuant les dimensions et la splendeur des plus illustres villes européennes. Ce fut Biagio Rossetti, l'architecte au service de la cour, qui sut concrétiser les ambitions du duc en concevant un plan d'urbanisme réalisé dans les grandes lignes entre 1492 et 1510. L'importance et le caractère unique de l'Addizione de Ferrare par rapport aux autres projets de l'époque ne résultent pas seulement de la dimension de l'œuvre, mais surtout de l'originalité de la conception qui réussit à concilier à la fois la désir d'autoreprésentation symbolique de la cour et les exigences fonctionnelles de cette ville souveraine.

- La bienséance (geste approprié aux circonstances) : les dépenses devaient être proportionnées, les triomphes, les funérailles, le visites de souverains étaient l’occasion de manifestations, de cadeaux en rapport avec le rang de l’invité et avec ses goûts : 

Giovanni de Médicis a offert au pieux Alphonse d’Aragon un triptyque du principal peintre florentin Filippo Lippi Saint Michel et saint Antoine avec l’Adoration de l’Enfant au milieu. Ce sont les saints patrons d’Alphonse, l’Adoration était une des images religieuses préférées du roi de Naples qui a placé le cadeau dans la chapelle du Castel Nuovo.

- Les autres vertus princières étaient :

 la dignité, la piété, 

les vertus traditionnelles : Justice, courage, prudence, tempérance, magnanimité, libéralité. 

Deux vertus romaines impériales s’affirment avec la Renaissance : la clémence et surtout la majesté (: l’expression extérieure d’une dignité intérieure).
 La modération des couleurs et de la composition, la modération des attitudes de la cour et de la famille princière, la dignité du costume, des gestes, des poses, doivent contribuer à cette majesté : un des exemples les plus frappants : Les fresques d’Andrea Mantegna à la Chambre des époux (1465-1474, 805x807x693 cm Mantoue Palazzo ducale.

Ici on a une belle illustration des deux conceptions de l’art de représenter les pouvoir politique : dans la fresque de Benozzo Gozzoli  le cortège des rois mages à la chapelle Médicis la profusion de détails, la finesse d’exécution, la richesse et l’élégance des costumes, la modération des gestes font pencher l’œuvre du côté du gothique international. 

Mais au même moment s’affirme une autre théorie, celle d’Alberti dans De pictura. Il conseille aux peintres  de représenter peu de figures car :

« De même que chez un prince la rareté de paroles ajoute à la majesté pourvu qu’elle permette de comprendre ses désirs et ses ordres, de même un nombre approprié de corps dans une histoire lui confère-t-il de la dignité ». 

La majesté n’a pas seulement besoin de splendeur matérielle (Alberti conseillait de limiter l’emploi de l’or) mais aussi aux anciennes vertus rhétoriques : « clarté, ordre, bienséance ». Cet art maîtrisé par Mantegna, Piero della Francesca et Alberti exprime justement tout autant l’esprit de cour que les splendeurs ornementales qu’on lui associe en général.

- Le retour à ces valeurs est lié à la fréquentation des textes classiques : traités de rhétorique de Cicéron et de  Quintilien, en architecture Vitruve (avec l’ordonnancement des ordres reflet de la bienséance). Les façades devaient exprimaient ces qualités : le Tempio malatestiano  (mausolée princier)1453-1468, 

http://www.artandarchitecture.org.uk/search/results.html?ixsid=OZOe0R4ZpuQ&qs=malatesta
http://www.english.uiuc.edu/maps/poets/m_r/pound/tempio.htm
L’ancienne église de San Francesco est enserrée dans une coquille  de marbre, pierre d’Istrie, de porphyre. Construit sur le modèle des frontons de temples classiques et des arcs de triomphe.

Il était censé recevoir une ornementation : statues dans des niches

Le dôme inspiré du Panthéon n’a jamais été construit. Construction due à un vœu de Sigismond pendant une guerre en Italie. Albert réalise ici une architecture destinée à des princes humanistes  qu’il invite à adopter le nouveau langage architectural opposé au style « moderne » importé de France. (même si Milan reste encore gothique). 
L’intérieur accueille des chapelles funéraires come celle d’Isotta degli Atti épouse e Sigismond (1474) avec des sculptures d’Agostino di Duccio all’antica.
La décoration intérieure était variable selon la fonction de la pièce du palais : chambres (avec un décor souvent de type courtois : tapisseries) d’audience au piano nobile, studiolo lieu d’étude, décoré de galeries d’hommes illustres marqueteries sur les sujets préférés du prince. Les armes des familles ornaient par milliers l’intérieur mais aussi l’extérieur des palais sur les murs, les objets les images.

L’iconographie était essentiellement composée de : portraits (sculptés ou peints) ils étaient offerts comme cadeaux diplomatiques mais aussi pour représenter la future épouse du prince. De même pour commémorer leurs fiançailles, leur mort, la dynastie. Des portraits de groupe montrant la hiérarchie de la cour. Enjeu : trouver le juste milieu entre le portrait al naturale et le statut de dignité de la personne. Autre type de tableau : les vues de pays ou de villes très à la mode grâce aux Flamands.

Comme la vue de Naples de Rosselli où l’on voit le Castel Nuovo d’Alphonse d’Aragon et d’autres édifices. Offert par un banquier florentin Strozzi à Ferante Ier (roi de Naples) après sa victoire navale pour renforcer les relations financières avec le roi. Les objets et leur valeur étaient  de poids variable : Alberti conseillait aux artistes les grands formats qui magnifiaient les princes mais aussi qui rapportaient plus. A côté, persistait le goût aristocratique pour les petits objets précieux : médailles, camées, statuettes etc… 

· L’Artiste de cour : lien entre pouvoir politique et artistes. Un échange pour la renommée de chacun.

  Le talent des artistes était évalué en fonction du mérite technique, de la maniera (style personnel) mais aussi de leur carnet d’adresses de mécènes. L’assiduité au travail, le respect des engagements, les facultés d’invention.

Giovanni Santi (père de Raphaël), dans sa chronique de 1495 dédiée à Gudobaldo, fait l’éloge de Mantegna, chez les Gonzague :

Le dessin (buon disegno) 

L’invention source de vérité, de grâce et de beauté

La diligence : maîtrise technique (couleur à la maniera flamingua il cite Van Eyck et Van der Weyden) raccourci et perspective. 

Arithmétique, géométrie (fondements de l’architecture)

Etre capable de donner du mouvement et du relief à ses figures

Bref « abuser » l’œil du spectateur qui doit penser qu’il ne s’agit pas d’art mais d’une œuvre de la nature.

La notion même d’artiste est indissociable du pouvoir politique. C’est en se mettant au service du pouvoir que l’artiste est sorti de l’anonymat pour intégrer à leurs côtés les galeries d’hommes illustres : la renommée.
Robert de Naples autorise Giotto d’intégrer la galerie d’hommes illustres.

Charles quint se baisse pour ramasser le pinceau de Titien, léonard mourant dans les bras de François Ier. 

Dans les documents officiels c’est une toute autre réalité : l’artiste est catalogué parmi les stipendiarii c’est à dire les salariés de la cour : menuisiers, musiciens, tapissiers ou barbiers.

Cependant Federico de Montefeltro fait l’éloge de l’architecte Luciano Laurana -> lire le texte dans le fichier des documents sur Urbino.

Les peintres pouvaient cependant accéder à des faveurs (familiaris) donc exempts d’impôts) et entrer dans l’entourage immédiat du prince comme sur un pilier peint de la chambre des époux : autoportrait de Mantegna. 

Pisanello a aussi accédé à ce titre à Mantoue. Les artistes vivaient dans le palais mais certains obtenaient une résidence propre (Mantegna et Giulio Romano à Mantoue) droit à un médecin, argent, vignes et jardins…

Le salaire variait et n’était pas garanti : le train de vie des princes faisait qu’il était aléatoire car « dans la cour tout était court ».

Mais il y avait ambiguïté sur la notion même d’artiste : fallait-il monnayer le « don divin » ? les artistes étaient libres et pouvaient recevoir d’autres commandes (Mantegna a pourtant été critiqué ). On comblait cependant d’honneurs les grands artistes et certains étaient  anoblis : comme cela ils pouvaient voyager comme émissaires dans d’autres cours et même à Rome dans la curie pour s’instruire. 

L’artiste a été progressivement doté d’une virtù homme libre, noble car digne des arts libéraux grâce au dessin. (cf. Eloge de l’architecte par Federico)

Mais c’est d’abord l’architecte qui est sorti du rang d’artisan pour accéder au rang des arts libéraux grâce à (ingegno) : la conception, l’idée fondée sur le calcul.

Les sculpteurs étaient très surveillés car leurs œuvres ornaient l’espace public : chapelles dans les églises, palais, tombeaux. Le métier était sale et bruyant et le sculpteur devait se plier aux exigences du commanditaire très soucieux de son image. 

Les peintres eux étaient les plus sollicités : fresques, portraits, mais aussi décorations diverses, costumes, étendards, scènes de théâtre…

Lire Vasari dans Cole, p. 41. La sollicitation du peintre (travaille pour toute sorte de métier : orfèvres, ébénistes, médaillers, sculpteurs, costumiers, architectes…

    Les cours utilisaient la voie diplomatique pour se renseigner sur les œuvres des autres princes, attirer les artistes, négocier des contrats. Se met en place également à ce moment une amorce de marché de l’art, Vasari rapporte qu’un marchand a acheté un Léonard 100 ducats puis revendu à Milan pour 300 ducats. 

L’évolution artistique donc est indissociable de cette relation artiste – mécène grâce à la mobilité de ces derniers et à l’émulation entre cours.  P. ex. aller chez les Flamands pour apprendre la technique de la peinture à l’huile.

Les mariages pouvaient aussi jouer dans l’autre sens :

La diffusion de l’humanisme et de la Renaissance au XVe, est précoce à des endroits que nous ne soupçonnons pas ! Vers la périphérie de l’Europe comme dans  la Hongrie du roi Mathias Corvin (1458-1490) ) roi humaniste qui invite dès la deuxième moitié du XVe, des humanistes italiens, échange avec Marsile Ficin, devient mécène et s’intéresse à l’art italien d’autant plus qu’il épouse une italienne Béatrice d’Aragon file du roi de Naples. Elle invite des artistes, des orfèvres, des lettrés à la mode italienne  (dont Andrea Verrochio le maître de Léonard et Filippino Lippi). Dans la bibliothèque du roi on trouvait des livres d’Alberti.

Sa fameuse bibliothèque de manuscrits est lune des plus grandes d’Occident !

De la manière dont l’artiste était traité dans la cour dépendait de sa renommée justement.
