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Au pied du Sycomore

Danielle BOHLER


« La terre, qu’elle ait été ou non le Paradis des Écritures, est notre seul, notre unique Jardin1 » : ces lignes de Jean Starobinski peuvent illustrer l’histoire d’une naissance. Fondée en 2013, l’association culturelle Au pied du Sycomore (loi 1901) veut s’attacher à la promotion des études médiévales, dans un esprit résolument pluridisciplinaire, pour l’exploration du Jardin tel qu’il fut perçu autrefois. Dans un poème des Chimères, Gérard de Nerval évoque une scène « au pied du sycomore », faisant don de la douceur d’un cercle, allant vers le rêve d’une assemblée amicale à l’ombre d’un arbre connu de l’imaginaire médiéval2. La culture littéraire au Moyen Âge aimait cet arbre étrange, prêtant son feuillage à des scènes mystérieuses, à des personnages parfois inquiétants. Certes le sonnet de Nerval n’est pas bucolique, mais le poète savait porter son regard sur la culture du Moyen Âge et ses symboles. Le sycomore engage ainsi aux représentations par l’image, aux encyclopédies, au discours des botanistes anciens, à la voix des clercs3.

 

De l’arbre du poète à l’association nouvellement créée, on devinera l’imaginaire de l’ombre et du cercle qu’elle dessine, le rassemblement d’amis et de chercheurs se disposant dans l’espace de la nature, pour converser librement de sujets divers. À vrai dire, l’ambition de réfléchir et d’innover dans un cadre non contraint est bien l’origine de l’association, à laquelle de beaux lieux de mémoire ont prêté leurs murs et leur charme. Afin de mieux cerner cet « unique Jardin » de l’époque médiévale, l’association a pu organiser sa première rencontre en Saintonge, à l’Abbaye aux Dames, puis une seconde à Paris, dans le théâtre rénové de l’Union des Frères métallurgistes, à la Maison des Métallos.

 

Par sa richesse sonore et l’énigme de l’ombre, le Sycomore suggère un univers de valeurs sensuelles et symboliques, qui réunissent des locuteurs dans un espace de liberté, pour converser. Somme toute, un déjeuner sur l’herbe de type nouveau, où prévaut l’ambition de réfléchir sans frontières, où s’impose le vœu de croiser divers angles de réflexion. La littérature médiévale, poétique et narrative, engage aux interrogations sur le sensoriel, vers les déploiements imaginaires, vers l’attachement aux éléments premiers de la vie et le mouvement du temps : fleurs et fruits, efflorescences diverses, envol de pétales odorants, maturité de la jouissance, puis sénescence de l’arbre porteur et fraîcheur de la peau soumise au temps4.

 

Dès la fin du XIIe siècle, Chrétien de Troyes, dans Le Chevalier à la Charrette, évoque un paysage qui intrigue et séduit :

Dans cette lande était un sycomore, qui ne pouvait être plus beau. Il tenait une large place, environné tout en bordure d’un tapis d’herbe fraîche et belle, qui en toute saison était nouvelle. Au pied du noble sycomore qui remontait au temps d’Abel, jaillissait une source claire. Elle s’écoulait vivement sur un beau fond de gravier net qui brillait comme de l’argent5.


Dans un autre roman du même auteur, le héros découvre « desoz l’ombre d’un siquamor » une belle jeune fille : or l’accès au lieu édénique se révèle difficile, malgré l’abondance des fleurs et des fruits, et l’enivrante musique des oiseaux. Tout comme le pin, le sycomore possède une forte valeur narrative, marqueur d’espace aimé des romans arthuriens, référence d’un monde privilégié, recherché mais parfois redoutable, où l’imaginaire sensoriel peut éclore6. Résonnant comme un chant, le sycomore renvoie à la beauté de l’image botanique, proche d’un figuier. Non implanté en Europe, l’arbre tropical est très présent dans la mémoire des clercs7.

 

À l’espace horticole de l’imaginaire médiéval comportant la nostalgie du paradis terrestre se lie le désir d’un espace pour la parole, pour le déploiement sans entraves de la réflexion et de l’échange. Chaque compétence peut y être sollicitée, chaque curiosité et chaque confrontation y trouvent leur moment. Car le Jardin de tous se prête à la réflexion : une nouvelle Table ronde, herbeuse cette fois, où s’évoquent la caresse des plantes, la détente des corps, la fantaisie de l’esprit ! Sous le sycomore, l’arbre oriental aimé des Romantiques, le cercle dessine une fraternité, un Moyen Âge de la longue durée8.

 

Ainsi est née l’association Au pied du Sycomore, nourrie par le lien des chercheurs venus d’horizons divers, mus par la curiosité commune pour un large Moyen Âge. Des chercheurs qui souhaitaient, hors des espaces studieux des colloques, hors les murs en quelque sorte, réfléchir ensemble, librement, sur les études médiévales, leurs objets, leurs méthodes, leurs impasses ou leurs oublis, sur le rapport au monde, singulier et largement anthropologique, des sociétés du passé.

 

Quels qu’en soient les lieux et les projets, l’intérêt intellectuel de telles rencontres restera gouverné par la pluridisciplinarité, rassemblant historiens, spécialistes de l’art et de la littérature, en un temps autre et des espaces changeants, pour une fluidité des postures et des mots, dans des ateliers de réflexion. Le volume publié par les Cahiers du Léopard d’or est le témoignage des premiers échanges sur les Fleurs et les Fruits.

 

Le choix des sujets à venir concernera sans aucun doute le rapport au monde dans les divers domaines de l’activité humaine, le végétal, les parfums et odeurs, la vie des sens, en particulier le toucher, de la jouissance littéraire à l’histoire de la médecine, de la perception du corps au discours clérical. Ainsi l’espace que cercle le pied d’un sycomore se propose en métaphore d’une exploration flexible et généreuse.






Présentation

Michel PASTOUREAU


Contrairement aux animaux, les végétaux n’ont pas encore pleinement profité de l’essor récent de l’histoire culturelle ni de l’apport, plus ancien, de l’anthropologie historique. Les médiévistes, notamment, si curieux du monde animal depuis une trentaine d’années, les ont pour l’essentiel laissés de côté. C’est pourquoi il a semblé pertinent aux responsables du Sycomore de s’aventurer sur ces terrains peu fréquentés et de poser quelques jalons utiles à ce que pourrait être une étude pluridisciplinaire du monde végétal médiéval. Afin de ne pas multiplier les thèmes, les dossiers et les problèmes, nous avons choisi de nous limiter aux fleurs et aux fruits. Ce sont là des objets d’histoire quelque peu oubliés par la recherche, alors qu’ils s’agit de sujets « carrefour », qui touchent à de nombreux domaines de la vie quotidienne, de la culture matérielle, des savoirs et des techniques, de la création artistique et littéraire, du monde des symboles et de l’imaginaire.

Une problématique large, articulée autour de plusieurs grandes questions et de différents axes, a été proposée. En voici les principaux :


	Faits de langue et de lexique : histoire du vocabulaire ; problèmes de classification et de nomination ; expressions, adages et proverbes ; toponymie et anthroponymie.


	Histoire naturelle : savoirs botaniques, techniques agronomiques.


	Place des fleurs dans la vie quotidienne, l’habitat, le vêtement, le décor.


	Pratiques et discours alimentaires autour des fruits : histoire de la consommation, enjeux économiques, cuisine, recettes, goûts, habitudes.


	Usages médicinaux et cosmétiques : santé, beauté, couleurs, parfums.


	Les fleurs et les fruits dans les textes littéraires.


	Les fleurs et les fruits dans l’art, les images et les documents figurés.


	Histoire symbolique : le langage des fleurs ; le floraire de la Vierge ; les bons et les mauvais fruits ; le fruit empoisonné ; prospérité et fécondité : nature féminine des fleurs et des fruits.


	Croyances, superstitions, rituels, folklore, traditions orales.


	Étude monographique d’une fleur ou d’un fruit.




Sagement, il avait été demandé, dans nos appels à communication, d’éviter les quelques sujets ayant déjà bénéficié de travaux nombreux ou importants : la fleur de lis, la vigne et le vin, le Roman de la Rose. Malgré ces « mises à l’écart » (facultatives, bien évidemment), le succès rencontré a été important et nous a obligés à consacrer deux colloques au lieu d’un à notre thème : le premier à Saintes en mai 2014 (les fruits) ; le second à Paris en octobre 2015 (les fleurs). Le présent volume constitue les actes de ces deux colloques particulièrement féconds. Son titre a été inversé par rapport aux dates des deux colloques afin de respecter une certaine logique botanique : les fleurs avant les fruits. Merci aux vaillantes Éditions du Léopard d’or qui, une fois de plus, accueillent dans une de leurs collections des travaux présentés en colloque et se chargent de les faire connaître. C’est un rôle difficile mais combien utile.

Merci également à tous les participants : orateurs, organisateurs, intervenants, public. Ces deux rencontres, qui se sont déroulées dans une excellente convivialité, ont été très stimulantes sur le plan scientifique. Souhaitons qu’elles se prolongent par des enquêtes semblables – individuelles ou collectives – portant sur l’histoire d’autres éléments du monde végétal. Les arbres, par exemple, qui ont suscité récemment quelques belles curiosités chez plusieurs jeunes chercheurs, semblent prêts à devenir de véritables objets d’histoire, tout à la fois botanique, économique, sociale et culturelle. Dans les sociétés médiévales, il existe ainsi de bons et de mauvais arbres, des arbres favorables et des arbres néfastes, des arbres que l’on plante et d’autres que l’on coupe. Il ne s’agit pas seulement de problèmes matériels, techniques ou économiques, liés à la couverture végétale d’un terroir donné et aux propriétés physico-chimiques des essences que l’on y trouve, mais de problèmes culturels : chaque arbre possède sa symbolique et sa mythologie propres. Par là même, l’historien est en droit de se demander s’il existe une relation entre la dimension symbolique d’un arbre et celle du bois qui en est issu.

Ce sont là des questions que devront se poser les recherches à venir. Pour l’heure, contentons-nous des fleurs et des fruits, riches et fertiles objets d’étude par trop délaissés. L’histoire médiévale des fleurs, notamment, reste à écrire. Il est vrai que les documents sont peu bavards sur leur place dans la vie quotidienne et dans la culture matérielle, même pour ce qui relève du monde des jardins et de l’horticulture, mais grâce à la littérature, à l’héraldique et à l’iconographie, ils abondent pour ce qui concerne l’imaginaire. La symbolique médiévale des fleurs est particulièrement riche, aussi bien pour la fleur en général que pour telle ou telle fleur en particulier, et pose les fondements de ce qui deviendra à l’époque romantique le « langage des fleurs », langage sur lequel s’appuient encore aujourd’hui certains fleuristes pour conseiller leur clientèle ou constituer des bouquets. La fleur a toujours à voir avec la jeunesse, le plaisir, l’amour et la beauté. Elle entretient des liens étroits avec le parfum et la couleur : leur symbolique est aussi la sienne.

L’histoire des fruits est plus solidement documentée. Mais, ici encore, ce ne sont pas tant les fruits du quotidien et de la vie matérielle qui nous sont connus que ceux de la pharmacopée, de la littérature ou de la mythologie. Les régimes de santé nous en apprennent souvent davantage que les traités d’agronomie ou les recettes de cuisine : les fruits servent à fabriquer des infusions, des potions, des pommades (un terme qui leur est emprunté) et des baumes de toutes sortes, tandis que leur absorption aide à rétablir l’équilibre des humeurs du corps. De même, grâce à la littérature, les historiens médiévistes en savent plus sur la pomme de Pâris ou celles du jardin des Hespérides (le Moyen Âge connaît bien la mythologie grecque…), sur celle de la Chute ou celle de Guillaume Tell, que sur la pomme qui est cueillie dans le verger et consommée au quotidien sous diverses formes (fraîche, cuite, en sauce, confite dans du miel, séchée, transformée en confitures). Ce que nous nommons la « gourmandise » n’existe pas vraiment au Moyen Âge (pour ce faire, il faut attendre le XVIIe siècle), mais la notion de plaisir est pleinement présente dans le thème littéraire et artistique des cinq sens. Le fruit est associé à quatre d’entre eux : la vue, l’odorat, le goût et le toucher ; seule l’ouïe…

Comme celle des fleurs, la symbolique médiévale des fruits est polysémique. Ils sont signes d’abondance, de prospérité, de santé, de fertilité, de fécondité. Comme les fleurs, ils entretiennent des rapports étroits avec la jeunesse, l’amour et la beauté, mais ils y ajoutent une forte dimension de sensualité : un fruit, cela se touche, se caresse, se sent et se consomme, comme le corps de l’être aimé. Cela se cueille aussi, se vole, se donne, se lance : la main et le geste sont omniprésents dans l’histoire symbolique des fruits.

Ces derniers trouvent enfin leur place dans tout ce qui appartient à la connaissance et à la divination. Certes, la pomme de Newton est encore loin, mais le Moyen Âge cherche à l’intérieur des fruits des secrets et des révélations (nombre et disposition des pépins, forme des noyaux, présence de poison) et se sert de baguettes taillées dans des bois d’arbres fruitiers (coudrier, pommier, poirier, cornouiller) pour se livrer à des pratiques magiques, certaines bénéfiques, d’autres beaucoup plus inquiétantes. Entre la pomme cueillie par Ève et la pomme empoisonnée par la sorcière, la frontière est subtilement poreuse.
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FLEURS



La blanche fleur des poètes

Madeleine JEAY


La blanche fleur des poètes, c’est essentiellement l’aubépine pour les troubadours, la marguerite, aux XIVe et XVe siècles, pour Machaut, Froissart et Molinet, et bien sûr le lis, rencontré à l’occasion. Nous suivrons donc le parcours auquel ils nous invitent autour de ces deux fleurs. Sans plus ample introduction, lisons la magnifique troisième strophe de la canso Ab la douzor del temps novel de Guillaume IX, dont l’intensité et la nostalgie évoquent un haiku, bien que les fleurs chantées par les poètes japonais pour traduire la fragilité des choses soient plutôt celles du cerisier ou du pêcher.


La nostr’amor vai enaissi

Com la branca de l’albespi

Qu’esta sobre l’arbre tremblan,

La nuoit, a la ploija ez al gel,

Tro l’endeman, qe.l sols s’espan

Per las fueillas verz e.l ramel.



(Il en va de notre amour comme de la branche de l’aubépine : tant que dure la nuit, elle est sur l’arbre, tremblante, exposée à la pluie et au frimas ; mais le lendemain le soleil éclaire les feuilles vertes sur le rameau1.)


Je n’insisterai pas sur le fait que la fleur est une composante récurrente de la strophe initiale de reverdie, celle-ci n’étant pas par ailleurs aussi systématique que le prétend Michel Zink pour qui, « sans le ruisseau tout proche, la fleur d’églantine et le chant du rossignol, pas de poème2 ». La variété des couleurs – « vermeilz, vertz, blaus, blanc3 » – traduit l’intensité du renouveau. La rose n’est pas absente, il faudra y revenir. C’est pourtant l’aubépine et sa blancheur qui représentent le mieux, chez les troubadours, le lien qu’ils tissent entre la fleur, la dame, le tremblement du désir, l’idée de la fugacité de l’amour et de la vie, mais aussi la volonté de croire à leur permanence, comme le traduit le cycle des saisons. Et surtout l’identification intime du poète avec l’énergie créatrice de la nature : c’est lui qui reverdit et fleurit avec elle, selon les termes de Grimoart Gausmar :


Lanquan lo temps renovelha

e par la flors albespina,

ai talant d’un chant novelh.

[…] adoncas ieu reverdei

de joi e florisc cum suelh.



(Quand la saison se renouvelle et que paraît la fleur d’aubépine, j’ai envie d’un chant nouveau. […] alors je reverdis de joie et je fleuris selon mon habitude4.)


C’est sans doute aussi à cause de sa blancheur que l’aubépine peut ouvrir à une gamme d’interprétations qui coexistent dans un même poème, tout en faisant référence à des registres apparemment antinomiques. La chanson d’aube En un vergier sotz fuella d’albespi (dans un verger sous un buisson d’aubépine) peut être, par la voix de la dame, l’évocation d’une nuit d’amour d’un intense érotisme : c’est la dame qui, tenant son ami contre elle, proteste contre l’arrivée de l’aube, l’invite à prolonger les baisers, à jouer à un nouveau jeu dans le jardin, et s’enchante d’avoir bu la suave vapeur de sa respiration5. Mais on peut aussi y voir une nuit d’union mystique comme le laisse penser l’écho du Cantique des Cantiques lorsque l’aimée cherche son aimé à l’aube et, guidée par les guetteurs, le trouve pour le faire entrer dans sa chambre (Cantique 3, 1-5)6.

Dans une pastourelle comme celle de Gavaudan, c’est la connotation érotique qui s’impose lors de la rencontre de la bergère sous l’aubépine :


L’autre dia, per un mati,

Traspassava per un simelh

E vi dejos un albespi,

Encontr’un prim rach de solelh,

Una toza que·m ressemblet

Sylh cuy ieu vezer solia ;

E destolgui·m de la via

Vas lieys : rizen me saludet.



(L’autre jour, un matin, en traversant une colline, je vis sous une aubépine, au premier rayon du soleil, une jeune fille qui me rappela celle que j’avais l’habitude de voir ; je fis un détour et me dirigeai vers elle : elle me salua en riant7.)


Mais lorsqu’on a affaire à un troubadour aussi complexe et aussi habile que Marcabru, la rencontre sous la fleur blanche déjoue les attentes qu’annonce la première strophe : elle commence comme une pastourelle, tout au moins jusqu’à son derniers vers :


A la fontana del vergier,

on l’erb’ es vertz josta·l gravier,

a l’ombra d’un fust domesgier,

en aiziment de blancas flors

e de novelh chant costumier,

trobey sola, ses companhier,

selha que no vol mon solatz.



(À la fontaine du verger, là où l’herbe est verte, près de la grève, à l’ombre d’un arbre fruitier, avec le charme des blanches fleurs et du chant habituel de la nouvelle saison, je trouvai seule, sans compagnie, celle qui ne veut pas mon bonheur8.)


Celle qui n’est pas une pastoure, mais la fille d’un châtelain, pleure son ami parti à la croisade. Au lieu de la consoler, le poète lui fait des avances qu’elle rejette. Le poème joue sur le décalage entre l’impossibilité de la rencontre amoureuse et ce que la scène classique de reverdie permettait au poète de rêver à partir de ses éléments conventionnels que traduit l’adjectif « costumier ». L’opposition oxymorique de ce dernier avec la beauté du nouveau chant – « de novelh chant costumier » – suggère une distance ironique du poète par rapport à ce que peuvent avoir de convenu les chants d’amour et leurs ouvertures printanières avec leurs blanches fleurs. Plus sérieusement, de la part du moraliste qu’est Marcabru est mise en évidence leur vanité par rapport à l’engagement religieux de la croisade.

La densité des connotations métaphoriques s’oppose à la banalisation des images, même lorsqu’il s’agit du parallèle sans cesse répété entre la blancheur de la fleur et celle du teint de la dame, « plus blanche qu’Hélène / plus belle que la fleur qui naît » pour Arnaut de Mareuil9, blancheur qu’imagine Bernart de Ventadorn « sotz la vestidura10 », sous son vêtement. Et qui évoque sa pureté pour Cercamon : la dame qu’il chante, plus belle qu’il ne sait le dire, est blanche et ne se ternit pas, « es blancha ses brunezir » : on ne peut rien dire de mal sur elle11. La comparaison se fait métaphore chez Gaucelm Faidit, amoureux d’une belle fleur au visage clair, blanche et vermeille, la bien nommée Blanchefleur12, comme pour Guillem de Saint-Didier chez qui la blanche fleur lumineuse représente la dame inaccessible13. Bertran de Born s’amuse avec Rassa, c’est-à-dire Geoffroy Plantagenêt, du portrait stéréotypé de la dame et de l’analogie de la blancheur de son corps avec celle de l’aubépine :


Rassa domn’ai qu’es fresca e fina,

Cuenda e gaia e mesquina :

Pel saur, ab color de robina,

Blanca per cors com flors d’espina,

Coude mol ab dura tetina,

E sembla conil de l’esquina.



(Rassa, j’ai une dame qui est fraîche et fine, aimable, gaie et jeune, aux cheveux blonds, teint de rubis, blanche de corps comme fleur d’aubépine, le coude moelleux et le sein ferme, et son dos rappelle celui du lapin14.)


Arnaut de Mareuil pousse la convention à l’extrême pour donner un caractère presque obsessionnel à la blancheur de la dame :


Vostre gen cors cuende e gay,

Las vostras belas sauras cris,

Ε.l vostre fron pus blanc qe lis,

Los vostres huelhs vairs e rizens,

Ε.l nas q’es dreitz e be sezens,

La fassa fresca de colors,

Blanca, vermelha pus que flors,

Petita boca, blancas dens,

Pus blancas q’esmeratz argens,

Mento e gola e peitrina

Blanca com neus ni flor d’espina,

Las vostras belas blancas mas,

Ε.ls vostres detz grailes e plas.



(Votre corps, gracieux et plaisant, vos beaux cheveux blonds et votre front plus blanc que lis, vos yeux gris et rieurs, votre nez droit et bien fait, le teint frais de votre visage, blanc et plus vermeil qu’une fleur, votre petite bouche, vos blanches dents, plus blanches qu’argent fin, votre menton, votre gorge et votre sein, blanc comme neige ou fleur d’aubépine, vos belles mains blanches aux doigts minces et polis15.)


À la récurrence de l’adjectif « blanc », répété six fois en treize vers, s’ajoutent les comparaisons usuelles aux fleurs, le lis et l’aubépine, mais aussi à la neige, comparaison qui va nous introduire au motif de l’inversion de la reverdie. La joie amoureuse fait de l’hiver un printemps où fleurit la neige, chez Bernart de Ventadorn : « Neus m’es flors blanch’ e vermelha / et iverns calenda maya » (la neige est pour moi fleur blanche et vermeille et l’hiver ressemble aux calendes de mai16). Il reprend l’image dans une canso qui inspirera le célèbre poème de la fleur inverse de Raimbaut d’Aurenga. Pour un troubadour associé au trobar leu, voici une strophe de reverdie plutôt énigmatique :


Tant ai mo cor ple de joya,

tot me desnatura.

Flor blancha, vermelh’ e groya

me par la frejura,

c’ab lo ven et ab la ploya

me creis l’aventura,

per que mos chans mont’ e poya

e mos pretz melhura.

Tan ai al cor d’amor,

de joi e de doussor,

per que.l gels me sembla flor

e la neus verdura.



(J’ai le cœur si plein de joie qu’elle métamorphose tout pour moi. L’hiver me semble fleur blanche, vermeille et jaune, car avec le vent et avec la pluie mon bonheur s’accroît, si bien que mon chant s’élève et s’exalte, et mon mérite s’en améliore. J’ai tant d’amour au cœur, tant de joie et de douceur, que la glace me semble fleur et la neige verdure17.)


Que signifie cette dénaturation causée par l’excès de joie ? Que l’amour change le regard que l’amant porte sur la nature ou bien que lui-même en est changé au point de ne plus être en accord avec la nature ? Cela revient au même, puisque l’amour transcende les oppositions traditionnelles entre la fleur et le gel et que la langue du poète peut en jouer au point que la neige devienne verdure. C’est ainsi, dit Bernart de Ventadorn, que s’accroît sa valeur poétique. Il n’y a pas de langue poétique naturelle, c’est ce que révèle l’amour.

Raimbaut d’Aurenga répond à cette canso de Bernart dans son poème de la « fleur inverse », qui pourrait être le lis, le lilium candidum, caractérisé par la position renversée de la fleur qui a dû « susciter dans l’imagination du comte d’Orange une trame d’analogies, d’antithèses et de rapports18 ».


Ar resplan la flors enversa

pels trencans rancx e pels tertres

cals flors neus gels e conglapis

que cotz e destrenh e trenca

don vey morz quils critz, brays, siscles

en fuelhs, en rams e en giscles

mas mi ten vert e jauzen joys

er quan vei secx los dolens croys. 




(Alors brille la fleur inverse

entre falaises tranchantes et collines.

Quelle fleur ? Neige, gel et glace

qui coupe et tourmente et tranche

dont meurent appels, cris, chants, sifflets

en feuilles, en rameaux, en branches.

Mais me tient vert la joyeuse joie

et secs et douloureux les corbeaux19.)



L’interprétation la plus simple est dans la continuité de celle de la canso de Bernart de Ventadorn pour y voir le triomphe de l’amour et de la poésie. Si le triomphe du premier n’est pas assuré, l’envoi se contentant d’espérer l’union avec la dame malgré les corbeaux, c’est-à-dire les traîtres, celui de la seconde ne fait aucun doute. Il se manifeste dans la tension entre les contraintes du jeu formel imposé par les six strophes unisonanz 20 et la liberté qu’elles offrent à l’imagination et aux possibilités signifiantes de se déployer comme à l’efflorescence poétique de révéler, sous les oxymores, la complexité contradictoire de l’expérience amoureuse.

Les fleurs de rhétorique déployées par Machaut, Froissart et Molinet autour de la marguerite, la fleur blanche qu’ils ont exaltée, appartiennent à un horizon poétique différent de celui des troubadours. On passe de la métaphore à la moralisation, du sens implicite au déploiement des interprétations conduites par le principe allégorique du renvoi à un faisceau de sens qui ne sont pas nécessairement reliés entre eux. Le lien qui demeure avec la poésie courtoise des troubadours et des trouvères est le fait que la fleur représente la dame aimée. Dans leur cas, à côté des diverses significations qui lui sont attachées, la fleur, la marguerite, peut renvoyer à une dame précise dont les critiques – et sans doute les contemporains – ont cherché à découvrir l’identité lorsqu’elle n’était pas explicitement nommée. Contrairement à la pâquerette, la marguerite de nos poètes allie le rose et le blanc, ce qui en fait l’image parfaite du visage féminin idéal21 (fig. 1). Machaut la décrit ainsi dans le Dit de la marguerite :


Ses fueilles ont dessus coulour sanguine,

Blanche dessous plus que gente n’ermine

De blancheur pure22.



Quant à Froissart, il répète de façon presque obsessive le plaisir que lui donne cette affinité entre les couleurs de la fleur et celles de la dame. Il se plaît « A grant loisir regarder sa coulour / Blance et vermelle, assise sus verdour », à contempler sa « coulours de blanc et de sanguine23 ».

Si Machaut a élu la marguerite, et Froissart à sa suite, c’est en partie pour répondre à la rose du Roman de la Rose. La rose n’était pas absente du corpus des troubadours, et Machaut lui consacre deux pièces, deux récits de quête amoureuse, le Dit de la Rose et le Dit du cerf blanc, qu’il dédie d’ailleurs à une dame nommée Rose. Mais, pour lui comme pour Froissart, la marguerite lui est supérieure. Elle est, pour Machaut, « ceste fleur qu’ay seur toutes eslite24 », la « flour des flours » pour Froissart, qui, après avoir énuméré les fleurs appréciées par ses contemporains, avoue dans le refrain de sa ballade 8 qu’elle est sa préférée :


Sur toutes fleurs tient on la rose a belle

Et en apriés, je croi, la violette ;

La fleur de lis est belle et la perselle,

La fleur de glai est plaisans et parfette,

Et li pluiseur aimment moult l’anquelie,

Le pionier, le mughet, le soussie ;

Cascune fleur a par li se merite :

Mes je vous di, tant que pour me partie,

Sur toutes fleurs j’aimme le margerite25.



Machaut lui consacre deux pièces, le Dit de la marguerite et le Dit de la flour de lis et de la marguerite où il inventorie une série de qualités qui lui sont attachées. Dans le Dit de la marguerite, elles se rapportent à la relation amoureuse et à l’évocation de la dame à travers la fleur. Ses couleurs représentent sa beauté physique, mais aussi la pureté par sa blancheur d’hermine. Son parfum semble chez Machaut rivaliser avec celui de la rose de Guillaume de Lorris : « Et qui la sent, Amours le fait mouvoir26 ». Sa douceur guérit le mal d’amour et elle peut même ressusciter les morts, il peut en témoigner personnellement. Le fait qu’elle se ferme la nuit et s’ouvre au matin et s’incline vers le soleil, témoigne de sa modestie, de ce qu’elle « n’a point d’orgueil, / Et quelle est humble et de courtois accueil »,


Et sans mentir

Toutes les fois que de ma main la cueil,

Et je la puis regarder a mon vueil

Et li porter a ma bouche, a mon oueil,

Et a loisir

Baisier, touchier, odourer et sentir,

Et sa biauté, qui ne fait qu’embellir,

En sa douceur doucement conjoïr,

Riens plus ne vueil27.



Ce bel accueil, qui contraste au premier abord avec la difficulté de cueillir la rose, n’est pourtant qu’illusoire. Tenir la fleur dans ses mains, c’est simplement tromper l’absence de la dame aimée confondue avec la fleur, évoquée grâce au souvenir et à Doux Penser :


Et se je suis de ceste flour lontains,

Souvenirs est de moy toudis prochains

Et Dous Pensers m’est amis et compains,

Qui represente

Ceste flourette en moy, ne plus ne mains.

Lors me samble que je soie certains

Que je la voy et tien entre mes mains

Et que je sente

Sa douce oudour qui de long m’est presente

Et que voie sa belle façon gente

Et sa coulour qui d’amer m’atalente28.



Les derniers vers du poème, qui font séjourner cet amant « lointain » à Chypre ou en Égypte, ont permis de l’identifier avec Pierre Ier de Lusignan, et la marguerite aimée avec la dame pour qui il fait construire un château dans la Prise d’Alexandrie 29.

Du fait qu’il s’agit d’un débat, le Dit de la flour de lis et de la marguerite se présente comme un répertoire allégorisé de leurs vertus respectives qui s’ouvre à une interprétation spirituelle et morale. L’exposition des signifiances est amenée par une interrogation sur les raisons pour lesquelles les fleurs ont différentes couleurs et sur la possibilité de dévoiler les mystères de la nature :


Pour quoy les unes sont blanchettes,

L’autre est jaune, l’autre est percette,

L’autre ynde, l’autre vermillette30.



Pour le lis, la portée spirituelle et morale est annoncée d’emblée avec une citation du Cantique des cantiques (2, 2) : « Com le lis entre les espines / Est m’amie entre les meschines31. » Il représente la sagesse de celles qui savent garder « leur corps de deshonnour » et protègent leur réputation au milieu des épines du monde32, comme le fait la dame du poète. Machaut procède par la suite à la moralisation de chaque partie de la fleur de lis. Sa racine, qui est la source de la plante et l’amène à maturité, peut se comparer à la foi ; l’essence qu’on tire de la fleur a des vertus curatives comme les larmes de pitié de la dame ont celle de guérir le mal d’amour. La tige ferme et droite signifie « Fermeté / Vertu, force, et estableté », et les « languettes » qui portent les graines jaunes, « Bien penser, bien faire et bien dire / Bons parlers, devotes prieres33 ». La blancheur des pétales du lis représente la pureté de la dame qui tend en cela à se confondre avec la Vierge :


La fueille dou lis, qui est blanche,

Autant ou plus com noif sus branche,

Signefie, je n’en doubt mie,

Purté, chasté et nette vie,

Sans pechié, sans tache et sans vice

Et sans penser mauvais malice34.



La transition vers la marguerite fait du lis, jusque-là associé aux vertus que l’on attend de la dame, une « fleur masculine » alors que « la marguerite est femenine35 ». S’il est vrai que le changement peut s’expliquer par une allusion au lis de la vallée du Cantique qui représente le Christ, Machaut en fait, à cet endroit du poème, l’image de l’amant courtois qui s’humilie devant la perfection de la marguerite. Comme il l’a fait avec le lis, il détaille les parties de la fleur, l’élément qui soutient l’explication étant ici la couleur de chacune de ses parties. La tige verte évoque le renouveau, les pétales blancs la joie, sa couronne vermeille, « Qui trop bien au blanc s’appareille, / Si que blanc et vermeil ensamble / L’embelissent mout36 », signifie honte et peur qui protègent l’honneur de la dame. Enfin, le cœur jaune comme l’or fin est caché lorsque la marguerite se ferme, évitant ainsi qu’elle ne soit « Ravie, tollue ou emblee37 ». On reconnaît le motif de la marguerite qui s’ouvre avec le soleil et se ferme à son coucher. Machaut se laisse aller ensuite au plaisir de l’allégorisation à partir du sens premier de la margarita, la perle, qui nous conduit à la vie de sainte Marguerite : comme la perle est blanche, petite et puissante, sainte Marguerite fut blanche par sa virginité, petite par son humilité et puissante par les miracles qu’elle opéra. Ceux-ci servent d’introduction à une longue liste des vertus médicinales de la marguerite, qui, à partir du motif de la dame guérisseuse, notamment des maux d’amour, concluent la pièce avec l’éloge de la perfection de la dame : elle peut en cela se comparer au lis et à la marguerite, celle-ci étant cependant la préférée du poète.

C’est aussi le cas pour Froissart, on l’a vu, qui compose son propre Dit de la marguerite en reprenant à Machaut des formulations et des motifs et s’inspire aussi du débat entre le lis et la marguerite dans sa Plaidoirie du lis et de la violette. Son approche est cependant différente, car, plus proche que lui de la lyrique courtoise, il s’intéresse moins aux signifiances allégoriques qu’à la valeur symbolique d’une fleur qui représente pour lui la renaissance perpétuelle du désir et donc de l’inspiration poétique. Avant de s’attacher à la marguerite, il reprend aux poètes courtois leurs fleurs favorites dans sa pièce sur le Joli Mois de mai, qui est en fait une reverdie amplifiée38. Celles qui évoquent la dame sont la rose pour sa beauté, le lis pour sa pureté et l’aubépine pour son parfum, semblance qui permet à son imagination de suppléer à l’absence de la dame. La transition se fait avec l’Espinette amoureuse où les fleurs ponctuent l’aventure amoureuse du poète et où la marguerite va se laisser deviner dans l’anagramme censée révéler le nom du poète à côté de celui de la dame aimée39. Le texte commence avec l’évocation du temps heureux de l’enfance où il faisait des couronnes de violettes « Pour donner a ces basselettes » avec la hardiesse innocente de l’enfant qui n’a pas encore éprouvé le sentiment d’inadéquation et la timidité qui vont l’inhiber lorsqu’il sera adulte, une constante de l’écriture lyrique de Froissart40. La naissance de l’amour a lieu dans le cadre habituel du « joli mois de may », sous un buisson d’aubépine41. Les premiers épisodes de séduction se font autour des fleurs en un jardin « Ou ot esbatemens pluisours / De roses de lis et de flours42 ». Le poète cueille une rose que la dame, rencontrée par hasard, accepte de prendre. À partir de là alterneront les souffrances causées par la jalousie et les soupçons, avec la joie amoureuse entretenue par le souvenir nostalgique des moments heureux. Ainsi le poète recrée une sorte de verger intérieur en parsemant le tapis de sa chambre de violettes et de marguerites. Un premier échange amoureux se situe près d’un rosier où la dame s’était isolée, lorsqu’elle répond à la rose donnée par le poète lors des premières avances, par les violettes qu’elle lui tend en acceptant son offre de la servir fidèlement. Sous l’harmonie apparente se perçoivent cependant des indices que celle-ci ne pourra se maintenir. La dame se distrait à enfiler sur des aiguilles de groseillier des violettes que cueillent pour elles ses jeunes compagnes :


Et puis le mes faisoit baisier ;

Dont, en baisant, m’avint .II. fois

Que li espinçon de ce bois

Me poindirent moult aigrement43.



L’aveu de leur amour mutuel se fera sous « une espinette / Qui florie estoit toute blance », initié par la dame et non par le poète, par trop « Paoureux et de coer tramblant44 ». La chute surviendra brutalement après l’échange des promesses, causée par les calomnies de Male Bouche contre lui.

Après ces fleurs familières de la poésie d’amour, Froissart va s’intéresser surtout à la marguerite. Il lui consacre, comme nous l’avons vu, un dit et une ballade, et lui donnera un rôle central dans la Prison amoureuse. Dans le Dit de la marguerite, il commence par une leçon de terminologie qui l’oppose à son nom familier de « consoude » :


C’est la consaude, ensi le voel noumer,

Et qui li voelt son propre nom donner,

On ne li puet ne tollir ne embler,

Car en françois a a nom, c’est tout cler,

La margerite45.



Par la suite, on reconnaît les motifs déjà exploités par Machaut, autant de variantes sur la confusion entre la fleur et la dame : le charme de sa couleur blanche et vermeille, sa capacité de blesser le cœur de l’amant, mais de le guérir, aussi, par la vertu de l’amour, le fait qu’elle suive le parcours du soleil et s’incline devant lui. Froissart érotise ce trait de la marguerite qui traduit son désir de la voir s’endormir le soir et s’éveiller au matin, s’épanouir au soleil de l’amour qu’il lui porte. De façon plus explicite que Machaut, elle est pour lui l’emblème de l’humilité, capable de pousser aussi bien dans la cour d’un ermite que dans les plus beaux jardins d’Égypte, vertu qui explique qu’elle soit préférée à la rose. La Plaidoirie de la rose et de la violette, en effet, se conclut sur un éloge de la marguerite où elle figure comme l’anti-rose, précisément à cause de son humilité46. Ce renvoi tacite au Roman de la Rose devient explicite dans la troisième strophe de la ballade 8 de louange à la marguerite, lorsque le poète se désole « Car enclose est dedens une tourelle, / S’a une haie au devant de li fette, / Qui nuit et jour m’empece et contrarie47 ». On constate le rôle que joue pour la création poétique, chez Froissart, le jeu intertextuel des relectures (de Machaut, de la Rose), à sa façon de s’inspirer de plusieurs des Métamorphoses d’Ovide pour créer son propre mythe de la création de la marguerite. Il apparaît, en plus du Dit de la marguerite, dans une pastourelle et dans le Joli Buisson de Jonece (jeunesse)48. La fleur est née des larmes versées par Héros à l’endroit où son ami Céphée avait été enseveli, et que Jupiter transforma en fleurs. Mercure les découvrit en janvier dans la neige où il les aperçut « blancir et vermillier », et en fit une couronne qu’il offrit à Cérès, lequel, en retour, lui accorda son amour49.

On peut voir en Mercure l’alter ego du poète, mais il peut aussi, comme dans la Prison amoureuse, représenter le mécène qui se sert de lui pour sa propre relation amoureuse. Celui que l’on a parfois identifié avec Wenceslas de Brabant tient, par prudence, à ne pas signer de son nom les lettres qu’il échange avec le poète et prend la rose pour devise, car elle est « souverainne sur toutes flours », comme sa dame est souveraine sur toutes les autres50. Le poète, qui doit à son tour trouver une devise pour s’identifier, n’arrive pas à choisir :


Prenderai je dont violette ?

Je ne sçai : elle est moult doucette.

« Se ceste ne te plest, si prens

Le consaude ». Lors me reprens

Et di : « Non ferai : trop est nice ».

― « Or prent dont le lis : elle est rice ».

― « Non ferai ». ― « Quoi dont ? » ― « Je ne sçai ».

― « Encor te voel je faire assai

De l’auquelie et dou pione,

De le soussie et dou betone51. »



Le poète optera donc pour Flos, « Flos en latin, fleur en françois », précise-t-il, mais il a choisi comme sceau serti dans un anneau d’or, « une fleur petite / Que nous appelons margherite52 ». Caractérisée ici par le fait d’être petite, par son humilité par rapport à la rose, la fleur qui représentait la dame identifie maintenant le poète. Cette identification du poète à la fleur semble être une inversion des représentations traditionnelles, une sorte de variante du motif de la « fleur inverse ». En fait, il s’agit de traduire la même réalité, celle d’une distance à marquer et d’une relation de soumission, que ce soit à l’égard de l’amour de loin ou du Prince.

Chez Molinet, les fleurs servent de support à l’allégorie politique. Dans sa complainte à la suite de la mort de Charles le Téméraire, l’Arbre de Bourgogne sus la mort du duc Charles, elles désignent les prétendants de sa fille Marie : d’abord Charles de France, duc de Guyenne, qui « estoit extraict de roial gardinaige des nobles fleurs de lys », puis « l’englentier, remonstrant par experience qu’il estoit odoriferant, fort en seve, verd et foeullu » (le duc de Clarence mis de l’avant par la duchesse douairière, Marguerite d’York), enfin Maximilien de Habsbourg avec qui « fust entée la graffe sus la fente dudict estocq53 ». La métaphore de la greffe se poursuit pour évoquer leur descendance et l’Alliance matrimoniale des enfans d’Austrice et d’Espaigne, dont celle qui concerne leur fille Marguerite. La recherche de puissants rameaux pour la greffe écarte l’églantier, « Car il portoit rose vermeille et blance / Qui chose estrange et fort nouvelle estoit », allusion à la nouvelle dynastie Tudor54. La tentative échoue avec la fleur de lis, rappel des fiançailles avortées avec le futur Charles VIII. Enfin, la richesse du jardin espagnol conduira à un double mariage, entre Marguerite d’Autriche et Jean de Castille et entre Philippe le Beau et Jeanne d’Aragon, à propos duquel la crudité de l’acte est à peine voilée par la métaphore de la greffe et les diminutifs :


Il plantera son boutonnet tout net

Au gardinet de la jhennette nette ;

Le bouton est droict, mignolet, non let,

Grosset, longuet, fort harouget, rouget

Prousset, crasset et sans magrette crette

Et la flourette en tout parfaicte et faicte,

Proprette, preste en sens et assés grande,

Pour recepvoir a tel sainct tel offrande55.



Avec le Chappellet des dames, composé à l’honneur de Marie de Bourgogne, on revient à un type d’allégorisation d’ordre moral et spirituel où, dans le cadre d’une quête introduite par le topos du renouveau du mois de mai, le poète accède au verger des bonnes mœurs56. Vertu fait une couronne de fleurs de cinq fleurons qui correspondent chacun à une lettre du nom de la duchesse. Celle de l’initiale, « une fleur blance, propre et gente nommee marguerite », pousse près de la terre dont elle tire une partie de sa substance, l’autre venant de la rosée57. Aucune intempérie ne peut l’endommager, car elle est nourrie par le soleil qu’elle suit « comme son nourrisseur et pere », s’ouvrant à son lever et se fermant à son coucher58. Emblème de « Mundicité [pureté] de corps et d’ame », elle donne lieu à une énumération de femmes nommées Marguerite, d’abord des parangons de pureté à l’exemple de sainte Marguerite, puis des princesses dont les cinq qui sont les gloires de la Bourgogne59.

 

On a pu reconnaître à travers l’évocation de la marguerite dans ce texte, plusieurs des motifs que nous avons rencontrés, attachés à la fleur et à sa blancheur : sa pureté, sa façon de suivre le cours du soleil. Je vais conclure avec trois exemples des XIXe et XXe siècles afin d’illustrer la prégnance de représentations qui renvoient à une même matrice symbolique. Sous cette couleur qui les contient toutes, la blanche fleur des poètes est un blason idéal pour transcender les antithèses et figurer la nature paradoxale du désir amoureux.

Le premier exemple concerne l’ambiguïté du rêve de beauté attaché à la dame, fait de désir charnel et d’allégeance par rapport à ce qu’elle représente d’inatteignable. Les troubadours l’expriment par la métaphore de la fleur inverse, lorsque la blanche fleur se fait neige et que l’adynaton laisse pourtant espérer la grâce de la joie amoureuse. On peut, me semble-t-il, en trouver un écho dans le sonnet de La Beauté de Baudelaire, avec l’union de la neige et de la blancheur des cygnes :


Je suis belle, ô mortels ! comme un rêve de pierre,

Et mon sein, où chacun s’est meurtri tour à tour,

Est fait pour inspirer au poète un amour

Éternel et muet ainsi que la matière.




Je trône dans l’azur comme un sphinx incompris ;

J’unis un cœur de neige à la blancheur des cygnes60.



Le deuxième exemple est emprunté à Proust, sur qui j’ai aussi terminé notre rencontre autour des fruits61. L’émotion que le narrateur ressent à la vue des aubépines fait renaître le plaisir qu’il éprouvait enfant à contempler sur l’autel de l’église de Combray celles qui le décoraient pour célébrer le mois de Marie, métaphores, chez lui aussi, de la « blanche jeune fille » :

En essayant de mimer au fond de moi le geste de leur efflorescence, je l’imaginais comme si ç’avait été le mouvement de tête étourdi et rapide, au regard coquet, aux pupilles diminuées, d’une blanche jeune fille, distraite et vive62.


Le troisième concerne la marguerite avec la mélodie de Bizet, Ouvre ton cœur. On y retrouve le motif de la fleur qui épouse les rythmes du soleil pour traduire, comme le faisait Froissart, le désir de l’amant que l’aimée s’épanouisse à son amour :


La marguerite a fermé sa corolle

L’ombre a fermé les yeux du jour.

Belle, me tiendras-tu parole ?

La marguerite a fermé sa corolle.

Ouvre ton cœur à mon amour !




Ouvre ton cœur, ô jeune ange, à ma flamme,

Qu’un rêve charme ton sommeil !

Ouvre ton cœur !

Je veux reprendre mon âme,

Ouvre ton cœur, ô jeune ange, à ma flamme !

Comme une fleur s’ouvre au soleil,

Ouvre ton cœur !









  


  Questions de datation et l’arrivée du feuillage naturalisant dans l’enluminure parisienne au XIIIe siècle


  Patricia STIRNEMANN


  

    La datation de la plupart des manuscrits médiévaux est approximative, fondée sur divers indices conjugués, provenant d’un colophon, du texte, de la réglure et la mise en page, de l’écriture, de l’enluminure, des marques de propriété, d’une circonstance (mariage, dédicace, promotion ecclésiastique, etc.). Nos datations doivent reposer sur le plus récent des indices qui sont présents, et non pas sur les omissions, par exemple dans les calendriers. En ce qui concerne les éléments visuels (réglure, mise en page, écriture, enluminure), nous pouvons souvent dire à peu près quand tel ou tel phénomène apparaît, mais trop souvent la durée de sa vie n’a pas été déterminée1. Par ailleurs, les chronologies relatives des styles d’écriture et d’enluminure sont également régionales, c’est-à-dire que les changements ont lieu à des vitesses et à des moments différents en des lieux différents. Elles sont parfois interactives, lorsqu’un artiste ou un copiste change de région ou quand un texte recherché, tel que le Décret de Gratien, fait passer quelques formes italiennes en Angleterre et en France. Compte tenu de ces multiples variables, je suis constamment amenée à reprendre les chronologies dont j’ai hérité ou que j’ai construites moi-même pour les tester et les interroger à nouveaux frais.


    En 1977, la veuve de Robert Branner a assuré la publication posthume de son livre monumental sur l’enluminure à Paris pendant le règne de Louis IX, 1226-12702. Le livre range en groupes stylistiques, dénommés « ateliers », près de 500 manuscrits. Les orientations chronologiques sont suggérées par l’ordre des planches et par les mentions « early », « middle » et « late » dans les annexes énumérant sous forme de notice brève chaque manuscrit attribué à un atelier. La masse de manuscrits qui occupe une grande partie de la période consiste en Bibles moralisées et en manuscrits qui « literally swirl around [them] » (p. 64). Ensuite vient la quête d’un style « parisien » de l’enluminure, un « court style » qui aurait émergé en parallèle avec celui que Branner a défini pour l’architecture3. Le point culminant du développement, le cheval qui tire la charrette, est ce que Robert Branner considérait comme étant l’apogée, le point final de la production parisienne et du « Parisian style » pendant le règne de Louis IX, le Psautier dit de saint Louis, le manuscrit latin 10525 à la Bibliothèque nationale de France.


    Le travail pionnier de déblayage effectué en dix ans par Robert Branner était herculéen et a préparé de nombreux chemins d’enquête pour le futur. Durant les quarante ans qui ont suivi, le livre n’a pourtant jamais fait l’objet d’une véritable mise à jour, ni subi un examen critique des groupements stylistiques proposés par Branner, à l’exception de remarques ponctuelles sur l’homogénéité de tel ou tel atelier ou encore sur la datation d’un seul manuscrit4, ou de quelques doutes sur l’inclusion de certains ateliers vers la fin de l’étude5. Le livre de Robert Branner a donc gravé une chronologie parisienne de l’enluminure dans « la mémoire de travail » de deux générations de chercheurs, et j’ai emprunté moi-même sa chronologie et celle du catalogue des manuscrits datés, en construisant une histoire de la lettre filigranée à Paris entre 1140 et 1314 pour une étude publiée en 1990. À la suite de nombreuses enquêtes et d’observations faites au cours du quart de siècle écoulé depuis cette publication, j’ai modifié légèrement cette chronologie, surtout pour les années 1250-12706.


    Bien qu’on ne puisse jamais atteindre des certitudes absolues, il est possible, avec le nombre de manuscrits disponibles sur le Web aujourd’hui, de mieux comprendre et de questionner l’évolution de l’enluminure. Le feuillage naturalisant7 enluminé – le sujet de cette contribution – y joue son petit rôle.


    Le XIIe siècle est célèbre pour sa flore imaginaire peinte dans les initiales en Angleterre, en Flandre et en France – les fleurs tentaculaires, les fleurs en forme de bonnet, les feuilles d’Aquitaine, les feuilles en coquille. Mais, avec l’essor de l’enluminure « commerciale » dans le cadre des universités naissantes, la flore de l’initiale ornée s’atrophie et se rapetisse à force d’être recopiée et simplifiée de génération en génération, surtout à Paris, mais également dans les provinces et pays limitrophes sur la façade atlantique de l’Europe. En même temps, entre 1175 et 1250, les sculpteurs à Auxerre, à Troyes, à Cantorbéry, au Mont-Saint-Michel, à la Sainte-Chapelle de Paris, à Reims, ont produit des chapiteaux, revêtements et écoinçons avec un feuillage éblouissant de plus en plus naturaliste. Ces manifestations précoces dans la pierre illustrent un truisme : le peintre médiéval, avant l’arrivée d’une véritable recherche tridimensionnelle de l’espace, a tendance à imiter les réductions, les schématisations et les amorces naturalisantes et naturalistes de la flore dans la sculpture, et non pas l’inverse. Au cours des années 1230, Villard de Honnecourt dessine, dans son célèbre carnet aux folios 5v, 8, 11, 11v, 22, 27v et 29, les têtes en feuilles, les voussoirs et les ornements foliés d’après la sculpture ou des objets d’orfèvrerie, et non pas d’après nature. À quel moment donc, au XIIIe siècle, la flore naturalisante fut-elle introduite dans les initiales ornées et les bordures de l’enluminure parisienne ? C’est une question qui mérite d’être clarifiée, car elle porte sur la datation de nombreux manuscrits de la seconde moitié du siècle, notamment le Psautier dit de saint Louis et le Psautier dit d’Isabelle8. Pour de nombreuses raisons, je considère que les destinataires de ces deux psautiers sont Philippe le Hardi et Marie de Brabant, et que les psautiers ont été faits pour leur mariage en 1274 par des enlumineurs venus du nord de la France, et non pas entre les années 1255 et 12709. Un des aspects remarquables de ces deux manuscrits est la présence des feuilles de lierre, de chêne et de vigne dans les bordures et les initiales (fig. 1). Selon mes recherches sur l’apparition du feuillage naturalisant, c’est au cours des années 1270 que Paris semble adopter pleinement ce feuillage dans ses initiales et bordures. Très occasionnellement, on remarque un chapiteau à feuillage ou un épi ou fleuron dans un manuscrit parisien du milieu du siècle dans le corpus répertorié par Robert Branner10 (fig. 3), mais dans la plupart des cas, les manuscrits à feuillage naturalisant se situent aux alentours de 1270 ou après11 (fig. 4). En revanche, dans le nord de la France, à Cambrai, Arras, Lille, Boulogne-sur-Mer, le feuillage naturalisant apparaît à partir des années 1250 sous deux formes12 (fig. 5 à 8). Dans son rôle ornemental, dans les initiales ornées, champies ou à l’encre, les feuilles apparaissent isolément, souvent schématiquement, et semblent s’inspirer des magnifiques croix, comme celle de Clairmarais, des reliquaires et des reliures fabriqués aux alentours, surtout celles de l’orfèvre Hugo d’Oignies (fig. 9). Mais le feuillage naturalisant commence à apparaître également dans les miniatures, surtout lorsque l’arbre ou le buisson ou la fleur joue un rôle dans l’histoire. Un cas fameux, connu déjà au XIIe siècle, est le lis de la Vierge dans l’Annonciation. Au XIIIe siècle, l’apparition de la flore naturalisante dans l’histoire s’accélère et se montre plus précoce que dans l’ornement. Parmi les exemples du milieu du XIIIe siècle figure la représentation du suicide de Judas peinte par le Maître Leber dans le manuscrit conservé à Philadelphia, Free Library, Lewis E 185, f. 1313, et sur plusieurs feuillets dans le quatrième exemplaire de la Bible moralisée (par exemple dans le livre du Cantique des cantiques, Paris, BnF, lat. 11560, ff. 66-93v). On remarque le même phénomène dans la Bible de Maciejowski, New York, Morgan Library, M638, f. 1, la vigne lors de la Création des plantes ; f. 2, la mort de Caïn, piégé dans un buisson ; f. 3, la vigne de Noé ; f. 17, les soldats se cachant dans le vignoble ; f. 24, Saul assis sous le grenadier.


    Dans ma chronologie parisienne de la flore naturalisante située en contexte ornemental, cependant, il y avait une exception à ma datation autour de 1270 : les manuscrits de Pierre de Bar, légués à Clairvaux à sa mort en 1253. Les images publiées dans le livre de Branner (et par l’IRHT dans la BVMM) laissaient penser que le nouveau vocabulaire de la flore ornementale était déjà brillamment présent à Paris peu avant ou autour de 1250 (fig. 10 et 11), même dans les initiales champies. La nouvelle feuille est une schématisation de la feuille de vigne, qui sera bien plus reconnaissable quelques années plus tard, comme on peut le voir dans le missel à l’usage de Saint-Geneviève (fig. 4).


    

      Pierre de Bar et ses manuscrits


      Pierre de Bar14 est issu d’une famille noble à Bar-sur-Aube en Champagne et fut maître en théologie à Paris vers 1227-1230 ; en 1232, il devint chancelier de Noyon et, en 1244, Innocent IV le nomma cardinal. Il mourut en 1253 et fut enterré à Pérouse. Ses manuscrits, qu’il a légués à Clairvaux, sont conservés aujourd’hui à la bibliothèque municipale de Troyes.


      Troyes, BM, ms. 58, Pierre Lombard, Commentaire sur les Psaumes, écrit vers 1225-1230, lettres filigranées par l’ornemaniste de Troyes, BM, mss 105, 106, 110, 111. Enluminé par le Maître Alexander, actif à Paris vers 1220-123015.


      Troyes, BM, ms. 65, Genèse, Exode glosés, écrit vers le début des années 1230, lettres filigranées. Enluminure inachevée.


      Troyes, BM, ms. 105, Ézéchiel, Daniel, Petits prophètes glosés, écrit vers 1225-1230, lettres filigranées d’Ézéchiel et Daniel par l’ornemaniste de Troyes, BM, mss 58, 106, 110, 111 ; lettres filigranées des Petits prophètes achevées vers 1240 par l’ornemaniste de Troyes, BM, mss 108 et 131. Enluminure inachevée.


      Troyes, BM, ms. 106, Josué, Judith, Ruth, Esdras, Néhémie, Tobie, Esther, Macchabées glosés, écrit vers 1225-1230. Lettres filigranées par l’ornemaniste de Troyes, BM, mss 58, 105, 108, 110. Enluminure par le Maître de Pierre de Bar vers 1245-1250.


      Troyes, BM, ms. 108, Isaïe et Jérémie glosés, écrit vers le début des années 1230, ornemaniste de Troyes, BM, mss 105 (seconde partie) et 131, vers 1240. Enluminé vers 1245-125016.


      Troyes, BM, ms. 110, Lévitique, Nombres, Deutéronome glosés, écrit vers 1225-1230. Lettres filigranées par l’ornemaniste de Troyes, BM, mss 58, 105, 106, 111. Enluminure par le Maître de Pierre de Bar, vers 1245-1250.


      Troyes, BM, ms. 111, Rois, Chroniques glosés, écrit vers 1225-1230, lettres filigranées par l’ornemaniste de Troyes, BM, mss 58, 105, 106, 110. Enluminure par le Maître de Pierre de Bar vers 1245-1250.


      Troyes, BM, ms. 131, Pierre Lombard, Commentaire sur les Épîtres de Paul, écrit vers le début des années 1230, lettres filigranées par l’ornemaniste de Troyes 105 (seconde partie) et 108, vers 1240.


      Troyes, BM, ms. 395, Pierre Comestor, Historia scolastica, écrit vers le début des années 1230, copiste et ornemaniste différents des autres mss.
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