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    Nef, abbaye Saint-Michel-de-Cuxa,

    Codalet (France), vers 1035.

  


   


  
    Introduction


     


     


    À la fin du premier millénaire, l’Occident entier se trouvait en proie à une profonde incertitude religieuse, politique et culturelle. Avec la chute de l’Empire romain et les Grandes Invasions entre 375 et 568, l’art romain disparut également de l’Europe occidentale. L’irruption des Huns et des Germains provoqua un vide artistique et politique dans lequel se heurtèrent des cultures chrétiennes et païennes. Sur le territoire actuel de la France se développa un mélange d’art romain, germain, mérovingien et byzantin. Si les Vikings et tribus saxonnes étaient maîtres dans l’art de représenter des animaux stylisés et inventeurs de motifs noués et tissés abstraits et compliqués, les Germains, quant à eux, introduisirent leurs arts mineurs et décoratifs.


     


    Puis, peu à peu, l’art antique romain redevint d’actualité. Charlemagne, qui autour de l’an 800 souhaitait restaurer l’Empire romain et se considérait lui-même comme le successeur de l’empereur d’Occident, encouragea tant l’intérêt pour l’art antique que l’on peut aujourd’hui parler d’une « Renaissance carolingienne ». Il envoya ses gens à la recherche de pièces d’art antiques pour sa cour ; c’est pourquoi l’on trouve effectivement des sculptures carolingiennes qui en sont de naïves imitations. À côté de cela, les arts décoratifs carolingiens fleurissaient et produisaient essentiellement des ivoires et métaux sculptés ainsi que quelques petites statues en bronze. Le style romain s’installa donc en architecture avec ses arcs de plein cintre, ses murs massifs et ses voûtes en berceau.


     


    De la décomposition de l’Empire fondé par Charlemagne, les Germains ne sortirent que peu affaiblis. Le traité de Meerssen (près de l’actuel Maastricht néerlandais), signé le 8 août 870, les lia aux Bavarois, Francs, Souabes, Alamans et Lotharingiens dans le royaume de Francie orientale en une unité politique. Mais cette union allait finalement se dissoudre au cours des guerres des décennies suivantes. Seuls les peuples franc et saxon restèrent si liés qu’à la mort du dernier carolingien susceptible de revendiquer le pouvoir sur la Francie orientale, ils élurent pour roi le duc Conrad de Francie qui mourut en 918, et, en 919, l’énergique duc Henri Ier de Saxe, qui devint ainsi le premier souverain saxon d’une lignée à conserver le trône un siècle durant. Henri Ier réussit une nouvelle fois à réunir tous les peuples germaniques, comme au temps de Charlemagne et à leur donner le sentiment d’une appartenance nationale. Otton Ier, le plus talentueux et le plus brillant des rois saxons considérait lui aussi, naturellement, qu’il n’y avait pas de plus grand idéal politique que de restaurer l’Empire carolingien. Aussi, à l’instar de son modèle Charlemagne, il se concentra sur Rome. Après y avoir été couronné empereur en 962, il fonda le Saint-Empire romain germanique au titre d’héritier spirituel de l’Empire romain et carolingien. L’Empire subsista, bien que seulement de nom, jusqu’en 1806. Le couronnement d’Otton Ier apporta une nouvelle stabilité artistique, politique et économique et avec elle le style ottonien. Apparurent alors de monumentales cathédrales et abbatiales ainsi que d’autres édifices sacrés. Le monde séculier – c’est la grande époque de la chevalerie – manifestait son pouvoir dans la construction de forts et de châteaux.
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    Nef, église Saint-Philibert,

    Tournus (France), vers 1008-1056.


     


     


    De violentes luttes accompagnèrent quasiment tout le règne des deux premiers rois saxons. Elles se terminèrent par la victoire de ceux-ci sur des concurrents issus de leurs propres rangs et, finalement, en 955, par la bataille de Lechfeld sur les peuplades du sud-est européen qui attaquèrent inlassablement les frontières de l’Empire. En Allemagne, ainsi que le nouvel Empire fut dès lors nommé, fleurit une civilisation qui donna un nouvel essor aux arts plastiques. Le rôle principal y était tenu par l’architecture dont l’importance fut telle qu’elle montra la voie à tous les autres genres artistiques.
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    Nef vue vers l’est,

    ancienne église abbatiale Saint-Cyriaque de Gernrode,

    Gernrode (Allemagne), 959-1000.
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    Verrou occidental,

    ancienne église abbatiale Saint-Cyriaque de Gernrode,

    Gernrode (Allemagne), 959-1000.

  


   


  
    Bien que les fondements de l’architecture soient encore tributaires de l’art carolingien inspiré de l’art romain, elle acquit, sous les empereurs saxons, de plus en plus de traits nationaux jusqu’à finalement l’emporter sur les formes traditionnelles et imposer un art nouveau local intégrant les particularités des différentes régions et de leurs habitants. Moteurs de la culture occidentale depuis la Basse-Antiquité, les monastères gardèrent leur influence et étendirent un réseau de plus en plus dense sur l’Europe occidentale et centrale.


     


    Cet art qui domina toute la première moitié du Moyen Âge, à peu près du milieu du Xe au début du XIIIe siècle, fut pourtant baptisé art roman. Le terme, introduit vers 1818 par un scientifique français, Charles de Gerville, en raison des points communs du nouveau style avec l’architecture romaine - arcs en plein cintre, piliers, colonnes et voûtes - est devenu officiel depuis environ 1835. Cependant, il s’appuie sur l’hypothèse incorrecte que l’art médiéval se serait développé à partir de l’art romain. Ce terme est une création philologique qui désigne aussi bien les ouvrages d’architecture que les sculptures et les peintures. Il a été conservé, entre autres, parce qu’il s’est implanté et aussi parce qu’il a une légitimité dans la mesure où il rappelle l’origine de l’art. D’ailleurs, dans d’autres pays tels que le sud-ouest de la France et certaines régions d’Italie, le style roman se situe dans la continuité de l’art romain antique.


     


    En Allemagne, le passage du préroman au roman se situe entre 1020 et 1030 ; en France, cela se serait fait dès l’an 1000. En Pologne, en revanche, on le date de 1038, année du couronnement de Casimir Ier le Restaurateur. Le style roman se présente sous de nombreuses formes et différences régionales. On y constate des influences de l’art byzantin, islamique, germanique ou romain. Sur le territoire allemand, l’architecture romane a aussi produit des ouvrages qui marquent une apogée artistique non seulement au sein de ce style, mais aussi dans toute l’histoire de l’art. Le style roman doit l’exceptionnelle diversité de ses réalisations au fait que, contrairement au style gothique qui lui succédera, il n’ait été entravé par aucun système rigide. Selon les diverses régions, il a acquis certaines caractéristiques qui font justement l’immense intérêt des œuvres romanes. Ce qui, sur le plan politique, a souvent posé un problème au caractère allemand, comme l’attachement tenace aux particularités régionales et aux mœurs locales, s’est révélé être un avantage pour l’art roman ; cela lui a permis, en effet, de conserver jusqu’à la fin la fraîcheur de sa force créatrice, même quand, dans un premier temps, il sera stoppé dans son évolution, puis totalement évincé par le style gothique importé de France vers le milieu du XIIe siècle. En Angleterre, on date l’arrivée du gothique vers 1180 et en Allemagne vers 1235. En France, l’art roman est principalement, mais non exclusivement, présent en Normandie, en Auvergne et en Bourgogne ; en Italie, il l’est surtout en Lombardie et en Toscane ; en Allemagne, on le rencontre en Saxe et dans la région rhénane. Outre l’Angleterre, on le trouve aussi en Espagne ainsi que dans quelques autres pays d’Europe.
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    Nef, abbaye Saint-Michel d’Hildesheim,

    Hildesheim, (Allemagne), 1010-1033.

  


   


  
    I. Le Système architectural roman


     


     


    Le style roman a été le premier à s’être développé de façon indépendante, harmonieuse et homogène et à se répandre dans toute l’Europe chrétienne. L’art roman a été dominé par l’architecture qui a influencé tous les autres genres artistiques comme la peinture et la sculpture aux motifs souvent expressifs. Le roman est principalement un répertoire de formes qui se décline en diverses caractéristiques. Cependant, la plupart des édifices romans présentent des traits communs qui permettent de définir le système architectural roman.


     


    On distingue trois phases dans l’architecture romane : le premier âge roman, le roman florissant et le roman tardif ; le préroman et le premier âge roman portant parfois le nom des dynasties régnantes de l’époque : mérovingien (jusqu’en 750), carolingien (750-920) sous le règne de Charlemagne et ottonien (920-1024). L’époque romane commence à différentes dates selon les pays d’Europe : ainsi en Angleterre, l’époque anglo-saxonne s’achève en 1066 avec la bataille de Hastings ; en Allemagne, le roman commence avec la fin des Otton (1024), alors qu’en France apparaissent les premiers édifices voûtés (Saint-Michel-de-Cuxa dans les Pyrénées et Saint-Philibert à Tournus) à la fin du premier millénaire.


     


    Dans un premier temps, nous considérerons ici uniquement les édifices religieux, tout simplement parce que, partout en Europe, le roman a fait ses débuts dans les jeunes communautés monastiques, comme, d’ailleurs, la vie culturelle et intellectuelle en général. Ce qui explique que le roman soit majoritairement un art sacré. Plus l’Église s’est enrichie, plus les édifices sont devenus somptueux. Les édifices religieux reposent sur un plan basilical en forme de croix dont la longueur constitue la nef et les bras plus courts forment le transept. La nef est percée de claires-voies au-dessus des toits des bas-côtés.


     


    L’aile à l’ouest symbolisait le pouvoir séculier, c’est pourquoi l’empereur y avait sa place pendant la messe. Le massif est représentait le pouvoir spirituel. De ces constructions profanes – châteaux, forteresses, palais princiers et maisons citadines – n’a subsisté qu’un petit nombre datant de la fin de l’époque romane. L’architecture romane se caractérise par des murs épais et défensifs (surtout à l’ouest), des fenêtres et des portes, surmontés d’arcs en plein cintre, des meurtrières et, plus tardivement, par des chapiteaux cubiques sur des colonnes souvent élancées. Mais l’invention majeure de l’architecture romane est indubitablement la voûte.


     


    Le premier âge roman (de 1024 à 1080 environ) se reconnaît à ses plafonds à caissons plats en bois et donc exposés aux incendies. Les murs en pierre de taille lisses sont nus et ressemblent plutôt à ceux de forteresses qu’à ceux d’édifices religieux. Les premières tours, souvent multiples, sont intégrées à la construction. À l’apogée du roman (vers 1080 à 1190) apparaissent les voûtes d’arête ainsi que, fréquemment, des ornements muraux et des sculptures en ronde-bosse. Après lui, le roman tardif, qui s’achèvera vers 1235, privilégie la diversité des édifices et intérieurs richement décorés. On observe déjà, à cette époque, des éléments gothiques, tels que l’arc en ogive ou la voûte sur croisée d’ogives, mais les murs massifs et les meurtrières sont conservés. C’est à ce moment qu’apparaissent de splendides façades à tours jumelles et des tours richement décorées au-dessus de la croisée. L’église médiévale romane ne s’est pas développée à partir des constructions centrales carolingiennes, mais à partir des abbatiales qui, par l’activité culturelle et évangélisatrice des moines, sont rapidement devenues des lieux de prière pour le peuple.


     


    C’est aussi sur le plan basilical, mais considérablement élargi et enrichi de nouvelles formes, que s’appuie le nouveau système. On conserve ses anciens éléments : le chœur, la nef et le transept. Toutefois, le chœur est régulièrement agrandi par l’insertion, entre lui et le transept, d’un espace dont la taille correspond généralement au carré obtenu par l’intersection de la nef et du transept, c’est-à-dire la croisée. Voilà comment est apparu, par exemple, le plan en croix latine du monastère de Saint-Gall qui a supplanté le plan en T et perdurera durant tout le Moyen Âge. Le chœur, qu’il est devenu nécessaire d’agrandir en raison de l’accroissement incoercible du clergé qui y trouve sa place de prédilection, est séparé du transept par plusieurs marches. Mais cette surélévation du chœur peut aussi s’expliquer par le fait que les basiliques romanes aient repris l’aménagement de crypte des basiliques carolingiennes, ce que l’on observe dans quasiment toutes les églises du premier âge roman.


     


    À l’origine, les cryptes servaient à recevoir les ossements de martyrs au-dessus desquels était édifié un sarcophage en pierre. Par la suite, elles accueillirent aussi les sépultures de membre de la noblesse ou d’autres hauts personnages, en particulier les donateurs et bienfaiteurs des églises. Ainsi, le roi Henri Ier de Saxe et son épouse Mathilde ont été enterrés dans la crypte de la collégiale de Quedlinburg, dans l’actuel land de Saxe-Anhalt, qu’ils ont fondée. Cette crypte et celle de l’église Saint-Wipert de Quedlinburg, également fondée par Henri Ier mais qui, elle, a conservé son apparence originale, sont les deux plus anciennes cryptes d’Allemagne. Cette jolie petite ville est à l’époque, et le restera pendant plus de 200 ans, la capitale de l’Allemagne ; elle appartient aujourd’hui au patrimoine mondial l’humanité de l’UNESCO.


     


    À peine plus récente que ces dernières, citons aussi la crypte de la collégiale de Gernrode dans le Harz qui, construite à partir de 961, a gardé dans l’ensemble son caractère initial. Cet édifice permet d’estimer, par son effet d’espace intérieur comme par sa monumentalité extérieure, la hauteur atteinte au Xe siècle par l’architecture romane sur le territoire allemand.
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    Façade sud-est, abbaye Saint-Michel d’Hildesheim,

    Hildesheim, (Allemagne), 1010-1033.
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    Vue sur l’ouvrage occidental, avec atrium et narthex,

    abbaye Saint-Michel d’Hildesheim,

    Hildesheim (Allemagne), 1010-1033.


     


    1. Porche/atrium


    2. Narthex


    3. Façade occidentale


    4. Tour de la croisée occidentale


    5. Tourelles occidentales


    6. Nef centrale


    7. Collatéraux


    8. Tour de la croisée orientale


    9. Transept oriental


    10. Tourelles du transept oriental


     


     


    Dans les débuts du style roman, l’intérieur des églises est plus nu que l’extérieur. L’extérieur de la collégiale de Gernrode, qui est alors le plus imposant édifice de Saxe, est rythmé par les pilastres qui supportent les arcs en plein cintre (« lésènes »). Cette arcade avec son décor peint, ou ses diverses incrustations de pierres, a un rôle non seulement décoratif, mais aussi technique en assurant la stabilité de la construction. La haute façade ouest, précédée d’une abside du XIIe siècle restée intacte, est encadrée de deux tours rondes au toit conique. À l’origine, ces tours avaient pour seule fonction pratique d’accueillir les cloches et l’escalier menant au clocher, mais elles acquirent vite une importance artistique dans l’architecture ecclésiastique. L’architecte de l’église de Gernrode se montra déjà visiblement soucieux non seulement d’intégrer les tours au corps du bâtiment pour en faire une unité, mais aussi de leur donner un décor particulier en animant les masses murales. Les tours sont divisées en étages qui diffèrent entre eux par leur structure. La symétrie n’a pas été spécialement recherchée, puisque le deuxième étage de l’une des tours possède des arcades ogivales, alors que celui de l’autre tour, a des arcades en plein cintre. Contrairement aux baies cintrées, percées de l’étage supérieur de la tour pour laisser retentir le son des cloches au loin, ces arcs fermés sont nommés « arcades aveugles ».


     


    Les deux tours flanquant la façade ouest constituent aussi un élément majeur des églises du style roman florissant. Au gothique, elles deviendront des chefs-d’œuvre de toute l’architecture religieuse au détriment des autres parties. Dès l’époque romane, les tours ouest ne restent pas seules. Tôt déjà, des réflexions esthétiques amènent les bâtisseurs à rompre la monotonie du toit pentu, le plus souvent en bâtière, en ornant certaines parties de superstructures turriformes qui les rendent ainsi beaucoup plus agréables à l’œil et plus imposantes. L’intersection des toits de la nef et du transept au-dessus de la croisée apparaît comme un emplacement particulièrement approprié. Au début, une petite tour lanterne surmontant le faîte des toits suffit. On recourra à celle-ci plus tard également quand, par manque d’argent, on ne pourra pas construire de grosse tour massive.
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    Plan horizontal,

    abbaye Saint-Michel d’Hildesheim,

    Hildesheim, (Allemagne), 1010-1033.


     


    1. Porche/atrium


    2. Narthex


    3. Façade occidentale


    4. Tour de la croisée occidentale


    5. Tourelles occidentales


    6. Nef centrale


    7. Collatéraux


    8. Tour de la croisée orientale


    9. Transept oriental


    10. Tourelles du transept oriental


    11. Absidioles


    12. Chœur


    13. Abside


     


     


    Puis, le style roman poursuit son évolution et les fines et délicates tours lanternes se transforment en tours basses à quatre ou huit faces que l’on coiffe généralement d’une pointe pyramidale, mais souvent aussi d’un simple toit en bâtière, plus rarement d’une coupole. Plus les architectes perçoivent combien l’aspect des tours accroît l’effet artistique des églises, plus ils s’enhardissent à chaque fois que les moyens le permettent. Leur rôle initialement pratique s’efface peu à peu au profit de leur fonction esthétique, au renforcement de l’impression pittoresque générale et au plaisir qu’une vaste perspective sur la campagne peut offrir, aux habitants de la ville surtout. En même temps, une tour élevée donne au guetteur, ou au gardien de la tour, la possibilité de sonner à temps l’alarme à l’approche d’ennemis ou de hordes de brigands. Aux deux tours de la façade ouest et à la tour de la croisée viennent s’en ajouter d’autres de part et d’autre du transept ou du chœur. À l’apogée du style roman allemand, dont la cathédrale de Limbourg-sur-la-Lahn est un exemple, on ne s’en contente plus non plus. On encadre chacun des pignons du transept de deux tours, ce qui les porte au nombre de sept.
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    Portail occidental avec narthex,

    église abbatiale de Paulinzella,

    Rottenbach (Allemagne), 1105-1115.
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    Vue du sud-est,

    église abbatiale de Paulinzella,

    Rottenbach (Allemagne), 1105-1115.


     


     


    Le décor des murs n’est pas en reste face à ce déploiement d’ornements extérieurs. Aux saillies et pilastres qui rythment les murs vient s’ajouter la frise du plein cintre, une rangée de petits arcs semi-circulaires qui, au début, court seulement sous la corniche du toit, mais s’étendra par la suite sous toutes les corniches, en particulier celles qui délimitent les différents étages de la tour. À ces éléments se joignent des sculptures au roman tardif. Toutefois, elles se limitent aux seuls portails qui, d’abord dépouillés, se transforment petit à petit en chefs-d’œuvre de sculpture. Par la portée du sujet, les reliefs et les personnages doivent conditionner les fidèles à la méditation avant de pénétrer dans la maison de Dieu. De part et d’autre des portails à voussures en plein cintre, les murs sont rétrécis ou dégradés concentriquement et ornés de colonnettes et de statues se rapportant au contenu du relief qui orne généralement le tympan au-dessus du linteau. Peu à peu, le décor narre des anecdotes complètes tirées de l’Ancien ou du Nouveau Testament. Certains articles de foi ou principes moraux, que le prédicateur peine à faire comprendre en paroles à une population encore largement analphabète, sont ainsi rendus accessibles à celle-ci sous forme de cycles illustrés. Ce langage imagé devient rapidement populaire et joue un très grand rôle dans la diffusion et l’approfondissement des idées religieuses avant l’invention de l’imprimerie. L’art gothique s’en servira aussi, mais dans des formes d’expression encore bien plus riches. L’art roman a donc eu une fonction indiscutablement didactique.
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    Transept et abside,

    ruines de l’abbaye de Hersfeld,

    Bad Hersfeld (Allemagne),

    1038-fin du XIIe siècle (brûlée en 1761).


     


     


    Les églises à double chœur, qui ont servi à définir les principaux critères du premier âge roman, ne sont, en fait, qu’une caractéristique saxonne. Dans les autres régions d’Allemagne, les églises sont élevées sur un plan plus simple et ne possèdent généralement qu’un seul chœur. Également fréquentes en Saxe, mais différentes entre elles dans bien des détails, on ne peut pas dire qu’elles appartiennent à un type unique aux caractéristiques communes. En effet, il n’existe pas d’église standard réunissant toutes les traits typiques du style roman. Toutes les églises du roman tardif ont pour seul point commun le plafond voûté qui a remplacé le plafond à solives plat en Allemagne à partir du XIe siècle et qui s’est érigé en système. Utilisé à l’origine uniquement dans les bas-côtés étroits, ce système s’est étendu à la large nef centrale, dès que les bâtisseurs ont appris à en maîtriser les difficultés techniques. La lourde voûte en pierre a un poids considérable, d’où la nécessité de construire des murs très épais capables de résister à l’énorme pression. C’est pour cette même raison que les constructions romanes présentent peu de fenêtres et de portes. Les fenêtres cintrées répondent au besoin de répartir tout ce poids sur des jambages et piliers afin d’assurer la stabilité de l’édifice.
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    Tour dite « des hiboux », abbaye d’Hirsau,

    Hirsau (Allemagne), 1080-1087.


     


     


    Partout où est apparu le christianisme, les moines ont été les premiers bâtisseurs. Il leur fallut de longues années d’expériences pour apprendre à maîtriser le matériau local et devenir ensuite les maîtres de frères lais qui constitueront la corporation des bâtisseurs. L’art de la voûte, les moines constructeurs l’ont appris dans les pays de culture romaine d’où ils viennent. Mais ce n’est qu’après une pratique intensive qu’ils réussissent à appliquer ce savoir en matière de construction d’églises. Ils commencent par voûter les étroits bas-côtés, d’abord dans la forme très simple du plein cintre, plus tard seulement en voûtes d’arête. Pendant un certain temps encore, la nef centrale doit se contenter de l’ancien plafond en bois, jusqu’à ce que les architectes parviennent à construire des voûtes plus larges. Quand nous avons évoqué, ci-dessus, les premières formes de voûtes présentes dans les édifices romains, nous avons signalé que la voûte d’arête résultait probablement de l’intersection de deux voûtes en berceau. On obtient ainsi quatre portions de voûte triangulaires dont les lignes de démarcation figurent nettement des « arêtes ». Il n’y a donc plus qu’à soutenir les quatre extrémités de ces segments de voûte qui se portent entre elles.


     


    Il reste que la charge est si lourde qu’il faut, pour la recevoir, remplacer les fines colonnes par de solides piliers. Chaque nef est recouverte de plusieurs de ces travées toujours carrées, séparées entre les piliers par de larges arcs-doubleaux. La nef centrale compte généralement trois à six travées, moitié moins larges qu’elle pour la plupart. Les bas-côtés quant à eux en reçoivent le double, celles-ci ne mesurant que le quart d’une travée de la nef centrale. Ce ne sera que quand les bâtisseurs maîtriseront l’art difficile de construire une voûte d’arête au-dessus d’un rectangle que les travées des bas-côtés pourront être aussi longues que celles de la nef. Alors seulement le plan des églises romanes sera d’une harmonie parfaite. On peut illustrer cette différente répartition des travées de voûte en comparant le plan de la cathédrale de Spire, exemple de « système du carré roman » dans toute sa rigueur, avec l’abbatiale de Maria Laach. Dans la cathédrale de Spire, les travées habituellement carrées de la nef centrale sont ici rectangulaires.


     


    Dans ces deux églises, le porche (appelé aussi paradis au Moyen Âge), où se tenaient, paraît-il, les pénitents est une réminiscence de l’atrium de la basilique chrétienne. L’église abbatiale de Maria Laach l’illustre parfaitement : cet édifice à deux chœurs sera complété plus tard, au début du XIIIe siècle seulement, par un porche – preuve de la longévité des traditions paléochrétiennes. Si les plans des chœurs de ces églises, toutes achevées vers la fin du XIIe siècle, sont encore relativement sobres, il ne manque pas d’autres chœurs de la même époque richement décorés. En faisant pour ainsi dire courir les bas-côtés autour du chœur, on obtient un déambulatoire, qui est généralement moitié moins haut que le chœur lui-même et n’a, à l’origine, pour autre fonction pratique que de faciliter la circulation. Plus tard, il s’agrandira d’absidioles destinées à recevoir des autels secondaires. Le gothique seulement saura tirer pleinement parti de cet agrandissement du chœur en transformant les absides en petites chapelles et allant même jusqu’à entourer le chœur d’absidioles. C’est aussi au gothique que le jubé, tribune en bois ou en pierre apparue au roman tardif, deviendra une œuvre d’art. Cette pièce d’architecture renoue avec les barrières (cancelli) qui séparaient déjà le chœur de la nef centrale dans les basiliques paléochrétiennes et qui présentaient deux ou plusieurs passages. Au milieu se dresse l’ambon, une chaire accessible par un escalier, où se trouve un pupitre sur lequel le prêtre pose les textes des évangiles qu’il s’apprête à lire.


     


    La forme des différents éléments et l’ornementation présentent la même diversité que les plans des édifices ; les arcs, piliers et colonnes prennent là une place prépondérante. Nous avons déjà observé qu’à côté des chapiteaux, dont la décoration imite plus ou moins bien l’Antiquité, le chapiteau cubique développe une forme proprement romane. Ses faces semi-circulaires et lisses, probablement peintes à l’origine, sont sculptées par la suite de feuillages et de bandes entrelacées qui finissent par tellement envahir les chapiteaux quadrangulaires des colonnes qu’il est devenu impossible d’en reconnaître la forme première. À ses motifs ornementaux sont mêlés des êtres fabuleux, des figures humaines et animales, des démons et des saints aux formes réalistes et souvent fantastiques.


     


    Au dernier âge roman surtout, les tailleurs de pierre cherchent à se surpasser entre eux en inventions de figures imaginaires dans lesquelles le comique et l’effrayant engendrent un effet grotesque, surtout à l’époque où se font ressentir les influences rapportées des croisades. Des chapiteaux historiés on ne voit presque plus la simple forme cubique cachée dessous. Les chapiteaux en calice, ou bourgeonnant, sont certainement des réminiscences de formes antiques. Mais la décoration est déjà nouvelle et, là encore, c’est dans les monuments allemands que l’on constate le mieux son autonomie.
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    Abside orientale avec galerie naine,

    cathédrale Saint-Martin de Mayence

    (fin du Xe siècle et XVIIe-XVIIIe siècle)

    et église Saint-Étienne de Mayence (après 1011),

    Mayence (Allemagne).
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    Nef vue vers l’est,

    cathédrale Saint-Martin de Mayence

    (fin du Xe siècle et XVIIe-XVIIIe siècle)

    et église Saint-Étienne de Mayence (après 1011),

    Mayence (Allemagne).
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    Nef vue vers l’est,

    cathédrale Notre-Dame-de-l’Assomption-et-Saint-Étienne

    de Spire (« cathédrale impériale de Spire »),

    Spire (Allemagne), 1030-1061.
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    Plan horizontal,

    cathédrale Notre-Dame-de-l’Assomption-et-Saint-Étienne de Spire

     (« cathédrale impériale de Spire »),

    Spire (Allemagne), 1030-1061.


     


    Plan horizontal, cathédrale Saint-Martin de Mayence

     (fin du Xe siècle et XVIIe-XVIIIe siècle)

    et église Saint-Étienne de Mayence (après 1011),

    Mayence (Allemagne).


     


     


    Le pied des colonnes imite le plus souvent celui de la colonne grecque : une base carrée surmontée d’une scotie entre deux tores. Mais le tore inférieur reposant directement sur la base ne fut pas longtemps pour plaire aux architectes. Si au début ces derniers pourvoient les quatre coins de petites boules, ils utilisent ensuite des feuilles en forme de tubercule qui introduisent, pour la première fois, une vraie transition entre le rond et l’anguleux. Les fûts des colonnes, d’abord lisses, se voient aussi orner de décors sculptés, d’entrelacs, de chevrons et autres motifs de ce genre.
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    Crypte-Halle,

    cathédrale Notre-Dame-de l’Assomption-et-Saint-Étienne de Spire

     (« cathédrale impériale de Spire »),

    Spire (Allemagne), 1030-1061.


     


     


    Les piliers initialement carrés et simplement terminés en haut par une dalle sur une scotie s’enrichissent peu à peu. Les angles sont biseautés ou échancrés et sertis de fines colonnettes ; forme de décor de pilier qui existe déjà sur les édifices musulmans, au Caire par exemple. Plus tard, des demi-colonnes, généralement avec leur propre chapiteau, sont apposées aux quatre faces des piliers, ou seulement à deux d’entre elles. Elles ont pour fonction particulière de soutenir les arcs-doubleaux de la voûte. Pour finir, les chapiteaux des piliers sont autant richement décorés de sculptures que le reste. Ainsi, le style roman est-il encore en pleine évolution, sur le plan architectural comme sur le plan ornemental, quand il est interrompu, et finalement étouffé, par l’arrivée du gothique en dépit de sa longue résistance.
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    Abbaye de Maria Laach,

    Maria Laach (Allemagne),

    1093-XIIe siècle.
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    Vue du chevet occidental,

    cathédrale Saint-Pierre de Worms,

    Worms (Allemagne), 1110-XIIIe siècle.
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    Vue du nord-est, église des Saints-Apôtres,

    Cologne (Allemagne), premier tiers du XIe siècle,

    parties orientales contruites après 1192.

  


   


  
    II. Les Édifices romans d’Europe centrale


     


     


    L’Allemagne


     


    Aussi variée qu’ait pu être l’expression du style roman en matière d’architecture sur le sol allemand, il se dégage trois régions en raison de la particularité marquée de leurs caractéristiques respectives : la Saxe, la Rhénanie et la Westphalie. Leurs édifices reflètent le mieux le caractère régional de leurs habitants. Typiques des Saxons, leur grand attachement à la tradition carolingienne et leur sens de la régularité rigoureuse qui s’exprime surtout dans l’alternance méthodique de piliers et colonnes portant les murs supérieurs de la nef. Dans les constructions rhénanes se reflètent le goût insouciant du beau et l’amour du faste d’un peuple plus léger. En Westphalie, l’élévation défensive de murs massifs entre les tours de la façade ouest concorde avec un sens de la simplicité et du pratique qui cherche à satisfaire rapidement un besoin immédiat, sans accorder de grande importance à la décoration, à la faveur de la stabilité des bâtiments par une construction fonctionnelle.


     


     


    La Collégiale Saint-Cyriaque de Gernrode


    La collégiale de Gernrode (p.8-9), bâtie à partir de 959 dans l’actuelle Saxe-Anhalt, compte parmi les églises relativement fréquentes que préfiguraient les abbatiales carolingiennes à deux chœurs et deux transepts. Puisque les autres parties ont aussi plus ou moins conservé leur caractère original, nous pouvons estimer la hauteur atteinte par l’architecture romane en Allemagne au Xe siècle, aussi bien par son ampleur intérieure que par sa monumentalité extérieure.


     


    Son nom, l’église le doit à saint Cyriaque. Le margrave Gero, fondateur de l’église, avait, en effet, rapporté une relique de ce saint d’un pèlerinage à Rome, lors duquel le pape lui avait aussi accordé la protection de l’édifice. La collégiale a pour particularité de posséder une reconstruction du Saint-Sépulcre datant du XIe siècle.


     


    La construction d’un second chœur sur la façade ouest, faisant pendant à celui de la façade est, se retrouve chaque fois qu’une église vénère deux saints patrons. Le chœur ouest n’est pas toujours lié à un transept. Cette collégiale montre que la forme basilicale occidentale constitue aussi la base du nouveau système, bien que plusieurs fois agrandie et enrichie de nouveaux éléments.
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    Vue du chevet,

    église Sainte-Marie-du-Capitole,

    Cologne (Allemagne), 1049-1065.
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    Vue extérieure nord-est,

    double chapelle Saint-Clément,

    Büsum (Allemagne), 1434-1442.


     


     


    Les anciennes parties fondamentales que sont le chœur, la nef et le transept ont été conservées. Mais le chœur est régulièrement agrandi par l’aménagement, entre lui et le transept, d’un espace carré de la dimension du carré obtenu, comme nous l’avons vu, par l’intersection de la nef et du transept, c’est-à-dire de la croisée. Apparaît ainsi le plan en croix latine déjà présent dans l’abbaye de Saint-Gall, qui supplante le plan en T et perdurera pendant tout le Moyen Âge. Quand ce type d’église à deux chœurs aura acquis sa forme définitive au XIIe, voire peut-être dès le XIe siècle, les deux transepts auront aussi, de l’extérieur, un aspect caractéristique. Dans le cas de l’église Saint-Michel de Hildesheim, qui est la perfection même dans le genre, cette perspective est soulignée par quatre tours placées à l’avancée des frontons des transepts.
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    Cathédrale Saint-Pierre-et-Saint-Georges,

    Bamberg (Allemagne), 1004-1012 (brûlée en 1087),

    reconstruction : 1111-XIIIe siècle.


     


     


    Dans la collégiale de Gernrode, la nef domine éminemment les collatéraux au-dessus desquels s’élèvent des tribunes. Reliées entre elles, à l’origine, par une galerie sur la face ouest, les tribunes étaient probablement destinées aux religieuses qui, vivant à l’écart du monde séculier, pouvaient, de là, assister à la messe. Les arcades de la nef sont portées alternativement par des piliers et des colonnes. Ce style d’architecture a probablement été réalisé pour la première fois dans la crypte de l’église Saint-Wipert.


     


    L’Église Saint-Michel de Hilsdesheim


    Par la suite, cette alternance de supports s’est érigée en véritable système. Dans l’église abbatiale Saint-Michel de Hildesheim (p.14-15-17), par exemple, contrairement aux églises dont les murs de la nef sont portés soit par des colonnes soit par des piliers, l’alternance de piliers et de colonnes a certainement pour seul but esthétique de souligner mieux encore la structure mûrement étudiée de l’intérieur. Les arcatures des tribunes sont aussi séparées en leur milieu par un pilier dont l’emplacement correspond au pilier inférieur. Les chapiteaux des colonnes se rapportent encore à la tradition antique dans la mesure où ils rappellent la forme et le feuillage des chapiteaux corinthiens. Les têtes et figures hybrides qui peuvent apparaître ici ou là entre les feuilles sont probablement issues de l’imagination des artisans allemands. Il en résulte, plus tard, le chapiteau roman typique qui sera, pour les artistes médiévaux, l’occasion de donner libre cours à leur inventivité. La colonne double du chapiteau cubique, à l’entrée de la crypte de Gernrode, représente une autre forme de chapiteau roman. Elle appartient à l’époque d’une restauration et transformation ultérieures de l’intérieur de l’église.


     


    Comme il était courant dans les basiliques paléochrétiennes, la nef et les collatéraux possédaient un plafond plat en bois. Celui-ci était plus ou moins richement décoré de peintures qui suivaient habilement la division du plafond. Dans l’église Saint-Michel, ces peintures du plafond ont presque toutes totalement disparu, à l’exception de celles de la nef. Elles furent les œuvres préférées de l’évêque Bernard, grand amateur d’art et, à ses heures architecte, orfèvre et fondeur de bronze. De son église qui fut complètement détruite par un incendie provoqué par la foudre en 1034, il ne reste que quelques vestiges dont les colonnes à chapiteau cubique (colonnes extérieures droites et gauches) se distinguent nettement des splendides colonnes réalisées à l’occasion d’une restauration ultérieure.


     


    Mais le plan reste inchangé. Il montre que les bâtisseurs du XIe siècle dessinaient déjà leurs églises d’après des proportions bien équilibrées qui recèlent le secret de l’harmonie des basiliques romanes. Dans l’église Saint-Michel, la nef centrale est trois fois plus longue que large. Les trois carrés ainsi obtenus sont délimités par des piliers carrés entre lesquels s’insèrent respectivement deux colonnes. Cette alternance des supports, qui, d’ailleurs, ne s’est largement propagée qu’en Saxe à côté de la basilique à piliers, a vu apparaître ainsi sa forme la plus élaborée. Les deux transepts s’harmonisent également avec la nef centrale sur le plan des proportions, puisqu’ils se composent également de trois carrés approximativement égaux à ceux de la nef. Ces calculs, très simples en soi, étaient gardés secrets par les architectes de cette époque. Puis, le secret s’est transmis oralement de génération en génération jusqu’à l’époque gothique où tous ces secrets des ateliers des grandes cathédrales et basiliques ont été établis en règles.


     


    Le plan de l’église Saint-Michel qui fait aujourd’hui partie du patrimoine mondial de l’humanité de l’UNESCO est l’exemple type de l’église à double chœur du XIe siècle poussé à sa plus haute perfection. L’intérieur qui, en revanche, ne fut achevé qu’en 1186 est caractéristique de la richesse plastique et picturale saxonne au roman florissant. Il est, en même temps, la preuve de la productivité artistique de l’époque. L’art des sculpteurs et tailleurs de pierre et de stuc ne consistait pas seulement à orner les chapiteaux des colonnes de feuillages et de personnages. Ils recouvraient aussi de graciles ornements les tailloirs des chapiteaux et les archivoltes. L’arc est bordé d’une frise ornementale d’où dépassent, dans le collatéral sud, les têtes de huit personnages féminins incarnant les huit béatitudes qui débordent sur les tailloirs.
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    Vue du nord-ouest,

    cathédrale Saint-Georges,

    Limbourg (Allemagne), 1200-1235.
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    Bâtiments monastiques et parvis,

    monastère de Maulbronn, Maulbronn (Allemagne),

    1147 (monastère) et 1178-XIIIe siècle (église).


     


     


    À ces sculptures s’est ajouté tout un système pictural. Comme la polychromie des édifices de la Grèce antique, ces peintures s’étendaient aussi bien sur les parties nues de l’architecture que sur les sculptures. Ainsi voit-on de sobres chapiteaux cubiques peints de feuilles qui les font ressembler aux chapiteaux en calice antiques. Les fûts lisses des colonnes étaient soit recouverts de peinture monochrome soit marbrés de plusieurs couleurs ou entourés de spirales colorées. S’ajoutèrent à cela les personnages des plafonds et des murs.


     


    Autres Églises


    Parmi les églises saxonnes, outre la collégiale de Gernrode et l’église Saint-Michel de Hildesheim en Basse-Saxe, grâce auxquelles nous avons pu dégager les principales caractéristiques du style roman à ses débuts et à sa maturité, il faut souligner l’église du château de Quedlinburg (Saxe-Anhalt), de même que l’église Saint-Gothard d’Hildesheim, la collégiale de Königslutter et avant tout la cathédrale de Brunswick (toutes trois en Basse-Saxe). Pour avoir été la première à recevoir une voûte, la cathédrale de Brunswick est devenue un modèle pour la région. Conçue initialement comme basilique à trois nefs, elle a été augmentée de deux autres nefs au XIVe siècle par le redoublement de ses bas-côtés, ce qui n’a porté aucun préjudice au concept architectural initial dans sa recherche de gravité et solennité.
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    Plan horizontal, monastère de Maulbronn,

    Maulbronn (Allemagne),

    1147 (monastère) et 1178-XIIIe siècle (église).


     


     


    Toutes les fois que l’on rencontre une basilique à colonnes (hypostyle) en Saxe, on en déduit qu’il y a une source étrangère. Ainsi l’abbatiale de Paulinzella en Thuringe, dont les ruines pittoresques montrent aujourd’hui encore la composition artistique (p.18-19), a été construite par des moines de l’abbaye souabe de Hirsau. La petite ville d’Hirsau possédait l’abbaye la plus grande en son temps avec la plus grande église romane d’Allemagne, une basilique à trois nefs d’environ 100 m de long. À la fin du XVIIe siècle, l’église et un château, construit entre-temps sur le domaine de l’abbaye, ont été incendiés par les Français. Il n’en subsiste que le cloître et l’une des deux tours d’origine, ladite « tour des hiboux » (Eulenturm). Le type de basilique hypostyle était alors très fréquent en Souabe. Ses plus beaux exemples sont les cathédrales de Constance et de Schaffhausen. Toutefois, celle de Constance a été totalement transformée au gothique tardif, surtout en ce qui concerne son aspect extérieur.


     


    C’est en Rhénanie que l’on rencontre le plus de basiliques à piliers, ce qu’il faut sûrement attribuer à la présence d’une grande quantité de tuf, un matériau poreux qu’on ne peut travailler qu’en gros blocs. Les basiliques hypostyles, avec en plus un toit plat, sont rares ; c’est avec les basiliques à piliers que l’architecture rhénane romane proprement dite s’est épanouie. Ses plus importantes représentantes sont les trois cathédrales impériales de Mayence, Worms et Spire. Elles sont en même temps les ouvrages les plus vastes et les plus accomplis artistiquement de l’architecture romane en Allemagne. Il est d’autant plus déplorable qu’elles aient beaucoup perdu de leur aspect original suite aux incendies et aux destructions dus aux nombreuses guerres qui sévirent jusqu’à la fin du XVIIIe siècle, mais aussi suite à une restauration plus récente.
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    Nef vue de l’est avec les fresques ottoniennes,

    église Saint-Georges, Oberzell (Allemagne),

    896-début du XIe siècle.


     


     


    La Collégiale de Bad Hersfeld


    Les ruines actuelles de la collégiale sont le résultat d’un incendie allumé par les troupes françaises en 1761, qui ne voulaient pas que les documents entreposés dans l’église ne tombent aux mains de l’adversaire après leur défaite dans la guerre de Sept ans et leur retraite imminente. L’abbatiale initiale a été bâtie entre 830 et 850 sur les plans d’une basilique-halle carolingienne. Détruite par les flammes en 1038, on a construit à la place un nouvel édifice roman d’environ 100 m de long, flanqué de deux tours sur la face ouest (dont il n’en reste qu’une seule). On remarque la tour Sainte-Catherine isolée qui abrite la plus vieille cloche d’Allemagne encore opérationnelle. Du fait de son ancienneté – elle date de 1038 -, elle ne sonne plus qu’une seule fois par an pour la commémoration du premier supérieur du monastère, l’archevêque de Mayence Lullus, mort à Hersfeld en 786. La collégiale est considérée comme la plus grande ruine d’église romane au monde.

  


   


  
    [image: ]


     


    Nef, cathédrale protestante de Jerichow,

    Jerichow (Allemagne), 1149-1172.

  


   


  
    [image: ]


     


    Vue du sud, ancienne église

    Sainte-Marie-et-Saint-Jean-l’Évangéliste,

    cathédrale de Ratzebourg,

    Ratzebourg (Allemagne), 1160-1220.


     


     


    La Cathédrale de Mayence


    Des trois cathédrales rhénanes la plus ancienne est celle de Mayence (p.23-24-26) fondée au Xe siècle par l’évêque Willigis. Les plus vieilles parties encore existantes sont les tours rondes de la façade est. Construites au cours du premier tiers du XIe siècle, elles essuyèrent d’abord un premier incendie le jour même de l’inauguration en 1009, avant d’être si sérieusement détruites par les flammes en 1137 qu’il fallut refaire la toiture de la cathédrale. En raison des connaissances techniques acquises entre-temps, les plafonds plats en bois d’origine ont été remplacés par des voûtes en pierre. Mais elles ne subsistèrent que jusqu’en 1159, où une violente querelle éclata entre l’archevêque et la population qui prit la cathédrale d’assaut et la transforma en forteresse. On entreprit de la restaurer après qu’elle soit restée vingt ans sans toit. Mais cela demanda tant de temps que les travaux ne s’achevèrent qu’en 1239.


     


    Cette longue période de travaux explique que la cathédrale de Mayence n’offre pas une image homogène du style roman. L’unité de son aspect général intérieur et extérieur a été fortement compromise par les ajouts de l’époque gothique. Les éléments détruits par les mitraillages et bombardements tout au long des diverses guerres ont toujours été remplacés par de soigneuses restaurations. Celles-ci réussirent à lui conserver du moins l’apparence d’une grande ancienneté. Entourée de rangées de maison, la cathédrale de Mayence, vue de près, ne donne pas une impression de monumentalité. Telle n’était certainement pas non plus l’intention des constructeurs, étant donné que les coutumes urbanistiques des villes médiévales ne leur laissaient pas beaucoup de liberté de mouvement. Là où il n’existait pas de fortifications à l’abri desquelles les habitants aient pu se réfugier, les maisons se concentraient étroitement autour de l’église principale, mettant tout leur espoir dans la force protectrice des maisons de Dieu. En effet, celles-ci avaient été bien souvent des refuges sûrs, en particulier depuis que les guerres de siège étaient devenues très dangereuses pour les assiégés avec l’invention des armes à feu qui faisaient mouche à distance.


     


    Dans le courant du XIXe siècle seulement, l’organisation des villes médiévales, qui obéissait à des objectifs défensifs, a subi une profonde mutation due à un accroissement exceptionnel de la population et aux nouvelles conditions de circulation que cela entraînait au détriment des romantiques paysages urbains de jadis. De ce fait, les architectes d’églises étaient habitués à agencer leurs plans de façon à produire l’effet le plus imposant possible de loin, s’ils voulaient mettre leurs créations en valeur au-delà des limites exiguës des villes. Les sculptures des portails, par où entraient et sortaient principalement les fidèles, suffisaient aux citadins. Mais on ne pouvait atteindre d’effet grandiose vu de l’extérieur que par la taille, le nombre et les ornements des tours. La cathédrale de Mayence est celle qui montre le mieux combien les anciens bâtisseurs ont calculé juste l’effet de la distance. De près, l’édifice disparaît presque dans la masse des maisons qui l’entourent malgré ses dimensions gigantesques, alors que, contemplée de l’autre rive du Rhin, elle domine majestueusement le paysage fluvial.


     


     


    La Cathédrale de Spire


    Cette cathédrale a subi des outrages encore plus grands que celle de Mayence. Elle surpasse cette dernière par l’envergure de sa conception architecturale initiale qui introduit la grande voûte à la suite de sa transformation, en 1100, et par l’unité de son exécution. Cette église (p.25-26-27) est considérée comme l’apogée du premier âge roman. Avec sa nef voûtée, elle est la plus ancienne basilique intégralement couverte de voûtes d’arête et possède la plus grande crypte. Contrairement à l’église épiscopale de Mayence, qui reste un monument du pouvoir religieux central en Allemagne, la cathédrale de Spire devait témoigner de la gloire des empereurs allemands. Conformément à l’intention de son fondateur, Conrad II, elle devait lui servir de sépulture ainsi qu’à ses successeurs. À sa mort, neuf ans après la pose de la première pierre, la crypte destinée à accueillir son sarcophage était achevée et le fondateur de l’église put être installé dans sa dernière demeure. C’est un haut caveau composé de trois parties et porté par une multitude de colonnes qui s’étend sous le chœur et le transept de l’église. Cependant, l’imposante cathédrale ne fut totalement achevée que sous son petit-fils Henri IV qui, pour mettre fin à sa querelle avec le pape Grégoire et faire lever l’anathème dont il était frappé, dut entreprendre son célèbre voyage à Canossa en Émilie-Romagne italienne. En achevant les travaux de la cathédrale, Henri IV donna à l’Église, qui l’avait excommunié et poursuivi au-delà de sa mort de sa haine la plus tenace, le plus somptueux lieu de résidence et de prière du territoire allemand. Détruite par trois incendies (le plus grave en 1159, mais également en 1289 et 1540), elle a toutefois toujours été reconstruite.
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    Le Château fort de Brunswick

     (Burg Dankwarderode),

    Brunswick (Allemagne), après 1173.


     


     


    Mais plus que des incendies, la cathédrale a souffert des troupes françaises qui envahirent le Palatinat en 1689 et mirent le feu jusqu’à ses murs d’enceinte, non sans avoir auparavant pillé les tombes impériales. Sa reconstruction ne fut entreprise qu’en 1772. Mais à peine les travaux terminés, elle fut pillée une seconde fois par les Français qui en firent un entrepôt de foin pour leurs chevaux. L’édifice demeura dans cet état d’abandon jusqu’en 1814, alors que le Palatinat appartenait encore à la Bavière. Le roi Maximilien Ier entreprit de réhabiliter une nouvelle fois, en 1822, le respectable monument de l’ancienne grandeur impériale allemande. Son successeur, le roi Louis Ier de Bavière, lui manifesta une encore plus grande sollicitude. Il fit en effet reconstruire les tours de la face ouest ainsi que le porche et sa coupole. Il chargea également le graveur et peintre historique Johann von Schraudolph d’un immense cycle de fresques pour en décorer l’intérieur. Comme l’architecte Heinrich Hübsch, à qui avaient été confiées la reconstruction des parties détruites et la restauration de l’ensemble, avait respecté les anciens vestiges, la cathédrale donne désormais, dans sa forme actuelle, vue de l’extérieur, l’impression d’une composition harmonieuse et achevée. En réalité, mis à part la crypte et les murs d’enceinte de la nef et du transept, n’est ancienne que la partie supérieure de la face est. L’impression générale et pittoresque de l’extérieur est aussi soulignée par l’arcature de baies propre aux églises rhénanes. Une arcature de baies est une colonnade ouverte qui court sous tous les toits d’un édifice. Étant donné la sobriété habituelle des architectes rhénans en matière de décoration extérieure, elle devait avoir un rôle non seulement ornemental, mais surtout architectural. Depuis 1981, cette grandiose cathédrale fait partie du patrimoine mondial de l’humanité de l’UNESCO.
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    Cathédrale de Gurk,

    Gurk (Autriche), XIIe siècle.


     


     


    La Cathédrale de Worms


    En revanche, la cathédrale de Worms est presque totalement intacte. Si sa fondation date de la fin du Xe siècle, sa forme actuelle ne remonte qu’aux XIe et XIIe siècles. Au XIVe siècle, époque du gothique finissant, elle fit de nouveau l’objet d’une rénovation, qui resta principalement limitée à la transformation de la tour nord de la face ouest et à l’installation d’un portail richement décoré sur la face sud. Tributaires des cathédrales de Mayence et de Spire dans sa structure générale et ses détails, elle n’a pourtant rien à leur envier quant à la majesté et l’harmonie de son architecture, même si elle est la plus petite des trois. Avec la cathédrale de Mayence, elle a en commun les deux chœurs. Avec celle de Spire, elle partage certaines particularités dans la construction de la nef et, avec les deux, le nombre et l’ordonnance des tours et des coupoles ; mais elle surpasse ses deux modèles par sa richesse dans le détail.
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    Vue du mur sud,

    ruines du palais impérial de Gelnhausen (Allemagne),

    deuxième moitié du XIIe siècle.
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    Portique de l’atrium et façade,

    basilique San’Ambrogio, Milan (Italie),

    379-386 (restaurée jusqu’en 1099).


     


     


    L’Abbatiale de Maria Laach


    Édifiée à l’écart de la grande route militaire, l’ancienne abbatiale de l’abbaye Maria Laach située au bord du lac Laacher See, dans le massif de l’Eifel, a été également épargnée par les guerres et les incendies. Elle a été construite entre 1093 et la fin du XIIe siècle par les moines bénédictins et s’est vu décerner par le pape le titre honorifique de Basilica minor en 1926. Elle aussi possède six coupoles et tours, bien que de dimensions plus réduites, et peut tout à fait concurrencer ses trois grandes sœurs rhénanes par son charme pittoresque.


     


    Cette église est une véritable attraction pour les touristes et le gour tout proche incitait encore récemment aux activités aquatiques, aujourd’hui interdites en raison de la présence possible d’une épave de bombardier de la Seconde Guerre mondiale.


     


    Les Églises de Cologne


    Parmi les églises rhénanes, les églises de Cologne constituent un groupe à part où domine un plan caractéristique. Son plus ancien exemple est l’église Sainte-Marie-du-Capitole consacrée en 1049. Outre le chœur, les branches de son transept se terminent également par des absides surmontées de coupoles hémisphériques qui donnent à la partie orientale de l’église une forme tréflée. Dans le courant des XIe et XIIe siècles, les systèmes de chœurs devinrent si sophistiqués qu’ils éclipsèrent la nef.


     


    L’architecture religieuse de Cologne trouve son apogée dans l’église Grand Saint-Martin et l’église des Apôtres achevées dans la seconde moitié du XIIe siècle. Dans l’église des Apôtres, les murs des trois chœurs présentent extérieurement une composition identique : au rez-de-chaussée des arcades aveugles sur pilastres, et, sur colonnes à l’étage supérieur, une frise de carreaux qui court autour des tours rondes à la base et octogonales au sommet et une arcature de baies. Les murs forment ainsi, avec leurs trois chœurs, un ensemble homogène d’une infinie élégance.


     


    Dans certaines parties, ces deux églises présentent aussi des arcs en ogive, forme caractéristique du style gothique. Cela leur a valu d’être classées dans le style dit « transitoire ». Mais les arcs en ogive n’ont ici qu’une fonction purement décorative. En revanche, dans le nord de la France où est apparu, en premier, le style dit « gothique » et où il s’est constitué en système, l’arc ogival a été considéré, dès le début, comme un élément de construction fondamental que des tailleurs de pierre français auraient vraisemblablement introduit en Allemagne. Si les arcs en ogive n’eurent ici qu’une fonction décorative, c’est parce que le style roman était encore en évolution et que, sûr de sa puissance constructrice, il n’avait pas besoin de recourir à un quelconque apport extérieur. Malgré les éléments gothiques, les églises restaient essentiellement romanes et le style roman ne disparut en Allemagne que quand le style gothique fut suffisamment développé pour que ses avantages en matière de construction, soient généralement adoptés.


     


    Par conséquent, pourquoi retenir l’hypothèse d’une architecture dite « transitoire » propre, qui plus est n’aurait existé qu’en Allemagne ? Il n’y a que là où le style roman a pu développer un goût particulier de l’ornementation, grâce à des conditions politiques et économiques favorables, qu’il a été en mesure d’adopter des éléments ornementaux plus élaborés qui soient en même temps, à l’occasion, des éléments de construction étrangers plus intéressants, sans changer son caractère fondamental. Dans d’autres régions d’Allemagne moins accessibles que les régions rhénanes aux influences de la France septentrionale, il est même possible que certaines formes, qui seront plus tard propres à l’architecture gothique, comme l’ogive ou l’arc trilobé, aient été importées en Allemagne par des croisés, amateurs d’art, à leur retour de Syrie et de Palestine et surtout de Sicile dominée par les Normands.


     


     


    L’Église à deux étages de Schwarzrheindorf


    Parmi les églises rhénanes, l’église à deux étages de Schwarzrheindorf, dans le quartier de Bonn-Villich sur la rive droite du Rhin, est un édifice à part. Bâtie à l’origine par le futur archevêque de Cologne Arnold von Wied, elle devait servir d’église funéraire, raison pour laquelle elle avait été conçue à deux étages sur un plan en croix grecque. Consacrée en 1151, l’église eut sa nef centrale agrandie, perdant ainsi une part de sa spécificité. L’église n’est pas seulement intéressante par sa forme de base qui rappelle les constructions de l’époque carolingienne, mais aussi par ses fresques de plafond. C’est ici que, pour la première fois, est apparue une arcature ouverte courant sous les toits dont la fonction architecturale est claire : répartir la charge des murs supérieurs sur les murs inférieurs et les fondations.


     


     


    Les Églises de Westphalie


    C’est dans les églises de Westphalie que le principe de fonctionnalité, qui consiste à donner la priorité à l’architectonique sur l’ornemental, s’est fait le plus ressentir. On a presque totalement renoncé tant à la richesse architecturale, courante en Rhénanie, qu’au groupement esthétique des éléments de construction et aux tours ornementées. Dès lors, seule une tour massive à l’avancée de la façade ouest étaient bâtie. Puis, vers le XIe siècle, les atouts de la voûte furent reconnus. C’est certainement le sens pratique de la population qui est à l’origine de l’église-halle typique de la Westphalie, laquelle s’est largement répandue à d’autres régions d’Allemagne à l’époque gothique. En construisant les trois nefs sensiblement de la même hauteur et, plus tard, de la même largeur, on obtient un effet de halle divisée par deux rangées de piliers. Cela a pour avantage de pouvoir recouvrir les trois nefs d’un seul et même toit.


     


    Au fur et à mesure de l’évolution de cette forme d’église, on a aussi renoncé aux murs supérieurs des bas-côtés, de manière que les baies suffisent à éclairer l’espace entier. Les cathédrales de Herford et de Paderborn en Rhénanie-du-Nord-Westphalie sont les plus belles églises-halles westphaliennes, tandis que les cathédrales de Soest et de Münster ainsi que celle d’Osnabrück en Basse-Saxe représentent le type plus ancien de nef centrale surélevée.


     


     


    L’Allemagne du Sud


    Comparées aux églises romanes rhénanes et nord-allemandes, celles du sud de l’Allemagne sont d’une moins grande importance artistique. Seules valent d’être évoquées quelques églises de Souabe, où, comme nous l’avons signalé plus haut, l’on rencontre principalement des basiliques hypostyles. Outre la cathédrale de Constance, il faut aussi citer les trois églises de l’île de Reichenau, en particulier l’église Saint-Georges de Oberzell, qui date des Xe et XIe siècles.
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    Façade occidentale,

    cathédrale de Modène,

    Modène (Italie), XIIe siècle.
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    Cathédrale, baptistère et campanile,

    Campo dei Miracoli,

    Pise (Italie), 1064-1350.
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    Élevation de la nef principale, plan vertical,

    cathédrale du Campo dei Miracoli,

    Pise (Italie), 1064-1350.
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    Façade occidentale,

    cathédrale de Santa Maria Assunta,

    Spolète (Italie), vers 1063-1380.
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    Mosaïque (1140-1170) de la coupole et abside,

    chapelle Palatine, Palerme (Italie), 1080.
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    Façade occidentale,

    cathédrale et campanile (après 1106),

    baptistère de Parme (à droite) (1196-1260),

    Parme (Italie).


     


     


    La Bavière – La Cathédrale de Bamberg


    En revanche, en Bavière, l’architecture romane a longtemps obéi à des formes très simples, jusqu’à l’édification, vers la fin de l’époque romane, de la cathédrale de Bamberg, l’un des plus brillants et, en même temps, des beaux monuments artistiquement parlant de l’art roman en Allemagne. Longtemps, elle fut classée dans la période « transitoire » à cause des arcades et voûtes à nervures ogivales de sa nef et de ses éléments gothiques extérieurs, en particulier des fenêtres en ogive. Cependant, de par son caractère général, la cathédrale de Bamberg est indubitablement un édifice roman. Les tours ouest qui ne datent pourtant que des dernières années de cette période, ont une forme tout à fait romane. C’est dire qu’à une époque où le style gothique était déjà répandu partout en Allemagne, on avait encore suffisamment le sens de l’unité d’une œuvre d’art pour s’accrocher avec une imperturbable ténacité, face à la mode en vigueur, à un plan cohérent et pour l’exécuter dans l’esprit de son créateur. Il semblerait que les principes des écoles rhénanes et saxonnes aient fusionné pour la réalisation de cette église. Grâce à cette combinaison des deux orientations les plus originales de l’architecture romane en Allemagne, la cathédrale de Bamberg constitue l’apogée de l’ultime évolution du style roman sur le sol allemand. Ceci, non seulement par la structure de son architecture qui allie, à l’intérieur également, les avantages d’un effet d’ampleur à ceux d’une concordance parfaite des proportions, mais aussi par la richesse des sculptures de ses portails, dont, entre autres, le célèbre Cavalier de Bamberg (vers 1230-1240).


     


     


    La Hesse – La Cathédrale de Limbourg


    La cathédrale de Limbourg (XIIe-XIIIe siècle), dont le style a d’abord été influencé par les modèles rhénans et ceux du nord de la France, présente en majorité des éléments gothiques. Mais elle possède un caractère visiblement roman dans sa structure. Malgré ses modestes dimensions, la disposition et la forme romane de ses sept tours font d’elle le brillant aboutissement d’une évolution.


     


     


    La Thuringe – La Cathédrale de Naumburg


    Mais, parmi les exemples majeurs et célèbres de l’architecture religieuse de cette époque, il y a la cathédrale Saint-Pierre-et-Saint-Paul de Naumburg qui allie les styles roman et gothique. Elle renferme, dans son chœur ouest, les célèbres statues de ses fondateurs réalisées (vers 1250) par l’inconnu « maître de Naumburg ». Les statues en question représentent les deux fondateurs aux lieu et place de tous les donateurs et mécènes de l’édifice. À la place des tombes acquises par leurs dons, mais retirées de la cathédrale plus tard, on a intégré des pierres tombales commémoratives dans les colonnettes de la voûte à environ 4 mètres au-dessus de l’allée centrale. Chacune de ses sculptures est surmontée d’un baldaquin. Placés au centre du groupe, parce que plus éminents donateurs, on reconnaît le dernier propriétaire de l’ancien château de Naumburg, le margrave Hermann et son épouse Reglindis, ainsi qu’Ekkehard et sa célèbre épouse Ute. Tous ces personnages sont vêtus à la mode du XIIIe siècle. Les vitraux du chœur ouest méritent aussi une attention particulière : les saints et saintes représentés succèdent, en effet, aux fondateurs et sont également habillés à la mode de leur époque.


     


     


    L’Église Notre-Dame de Arnstadt


    Commencée en 1220 et achevée en 1300, la construction de cette église basilicale à trois nefs s’étend sur presque tout un siècle. Comme quelques autres églises, elle a été transformée en entrepôt au début du XIXe siècle. De l’église restaurée en son temps par Hubert Stier, puis re-restaurée, seuls le rez-de-chaussée et la façade aux deux tours sont romans. Le reste date du gothique. À la fin du XXe siècle, la substance du chœur est, surtout, était devenue si mauvaise qu’il était urgent de le restaurer. Rénovés furent dans l’ordre le chœur, les combles y compris la toiture et le paratonnerre ainsi que toute une série d’autres travaux allant de la consolidation des arcs-boutants et du clocher à l’installation électrique.
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    Vue intérieure vers l’est,

    basilique San Miniato al Monte,

    Florence (Italie), 1013-XVe siècle.
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    Arcades et cloître,

    basilique Saint-Paul-hors-les-Murs,

    Rome (Italie), XIIIe siècle.
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    Baptistère,

    basilique Saint-Jean-de-Latran,

    Rome (Italie), IVe siècle.
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    Vue du sud-est,

    cathédrale de Cefalù, Sicile (Italie),

    commencée en 1131.


     


     


    À l’instar de la cathédrale de Bonn, le caractère roman initial de cette église a été si peu modifié que l’on ne peut pas qualifier ce style de nouveau, ni de transitoire.


     


    Venu de France, l’ordre des cisterciens s’implanta en Allemagne, dans la seconde moitié du XIIe siècle, non seulement dans le sud et le centre du pays, mais aussi dans le nord alors encore bien inhospitalier, en particulier le Brandebourg. Ils fondèrent de nombreuses églises et monastères et tentèrent de juguler l’intense construction romane. Les cisterciens, issus de l’ordre des bénédictins, grondaient principalement contre les tours, parce que leur règlement interdisait les cloches. Ils se contentèrent de simples lanterneaux. Ils n’aimaient pas non plus les chevets arrondis et les remplacèrent par des chevets plats. La moindre sculpture ou peinture, voire même les vitraux de couleur et les lustres, furent bannis de leurs églises. En revanche, ils accordèrent d’autant plus d’importance à une construction fonctionnelle. C’est pour cette raison qu’ils se tournèrent très tôt vers le style gothique qu’ils avaient connu et déjà appris à apprécier dans leur pays d’origine. Par conséquent, même bâties sur un plan roman, la plupart des églises et abbayes cisterciennes comportent des éléments gothiques qui prirent plus ou moins le dessus dans le courant du XIIIe siècle.
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    Vue extérieure,

    ancienne abbatiale Notre-Dame,

    Jumièges (France), vers 654.


     


     


    L’Abbatiale de Heisterbach


    Ainsi, par exemple, l’église de l’abbaye de Heisterbach, située dans le massif de la Siebengebirge et construite de 1202 à 1233, prouve par son chœur, seul à avoir survécu à la destruction de l’église en 1810, que l’on avait déjà utilisé un système de contrefort pour mieux consolider le voûtement. Ce système est devenu, plus tard particulièrement typique du style gothique. Par ailleurs, les cisterciens n’ont pas partout observé leurs règles architecturales dans toute leur rigueur. Alors qu’en Rhénanie, ils étaient encore fortement opposés à l’ornementation de l’extérieur des églises, ils renoncèrent à leur règle de sobriété dans le cas de l’abbaye et de l’église de Maulbronn (p.37-38) en Souabe qui constitue leur plus belle réalisation en territoire allemand. D’ailleurs, quelques églises et monastères d’Autriche, par exemple à Heiligenkreuz et Lilienfeld, prouvent que les cisterciens n’étaient pas dépourvus de sens artistique. Quand les traditions locales l’exigeaient, ils ne se montraient pas si ascétiques que cela et tout à fait accessibles à une ornementation plus poussée.


     


     


    L’Allemagne du Nord – Les Cathédrales et églises


    La tradition architecturale de la plaine du nord de l’Allemagne était ce qui convenait le mieux aux cisterciens. Par manque de pierre naturelle, la brique fut utilisée, ce qui obligeait à une grande simplicité de forme et de décoration. À cela s’ajoutaient les difficultés matérielles auxquelles était confrontée la population. En particulier, les colons de la rive droite de l’Elbe qui devaient, d’une part, commencer par rendre le sol cultivable et, d’autre part, se défendre contre la population slave. Ainsi n’a-t-on vu s’élever des édifices religieux d’une certaine importance artistique dans ces régions d’Allemagne qu’à partir du milieu du XIIe siècle. La plupart appartiennent même à l’époque où les voûtes étaient déjà ogivales, c’est-à-dire de style dit « transitoire ».


     


    Ce qui marque dans ces constructions, c’est un nouveau répertoire de formes qui s’est développé, bien logiquement, à partir de la nature du matériau et dont certains éléments décoratifs indiquent que l’ornementation, du moins, a subi une influence étrangère. Il est probable que des briquetiers et artisans venus d’Italie du Nord aient introduit en Allemagne la construction en brique qu’ils connaissaient depuis longtemps dans leur pays. Mais la gravité du caractère des habitants l’emporta rapidement sur les joyeuses et charmantes formes architecturales et ornementales importées d’un pays plus lumineux sur lesquelles elle déteignit. Le seul élément qui continua à s’imposer est la frise d’arcatures constituée d’arcs brisés d’origine italienne qui, avec les frises de losanges et les rangées de pierres et briques de couleur vernissées disposées en quinconce, constituait l’unique décor des hauts murs. Leur couleur rouge monochrome n’était rompue que par les joints de mortier blancs. À l’intérieur également, la brique restait généralement nue et même là où les voûtes étaient décorées de peintures, on laissait le fond en chaux dans ses couleurs naturelles jugeant très décoratif le contraste entre le rouge et le blanc.


     


    Le caractère de l’architecture en brique a pour conséquence que la forme cubique des chapiteaux romans a été remplacée par la forme trapézoïdale plus adaptée aux briques rectangulaires. Les églises en brique d’Allemagne du Nord sont majoritairement des basiliques à piliers, rares sont les exceptions, comme l’abbatiale de Jerichow qui est une basilique hypostyle à font plat. Fondée en 1149, elle fut seulement achevée au XIIIe siècle. Tous les autres édifices d’une telle importance artistique sont, en revanche, des basiliques à piliers.


     


     


    Les Cathédrales de Lubeck et de Ratzebourg


    Dans le nord de l’Allemagne, les cathédrales de Lubeck et de Ratzebourg sont les plus beaux monuments de l’architecture en brique de cette époque transitoire. Le goût de l’ornement des habitants de Lubeck, ville de la Hanse jadis riche, a fait que l’on a ajouté, plus tard, sur la face nord de la cathédrale très sobre par ailleurs, un portail à l’archivolte en ogive, mais aux détails encore romans. Il a été réalisé en grès avec des colonnes en basalte poli.


     


    C’est la cathédrale de Ratzebourg, achevée au début du XIIIe siècle, qui possède les éléments gothiques les plus marqués, en particulier les voûtes ogivales de la nef centrale et des baies de la tour. Cependant, par son aspect général trapu et massif, son architecture présente encore des traits romans.


     


    Contrairement à cela, les églises cisterciennes de Chorin et Lehnin dans le Brandebourg montrent un caractère si fortement gothique qu’elles peuvent déjà être considérées comme les précurseurs de ce style d’architecture.
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    Nef, église abbatiale Saint-Étienne de Caen,

    Caen (France), 1066.
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    Portail de la façade, cathédrale

    Saint-Trophime, Arles (France), XIIe siècle.
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    Façade, église abbatiale Saint-Gilles-du-Gard,

    Saint-Gilles-du-Gard (France),

    fin XIe-XIIe siècle.


     


     


    Le Monastère de Loccum


    Construit dans le style roman tardif non loin de la Steinhuder Meer (qui est, en réalité, un grand lac), le monastère de Loccum invite au recueillement et à la méditation depuis 1163. La construction de l’abbatiale Sainte-Marie-et-Saint-Georges débuta vers 1240. Même s’il n’y a plus de moines, l’établissement, auquel appartient aussi un séminaire destiné à la formation des pasteurs, est toujours dirigé par un abbé et un consistoire. Appartenant aujourd’hui encore au monastère qui n’a pas été sécularisé, on peut admirer, dans ses environs immédiats, un joli paysage lacustre et forestier qui renseigne sur la mise en valeur du site par les moines d’antan.
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    Plan horizontal, église abbatiale Sainte-Foy,

    Conques-en-Rouergue (France), XIe-XIIe siècle.
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    Vue du nord, église abbatiale Sainte-Foy,

    Conques-en-Rouergue (France), XIe-XIIe siècle.


     


     


    Les Constructions profanes


    Des châteaux, palais et maisons particulières de l’époque romane seuls quelques édifices ont échappé aux transformations, destructions, à la mauvaise gestion ou à la fureur restauratrice des siècles ultérieurs. Il reste qu’on a réussi à faire renaître de leurs ruines au moins trois des plus belles résidences princières des XIe et XIIe siècles grâce à une restauration intelligente. À Cluny en Bourgogne, à Cologne et à Trêves avec la maison des rois Mages, des habitations témoignent de la force de l’art profane roman.
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    Mur de la nef, église abbatiale Sainte-Foy,

    Conques-en-Rouergue (France),

    XIe -XIIe siècle.
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    Nef à coupoles, église abbatiale de Fontevraud,

    Fontevraud-l’Abbaye (France),

    fondée en 1101.
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    Plan horizontal, église abbatiale de Fontevraud,

    Fontevraud-l’Abbaye (France), fondée en 1101.


     


     


    La Wartburg


    De ces châteaux, le plus grand est la Wartburg construit en 1067 à Eisenach en Thuringe. Située sur un plateau à 400 m d’altitude, la bâtisse a été progressivement agrandie au cours des XIIe et XIIIe siècles jusqu’à atteindre ses dimensions actuelles. Au début du XIIIe siècle, le château fut occupé par Élisabeth de Hongrie, canonisée en 1235 par le pape Grégoire IX, puis de 1521 à 1522, par le moine Martin Luther sous le pseudonyme de Junker Jörg. C’est là que celui-ci entreprit de traduire la Bible. La partie principale du château est un palais à trois étages avec une grande salle au troisième, où résidaient les landgraves de Thuringe. La Wartburg appartient depuis 1999 au patrimoine mondial de l’humanité de l’UNESCO.


     


     


    Les Châteaux et palais de Goslar et Brunswick


    Aucun palais impérial, ni maison seigneuriale d’une certaine importance, ne pouvait se passer d’une salle telle celle de la Wartburg. Elle occupait généralement la totalité de l’étage supérieur. C’est le cas du seul palais impérial encore conservé que l’empereur Henri III fit construire entre 1040 et 1050. Après sa transformation aux XIIe et XIIIe siècles, éclata un incendie qui détruisit l’aile abritant les appartements impériaux. Aujourd’hui, il ne reste plus que la salle à deux étages dont l’étage supérieur est doté de sept immenses fenêtres cintrées. A également survécu la chapelle dont le rez-de-chaussée repose sur un plan en croix et l’étage sur un plan octogonal et où est enterré, sous une dalle de pierre, le cœur de Henri III. La chapelle, quant à elle, est reliée à la grande salle par un bâtiment intermédiaire. Les travaux de rénovation de l’édifice furent entamés après que Goslar fut échu à la Prusse en même temps que le royaume de Hanovre ; ils s’achevèrent par la restauration du grand escalier, qui, à l’origine, descendait du rez-de-chaussée à la terrasse devant le palais.


     


    Le château de Dankwarderode à Brunswick, résidence d’Henri le Lion, construit entre 1150 et 1175, a lui aussi été totalement restauré. Comme il n’en restait que quelques insignifiants vestiges, il a fallu le reconstruire intégralement. La dernière restauration, qui a été achevée en 1995, montre le château dans toute son ancienne splendeur.


     


    Tous ces châteaux, palais et autres, ont été largement surpassés sur le plan de l’ornementation par les résidences que l’empereur Frédéric Ier - dit Barberousse à cause de la couleur de sa barbe - fit construire aux différents coins de son Empire. La plupart de ses résidences palatines – comme celle de Kaiserswerth en Rhénanie, Trifels en Rhénanie-Palatinat, Wimpfen am Berg en Bade-Wurtemberg, Haguenau en Alsace ou Eger en Tchéquie, ont presque totalement disparu. Il n’est possible de se faire une idée de leur ancienne splendeur qu’à la lumière d’anciennes descriptions ou reproductions.
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    Lithographie d’Émile Sagot (après 1789)

    de l’abbatiale de Saint-Pierre-et-Saint-Paul,

    Cluny (France), 909/910-1130.


    Bibliothèque nationale de France, Paris (France).


     


     


    Le Palais impérial de Gelnhausen


    Les dimensions de ces résidences palatines peuvent encore être reconstituées à partir de vestiges du palais impérial de Gelnhausen achevé vers 1170 et situé aujourd’hui en plein cœur de la ville (non loin de Francfort-sur-le-Main et centre géographique actuel de l’Union européenne). Il en reste aujourd’hui le portail avec ses deux entrées, une partie des murs d’enceinte de la chapelle qui se trouvait au-dessus et l’étage inférieur des appartements contigus qui constitue en lui-même l’étage principal du château où se trouvait la grande salle. Comme à Goslar, l’étage inférieur du palais est simple et sans fioriture. L’étage de la grande salle à laquelle on accédait autrefois par un double escalier est richement décoré et accessible par un portail surmonté d’un arc trilobé. Il est rythmé d’arcades ouvertes portées par des colonnes doubles. Le bon état actuel des sculptures qui ornent les chapiteaux des colonnes, les corniches et l’archivolte du portail montre que l’empereur a fait appel à d’excellents artistes. Son goût s’était affiné au cours de ses fréquents voyages en Italie ; mais son amour du faste s’était exacerbé à la vue des édifices rencontrés, sans que pour cela, ses moyens financiers s’y soient adaptés.

  


   


  
    [image: ]


     


    Transept méridional, abbatiale de

    Saint-Pierre-et-Saint-Paul,

    Cluny (France), 909/910-1130.
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    Plan du monastère,

    abbatiale de Saint-Pierre-et-Saint-Paul,

    Cluny (France), 909/910-1130.

     


    A. Église


    B. Chapelle de la Vierge


    C. Hôpital


    D. Réfectoire


    E. Cuisine


    F. Portail monumental


    G, H, I. Auberge et écuries


    K. Noviciat


    L. Chapelle du cimetière


    M. Annexe du dortoir (?)


    N. Chapelle de l’abbé


    1. Ancienne église


    1a. Ancien narthex


    2. Salle capitulaire


    3. Parloir


    4. Salle des moines


    5. Dortoir (au premier étage)


    6. Latrines


    8. Chauffoir


    11. Fontaine couverte


    12. Cuisines des moines


    13. Cuisine des convers


    14. Magasin


    15. Aumônerie


    19. Cimetière


    32. Boulangerie


    36. Hostellerie pour les hôtes féminins


    41. Étables et maisons de convers


    42. Latrines

  


   


  
    Aussi bien la forme trilobée, encore inhabituelle, que certains détails ornementaux renvoient directement à l’Orient d’où les croisés avaient rapporté de nouvelles impulsions.


     


    Ici, à Gelnhausen, il existe un autre édifice roman sur lequel se répètent sous une forme plus simplifiée les motifs dominants du palais impérial. Mais comme, à en croire le caractère imposant de l’aspect extérieur, il n’a vraisemblablement pas servi de logement privé, il faut certainement y voir le plus ancien hôtel de ville d’Allemagne et, par conséquent, l’ouvrage le plus ancien, s’il en est, de l’architecture profane allemande.


     


     


    L’Autriche


     


    On peut situer les débuts de l’art roman en Autriche autour du XIe siècle, après les invasions hongroises. Un siècle après, le roman y vit son apogée avant que ne suive le roman tardif. La Basse - comme la Haute - Autriche ont été influencées par le style cistercien, tandis que le reste du pays subit l’influence de la réforme de Hirsau initiée par le moine Wilhelm von Hirsau. Cet abbé extrêmement cultivé n’a pas seulement œuvré pour la réforme des monastères, mais il s’est aussi intéressé à la musique et à l’astronomie sur lesquelles il a rédigé des écrits érudits. La plupart des abbatiales romanes autrichiennes ont perdu presque totalement leur caractère roman original au fil de transformations ultérieures. La plus ancienne crypte romane se trouve à Göß et la plus belle dans la cathédrale de Gurk.


     


     


    La Cathédrale de Gurk


    La cathédrale Sainte-Marie de Gurk en Carinthie est considérée comme l’un des plus importants ouvrages du roman autrichien et européen. Édifiée entre 1140 et 1200 dans le style du roman florissant, la cathédrale a gardé jusqu’à aujourd’hui sa forme initiale. La longue basilique possède une façade ouest flanquée de deux tours, une crypte à cent colonnes et trois absides. La chapelle épiscopale de la tribune ouest est décorée de fresques en chevrons. Dans la partie restante de la cathédrale, on peut encore admirer d’autres importantes peintures du roman tardif. C’est en ce lieu que se trouve aussi le tombeau de sainte Emma, la fondatrice de la cathédrale.


     


     


    Saint-Paul de Lavanttal


    Construit sur l’emplacement d’un grand château fort, le monastère Saint-Paul de Lavanttal est l’une des plus grandes églises fortifiées d’Autriche. En son centre se dresse la collégiale romane avec ses remarquables reliefs et fresques murales. Entreprise dans la seconde moitié du XIe siècle, sa construction a été achevée dans la première moitié du XIIe. Lorsque les Turcs marchèrent sur Vienne, ils tentèrent d’escalader les murs entourant le monastère, mais durent se retirer découragés, après avoir échoué lamentablement
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    Plan horizontal,

    basilique du Sacré-Cœur,

    ancienne priorale Notre-Dame,

    Paray-le-Monial (France),

    fin du XIe siècle (narthex),

    1090-1109 (église).


     


     


    L’Église paroissiale de Friesach


    C’est à Friesach qu’on frappait les pièces d’argent au Moyen Âge. D’où la prospérité de la ville qui explique peut-être pourquoi on y trouve encore aujourd’hui de nombreuses constructions médiévales. Parmi elles, les deux édifices romans que sont l’église paroissiale de forme basilicale à trois nefs et l’église Saint-Pierre qui rappelle l’église du Saint-Sépulcre de Gernrode, toutes deux érigées entre le XIe et le XIIIe siècle.


     


     


    L’Italie


     


    Appréhendée dans son ensemble, l’architecture romane italienne est encore plus variée et plus colorée qu’en Allemagne. Dans les différentes régions d’Italie, on rencontre un grand nombre de tendances styliques romanes. Ce qui a survécu à l’Antiquité s’impose dès le début du Moyen Âge agrémenté d’éléments étrangers. Au fil du temps, leur influence s’accroît jusqu’à ce que la continuité de l’art romain antique, qui n’a jamais été interrompue, se trouve partout rétablie à la fin du XVe siècle, créant ainsi au moins une unité artistique en l’Italie. Dans les temps ébranlés par les guerres médiévales, la situation géographique du pays facilite la pénétration de formes artistiques étrangères. La réceptivité des Italiens est d’autant plus grande que leur vie avec et parmi les étrangers est prospère et agréable ; ceux-ci sont arrivés en Italie soit comme paisibles commerçants soit en conquérants. Même les plus terribles d’entre eux, les Lombards, venus du Nord par les Alpes vers 560 de notre ère, qui régnèrent sur l’Italie du Nord pendant quelque 200 ans, ont introduit une nouvelle culture. Celle-ci a fusionné avec la culture locale, en lui conférant des traits caractéristiques que l’on reconnaît surtout aux édifices construits sous la domination lombarde.


     


    Ces constructions lombardes, probablement érigées en commun par des gens du pays et des immigrés, ont tellement été modifiées au Moyen Âge qu’il est difficile de déterminer ce qui est proprement lombard. Aux Lombards est attribué le mérite majeur d’avoir introduit le plan en croix dans les églises et la voûte au-dessus de la nef centrale. Mais, comme les descendants des anciens Romains n’ont pas attendu les immigrés pour apprendre l’art de la voûte, ce que les Lombards ont probablement apporté de nouveau c’est l’ornementation qui permet d’égayer les grandes surfaces murales par des frises architecturales. Cette dernière contraste avec la décoration antique et donne aux nouveaux édifices un aspect dépaysant. Les façades sont agrémentées de galeries, d’arcades et autres ornements en plein-cintre. La Tour penchée de Pise en est un excellent exemple.


     


    En outre, les murs sont souvent décorés de mosaïques inspirées de l’art byzantin. Cet art est arrivé du Moyen-Orient en Italie et en Europe centrale en empruntant les grandes voies commerciales appartenant au vaste réseau de routes romaines et par le biais des croisades. Mais bien d’autres biens culturels sont aussi parvenus de cette façon de Byzance, héritière de l’Empire romain.
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    Vue du nord-est, basilique du Sacré-Cœur,

    ancienne priorale Notre-Dame,

    Paray-le-Monial (France),

    fin du XIe siècle (narthex), 1090-1109 (église).
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    Nef, basilique du Sacré-Cœur,

    ancienne priorale Notre-Dame,

    Paray-le-Monial (France),

    fin du XIe siècle (narthex),

    1090-1109 (église).
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    Nef, abbaye de Fontenay,

    Marmagne (France), fondée en 1118.
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    Nef vue vers l’est,

    basilique Sainte-Marie-Madeleine,

    Vézelay (France), 878-1120/1150, 1190


     (chœur et transept).
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    Plan horizontal, basilique Sainte-Marie-Madeleine,

    Vézelay (France), 878-1120/1150, 1190


    (chœur et transept).


     


     


    Parmi les édifices majeurs du roman italien, on compte la basilique San’Ambrogio de Milan avec son somptueux autel doré. Construite vers la fin du IVe siècle, elle est devenue un modèle d’architecture religieuse. À l’occasion d’une reconstruction dans le style roman, on lui a ajouté une voûte à croisée d’ogives et une arcature. Autres importants monuments de l’architecture romane du XIIe siècle en Italie du Nord sont les églises Saint-Michel de Pavie et les cathédrales et baptistères de Parme, Crémone, Plaisance (Piacenza) et Modène.


     


    En Italie du Sud, l’architecture du XIIe siècle subit la forte influence d’éléments byzantins, arabes et normands qu’il est aisé de reconnaître à l’apport généreux de mosaïques et d’arcs en ogive entrelacés. Typique de la région, ce style a été appelé « siculo-normand ». Parmi les plus beaux témoignages de ce style se trouvent les cathédrales de Cefalù et Monreale ainsi que la chapelle Palatine de Palerme.


     


     


    Les Cathédrales de Monza, Brescia et Cividale


    Parmi les nombreux édifices romans on remarque la cathédrale de Monza où sont conservés, outre d’autres trésors d’art, la couronne de la reine lombarde Theodolinde et le complexe monastique de Sainte-Julie (Santa Giulia) à Brescia avec ses fragments de fresques du IXe siècle. Cividale, commune du nord-est du Frioul italien, possède d’autres témoignages d’art lombard du premier âge roman. Sa cathédrale du XIVe siècle abrite le musée chrétien où l’on peut voir, entre autres, un trône lombard et les fonts baptismaux de Callixte.


     


     


    La Cathédrale de Pise


    Furent également commencées, à l’époque romane, la cathédrale de Pise avec son baptistère et la célèbre tour penchée. Malgré les 200 longues années de travaux de construction, l’ensemble donne une impression cohérente grâce à l’utilisation du même matériau, le marbre de Carrare, et à l’unité des façades. La cathédrale a servi de modèle à des cathédrales construites ultérieurement et fut considérée, pendant des siècles, comme l’édifice le plus monumental de la chrétienté.


     


    En 1063, l’architecte Buscheto di Giovanni Giudice, sur qui on ne trouve que très peu d’informations, entreprit la construction de la cathédrale Sainte-Marie de l’Assomption (Santa Maria Assunta) sur les terrains inondables devant les murs de la ville. À cause du sous-sol spongieux, la cathédrale s’est un peu enfoncée à l’est. À l’époque, l’Italie ne connaissait pas encore le plan en croix pour les cathédrales. La basilique possède cinq nefs, un transept à trois vaisseaux et une croisée surmontée d’une coupole ovale sur base octogonale. En 1380, Lupo di Gante et Pucio di Gadducio lui ajoutèrent une coupole de style gothique.
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    Portail principal,

    basilique Sainte-Marie-Madeleine,

    Vézelay (France), 878-1120/1150, 1190


     (chœur et transept).
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    Gislebertus, portail de la façade

    de la cathédrale Saint-Lazare,

    Autun (France), commencée en 1120.
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    Plan horizontal,

    cathédrale Saint-Lazare, Autun (France),

    commencée en 1120.


     


     


    La façade de la cathédrale fut réalisée à la fin du XIIe siècle par Rainaldo dont on peut toujours lire l’inscription commémorative au-dessus du portail central. Au-dessus de sept arcades aveugles s’élèvent, au rez-de-chaussée avec ses trois portails, quatre loggias avec 52 colonnes qui laissent entrevoir le mur de marbre derrière. Sur le pignon de la façade, large de 35,5 m et haute de 34,2 m, trône la statue de la Madone à l’Enfant d’Andrea Pisano. En 1302, l’église atteint un premier sommet artistique avec la mosaïque du Christ trônant réalisée dans l’abside par Cimabue (Cenni de Pepo). Un autre point fort se trouve être la chaire richement décorée par Pisano également. Réalisée dans les années 1302 à 1311, elle est considérée comme la plus réussie de toutes les chaires du genre. Les huit colonnes représentent le Christ et l’archange Michel. La colonne centrale symbolise les trois vertus chrétiennes : la foi, l’amour et l’espoir. Les colonnes portent la chaire circulaire sur laquelle des reliefs représentent des scènes du Nouveau Testament. La cathédrale est devenue pour toute la Toscane le modèle de roman pisan.


     


     


    Les Cathédrales de Parme, Modène et Ferrare


    La cathédrale de Parme dont le début des travaux est daté du XIe siècle et l’achèvement et la consécration de 1106, possède une série de reliefs en pierre et de fresques particulièrement belles. Avec son baptistère – construit entre 1196 et 1307 – elle forme un complexe qui domine la Piazza Duomo (la place de la cathédrale). La crypte contient l’admirable tombe de l’évêque Bernard de Parme sur qui nous ne savons pas grand-chose.


     


    À Modène, et dans la province du même nom qui l’entoure, se trouve une série d’autres églises romanes. Parmi elles, principalement, la cathédrale de Modène dont la construction a débuté à la fin du XIe siècle et qui fait partie du patrimoine culturel mondial de l’humanité de l’Unesco avec le Torre Civica et la Piazza Grande depuis 1997.


     


    La cathédrale de Ferrare a été commencée en 1132 ; son achèvement et sa consécration sont datés de 1177. Son dallage en marbre blanc et de couleur particulièrement beau a été posé environ 50 ans plus tard. Avec ses très nombreuses sculptures et figures, la cathédrale compte parmi les plus belles cathédrales romanes d’Italie.


     


     


    Les Cosmati


    Au Moyen Âge, il manquait à Rome, « capitale du monde » délabrée, dévastée par les fréquentes guerres civiles et le régime arbitraire des princes, tout esprit d’entreprise. Il en résulte une activité artistique strictement limitée à des œuvres mineures destinées à l’ornementation intérieure des églises : des chaires, des autels, clôtures de chœurs, portails, porches, tabernacles et autres éléments semblables. Les travaux collent encore à l’art antique. Cependant, les mosaïques de marbre coloré, genre dans lequel excelle la famille d’artistes Cosmati, leur donne un attrait particulier.
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    Mur nord de la nef centrale,

    cathédrale Saint-Lazare, Autun (France),

    commencée en 1120.
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    Nef et collatéraux à deux niveaux,

    église Saint-Hilaire-le-Grand,

    Poitiers (France), XIe siècle.
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    Nef, abbaye de Saint-Savin-sur-Gartempe,

    Saint-Savin-sur-Gartempe (France), 1040-1090.
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    Vue du sud-ouest, église paroissiale

    Saint-Pierre-et-Saint-Paul,

    Rosheim (France), XIIe siècle (église),

    XIVe siècle (tour).

  


   


  
    Les Cosmati tiennent leur nom de l’ancêtre de la famille, Cosma. Son nom ne se transmettait pas aux seuls membres de la famille, mais aussi aux étrangers qui exerçaient le même art. Pour finir, « l’art cosmate » s’étendit à quelques grands édifices, cours de monastères et cloîtres. Les plus célèbres sont les basiliques Saint-Jean-de-Latran et Saint-Paul-hors-les-Murs où s’allient un art imaginatif et une nature opulente. La première est une basilique hypostyle à cinq nefs qui remonte au IVe siècle, du moins en ce qui concerne sa façade monumentale. Construit entre 1215 et 1232, le cloître de son monastère est considéré comme l’un des plus beaux de Rome. Les quelques 36 mètres d’allées sous arcades sont ornés de colonnes richement décorées et en partie torsadées. Elles sont un exemple du travail des Cosmati sous sa forme pure. Le baptistère du Latran, rond à l’origine, aujourd’hui octogonal est certainement le plus ancien du monde chrétien. Construit vers 315, sous le règne de l’empereur Constantin, il est considéré comme le modèle de tous les autres baptistères après lui. Des vestiges de mosaïques antiques, une porte en bronze et les colonnes antiques de porphyre égyptien résistèrent à l’épreuve du temps.


     


    Si la créativité de ces artistes est inépuisable, dans la décoration des chapiteaux et des colonnes torses étrangement entrelacées dont chaque couple est unique, seules la richesse du matériau et la végétation exubérante des lieux décorés autour desquels tournent les halles sont une spécificité italienne. En effet, on rencontre aussi une telle inventivité dans les cloîtres allemands, par exemple dans celui de la cathédrale de Magdebourg dont l’aile sud avec sa longue rangée de couples de colonnes est plus vieille de quelques décennies que les cloîtres italiens nommés ici. Au regard des continuelles mutations du bas clergé et des architectes des monastères qui constituaient un des principes fondamentaux de la hiérarchie romaine, il est devenu difficile de dire si ces formes imaginaires ont été importées d’Orient.


     


     


    La France


     


    Les constructions romanes françaises présentent également une grande diversité de formes qui reflète, en partie, le caractère des différentes populations régionales qui trouve ses racines dans la tradition locale. Les plus importants exemples d’architecture romane se trouvent en Bourgogne où est apparu le type de basilique à trois nefs et la voûte en berceau, en Auvergne, dans le Languedoc, en Normandie et en Aquitaine. Cette architecture se distingue par un large éventail de voûtes. On adapta les techniques lombardes de voûte ; toutefois, les architectes locaux développèrent un style de voûte propre qui consistait à dévier la poussée de la voûte par des arcs-boutants. Dans le sud de la France, on aima garder des éléments d’architecture antique dont la noble sobriété s’enrichit d’ajouts issus de l’imagination fertile des Français méridionaux. C’est ainsi que ces derniers adoptèrent l’arc en ogive mauresque probablement importé de Sicile et dotèrent les façades des églises d’ornements recherchés.
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    Vue d’ensemble, église Saint-Nectaire,

    Notre-Dame-du-Mont-Cornadore (France),

    XIIe siècle.
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    Vue du chevet, église abbatiale

    Saint-Austremoine, Issoire (France),

    937-milieu XIIe siècle.

  


   


  
    La France septentrionale


     


    Du nord de la France, seule la région habitée par les Normands, comme on appela les Vikings, pratiqua l’architecture. Effectivement, si les églises normandes se rattachent dans l’ensemble au type roman allemand, avec leur couple de tours sur la façade ouest et leur tour massive au-dessus de la croisée du transept, elles diffèrent cependant dans leur ornementation en se limitant à des éléments rigoureusement géométriques, comme les motifs en losanges, à damiers ou à chevrons, sans y apporter ni personnages ni végétaux. Cette décoration possède une certaine austérité et dureté qui correspond à l’esprit âpre et belliqueux de ce peuple de conquérants.


     


    Par ailleurs, on retrouve un caractère identique dans les châteaux normands qui, uniquement conçus pour la défense, sont édifiés en forme de tours, pour la plupart carrées, à trois étages ou plus, où se superposent les pièces de vie et de réception. Les châteaux de Loches et de Beaugency au bord de la Loire sont des monuments encore bien conservés de ce type de château féodal. La plus grande église de Normandie, Sainte-Trinité de Caen, bâtie dans le grès clair de la région et le monastère voisin, Saint-Étienne, ont été fondés par Guillaume Ier le Conquérant en 1066. Ces édifices sont des exemples représentatifs du style normand et considérés comme des perfections d’architecture romane en Normandie.


     


     


    La Cathédrale Notre-Dame et la tapisserie de Bayeux


    Merveille de l’art roman, la cathédrale Notre-Dame de Bayeux fut victime des flammes par deux fois : en 1105 et après sa reconstruction en 1160. La seconde reconstruction subit déjà une certaine influence gothique. La guerre de Cent Ans interrompt forcément les travaux. La partie déjà achevée de la cathédrale fut transformée en forteresse. Par la suite, l’histoire de la cathédrale continue à être bien mouvementée et, lorsqu’au XIXe siècle, on découvrit, par les fissures dans les piliers, qu’elle se trouvait au bord de la démolition, l’architecte Viollet-le-Duc plaida avec insistance pour sa restauration. Finalement, ses fondations furent renforcées, de sorte que la tour de la croisée, la plus menacée, put être sauvée et achevée dans le style gothique.


     


    La tapisserie de Bayeux est une broderie réalisée sur une pièce de lin au XIe siècle. Il s’agit vraisemblablement de la plus célèbre tapisserie du monde. Elle devait probablement orner la cathédrale. Elle n’a pas été brodée par l’épouse de Guillaume le Conquérant, comme l’a longtemps prétendu la légende, car elle n’est évoquée pour la première fois que dans le courant du dernier quart du XVe siècle. Mesurant 70 m de long sur 50 cm de large, elle est une commande de l’évêque Eudes de Conteville, frère de Guillaume Ier. Il est intéressant de remarquer que le motif de la broderie n’est pas religieux : il représente la conquête de l’Angleterre par le duc normand Guillaume en 1066.


     


    La tapisserie de Bayeux est, en fait, une exception en Europe romane, car la plupart des plus beaux travaux textiles de cette époque sont d’origine arabe ou byzantine.
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    Vue occidentale sur le narthex,

    abbaye de Fleury,

    Saint-Benoît-sur-Loire (France),

    fondée en 640.
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    Vue générale,

    abbaye de Fontfroide, Narbonne (France),

    commencée en 1093.


     


     


    L’Abbaye de Royaumont


    Avec l’abbaye de Royaumont, fondée en 1228 par Louis IX dit Saint-Louis, l’Île-de-France possède une autre exemple d’art roman cistercien. Ses dimensions, originellement imposantes, indiquent qu’elle procède d’une décision royale, tandis que sa situation isolée au milieu d’étangs et de cours d’eau illustre la rigueur des principes cisterciens. Bien vite l’abbaye devint dans la région un éminent centre spirituel, célèbre pour les enluminures de ses moines, recherché et admiré pour ses connaissances en matière de médecine. L’abbaye est composée d’une basilique, d’un cloître avec un dortoir, d’un réfectoire, d’une salle capitulaire, du palais de l’abbé, de communs et de jardins. De tout cela, il ne subsiste que le cloître, la sacristie et le réfectoire. La façade est percée de sept fenêtres cintrées, trois en haut, quatre en bas, selon les nombres symboliques de la tradition chrétienne. Le chiffre 3 est un nombre premier qui symbolise la Trinité divine : Père, Fils et Saint Esprit. Mais le 3 symbolise aussi la spiritualité, la vastitude, la sainteté et la perfection. Dans la symbolique médiévale, une ville profane était souvent caractérisée par quatre arcades, la Jérusalem céleste toujours par trois.
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    Nef vue de l’est,

    abbaye du Thoronet Le Thoronet (France),

    1160-1190.


     


     


    La France de l’Est : L’Alsace


    Quelques églises alsaciennes présentent une assez grande diversité architecturale qui s’explique peut-être par des influences étrangères. C’est le cas de l’église de Mauresmunster et de l’église Saint-Pierre-et-Saint-Paul de Rosheim dépourvue de tour, qui rappelle l’art italien. L’église Sainte-Foy de Sélestat se rattache plutôt au modèle rhénan, en particulier à la cathédrale de Spire. On rencontre trois types très différents qui prouvent, cependant, que l’architecture romane, alors au sommet de son évolution, cherchait encore à diversifier ses formes.


     


     


    La France de l’Ouest


     


    Le Poitou


    À l’instar des pèlerins de l’époque, on peut voir de loin l’église Saint-Pierre d’Aulnay, isolée au milieu d’une plaine. Sa construction est datée entre 1120 et 1170. Bien qu’appartenant aux chefs-d’œuvre du style roman poitevin et français, elle est relativement peu connue.
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    Vue sur les absides,

    la nef et la tour occidentale, abbaye de Gellone,

    Saint-Guilhem-le-Désert (France), fondée en 804.
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    Plan horizontal, abbaye de Gellone,

    Saint-Guilhem-le-Désert (France),

    fondée en 804.
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    Abbaye Saint-Martin-du-Canigou,

    Canigou (France), 1009-XIIe siècle.

  


   


  
    Sa façade se divise en deux étages. Au rez-de-chaussée de la face ouest, elle présente le complexe typique des trois portails. Également très caractéristiques, plusieurs rangées de sculptures ornent les fenêtres et portails. Les quatre archivoltes du portail principal sont richement décorées et narrent l’épisode biblique des vierges sages et des vierges folles ; d’un côté le Christ écarte les vierges folles des sages. Ces figures symbolisent le sujet si récurrent de l’opposition du bien et du mal. Le tympan de droite représente Jésus entouré des apôtres Pierre et Paul. L’église a été construite avec un chœur allongé et deux absides latérales, mais sans déambulatoire.


     


    Ce qui fait de cette église un des fleurons de l’art roman, ce sont les plus de 150 figures qui ornent le portail sud. Mais, l’intérieur de cet édifice religieux renferme aussi des sujets fabuleux issus de légendes et contes du Poitou. On peut ainsi admirer la fée Mélusine, des êtres fantastiques, mi-humains mi-animaux, des démons, monstres et autres oiseaux à deux têtes. Les chapiteaux portent également des figures fantastiques. Les plus connus et les plus appréciés sont ceux où des diables tirent à quatre mains sur la barbe d’un masque.


     


     


    L’Église Notre-Dame la Grande de Poitiers.


    De par son caractère et son originalité, l’église Notre-Dame-la-Grande de Poitiers (Poitou-Charente) est l’un des monuments les plus marquants du roman tardif français. Elle se distingue nettement des églises allemandes et italiennes de la même époque, aussi bien dans son extension que dans les détails de son ornementation. Jugée particulièrement intéressante sur le plan architectural, elle est l’un des plus beaux édifices de la France occidentale. Sa façade ouest avec sa riche ornementation reflète tout le répertoire de l’art roman ; elle a reçu le titre de collégiale en 1090.


     


     


    La France méridionale


     


    Il restait encore tellement de monuments dans le sud de la France qu’ils eurent une influence indubitables sur l’architecture romane.


     


     


    L’Aveyron


    Monument marquant de l’art roman méridional français, l’abbatiale Sainte-Foy (p.66-68) construite à l’écart de l’animation, sur un versant montagneux, appartient à la ville de Conques-en-Rouergue. Elle doit son nom à une jeune martyre appelée Foy (éthymologiquement fides / foi) vénérée dans ce lieu. Entreprise vers 1041 et achevée seulement au début du XIIe siècle, l’abbatiale appartient aussi bien au premier âge roman qu’à l’époque romane florissante. L’abbaye bénédictine possède une des plus anciennes et des plus hautes voûtes en berceau romanes. Le chœur à cinq gradins est entouré de chapelles préfigurant ainsi les futures absidioles.


     


    Le point de mire de cette église est le grand tympan qui orne le portail d’entrée et que l’on peut dater d’avant 1130. On y retrouve le motif récurrent du Jugement dernier illustré par plus de 117 personnages en grès rouge et jaune. Le Christ, dans la mandorle, trône au centre et, de son bras tendu, il répartit les hommes selon qu’ils sont bons (à gauche) ou mauvais (à droite). Les sept péchés capitaux et sept vertus sont représentés de façon plastique et pédagogique. On présume qu’autrefois les personnages étaient peints. À l’époque, ce sujet fut déterminant dans toute l’Europe romane.


     


    Avec une hauteur de 22 m et une longueur de 56 m, la nef centrale de l’église est exceptionnellement élevée et abrupte, ce qui représente une remarquable performance pour l’architecture de ce temps-là. Comme c’était souvent le cas dans les églises de pèlerinage, Conques est une basilique à tribunes. Celles-ci s’ouvrent sur la nef par deux ouvertures chacune. Conçues premièrement pour soutenir la voûte centrale, elles servaient aussi de dortoirs aux pèlerins.


     


    Toutefois, l’église n’a pas résisté à l’érosion et à la Révolution française. En 1840, il a été question de la démolir définitivement, mais c’est grâce au célèbre écrivain Prosper Mérimée si ce chef-d’œuvre de l’art roman a pu être préservé de la destruction et restauré.


     


     


    L’Abbaye de Gellone


    Saint-Guilhem-le-Désert, dans les environs proches du Pont du Diable - le plus ancien pont roman de France (1030) – est un village pittoresque situé au pied de l’abbaye de Gellone, enclavée entre deux chaînes montagneuses. Le monastère roman fermé, un admirable exemple de l’Art Roman naissant dans le Languedoc, était durant tout le Moyen Âge, une importante étape de la partie méridionale du chemin vers Saint-Jacques-de-Compostelle. L’Abbaye de Gellone de Saint-Guilhelm-le-Désert a été fondée en 804 par Guillaume (Guilhem) d’Orange, petit-fils de Charles Martel. Elle prit le nom de la relique de la Sainte Croix que l’empereur Charlemagne avait offerte à saint Guilhem lors de son entrée dans les ordres. Aujourd’hui, on trouve des parties du cloître au musée Cloisters de New York.


     


     


    Les Églises de Saint-Gilles-du-Gard et Saint-Trophime à Arles


    L’église Saint-Gilles-du-Gard du XIIe siècle constitue un fleuron de l’architecture romane. À l’instar de Saint-Trophime à Arles, elle possède l’un des plus beaux portails provençaux. Inspiré des nombreux arcs de triomphe antiques existants en Provence, ce portail - comme à Saint-Trophime – est un complexe en trois parties érigé en avancée de l’église. Ici aussi, le mur est précédé de colonnes indépendantes entre lesquelles des niches en caisson abritent 14 statues d’anges et d’apôtres. L’exécution des plis des vêtements indique toutefois que ces statues sont les œuvres d’artistes qui ont déjà pris leurs distances par rapport au style roman. Le tympan du portail central, restauré au XVIIe siècle, représente une Majestas Domini entourée d’apôtres aux corps d’animaux dont il ne reste plus que des rudiments. Dans le tympan du portail gauche, on peut admirer l’Adoration des rois Mages, dans celui de droite une Crucifixion toutefois fort mutilée.
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    Façade, basilique Saint-Sernin,

    Toulouse (France), 1077-1119.
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    Tympan de la porte Miégeville,

    basilique Saint-Sernin,

    Toulouse (France), 1077-1119.


     


     


    Sur le linteau de gauche est sculptée l’Entrée de Jésus dans Jérusalem, sur celui du milieu la Cène et sur celui de droite la Mise au tombeau du Christ. Entre les portails, au même niveau, d’autres reliefs constituent une frise à l’antique consacrée à la vie de Jésus. Bien que les différentes scènes ne soient plus que partiellement conservées, elles illustrent quand même bien ce qu’était la sculpture de la Provence médiévale. Celle-ci se caractérisait par cette immense tendance à l’affabulation qui s’exprime, avec force de détails, dans la description de la Passion du Christ. Les comportements humains y sont caractérisés de façon claire, vivante et réaliste.


     


     


    La France du Centre


     


    L’Abbaye de Fontevraud


    Considéré comme le plus grand et le plus original monastère d’Europe, l’abbaye de Fontevraud (p.69-70) fut fondée en 1101 par l’ermite et prédicateur Robert d’Arbrissel près de Saumur en Anjou (aujourd’hui Maine-et-Loire). Cependant, il faudra, paraît-il, attendre le premier quart du XIe siècle pour qu’elle soit bâtie. Prévue pour être un couvent de religieuses, l’abbaye devint par la suite un monastère mixte, divisé en deux monastères séparés, l’un pour les religieuses, l’autre pour les moines. Plus tard, l’abbaye est agrandie de trois autres monastères : Le Grand Moûtier destiné aux religieuses contemplatives qui consacrent leur vie à la prière, Saint-Benoît qui sert d’hôpital. Le troisième monastère, La Madeleine, est destiné aux sœurs converses qui s’occupent de l’abbaye. Dans le quatrième monastère, baptisé Saint-Lazare, les religieuses soignent les lépreux et le cinquième, Saint-Jean-de-l’Habit, héberge les moines et les prêtres.


     


    L’abbaye bénéficie principalement du soutien des ducs d’Anjou qui décident d’y aménager leurs tombeaux royaux. La nef, construite entre 1200 et 1256, abrite les sépultures d’Henri II d’Angleterre, d’Aliénor d’Aquitaine, Richard Ier Cœur de Lion, Jean Sans Terre et son épouse Isabelle d’Angoulême. Ces châsses dans lesquelles les gisants, peints et couronnés, sont représentés allongés sur un lit majestueux dressé sur un sarcophage en pierre, sont les premières du genre. Mondialement célèbre pour sa culture légendaire, Aliénor d’Aquitaine qui trouva là sa dernière demeure y est représentée lisant un livre.


     


    L’abbatiale de Fontevraud est constituée d’un chœur roman, construit par le pape Calixte II, d’une nef érigée entre 1125 et 1160, d’un transept à la croisée surmontée d’une tour ainsi que d’une façade ouest flanquée de deux tours plus petites. Les sculptures romanes de l’abbaye ont été savamment restaurées ou remplacées par des nouvelles pièces dans le style roman. Sous l’Empereur Napoléon Ier et jusqu’en 1963, l’abbaye a servi de prison. Quatre coupoles qui ne peuvent renier leur origine byzantine recouvrent la halle indivisée de la nef, là où elle est habituellement partagée en trois vaisseaux. Devant chacun des piliers du mur, deux demi-colonnes renforcent le soutien. Cependant, les chapiteaux sont issus de l’art français du sud-ouest tant du point de vue des sujets que de celui du style.


     


    Remarquable également est la cuisine en pierre de style roman qui, encore bien conservée, témoigne du talent des architectes romans. La bâtisse est construite sur un plan octogonal ainsi que sa voûte. Le complexe architectural entier dont le plan repose sur une symbolique de chiffres compliquée est exceptionnel. Son toit en pierre avec ses pommes de pin peut être attribué au style roman angevin.


     


     


    Abbaye Saint-Benoît-sur-Loire


    Citons également la magnifique abbaye bénédictine de Saint-Benoît-sur-Loire sise dans la commune du Loiret du même nom. On y vénère les reliques de saint Benoît de Nursie, abbé et fondateur de l’ordre bénédictin qui vécut quelques années en ermite. L’abbaye a été, pendant des siècles, un but de pèlerinage.


     


     


    L’Abbaye de Cluny


    Fondée en 910 par le duc Guillaume III d’Aquitaine, dit Tête d’Étoupe, l’abbaye de Cluny (p.72-73-74) est le plus grand monastère de toute la chrétienté : elle règnera pendant 200 ans sur plus de 1000 monastères et plus de 20 000 moines et sera l’un des plus grands et plus influents centres religieux du Moyen Âge. Elle comprend des basiliques à cinq nefs voûtées, deux transepts et un chœur entouré d’un déambulatoire et d’absidioles. La voûte de la nef centrale de Cluny est exécutée pratiquement à la même époque que celle de la cathédrale de Spire en Allemagne. Mais si la fondation de l’abbaye correspond à une fondation de monastère classique du haut Moyen Âge, l’acte de fondation contient en outre une grande nouveauté pour l’époque : une double franchise qui soustrait le monastère à la fois à l’influence épiscopale et à l’influence princière et la subordonne directement au pape. En raison de ses privilèges et de l’élection libre de l’abbé, Cluny est le point de départ d’une réforme des monastères que l’on appellera, en référence à l’abbaye, la réforme clunisienne.


     


    L’utilisation de murs et piliers massifs, comme supports des lourdes voûtes de pierre, conduit à diviser l’ensemble de la construction en plusieurs petites unités reliées, appelées travées. Il s’agit d’espaces recouverts de voûtes d’arête qui s’élèvent sur un plan rectangulaire ou carré.


     


    L’abbaye sera dissoute en 1790, un an après la Révolution française, démolie et vendue pierre par pierre. Il ne reste aujourd’hui qu’une partie d’un des deux transepts.


     


     


    Paray-le-Monial


    La ville de Paray-le-Monial, située en Bourgogne, fut établie en 973 autour d’un prieuré qui, dès 999, fut soumis à l’autorité de l’abbaye de Cluny qui était alors la plus grande construction sacrée de la chrétienté. Sobre tant à l’intérieur qu’à l’extérieur, l’église abbatiale (p.77-79-80) est construite dans le plus pur style clunisien. Restaurée à l’image de l’original, l’église prieurale est, depuis 1875, une basilique dotée d’une élévation à trois niveaux et d’un transept simple, à nef unique, de 40,5 m. Outre ladite nef de 63,5 m, elle possède deux portails ouest et une grande tour lanterne, à la croisée du transept, de 56 mètres de haut. Le chœur comporte un déambulatoire et des chapelles rayonnantes. Elle s’appela d’abord Notre-Dame, puis basilique du Sacré-Cœur, lorsque l’église, dans la seconde moitié du XVIIe siècle, est devenue le deuxième lieu de pélerinage français en raison de l’apparition du Christ à Marguerite-Marie Alacoque. La décoration de l’église est étonnament sobre et les sculptures d’ornement presque totalement absentes. Ainsi lui manque un tympan sculpté, quant aux piliers, à l’exception de quelques représentations scéniques, ils sont dépouvus de décorations. Les fenêtres, rares, de dimensions variables et multicolores ne laissent filtrer qu’une lumière glauque à l’intérieur de l’édifice. L’église est considérée comme une des plus belles constructions de l’architecture romane clunisienne en France.
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    Vue d’ensemble du cloître et détail

    de deux chapiteaux, abbaye Saint-Pierre,

    Moissac (France), fondée au VIIe siècle.

  


   


  
    [image: ]


     


    Puerta de las Platerías,

    cathédrale Saint-Jacques-de-Compostelle,

    Saint-Jacques-de-Compostelle (Espagne), 1075-1128.

  


   


  
    La Basilique Sainte-Madeleine de Vézelay


    Cette perle médiévale située dans le célèbre lieu de pèlerinage Vézelay est édifiée à partir de 878 (puis reconstruite en 1120 sur la place du bâtiment carolingien). La basilique Sainte-Madeleine (p.82-83-85) est l’une des plus belles du roman bourguignon. Son architecture spacieuse et sa lumière unique ont rendu la basilique mondialement célèbre. Elle est une station du pèlerinage à Saint-Jacques-de-Compostelle (Espagne), parce que la légende veut que ce soit là-bas que serait inhumée la sainte. Les colonnes de la basilique se terminent par les non moins célèbres 99 chapiteaux historiés. Le tympan au-dessus du portail à deux vantaux ainsi que celui de l’intérieur du narthex sont d’admirables pièces d’art.


     


     


    L’Abbaye de Fontenay


    En 1118, Bernard de Clairvaux fonda l’abbaye de Fontenay, toujours intacte avec sa façade simple, claire et austère, comme l’exigent les préceptes de l’ordre des Bernardins. Ce chef-d’œuvre de l’art cistercien roman est situé dans un lieu isolé, à environ 60 km de Dijon, capitale de la Bourgogne. L’abbaye se compose d’une église aux magnifiques voûtes nervurées, d’un cloître et de jardins. Comme nous l’avons vu, l’ordre des cisterciens n’autorise pas les tours, mais seulement des cloches et des lanterneaux ; il bannit aussi les ornements, chapiteaux décorés de personnages et portails sculptés, de même que les vitraux colorés. Voilà en quoi les moines cisterciens divergent radicalement de l’architecture romane, surtout de celle de Cluny. Ils sont en cela les précurseurs de la version ascétique du style gothique.


     


    L’église mesure 66 m de long et 16,70 m de haut. Elle n’a pas de banc et le sol est en terre battue. L’abbaye est restée telle qu’elle a été conçue au XIIe siècle. La nef est recouverte jusqu’au chœur d’une voûte en berceau brisé supportée par de solides arcs doubleaux. La nef est éclairée par les bas-côtés et par les groupes de baies percées dans le mur d’entrée, les murs du chœur et aux extrémités du transept. La décoration intérieure est également très épurée, les murs sont soit en pierre soit enduits de crépi avec des joints peints en blanc. Le blanc est la seule couleur autorisée, c’est aussi celle de la bure des moines. Cette architecture presque ascétique se voit très apprécier et a tôt fait de se répandre dans toute l’Europe. Dans la basilique, on peut admirer une statue grandeur nature de la Vierge de Fontenay du XIIIe siècle et les pierres tombales de nobles bourguignons. Les paillasses des moines occupent le dortoir de 56 mètres de long qui se trouve au-dessus de la salle capitulaire aux colonnes, annonçant déjà le style gothique. Le cloître avec ses chapiteaux est d’une toute particulière beauté.
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    Plan horizontal,

    cathédrale Saint-Jacques-de-Compostelle,

    Saint-Jacques-de-Compostelle (Espagne),

    1075-1128.


     


     


    La Cathédrale d’Autun


    Autre œuvre prestigieuse du roman bourguignon, la cathédrale Saint-Lazare d’Autun (p.87-89), ornée d’une magnifique façade fut achevée en 1178. Isolée en plein champ, l’église se voit de loin comme pour les pèlerins d’autrefois. Bien que relativement inconnue, elle compte en tous cas parmi les principaux monuments de l’art roman français.


     


    Son tympan représentant le Jugement dernier a été réalisé par le maître bourguignon Gislebertus entre 1130 et 1135. Il est d’une très grande qualité artistique. Le motif récurrent du portail est la confrontation du bien et du mal. Avec plus de 150 personnages, le portail sud est le plus somptueux de toute la région. Le maître a également conduit les travaux de la cathédrale. Il s’est inspiré de l’imposante abbaye de Cluny, mais, suite à sa restauration par Eugène Viollet-le-Duc, l’extérieur de la cathédrale a malheureusement perdu son caractère roman. Seul l’intérieur, par exemple le mur à trois étages inspiré de Cluny, les arcades en ogive entre des piliers cruciformes, les voûtes à arête des collatéraux et la voûte centrale en berceau brisé sont des éléments romans.


     


     


    Pontigny


    L’abbatiale cistercienne, fondée en 1114, est située dans le paysage enchanteur bourguignon, non loin d’Auxerre. Longue de 108 m sur 25 m de large, elle est certainement la plus vaste église cistercienne conservée. De Pontigny dépendaient en tout 43 abbayes secondaires dont Saint-Sulpice et Quincy. Le puritanisme cistercien exigeait que l’église soit entièrement peinte en blanc, à l’instar des soutanes des moines. Excepté une barrière en bois et des bancs dans le chœur, l’intérieur est nu. À cause de son arc-boutant, encore inconnu à l’époque romane, le chœur relève, au moins en partie, du gothique.


     


    L’élévation du mur sur deux étages est également très simple, comme presque tout ce qu’ont construit les cisterciens. Typique de leur architecture, la nef n’est pas soutenue par des piliers, mais seulement par des assises rectangulaires avec des demi-colonnes. La nef possède une voûte à nervures, tandis que les bas-côtés ont des voûtes d’arête. Par sa sobriété tranquille, l’église incite les fidèles à la méditation.
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    Nef vue de la croisée du transept,

    cathédrale Saint-Jacques-de-Compostelle,

    Saint-Jacques-de-Compostelle (Espagne), 1075-1128.
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    Panteón de los Reyes,

    basilique San Isidoro, León (Espagne),

    1063-XIVe siècle.
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    Tympan de la Puerta del Cordero,

    basilique de San Isidoro,

    León (Espagne), 1063-XIVe siècle.


     


     


    L’ Église Saint-Andoche de Saulieu


    L’église Saint-Andoche porte le nom du martyr dont elle conserve l’ossuaire. Située à Saulieu en Bourgogne, elle a été bâtie, en 1125, sur la base d’un édifice religieux paléochrétien selon des règles architecturales romanes. On suppose que le travail de la pierre a été exécuté par un élève du grand Gislebertus. Les 50 chapiteaux de l’église sont décorés de végétaux qui, dans le style roman, symbolisait l’ordre de la création. La disposition inhabituelle des chapiteaux laisse présumer que les sculptures ont pour but d’édifier, non pas les fidèles, mais les moines. Le leitmotiv est ici aussi la distinction entre le bien et le mal.


     


     


    L’Auvergne


    L’évolution de l’art roman est le plus grand exploit esthétique du Massif central. C’est dans cette région que l’on a inventé le chœur à déambulatoire, une nouveauté alors capitale pour l’architecture romane. Les constructions archaïques et sobres encore existantes correspondaient au goût conservateur de la population.


     


    Alors que l’église Saint-Saturnin ne possède pas encore d’absidiole, Saint-Nectaire en a déjà deux, les églises Notre-Dame d’Orcival, avec sa splendide Vierge assise, et Notre-Dame-du-Port de Clermont en ont chacune quatre. Le plus grand édifice religieux roman d’Auvergne est l’église Saint-Austremoine datant du milieu du XIIe siècle. Il possède même cinq absidioles. Ces églises possèdent toutes un transept pourvu d’absides sur la face est, les tours ouest s’appuient, quant à elles, sur de puissantes travées reliant la nef et les bas-côtés. Les voûtes de plein-cintre des nefs sont souvent portées par des piliers. Les piliers des bas-côtés sont renforcés par des demi-colonnes surmontées de chapiteaux richement décorés. Les murs extérieurs présentent fréquemment des incrustations de basalte multicolores, tandis que les fresques originales ont succombé à l’érosion.


     


    À Brioude, non loin de Clermont-Ferrand, s’élève la basilique Saint-Julien de style principalement roman. L’intérieur se distingue par ses colonnes à rayures rouges et blanches d’inspiration mauresque.


     


     


    La France du Sud-Ouest


     


    L’Abbaye Saint-Pierre de Moissac


    C’est à Moissac, sur la rive du Tarn, que se trouve un monument unique de l’architecture romane française : il s’agit de l’abbaye Saint-Pierre avec son cloître qui est le plus ancien cloître roman conservé. Fondée au VIIe siècle, l’abbaye a rejoint la réforme clunisienne entre 1048 et 1135. Le cloître roman, consacré en 1100, et le portail de l’église témoignent de la portée de l’influence de l’abbaye. Pour pouvoir accueillir le flot toujours grossissant de pèlerins, on construisit Moissac II à la fin du XIIe siècle. L’établissement fut incendié au début du XIIIe siècle par une armée de croisés en colère. Le cloître fut reconstruit à la fin de ce même siècle et l’abbaye au XVe siècle seulement. Pour être le seul élément encore existant de l’ancienne abbatiale, le portail est également le plus beau du sud-ouest de la France. Outre le cloître, on trouve aussi ici quelques œuvres majeures de la sculpture européenne romane.


     


    Moissac I possédait une halle à trois nefs sans transept. La première abbaye avait la même largeur que l’abbaye reconstruite, laquelle perdit un tiers de sa longueur. Du point de vue architectural, Moissac dépendait totalement de Cluny et était dépourvue d’une voûte en berceau brisé : Moissac II était une halle à une seule nef large de 14 m, surmontée de deux coupoles massives à pendentifs, qui pouvait accueillir de grandes assemblées de fidèles. L’abbaye gothique Moissac III, que l’on connaît aujourd’hui, a été consacrée en 1455.

  


   


  
    [image: ]


     


    Nef, cathédrale de Salamanque,

    Salamanque (Espagne), commencée en 1140.
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    Nef, cathédrale de Durham,

    Durham (Angleterre), 1093-1133.

  


   


  
    Saint-Sernin de Toulouse


    La basilique de briques roses Saint-Sernin ou Saint-Saturnin (vers 1077-1119) de Toulouse (p.105-106), est un des meilleurs témoignages de l’art roman en France. L’ancienne église de pélerinage fut érigée sur la tombe du sanctifié Saturnin, évêque de Toulouse, qui y mourut en martyr en 250. La basilique impériale à cinq nefs fut construite à l’identique de celle de Saint-Jacques-de-Compostelle et se trouve sur la route du pélerinage en provenance d’Arles. La construction débuta au XIe siècle pour se poursuivre durant les XIIe et XIIIe siècles, depuis le portail à piliers jusqu’à la pointe sud du transept, la porte Miègeville, datant de 1118. Une rénovation complète fut entreprise en 1860 par Viollet le Duc. L’église mesure 115 m de long, 32 m de large (un transept de 64 m) et dans la nef principale, 21 m de haut. La tour de 65 m comporte cinq étages à arcades. Le chœur comprend un déambulatoire et cinq chapelles rayonnantes, la chapelle axiale est prolongée. Plus de 250 œuvres plastiques décorent l’intérieur, parmi lesquels ceux de l’autel principal de Bernardus Gelduinus est tout particulièrement digne d’intérêt. Les sculptures Majestas Domini sont artistiquement remarquables, deux apôtres et quatre anges, qui sont considérés comme les premiers de cette ampleur dans l’art roman. Un morceau de choix de la plastique romane est l’Ascension du Christ, accompagné de quatre anges, qui orne le tympan de la basilique. Depuis 1998, Saint-Sernin fait partie du patrimoine culturel mondial de l’UNESCO.


     


     


    L’Espagne


     


    On désigne par art mozarabe la création artistique des chrétiens sous la domination arabe après la victoire des Maures sur les Visigoths en 711. Un élément typique de l’architecture de cette époque est l’arc en fer à cheval d’origine wisigothe, tandis que les Maures ont introduit des formes telles que les coupoles à nervures et les consoles cintrées ornées de rosaces. Outre l’architecture, les chrétiens exerçaient avec une très grande maîtrise technique des arts comme l’orfèvrerie, la sculpture de l’ivoire et l’enluminure des manuscrits riches en éléments arabes et en miniatures.


     


    L’art mozarabe n’a pas pénétré jusqu’en Catalogne, car les royaumes chrétiens du Nord espagnol appartenaient plutôt à la sphère d’influence française et italienne. Le rayonnement de l’art roman de la France méridionale s’explique par la participation de nombreux chevaliers français aux guerres contre les Arabes. Quelques églises préromanes datant du règne du roi Alphonse II au IXe siècle ont subsisté. D’autres églises qui remontent aux années 800 à 850, comme San Tirso et San Julian d’Oviedo ou Santa Maria et San Miguel de Naranco témoignent d’une influence paléochrétienne et byzantine. Ce n’est qu’au XIe siècle que se ressent l’influence de l’architecture française méridionale, en particulier dans les églises qui jalonnent la route de Saint-Jacques-de-Compostelle.


     


    Par le biais des pèlerinages à Saint-Jacques-de-Compostelle – qui furent un excellent moyen d’infiltration culturelle – les idées passèrent d’Espagne en France et réciproquement. En Espagne, le développement de l’art roman fut étroitement lié au pèlerinage. Il se produisit un véritable « boom » de la construction, dans le cadre duquel la cathédrale de Compostelle fut incontestablement la plus belle réalisation, même si, en réalité, elle est une création purement catalane.
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    Plan horizontal, abbaye Saint-Alban,

    Saint-Albans (Angleterre),

    793 (monastère), 1077-1115 (église).


     


     


    La Cathédrale de Saint-Jacques-de-Compostelle


    Cette cathédrale (p.110, 112), construite entre 1075 et 1128, est le plus bel exemple d’architecture espagnole. Elle se dresse au-dessus d’une ancienne église, plus petite, du VIIIe siècle et appartient aujourd’hui au patrimoine mondial de l’humanité de l’UNESCO. De toujours, la cathédrale a été le but privilégié des pèlerins occidentaux, de sorte qu’il a fallu bien vite allonger et élargir les nefs afin de les accueillir. Le chœur a été entouré d’un déambulatoire semi-circulaire conduisant à la chapelle. La hauteur de la cathédrale a permis d’aménager un second étage dont les collatéraux pouvaient accueillir de nombreux pèlerins quand la nef principale était pleine. En tant qu’objectif principal du pèlerinage à Saint-Jacques-de-Compostelle, puisque c’est à cet endroit qu’ont été mis au jour, au IXe siècle, dans un mausolée antique, les ossements de l’apôtre Jacques le Majeur, la cathédrale a exercé une immense influence sur toutes les églises qui jalonnent la route du pèlerinage. Une des particularités de la cathédrale est le Botafumeiro, un gigantesque encensoir suspendu au plafond par une corde d’une trentaine de mètres. Il avait probablement pour fonction de diffuser l’odeur de l’encens pour couvrir les fortes exhalaisons de l’assemblée.


     


    La sculpture constitue un trait d’union stylistique et thématique entre les différents lieux de culte. On note particulièrement un net désir de rédemption et de réconciliation dans les sujets représentés, comme celui du Pórtico de la Gloria sur le portail ouest, chef-d’œuvre réalisé en 1188.


     


    L’Espagne a d’autres exemples d’architecture romane comme la collégiale San Isidoro (p.115-116) du XIe siècle à León et la vieille cathédrale de Salamanque, dont la construction fut entreprise vers 1140.


     


     


    Le Royaume-Uni


     


    L’histoire de l’art anglais ne parle pas de style roman, mais de style normand pour désigner cette époque fortement influencée par l’architecture normande. Ce style est né en 1066, l’année même où les Normands, conduits par Guillaume le Conquérant, traversèrent la mer en direction du Nord pour soumettre l’Angleterre. Les églises qu’ils trouvèrent étaient des constructions en bois ou de simples bâtisses en pierre semblables à celles en bois. Avec leur architecture nettement plus évoluée, les Normands eurent de quoi donner libre cours à leur art ; de fait, sur la courte période entre 1020 et 1200, ils affirmèrent leur domination en édifiant de nombreuses abbatiales, cathédrales et d’autres édifices religieux monumentaux. Toutefois, seules les réalisations tardives, généralement celles de la première moitié du XIIe siècle sont demeurées intactes. Parmi elles, citons, en particulier, les cathédrales de Durham, Norwich (commencée en 1096), Peterborough (commencée vers 118) et Rochester (milieu du XIIe siècle). Les basiliques d’Oxford (commencée vers 1180), Canterbury (vers 1070), Saint-Albans, Gloucester (vers 1096) et Ely (autour de 1038) sont également d’importants monuments du style roman anglais.


     


    Les cathédrales anglaises ont pour caractéristique de posséder des combles ouverts, qui seront souvent remplacés, plus tard, par une voûte, comme par exemple à Durham. Autres particularités du style normand : la très longue nef centrale, la façade ouest flanquée de deux tours, le chœur plat et la tour massive au-dessus de la croisée. Les collatéraux ont des voûtes d’arête. Quant au portail central, il est orné de figures géométriques, le plus souvent de frises à chevrons et en bec.
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    Vue extérieure avec tour de croisée du transept,

    abbaye Saint-Alban, Saint-Albans (Angleterre),

    793 (monastère), 1077-1115 (église).
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    Façade ouest, ancien prieuré clunisien,

    château d’Acre, Norfolk (Angleterre),

    commencé en 1066.
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    Vue extérieure des murs restants du monastère

    et de l’église conventuelle, abbaye de Rievaulx,

    Rievaulx (Angleterre), fondée en 1132.


     


     


    En ce qui concerne l’architecture profane, on admire aujourd’hui encore les grandes tours habitables construites sur le modèle des donjons français. Les exemples les plus célèbres sont la partie la plus ancienne de la Tour de Londres (White Tower), dont la construction fut entreprise en 1078, ainsi que les châteaux de Norwich, Newcastle et Rochester.


     


     


    La Cathédrale de Durham


    Située à la frontière de l’Écosse, dans le nord-ouest de l’Angleterre, la cathédrale de Durham (construite entre 1093 et 1133) peut être considérée comme un édifice majeur de l’architecture d’église anglo-normande. Elle servait aussi bien de forteresse contre les rebelles écossais qu’aux pratiques religieuses. Elle abrite les ossements – sauvés des Vikings par des moines - d’un des saints les plus vénérés de la région, saint Cuthbert, un berger devenu moine puis évêque. Dans cette cathédrale austère aux allures de citadelle, seuls les piliers cylindriques de l’intérieur sont ornés de motifs géométriques. C’est dans le chœur de cette cathédrale, aux dimensions impressionnantes, que l’on a construit pour la première fois des voûtes à croisée d’ogives qui deviendront, par la suite, un élément essentiel du style gothique.
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    Vue aérienne, abbaye de Fountains,

    Ripon (Angleterre), fondée en 1132.


     


     


    L’Abbaye Saint-Alban de Saint-Albans


    Située à quelque 35 km au nord de Londres, l’abbaye Saint-Albans (p.121-123) commencée autour de 1080 constitue un autre exemple d’architecture anglo-normande. Elle est l’une des plus grandes et des plus importantes abbayes anglaises. C’est dans ses murs que fut rédigé le projet de Magna Carta, charte conclue entre Jean Sans Terre et la noblesse. L’abbaye a été baptisée du nom du soldat romain Alban qui, exécuté vers 324, fut le premier martyr chrétien en Angleterre. Fondée en 793, après la victoire des Normands, l’abbaye a été érigée sur le modèle français. À l’exception du mur nord de la nef centrale, il ne reste que peu d’éléments de l’abbaye initiale de cette époque, mais ils sont suffisants pour donner une idée de la taille et de la puissance de cette architecture.


     


     


    La Cathédrale de Clonfert


    La petite cathédrale de Clonfert, située près de la rivière Shannon et de Clonmacnoise, constitue, en Irlande, l’apogée du roman tardif. Elle a probablement été fondée en 560 par le moine saint Brendan. Son magnifique portail ouest, rythmé par cinq demi-colonnes richement décorées et surmontées de six arcs, fait de la cathédrale un bijou de l’architecture romane irlandaise. Plusieurs fois détruite par le feu, elle fut toujours reconstruite, si bien que la plupart des œuvres d’art qu’elle renferme, telles que les arcs ornementés des bas-côtés et de la chaire, ne remontent pas plus loin qu’au XVe siècle.
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    Vue intérieure des ruines de l’église conventuelle,

    ancienne abbaye cistercienne, abbaye de Fountains,

    Ripon (Angleterre), fondée en 1132.
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    Église de bois debout (Stavkirke),

    Borgund (Norvège), vers 1180.

  


   


  
    La Scandinavie


     


    Dans les pays nordiques, l’architecture d’église dénote souvent une influence allemande. Cependant, en Suède et en Norvège, les églises en bois, notamment « de bois debout » à une ou trois nefs – à elle seule la Norvège en compte encore environ 80 - occupent une place originale. L’une des églises de bois debout les plus connues est celle de Borgund (Norvège). Située à l’écart des grandes routes, elle fut érigée vers 1180. Ignorant les modèles étrangers, les églises de bois debout sont construites en fonction de la nature du matériau et des conditions climatiques. La nef centrale carrée ou rectangulaire est contournée par une nef latérale dont la séparent des colonnes en bois. Les colonnes portent le toit soutenu par des soliveaux et des chevrons. On obtenait ainsi, entre la nef centrale et le mur extérieur recouvert de bardeaux, un passage étroit où les fidèles pouvaient déposer leurs armes. Le chœur rectangulaire se termine par une abside et l’ensemble de la construction est généralement entouré d’un déambulatoire bas ouvert à mi-hauteur. Chaque partie de l’édifice possédant son propre toit, il en résulte une superposition de toits qui, outre son effet très décoratif, présente aussi l’avantage extrêmement pratique de répartir les énormes masses neigeuses. Enfin, le toit de la nef est couronné d’un lanterneau avec une petite tour. Les églises de bois debout de Gol, Borgund et Hitterdal sont les plus belles réalisations du genre.


     


     


    La Pologne


     


    Le début du style roman polonais est daté de 1039, année du retour d’exil du roi polonais Casimir Ier. Il va faire de Cracovie la capitale de la Pologne parce que le reste du pays est ravagé par les guerres et révoltes.


     


    Au XIIIe siècle, peu de chose ont échappé à la fureur dévastatrice de la Horde d’Or, peuple de Tatars turco-mongols descendants de Gengis Khan, lorsqu’ils ont envahi la Pologne ; on parle pour cela d’Ouragan mongol, au cours duquel ils assiégèrent les villes de Cracovie et de l’actuelle Wroclaw (Breslau) et pénétrèrent même jusque dans le Brandebourg. Cela explique qu’il ne reste que peu de traces de l’art roman alors florissant en Pologne.


     


    Avec ses trois nefs et ses deux hautes tours, la basilique du petit village de Czerwinsk sur la Vistule est intéressante à voir. Pour avoir été plusieurs fois reconstruite dans différents styles gothique, Renaissance et baroque, elle garde quand même des caractères romans originaux du XIIe siècle : son magnifique portail roman de 1150 et sa chapelle de la Crucifixion ornée de peintures romanes sont d’une grande qualité artistique.
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    Portail sud, abbaye Saint-Pierre,

    Moissac (France), fondée au VIIe siècle.

  


   


  
    III. La Sculpture et la peinture romanes


     


     


    La Sculpture


     


    Le style roman appartient encore au Moyen Âge avec son système de société féodal. À l’époque, l’art, dans le sens actuel du terme, n’existe pas encore ; tout art est religieux ; en règle générale, l’artiste reste anonyme. Dans n’importe quel domaine qui soit, la religion est au centre de la vie. Ce n’est que vers le milieu du XIIIe siècle, avec le peintre toscan Giotto et le début du naturalisme, que le style rigide, formel et affecté de l’art byzantin qui prédomine jusque là se voit supplanter.


     


    Avec les mutations intellectuelles et sociales, l’essor du commerce et de l’artisanat qui se profile en Europe, change non seulement dans la conception du monde, mais aussi dans l’idée que l’homme se fait de lui, maintenant qu’il commence à s’affranchir des contraintes de l’Église et de l’ordre féodal médiéval.


     


    Pendant la première moitié du Moyen Âge sous le signe de l’art roman, l’architecture domine les arts, reléguant la sculpture et la peinture au second plan. Ces deux genres sont en effet au service de l’architecture et ne revendiquent aucune autonomie. Leur mission est accomplie, quand ils ont contribué à embellir un édifice, là où l’architecte le leur a demandé. Cela se fait selon des règles déterminées dont nul ne déroge pendant tout le Moyen Âge. Dans les églises romanes, les sculptures trouvent surtout leur place sur le portail d’entrée, sur la façade ouest, sur les chapiteaux ou les pupitres. Les tympans des portails sont souvent ornés de scènes du Jugement dernier.


     


    Vers la fin de l’époque romane, la sculpture, au moins, s’est suffisamment développée pour commencer à mener sa propre vie, indépendamment de l’architecture. Mais, la venue du gothique l’obligea, encore plus qu’avant, à rentrer dans les rangs de l’architecture.


     


    En effet, les tailleurs de pierre ne cherchent pas à restituer la réalité, leurs personnages sont stylisés. Seule la représentation symbolique a de l’intérêt pour les sculpteurs romans. Les corps sont principalement plats, tandis que les têtes sont souvent très plastiques. À l’époque, toute sculpture isolée est considérée comme païenne par l’Église. À l’exception des crucifix, les statues sont relativement rares. Le Christ cloué sur la croix est représenté moins comme un homme qui souffre que comme le Rédempteur triomphant. Ainsi, la couronne d’épines est-elle fréquemment remplacée par une couronne profane.
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    Porte occidentale,

    abbaye Saint-Michel d’Hildesheim,

    Hildesheim (Allemagne), 1010-1033. Bronze.
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    Porte, cathédrale Saint-Aldabert,

    Gniezno (Pologne), vers 1180. Bronze.

  


   


  
    La Sculpture sur pierre


    Vers la fin du XIe siècle, on trouve des sculptures en pierre, mais le niveau artistique des premières créations n’atteint pas encore celui des objets en métaux de l’époque. Les deux plus anciennes sont les reliefs de saint Michel et des deux apôtres de la chapelle Saint-Michel du château des Hohenzollern, deux retables représentant le martyre de saint Vincent et six apôtres de la cathédrale de Bâle. Ces œuvres sont encore totalement influencées par l’art paléochrétien issu de l’art antique. La première sculpture, qui tend à individualiser l’expression et cherche à donner une spiritualité à la sculpture, fut trouvée en Westphalie, d’abord sur des fonds baptismaux et les sculptures de portails d’église.


     


     


    Les « Externsteins » (pierres monolithiques)


    Pourtant, en ce début de XIIe siècle, ces sculpteurs, encore bien malhabiles mais guidés par des intentions artistiques, sont déjà suffisamment capables pour réaliser une œuvre aussi énorme que le relief de la Déposition de Croix. Ce dernier a été taillé au burin dans le plus grand « Externstein » - monolithe de grès provenant de la région de Detmold (Rhénanie-du-Nord-Westphalie). Attendu que la sculpture côtoie l’entrée d’une chapelle souterraine, également creusée dans la roche et consacrée chapelle funéraire en 1115, comme l’indique l’épigraphe, elle date vraisemblablement de la même époque. Le sujet de la sculpture inférieure a un étroit rapport dogmatique avec la sculpture du dessus. Le péché est apparu dans le monde par la désobéissance de nos premiers ancêtres que l’on voit agenouillés au pied de l’arbre de la science du bien et du mal. L’arbre est enlacé par un serpent fantastique incarnant le démon de la tentation qui symbolise le péché. L’œuvre de Rédemption a été accomplie par le sacrifice de Jésus-Christ. De l’arbre s’élève la Croix d’où Joseph d’Arimathie, qui appartenait probablement au Grand Conseil du Sanhédrin, vient de descendre la dépouille du Messie. Nicodème, un ami de Jésus qui fait partie du groupe des Pharisiens juifs, l’a chargé sur ses puissantes épaules pour le transporter au tombeau. Il est suivi par Marie qui, ébranlée par la douleur, se penche sur son fils. On ne voit pas sa tête, mais l’attitude de son corps montre que l’artiste a tenté de souligner, dans cette silhouette, le chagrin éprouvé pour le défunt. Dans son comportement et ses gestes, Jean cherche aussi à exprimer sa douleur. Même le soleil et la lune, qui apparaissent sous forme d’êtres animés en réminiscence de la symbolique antique, se joignent en pleurant au deuil de l’humanité.


     


    La composition bien étudiée et bien équilibrée se termine par l’apparition de Dieu le Père faisant un signe de bénédiction de la main droite, alors que, dans son bras gauche, il a recueilli, avec la bannière de la croix, l’âme du défunt. Selon la symbolique médiévale, elle est représentée sous les traits d’un enfant. Comme beaucoup d’autres parties du tableau, le corps de l’enfant est mutilé et effrité. Mais, malgré les imperfections des personnages représentés, le tableau émeut tous ceux qui comprennent l’aspiration de l’artiste à vouloir exprimer les idées qui animent son âme.
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    Porte dorée de la cathédrale

    Sainte-Marie, Freiberg (Allemagne),

    vers 1180.
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    Annonciation aux bergers, Naissance du Christ,

    Les Mages devant Hérode et l’Adoration des Mages,

    panneau ouest de la porte,

    église Sainte-Marie-du Capitole,

    Cologne (Allemagne), 1049-1065.


    Bois polychrome, h : 474 cm.
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    Porte, basilique San Zeno Maggiore,

    Vérone (Italie), 1120-1138 (église),

    IXe-XIe siècle (portes). Bronze.
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    Colonne, revers de la façade,

    église abbatiale Sainte-Marie,

    Souillac (France), 1120-1135.


     


    Colonne sculptée en forme de bête,

    colonne de la crypte,

    cathédrale Sainte-Marie-et-Saint-Corbinien,

    Freising (Allemagne), vers 1200. H : 255 cm.
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    Scènes de la naissance du Christ,

    colonnes des fonts baptismaux,

    seconde moitié du XIIe siècle.

    Albâtre et calcaire, 87 x 58 cm.

    Museo di Arte Sacra,

    San Casciano Val di Pesa (Italie).


     


    Pilier principal du portail sud,

    abbaye Saint-Pierre, Moissac (France),

    fondée au VIIe siècle.
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    Le Moulin mystique,

    chapiteau, basilique Sainte-Marie-Madeleine,

    Vézelay (France), 878-1120/1150,

    1190 (chœur et transept).
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    Chapiteau orné de figures, collégiale Saint-Servatius,

    Quedlinburg (Allemagne), vers 1129.


     


    Chapiteau du cloître, abbaye Saint-Pierre,

    Moissac (France), fondée au VIIe siècle.


     


     


    De la même façon que ce motif ainsi sculpté dans la pierre est unique en Allemagne comme dans tout le nord de l’Europe, l’œuvre n’a été surpassée, dans sa teneur artistique, par aucune autre sculpture réalisée en Allemagne au cours du XIIe siècle. Les réalisations de l’époque apparues dans l’ouest de l’Allemagne, en particulier en Rhénanie et en Allemagne du Sud, sont nettement plus grossières, plus raides et moins expressives. Aucune d’elles ne peut revendiquer de valeur artistique. À chaque fois que la forme témoigne d’un certain savoir-faire, comme c’est le cas de la tombe de sainte Plectrude dans l’église Sainte-Marie-du-Capitole de Cologne, il faut supposer qu’elle s’inspire de modèles paléochrétiens ou byzantins.


     


     


    La Sculpture des XIIe et XIIIe siècles


    Ce qui a été tenté, d’abord à grande échelle, dans le relief en monolithe (« Externstein »), dont la facture est manifestement empruntée à la sculpture de l’ivoire, se retrouve par la suite en Basse-Saxe à la fin du XIIe siècle. On a trouvé là un matériau plus malléable, le stuc, dans lequel on sculpte des hauts-reliefs que l’on peint ensuite de couleurs naturelles. Cela permet, en même temps, de les assortir aux couleurs décoratives du reste de l’église. Ces reliefs couvrent le plus souvent les barrières qui séparent latéralement le chœur de la nef. Ils représentent habituellement, en demi-relief, Jésus-Christ, la Vierge et les apôtres assis ou debout. Encore raides souvent dans leurs attitudes et dans le travail des vêtements, ces personnages acquièrent des visages expressifs de plus en plus individualisés. Les plus beaux reliefs de ce genre sont ceux de l’église Saint-Michel de Hildesheim et de l’église Notre-Dame (Liebfrauenkirche) de Halberstadt, dans lesquels perce déjà un certain sens du beau.


     


    Les petites sculptures en ivoire, en métal précieux ou en bronze de l’époque préromane présentent encore d’indubitables influences byzantines et paléochrétiennes.
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    Homme-chapiteau, rotonde,

    cathédrale Saint-Bénigne de Dijon,

    Dijon (France), Xe-XIIIe siècle.


     


    Chapiteau de la Porte des comtes,

    basilique Saint-Sernin,

    Toulouse (France), 1077-1119.


     


     


    L’Allemagne centrale


    La sculpture de la période romane n’est parvenue à s’épanouir et à se libérer pleinement qu’à partir du début du XIIIe siècle. Cette période florissante s’est maintenue jusqu’au début du dernier quart de siècle, quand le style gothique, qui s’était déjà emparé de l’architecture, s’occupe de la sculpture. On trouve les premières réalisations de cette glorieuse époque en Saxe, où les sculptures de l’église paroissiale de Wechselburg marquent le début de cette première évolution vers la maturité romane qui trouve son apogée dans la Porte dorée de la cathédrale de Freiberg. À Wechselburg, il s’agit du groupe plus grand que nature formé par le Christ crucifié entre Marie et Jean. Cette sculpture sur bois surmonte le maître-autel. Un groupe semblable l’a déjà précédé dans l’église d’Halberstadt. Il y a là aussi les reliefs peints en pierre avec le Christ trônant entre Marie et Jean qui ornent la balustrade de la chaire. Ces ouvrages témoignent d’un premier effort pour réunir le naturalisme plastique à la beauté et la profondeur des émotions ; ce que démontre particulièrement la noblesse du visage de Marie où se reflète la douleur du martyre de son fils.
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    Harpies affrontées,

    chapiteaux doubles, vers 1140-1145.

    Calcaire, 26,1 x 41,2 x 30 cm.


    Musée national du Moyen Âge – Thermes


    et hôtel de Cluny, Paris (France).
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    Chapiteau double, cloître,

    monastère Santo Domingo,

    Silos (Espagne), milieu du XIIe siècle.
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    L’Annonce faite aux bergers,

    haut-relief, provenant de la façade

    de l’église Notre-Dame-de-la-Couldre,

    Parthenay (France), milieu du XIIe siècle.

    Pierre calcaire, 131 x 74,3 x 57,5 cm.

    Musée du Louvre, Paris (France).
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    Vierge en majesté entre les représentations

    de l’Annonciation et du Baptême du Christ,

    Île-de-France, 2e quart du XIIe siècle.


    Retable en haut-relief,


    pierre calcaire (en trois parties)


    avec restes de polychromie, 906 x 184 x 19,5 cm.


    Musée du Louvre, Paris (France).


     


     


    Les non moins excellentes sculptures qui ornent la Porte dorée de Freiberg - elle doit son nom à la peinture dorée qui la recouvrait initialement – datent de la même époque. Ce portail est un chef-d’œuvre de sculpture et d’architecture, car les éléments décoratifs et figurés sont subtilement intégrés et subordonnés à la composition architecturale. Le tympan, au-dessus de l’entrée, montre la Vierge trônant avec l’Enfant dont les trois rois Mages s’approchent en priant. Dans les ébrasements en arcade, qui s’élèvent au-dessus des parois latérales du portail, s’étagent de nombreux petits anges, apôtres et prophètes ; sur la bordure extérieure des arcs, les bienheureux sortent de leurs tombes le jour de la Résurrection. Enfin, entre les grandes colonnes du portail, montées sur de petites colonnettes, se dressent les huit statues magnifiquement travaillées de personnages de l’Ancien Testament.


     


    Ce qui manque encore dans la représentation détaillée des personnages, les sculpteurs saxons y parviennent quelques dizaines d’années plus tard dans les œuvres réalisées pour la cathédrale de Naumburg. Celles-ci marquent également le total épanouissement de la sculpture allemande au Moyen Âge. Autant les statues des fondateurs et fondatrices de la cathédrale - huit figures isolées et deux couples posés sur les piliers et colonnes du chœur ouest surmontés de riches baldaquins - que le groupe de la Crucifixion du jubé et les huit plus petits reliefs, représentant la Passion du Christ sur la balustrade supérieure du jubé, prouvent une observation approfondie de la vie.
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    Niccolò et Guglielmo,

    Baiser de Judas et Crucifixion,

    relief de la façade de la basilique San Zeno Maggiore,

    Vérone (Italie), 1120-1138 (église),

    IXe-XIe siècle (portes). Marbre.


     


     


    D’autre part, les statues en pied sont peintes. Pour la première fois, ces sculptures sont d’une facture réaliste. Avec un sens subtil des différences dans la caractérisation des personnages, les artistes ont souligné dans leurs reliefs la rudesse populaire et su, en même temps, exploiter l’élément dramatique de chacune des scènes, tel le groupe au premier plan de l’Arrestation du Christ où Pierre coupe l’oreille du sbire du grand prêtre qui tombe à genoux de frayeur. Les sculptures des fondateurs reproduisent visiblement la vie dans les costumes et les attitudes ainsi que dans l’individualisation des visages. Ce sont des membres de classes élevées, des chevaliers et dames de la noblesse. Les descendants de ces mécènes, dont les dons ont permis la pose de la première pierre de la cathédrale 200 ans auparavant, ont peut-être servi de modèles. Ces personnages reflètent encore toute la splendeur de la chevalerie et de la vie courtoise alors en plein épanouissement en ce milieu de XIIIe siècle.


     


    Brunswick et Magdebourg possèdent encore quelques magnifiques sculptures de la seconde moitié du XIIIe siècle. Celles du double tombeau du duc Henri le Lion et de son épouse se rapprochent beaucoup de celles des fondateurs de Naumburg dans la noblesse de l’interprétation et dans le travail des têtes et des mains. À Magdebourg se trouve la plus ancienne statue équestre érigée sur une place allemande : il s’agit de celle de l’empereur Otton Ier à cheval qui domine la place du Vieux Marché. Le cavalier est flanqué de deux allégories féminines symbolisant les vertus seigneuriales ; l’œuvre date d’environ 1240. Malheureusement, son imposante monumentalité a été fortement remise en cause par le lourd baldaquin qui lui a été ajouté en 1657.
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    Devant d’autel orné de représentations végétales

    et animales symboliques (Italie), VIIIe-IXe siècle.


    Marbre, 78 x 171 x 9 cm.


    Musée du Louvre, Paris (France).


     


     


    De même que ces sculptures étaient initialement peintes et dorées, ce qui a été respecté lors de leur récente restauration, les statues assises de l’empereur et son épouse Édith, probablement réalisées à la même époque, ornent toujours le chœur de la cathédrale dans des couleurs encore bien conservées. Les cinq vierges sages et cinq vierges folles du porche de la face nord de la cathédrale sont plus tardives, elles datent de la fin du siècle. Bien que l’architecture du portail soit déjà totalement gothique, elles ont gardé l’esprit de la sculpture romane dans la dernière phase de son évolution.


     


     


    L’Allemagne du Sud


    Dans le sud de l’Allemagne, Bamberg et Fribourg-en-Brisgau sont des hauts lieux de la sculpture. De l’autre côté du Rhin, à Strasbourg, les sculpteurs travaillent essentiellement sur le décor extérieur et intérieur. Si les influences étrangères sont indubitables à Fribourg et Strasbourg où il ne reste d’ailleurs que peu de sculptures romanes, Bamberg demeure visiblement sous l’influence saxonne.
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    Trône épiscopal d’Élie, basilique San Nicola,

    Bari (Italie), 1087-1197. Marbre.


     


     


    Les sculptures de la cathédrale de Bamberg se divisent en deux groupes. Apparu vers 1200, le groupe le plus ancien comprend les 14 hauts-reliefs des deux balustrades du chœur de Saint-Georges dont 12 représentent chacun deux prophètes et apôtres en train de dialoguer avec animation, tandis que les 13e et 14e autres montrent l’Annonciation à Marie et l’archange saint Michel. La raideur et l’inertie de l’habillement répercutent encore l’art du XIIe siècle, puisqu’en Allemagne du Sud, on se contente généralement d’imiter consciencieusement les travaux byzantins Mais l’artiste a dépassé de loin ses modèles dans les caractères des visages très réalistes. Cela s’exprime dans la force et la diversité des formes individuelles et la mise en relief des têtes.


     


    Le second groupe, plus important, compte des sculptures extérieures et intérieures dont les styles concordent si bien qu’elles peuvent être datées des trente dernières années du xiiie siècle, période où la construction de la cathédrale arrive à sa fin. Les plus importantes, sur le plan artistique, sont les six statues de taille humaine qui ornent le portail princier du chœur Saint-Georges. Ce sont les premiers nus de la sculpture allemande, visiblement inspirés de la nature. Les moyens d’expression de l’artiste sont encore bien maladroits et sa connaissance du corps humain encore très insuffisante. Cette contradiction s’exprime nettement aussi dans la statue équestre élevée sur une console à l’intérieur de l’église, contre un pilier du chœur de Saint-Georges. Le corps du cheval est raide et gauche, mais sa tête prouve qu’il a été réalisé d’après un modèle ; la personne du cavalier est naturaliste, pleine de vie et d’énergie. Il ne s’agit pas, comme on l’a cru autrefois, de l’empereur Conrad III, petit-fils de l’empereur Henri IV, mais probablement du roi Étienne de Hongrie, qui, élevé par une religieuse étant enfant, fut canonisé.
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    Nicodemus da Guardiagrele, Pupitre,

    église abbatiale Santa Maria del Lago,

    Moscufo (Italie), 1159. Stuc.
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    Renier de Huy, Fonts baptismaux,

    église Saint-Barthélemy, Liège (Belgique),

    1107-1108. Bronze.

  


   


  
    La France
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    Fonts baptismaux, église évangélique,

    Freudenstadt (Allemagne),

    seconde moitié du XIe siècle.

    Grès, h : 100 cm.


     


    Fonts baptismaux,

    tour de l’église Saint-James,

    Avebury (Angleterre),

    début du XIIe siècle.


     


     


    L’Europe romane fut aussi complexe et multiculturelle qu’elle l’est aujourd’hui. Presque chaque pays, chaque province, chaque région a développé son propre langage artistique. En France, la sculpture de l’époque romane se consacre presque exclusivement à la décoration extérieure, en particulier celle des portails, sans produire de créations individuelles. La sculpture d’architecture reste ici aussi au service du christianisme, l’individualité de l’artiste doit alors s’effacer devant l’œuvre. Tout ce qui se fait en France de la fin du XIe à la fin du XIIe siècle, alors que le style gothique impose ses lois et poussera bientôt la sculpture à une brillante évolution, possède principalement une fonction décorative.


     


    L’invention de la statue-colonne, postée au portail des cathédrales romanes, est une éminente invention de l’art roman français. Aujourd’hui encore, nous pouvons admirer, dans un état quasi intact, de magnifiques ouvrages de la sculpture d’architecture, et ce principalement dans les régions au sud de la Seine, comme dans les cathédrales de Poitiers, Autun et Toulouse.
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    Madone à l’Enfant de Rarogne, vers 1150.

    Tilleul et peinture, h : 90 cm.


    Musée national suisse, Zurich (Suisse).

  


   


  
    Il n’y a pas non plus, à l’époque, une évolution unique de la sculpture : ainsi le sud, en particulier en Provence, où les monuments antiques font perdurer les formes romaines et paléochrétiennes ; et l’ouest de la France, où la décoration plastique déconcerte souvent par son exubérance. Force est aussi de constater l’existence des chapiteaux historiés sur lesquels se défoulent l’esprit imaginatif des Français et leur talent inné de la décoration. Les portails des églises arlésiennes de Saint-Gilles-du-Gard et de Saint-Trophime exhibent également cette prolifération plastique, où l’on déplore, cependant, l’absence de rapport à la nature et souci d’individualisation. En effet, cela ne se rencontre qu’en Bourgogne et dans le centre de la France du Nord, en particulier à Vézelay et à Chartres.


     


     


    Vézelay


    Quatre ans après la fondation de l’abbaye bénédictine en 878, celle-ci accueillit les reliques de sainte Marie-Madeleine. C’est pour cela, au XIe siècle, que Vézelay est devenue, et restée jusqu’à aujourd’hui, l’un des plus grands et plus importants lieux de pèlerinage occidentaux. Détruite par un incendie en 1120, l’abbaye a été presque immédiatement reconstruite. De nos jours, Vézelay compte parmi les édifices sacrés majeurs de l’époque romane, même si beaucoup d’éléments originaux ont été victimes de la Révolution de 1789.


     


    Vézelay est également célèbre pour ses chapiteaux des années 1125 à 1140 dont l’iconographie relate, avec un talent unique, des scènes bibliques, en particulier des illustrations du bien et du mal. Le plus célèbre de ces 99 chapiteaux est le Moulin mystique.


     


     


    Moissac


    Ce n’est que sous le règne du gothique que la sculpture a définitivement pris son essor. À Moissac, où s’est conservé le plus vieux tympan (1120-1130) de l’époque romane, se trouvent aussi les plus belles statues du style, longtemps réprouvées par l’Église. Comme à Autun et à Vézelay, les personnages des grands reliefs ne sont pas statiques, comme souvent, mais dynamiques et vivants. De la figure de Jésus, la première de l’art roman, émane une sereine dignité. Le portail à ébrasement profond, c’est-à-dire encastré dans la profondeur du mur et pour ainsi dire entouré de ressauts, atteint à Moissac sa plus haute perfection. De larges colonnes sont insérées dans les ébrasements, laissant ainsi de la place à des statues-colonnes. Comme plus tard à Chartres, de simples portes sont devenues un portail à trois ou quatre entrées encadré de statues souvent grandeur nature ; il est donc nécessaire, en raison de son poids, de le soutenir par un pilier central. Le portail est orné de scènes de l’Annonciation et de la Visitation ; son double tympan montre l’Adoration des rois Mages. Au-dessus, on peut admirer la Fuite hors d’Égypte. Se faisant face à face, les statues figurant l’avarice et la cupidité sont mal conservées. La gourmandise, au ventre proéminent, trouve sa place à droite. Les reliefs des quatre autres péchés capitaux – l’orgueil, la luxure, la paresse et la colère – ont pour but de mettre en garde les hommes contre ces vices, car ils ont naturellement aussi un rôle pédagogique. Par exemple, l’avare doit montrer qu’on ne peut pas emporter son argent ni sa fortune dans la mort, contrairement à la puissance de l’Église dont l’influence s’étend au-delà du trépas.
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    Madone à l’Enfant,

    dite Notre-Dame-la-Brune, abbaye Saint-Philibert,

    Tournus (France), Xe-XIIe siècle.


    Bois partiellement doré et

    traces de polychromie, h : 73 cm.
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    Madone à l’Enfant, église Notre-Dame,

    Orcival (France), vers 1170.

    Noyer, argent et vermeil, h : 74 cm.
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    Vierge sur un trône et Enfant, 1130-1140.

    Bouleau, peinture et verre, h : 102,9 cm.


    The Cloisters, New York (États-Unis).
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    Vierge de Ger, église paroissiale Santa Coloma,

    Ger (Espagne), seconde moitié du XIIe siècle.


    Bois sculpté et polychromie à la tempera,


    52,5 x 20,5 x 14,5 cm.


    Museo Nacional d’Art de Catalunya,


    Barcelone (Espagne).
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    Madonna di Acuto, vers 1210.

    Bois polychrome avec pierres, h : 109 cm.


    Museo di Palazzo Venezia, Rome (Italie).
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    Gisants de Richard Cœur de Lion

    et d’Aliénor d’Aquitaine, début du XIIe siècle.


    église abbatiale de Fontevraud,


    Fontevraud-l’Abbaye (France).


     


     


    L’histoire de Lazare tirée de l’Évangile de Luc constitue le sujet d’un autre relief. De merveilleuses figures décorent également le pilier central qui soutient le grand tympan. C’est à Moissac que l’on rencontre pour la première fois le motif de lions entrecroisés sur des piliers nommés pour cette raison « piliers des lions ».


     


    Sur la face interne du pilier s’étire la représentation plastique du prophète Paul. Cette statue et celle de Jérémie, sur l’autre vantail du portail, sont d’une grande beauté et maturité artistique. Nouveau, le principe stylistique du corps allongé est repris dans des abbayes comme Autun ou Vézelay. En matière de sculpture d’architecture, les proportions du corps sont sans importance, seul le contenu symbolique des personnages importe. Les plis fortement marqués du vêtement sont une autre caractéristique du style roman.


     


    L’abbaye de Moissac est également très intéressante sur le plan artistique par les dimensions étonnantes de son cloître (1059/1131). Avec ses 88 chapiteaux richement ornés de figures et scènes bibliques et ses dix reliefs en marbre, elle est une œuvre majeure de l’art roman.


     


     


    L’Italie


    La sculpture italienne, dont les réalisations, en général et en particulier, ont un grand retard par rapport à la sculpture allemande et française à la même époque, présente des formes aussi variées que l’architecture. Non seulement l’Italie du Nord subit l’influence allemande, mais ce sont aussi des maîtres allemands qui y travaillent. L’Italie du Sud est encore dominée par l’art byzantin, d’où, naturellement la prédominance du style byzantin au XIIe siècle. Ce n’est que vers le milieu du XIIIe siècle que perce, en sculpture, un sentiment d’indépendance qui puise d’abord sa force dans l’imitation des modèles antiques.
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    Christ en croix,

    Allemagne du Sud, XIIe siècle.

    Bois avec des restes de polychromie,

    h : 95 cm, l : 78 cm.


    Musée du Louvre, Paris (France).
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    Christ décloué de la Croix, dit Christ Courajod,

    Bourgogne (France), XIIe siècle.


    Bois avec des restes de polychromie,


    155 x 168 x 30 cm.


    Musée du Louvre, Paris (France).

  


   


  
    En Toscane, une certaine autonomie se profile un peu plus tôt. La sculpture tend vers une meilleure maîtrise des formes plastiques et une recherche de véracité et de vie. La sculpture ornementale des églises n’a naturellement que peu d’occasion d’exercer ses capacités. Même sur les portails, on se contente seulement d’un petit nombre de reliefs et de personnages auxquels il n’est accordé aucune importance particulière face à la prédominance de l’architecture.


     


    Au fur et à mesure que, pendant l’office, le sermon passe au premier plan et qu’il est nécessaire de multiplier les chaires dans les nefs des églises, c’est un nouveau créneau qui s’ouvre à la sculpture. Une évolution que favorise la fondation de nouveaux ordres mendiants et de frères prêcheurs. On commence par animer les balustrades des chaires de reliefs et de sculptures en demi-bosse et en ronde-bosse, puis les colonnes qui les soutiennent, enfin leurs pieds entiers. Cette activité fait tellement progresser la sculpture toscane qu’elle arrive non seulement à surpasser l’ensemble des arts plastiques italiens, vers la fin du XIIIe siècle, mais encore à prendre la tête d’une nouvelle évolution qui aboutira directement à la Renaissance. Ici, comme en Italie du Sud, l’art antique dicte ses préceptes. Ce sont ces modèles que suivent les œuvres sorties de cette nouvelle école dont le centre se trouve à Pise. Mais tout cela se passe précisément dans la période où s’impose le style gothique.


     


    À Rome, la sculpture des XIIe et XIIIe siècles se limite essentiellement à l’ornementation intérieure des églises. Le célèbre bronze de saint Pierre sur son trône de la basilique dont il est le patron est un cas isolé. Si, dans l’attitude et l’arrangement du vêtement, il est inspiré d’une œuvre antique - non sans un certain savoir-faire technique - la facture du visage prouve une certaine recherche dans l’individualisation de l’expression. Prise autrefois pour une œuvre d’art paléochrétienne, la statue est considérée aujourd’hui comme une production typique de cette tendance antiquisante apparue simultanément dans différentes régions d’Italie au milieu du XIIIe siècle.


     


     


    Le Travail du bois, de l’or, de l’argent et du bronze


    Le premier élément utilisé par les sculpteurs fut sans doute, après l’argile, le bois. Le matériau le plus souvent usité était souvent un bois local, les importations étant rares et chères. Le Moyen Âge et l’art roman firent particulièrement bon usage du bois pour l’art statuaire. Ce matériau fut en effet utilisé pour la décoration d’église, l’exécution de baldaquins, et autres retables d’autel. De facture brute, les statues en ronde-bosse étaient également peintes surtout lorsqu’elles étaient destinées à orner l’intérieur des édifices, aussi n’est-il pas rare de trouver des restes de polychromie trahissant la présence de rehauts de couleurs plus ou moins vifs. Parfois encore le bois était recouvert d’une application d’argent ou de bronze doré. Les vierges romanes étaient souvent exécutées en un seul bloc de bois auquel on ajoutait ensuite l’Enfant sculpté à part ; quant aux Christ en bois, ils étaient généralement composés de deux ou trois pièces : deux morceaux pour la Croix et une pièce pour le corps.
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    Figure d’applique : Christ en croix,

    Bourgogne (France), milieu du XIIe siècle.


    Bronze doré, 22 x 21,5 x 3,9 cm (tenon du bas inclus).


    Musée du Louvre, Paris (France).
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    Vierge de Montserrat, dite La Moreneta,

    sanctuaire de la Vierge noire, monastère de Montserrat,

    Montserrat (Espagne), début du XIIe siècle.
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    Majesté d’or de sainte Foy, église abbatiale Sainte-Foy,

    Conques-en-Rouergue (France), IXe-XVIe siècle.


    Cœur fait de bois d’if, feuilles d’or, argent,


    émail et pierres précieuses, h : 85 cm.
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    Autel, église paroissiale de Santa Maria,

    Taüll (Espagne), 1123.


    Sculpture sur bois de pin et polychromie


    à la tempera, 135 x 98 cm.


    Museo Nacional d’Art de Catalunya,


    Barcelone (Espagne).

  


   


  
    Cependant, l’architecture occupe une telle place que la plupart des objets d’art non assujettis et mobiles, confectionnés pour décorer les églises ou pour les besoins liturgiques, ont très souvent des formes architecturales. Parmi ces objets, il y a en premier lieu les reliquaires destinés à conserver les ossements et autres objets ayant appartenu aux saints et aux martyrs. Si les statues reliquaires sont composées en fer-blanc doré ou argenté, en cuivre ou en bronze, décorées de reliefs d’or ou d’argent, d’émaux ou de cristaux et pierres précieuses, il n’était pas rare que l’âme fût en bois. Mais, pour pallier l’érosion de ces chefs-d’œuvre, on utilisa par la suite, pour les reliques les plus précieuses, de moins en moins le bois au profit du métal, plus résistant. Ces reliquaires sont façonnés en églises et chapelles avec toits et frontons, voire même parfois avec des tours.


     


    Pour la décoration de ces reliquaires, la fabrication et le décor des calices, chandeliers, crucifix, ostensoirs, ciboires et autres ustensiles liturgiques, l’orfèvrerie, qui est un genre artistique développé à l’époque préromane et romane, a créé une multitude d’œuvres dont beaucoup sont d’une grande qualité artistique.


     


    Le Lorrain Nicolas de Verdun fut le plus éminent orfèvre roman. Artisan ambulant, il exerça dans les régions du Danube, du Rhin et de la Meuse. Il a à son actif la Châsse des rois Mages achevée en 1191, que le public, aujourd’hui encore, se presse pour d’admirer dans la cathédrale de Cologne. Également l’autel de l’abbaye de Klosterneuburg près de Vienne, qui est l’œuvre majeure la mieux conservée de l’art des émaux médiéval. Cette dernière comporte une comparaison typologique de scènes de l’Ancien et du Nouveau Testament sur trois rangées superposées de 15 plaques d’émaux champlevés chacune. Par la transposition artistique de formes antiques, rhénanes et byzantines, Nicolas de Verdun a eu une influence décisive sur l’évolution de la sculpture gothique.


     


    Renier de Huy, connu aussi sous le nom de Renier, est mort vers 1150. Orfèvre et fondeur de bronze à Neufmoustier, il vécut dans la ville d’Huy de l’actuelle Belgique. On ne sait presque rien de sa vie. Si la recherche s’intéresse tant à lui, c’est surtout pour une œuvre qui lui est attribuée : les Fonts baptismaux de Liège (depuis 1803 dans l’église Saint-Barthélemy à Liège).


     


    Au XIe siècle en Italie du Sud et cent ans plus tard en Italie du Nord, on réalise des portes en bronze finement travaillées, comme, par exemple, la magnifique porte en bronze de Saint-Zénon à Vérone.
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    Châsse de Santo Domingo de Silos,

    plaque antérieure, vers 1160-1170.


    Émaux et cuivre repoussé.


    Museo Arquelógico Provincial,


    Burgos (Espagne).

  


   


  
    Avant même que les Germains entrent en contact avec la culture occidentale transmise par les Romains, ils maîtrisaient déjà le travail des métaux. Grâce à ce savoir-faire, ils savaient modeler de nouvelles formes dans le métal plus facilement que dans la pierre cassante, grossière et difficilement malléable. C’est ainsi qu’au début du Moyen Âge roman, la sculpture du métal prédominait en Allemagne, à côté de la sculpture de l’ivoire encore fréquemment utilisée pour des objets religieux, tels que les couvertures de livres liturgiques, des récipients, crucifix et autres. Ici aussi le mot d’ordre était d’imiter les formes antiques, que des mains souvent peu adroites s’appliquaient à suivre.


     


    De fait, des ouvrages sont apparus d’une grossièreté et d’une maladresse presque enfantines. Mais avec le temps, les artisans inexpérimentés ont su insuffler aux formes apprises un peu de leur esprit et de leur sensibilité. Les plus anciennes sculptures, qui révélèrent les premières émotions de cet esprit, sont des travaux sur métaux exécutés sous la direction et probablement selon les indications de Bernard de Hildesheim, un évêque passionné d’art, originaire de la vieille noblesse saxonne. Parmi ces travaux, il faut citer la porte en bronze de la cathédrale achevée en 1015, dont les battants respectivement divisés en huit champs relatent la Genèse et les principaux événements de la vie du Christ. La colonne de Saint-Bernard qui se dresse sur le parvis de la cathédrale imite la colonne de Trajan de Rome. Autour de son fût s’enroule un relief en spirale représentant également des scènes de la vie de Jésus. L’exécution des différents personnages et des ornements est encore bien gauche, surtout en ce qui concerne le paysage. L’intention artistique est alors plus forte et plus vivante que la technique. L’artiste s’est tant concentré sur chaque action qu’il a voulu aussi les réaliser comme il les sentait. Par la façon dont la chevelure d’Ève flotte au vent, il a voulu évoquer les intempéries auxquelles nos premiers ancêtres, chassés du Paradis, se retrouvèrent désormais exposés. Avec la même clarté, il fait parler les éléments dans le Sacrifice de Caïn et Abel vers qui se tend la main miséricordieuse de Dieu à travers les nuages. Tandis que le manteau de Caïn est gonflé par le vent, celui d’Abel reste calmement dans ses plis. Les deux travaux, les portes et la colonne de Saint-Bernard font aujourd’hui partie du patrimoine mondial de l’humanité de UNESCO.


     


    Malgré les nombreux défauts dans la facture artistique, les productions des fonderies ont alors une si bonne réputation en raison de leurs qualités techniques qu’elles reçoivent aussi des commandes de l’étranger. Ainsi, entre autres, les portes en bronze destinées à la cathédrale de Gniezno en Pologne et celle de l’église Sainte-Sophie de Nijni-Novgorod en Russie. Les deux ouvrages d’origine saxonne datent du XIIe siècle. En revanche, avec leurs 33 reliefs sculptés d’images symboliques et bibliques, les portes de la cathédrale d’Augsbourg, qui remontent à environ 1060, dénotent une origine byzantine. Généralement, les portes étaient soit coulées en un seul bloc soit montées en plaques sur du bois et ornées de reliefs. Outre des portes d’église, depuis la seconde moitié du XIe siècle, on fonde aussi des plaques funéraires en bronze, sur lesquelles on représente le corps du défunt en bas-relief, mais avec la tête dressée en haut-relief. Certaines de ces plaques funéraires ont maintenant une grande valeur artistique.
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    Nicolas de Verdun, Châsse des rois Mages, 1191.


    Bois de chêne, or, argent, cuivre, dorure,


    émaux champlevés et cloisonnés,


    pierres précieuses et semi-précieuses,


    applications de gemmes et de camées,


    153 x 110 x 220 cm.


    Église Sainte-Marie-du Capitole,


    Cologne (Allemagne), 1049-1065.
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    Chandelier : femme à cheval.

    Magdebourg (?), milieu du XIIe siècle.


    Bronze doré, h : 20 cm.


    Musée du Louvre, Paris (France).

  


   


  
    La Peinture
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    Mise en croix et douze apôtres,

    Westphalie (Allemagne), vers 1170-1180.


    Autel portatif, cuivre doré, gravé,

    émail champlevé, 8,6 x 14 x 21 cm.


    Musée du Louvre, Paris (France).


     


     


    La peinture a pendant longtemps dominé la sculpture. Elle a servi de décoration murale dans les églises et a contribué à embellir les écrits religieux dans les enluminures. Les sujets et les caractéristiques artistiques étaient les mêmes dans les peintures murales, comme dans les enluminures. En Italie, on avait également recours aux mosaïques d’inspiration byzantine dans la décoration murale. Les éléments stylistiques byzantins avaient été introduits en Europe centrale via les croisades.


     


    Comme la plus grande partie de la population restait analphabète, on représentait de façon figurative, sous forme de cycle, des scènes tirées de la bible. Une série de fresques souvent monumentales servaient à raconter des histoires à thème, destinées à mettre la Sainte Ecriture à la portée du croyant. Ces cycles de fresques gigantesques, dont il ne reste que quelques rares témoignages, répondaient généralement à un programme pictural préétabli. Dans toute l’Europe on trouve comme peinture d’abside le motif du retour triomphant du Sauveur à la fin du monde. L’art n’avait donc pas seulement une fonction décorative, mais aussi instructive.
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    Nicolas de Verdun,

    Autel, abbaye de Klosterneuburg,

    Klosterneuburg (Autriche),

    fondée en 1114. Émaux, or.
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    Crucifixion, châsse-reliquaire de saint Calmin (détail),

    abbaye Saint-Pierre-et-Saint-Caprais,

    Mozac (France), début du XIIe siècle.


    Émaux et cuivre repoussé.


     


     


    L’abside et les murs de la nef, en particulier, étaient couverts de peinture. Dans la plupart des régions, il était courant de trouver des ornementations et des motifs géométriques sur les plafonds et les piliers des églises. Pour cela, on utilisait souvent du bleu, du rouge, du blanc et du noir, le fond doré correspondant au monde céleste.


     


    On n’a conservé que quelques peintures murales dans les églises romanes : elles furent soit recouvertes plus tard de couches de peinture, soit même détruites par des incendies. On peut trouver encore en Autriche des restes de fresques romanes, en particulier dans la Carinthie et la Styrie. Le rapprochement avec l’Antiquité que l’on pouvait encore détecter dans les peintures carolingiennes disparut, on réalisa des œuvres moins pompeuses et moins représentatives. Elles se caractérisaient par leur planéité, leur manque de profondeur spatiale, des contours fermes, un agencement très symétrique des objets picturaux et une langue gestuelle expressive. Le corps des personnages est ici également nié et remplacé par la fonction allégorique de la couleur et de la proportion. La taille des personnages représentés correspond à leur importance dans tout le tableau. On parle ainsi de « perspective de l’importance ».
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    Vue de l’ensemble de la face intérieure,

    autel d’or, basilique San’Ambrogio,

    Milan (Italie), 379-386 (restauré jusqu’en 1099).


    Argent doré, repoussé et ciselé.


     


     


    La Bible durant ces siècles n’existait qu’en grec ou en latin ; le prêche durant les offices religieux n’avait lieu également qu’en latin. Pour pouvoir mettre la Sainte Écriture à la portée de ces hommes analphabètes, on avait recouvert les murs des églises romanes de fresques monumentales, pour lesquelles on appliquait de la chaux sur le crépi encore humide. On parle ici de la biblia pauperum, de la bible pour les « pauvres d’esprit » (c’est-à-dire ici pour ceux qui ne savaient ni lire et ni écrire).


     


    La peinture sur support mobile – généralement le bois, dans l’art roman – ou peinture sur bois connaît des débuts prudents dans son histoire artistique en Occident. Différents matériaux, comme la brique, le marbre ou la pierre, ont été tour à tour utilisés, si bien qu’il en a résulté des décorations aux couleurs contrastées. De grandes tapisseries sont également là pour narrer de façon figurative des récits bibliques et historiques.


     


     


    L’Enluminure


     


    Qui a tenu un jour un manuscrit médiéval enluminé, a éprouvé le sentiment d’un contact direct avec une époque extrêmement reculée. Les œuvres dont il s’agit ici ne concernent pas uniquement des auteurs autrefois connus, aujourd’hui complètement tombés dans l’oubli, férus de philosophie, de théologie et de sciences naturelles, des auteurs de romans chevaleresques et de poèmes courtois, des savants et des humanistes ou des classiques antiques et des théologiens versés dans la traduction et l’analyse. Ces manuscrits contiennent également des récits de voyageurs, qui narraient leurs expéditions fantastiques, ou de chroniqueurs qui décrivaient avec enthousiasme des événements historiques pour leurs descendants.


     


    Les miniatures, soigneusement conservées entre les pages des livres, étaient à l’abri de la lumière, de l’air, de la poussière et de l’humidité, aussi leur coloris a-t-il pu ainsi garder sa fraîcheur d’origine. Le bon état de conservation des miniatures s’explique aussi par la grande technique des peintres, leur travail étant extrêmement soigné et minutieux. L’activité des moines dans les scriptoires était empreinte d’un recueillement et d’une vénération qui ne toléraient aucune négligence. Au Moyen Âge, les copistes travaillaient durement, du matin au soir, dans un atelier et reproduisaient indéfiniment et avec une extrême minutie, dans le silence absolu du scriptoire, les textes de la Sainte Écriture.


     


    Les écrits enluminés étaient destinés à l’aristocratie et au haut clergé. La miniature fut créée pour le lecteur profane et était destinée à la couche intellectuelle de la société. L’analphabétisme des larges couches sociales et le coût élevé des manuscrits uniques réduisirent sensiblement le cercle de ces hommes à qui le peintre consacrait son œuvre. Le côté élitiste de la miniature ne donna pas lieu, pour autant, à une technique figée. Au contraire, alors que la réalisation des livres devenait surtout l’affaire d’artisans urbains, on parvint, en miniature, sur le plan de la technique picturale à faire de plus en plus de découvertes qui influencèrent l’ensemble des arts plastiques. L’élaboration d’un nouveau langage artistique – l’élaboration d’un espace, la restitution de la masse, du mouvement et du volume – émane en grande partie des ateliers des enlumineurs. La fonction illustrative des miniatures conduisit le peintre au narratif, c’est-à-dire à représenter non seulement l’espace, mais aussi le temps qui passe.


     


    La miniature a joué un grand rôle dans l’apparition d’un nouveau genre, en particulier dans la peinture du paysage et le portrait. Les sujets libres et le vaste répertoire de thèmes sont effectivement bien plus étendus que dans la peinture sur bois. On ne peut s’empêcher d’admirer l’audace, l’énergie créatrice et le génie inventif des enlumineurs, car ils privilégiaient la technique picturale, bien qu’ils fussent très liés à de solides modèles et traditions. Les uns après les autres, ils apportèrent un nouveau souffle au dessin, au coloris et à la composition, et élargirent le domaine des scènes, des objets et des motifs décoratifs en intégrant de plus en plus à leur création des considérations de la vie quotidienne.


     


    Le livre enluminé est, à l’image des productions artisanales, l’un des genres artistiques les plus mobiles. Les commerçants rapportaient, entre autres, des manuscrits enluminés de leurs voyages. Des princesses qui se mariaient à l’étranger, apportaient dans leur dot les ouvrages des meilleurs enlumineurs et les fils, qui recevaient de nouveaux biens, avaient des livres en héritage. Les manuscrits enluminés migrèrent ainsi à travers l’Europe et furent les précurseurs de nouvelles idées, de nouveaux styles et de nouvelles modes. De plus, la miniature était en interaction non seulement avec la peinture sur bois, mais aussi avec la sculpture et la peinture sur verre, car dans la décoration plastique des cathédrales romanes et gothiques, les manuscrits enluminés servaient de sources d’inspiration aux thèmes, aux figures et à l’iconographie.
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    Feuillet introductif avec initiale historiée

     (probablement le pape Grégoire le Grand),

    Bède le Vénérable,

    Histoire ecclésiastique du peuple anglais

    (Historia Ecclesiastica Gentis Anglorum), vers 731.


    Parchemin, 27 x 19 cm. Northumbrie (Angleterre).
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    Évangile selon saint Jean (feuillet introductif),

    Évangéliaire (Tetraevangelium), fin du VIIIe siècle.


    Parchemin, 34,5 x 24,5 cm.


    Northumbrie (Angleterre).
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    Première Table de canons,

    Évangéliaire (Tetraevangelium), Xe siècle.


    Parchemin, 29,7 x 22,5 cm.


    Tours (France).
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    Évangéliaire d’Otton III, vers 1000.


    Manuscrit enluminé.


    Bayerische Staatsbibliothek, Munich (Allemagne).


     


     


    L’enluminure de manuscrits marque dans l’histoire du livre une étape extrêmement importante. Les initiales ont une taille différente, un contenu et un caractère différent, les rubriques dans le texte sont peintes d’or et de coloris. On trouve, dans l’enluminure, des ornementations horizontales dans le domaine de la ligne de texte et des bordures garnies de riches ornementations florales, des représentations d’êtres réels et fantastiques, des petites figures humaines et différents monstres, un décor en filigrane qui dépasse la marge et pour finir des illustrations autonomes sous forme de miniatures. Et, s’il fallait décorer, enluminer le manuscrit, l’artiste laissait de la place pour les initiales, les champs, les médaillons et les illustrations couvrant des demi-pages et des pages entières. Parfois, à côté de ces emplacements vides de la marge, on y avait écrit des consignes destinées au peintre sur ce qu’il devait représenter, sur les sujets ou les « histoires » comme on les appelait, qu’il avait à illustrer.
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    « Bernard offrant le manuscrit »,

    tiré de L’Évangéliaire de saint Bernard, vers 1015.


    Manuscrit enluminé.


    Abbaye Saint-Michel d’Hildesheim,


    Hildesheim (Allemagne).


     


     


    Si Byzance avait conservé dans son expression artistique la tradition héritée de l’antiquité, l’Europe de l’ouest ne commença réellement l’enluminure des codex qu’au VIe siècle. Les premiers manuscrits avec un texte enluminé sont apparus en Italie et dans la France actuelle. On vit ici se développer de la fin du Ve siècle jusqu’au milieu du VIIIe siècle une culture artistique qui, conformément à la dynastie régnante, fut qualifiée de « culture mérovingienne ».


     


    Les rares manuscrits présentés de nos jours, datant du milieu du VIIe siècle jusqu’à la deuxième moitié du VIIIe siècle, montrent que dans l’enluminure mérovingienne prédominait le style graphique qui reflétait l’influence aussi bien de l’art romain ancien, de celui de la Lombardie et de l’Italie du nord (représentation des personnages et motifs architectoniques) que de celui de l’Orient, en particulier de l’Égypte copte (couleur et ornementation). Les principaux centres de fabrication de manuscrits furent les cloîtres de Fleury et de Tours (vallée de la Loire), de Luxeuil (Bourgogne) et de Corbie (Picardie). La feuille provenant des écrits de saint Jérôme, où l’on trouve une représentation de l’homme extrêmement rare pour l’époque mérovingienne, illustre bien l’enluminure de Corbie. Cette miniature témoigne des caractéristiques de l’enluminure mérovingienne, c’est-à-dire un dessin rapide et émotionnel.
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    Saint Matthieu,

    Évangile de Grimbald, début du XIe siècle.


    Manuscrit enluminé.


    The British Museum, Londres (Angleterre).

  


   


  
    L’art de la miniature se développa de façon la plus marquante et la plus originale dans les Îles Britanniques avec l’adoption du christianisme. Cet art fut qualifié alors d’« enluminure insulaire ». Les enlumineurs insulaires utilisèrent et développèrent les traditions ornementales locales de cet artisanat décoratif. Ils réussirent à donner une valeur créative à ces traditions grâce à l’ornementation des manuscrits, en soumettant la richesse illimitée des motifs géométriques, végétaux, zoomorphes, le développement autonome et dynamique et la variance du motif de treillis à la forme de feuille rectangulaire du codex. Cet art fut cultivé dans les cloîtres en Irlande et dans l’état anglo-saxon de la Northumbrie, dans les scriptoires desquels ont été créés les premiers chefs-d’œuvre de l’enluminure de l’Europe de l’ouest.


     


    On peut ressentir encore l’influence insulaire durant l’époque carolingienne, laquelle marqua l’étape suivante dans la recherche créative et les nouveautés artistiques de l’histoire de la miniature. Pendant environ 150 ans, de la fin du VIIIe jusqu’au début du Xe siècle, on vit fleurir dans les pays du Royaume des Francs créé par l’empereur Charlemagne, et ici, en particulier, sur les terres de la future France, de l’Allemagne et du sud des Flandres, un art parfois appelé « Renaissance carolingienne ». Le programme politique et idéologique se fixa pour objectif une « renovatio » de l’Empire romain d’Occident comme contrepoids à l’Empire romain byzantin d’Orient. D’un point de vue culturel, il visait un programme esthétique clair qui cherchait également à faire revivre l’Antiquité.


     


    Parmi les monuments des arts plastiques carolingiens qui nous sont parvenus et qui ont permis l’expression des idées artistiques de l’époque, la miniature occupe indéniablement la première place – au niveau du volume et de la prégnance. Elle prit de la valeur dans la mesure où elle tendait à restituer la figure humaine dans sa corporalité. Le désir d’égaler les empereurs byzantins et de les dépasser même en splendeur poussa à réaliser des créations riches en or et en argent.


     


    À l’époque de Charlemagne et de ses successeurs - parmi lesquels il faut signaler Charles dit le Chauve, car « sans terre », roi de la Francie occidentale et empereur romain, connu pour sa prédilection pour les beaux livres - on a vu apparaître plusieurs centres de fabrication de livres. En dehors des ateliers royaux d’Aix-la-Chapelle, ville préférée de Charlemagne, l’art de l’enluminure s’est épanoui sur d’autres sites de la vallée du Rhin, ainsi qu’à Metz, Reims et Tours.


     


    Le modèle « grec », la technique picturale spécifique, les lettres en or et en argent sur le parchemin de pourpre caractérisent les manuscrits parus jusqu’à la fin du IXe siècle. Le sacramentaire a été créé au cloître de Saint-Amand où ont été réalisés des livres destinés à l’entourage de Charles le Chauve. Cette branche spéciale de la miniature carolingienne de la deuxième moitié du IXe siècle a été parfois désignée sous le terme de miniature franco-insulaire, du fait que l’on avait recours ici à des motifs ornementaux provenant des Iles britanniques.
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    Initiale du deuxième Livre des Rois,

    Bible avec prologue (Biblia Sacra cum prologis),

    seconde moitié du XIIe siècle.


    Parchemin, 46,5 x 33 cm. Weissenau (Allemagne).

  


   


  
    Les traditions vivantes de la « Renaissance carolingienne » au Xe siècle se manifestent dans le tetraévangile de Tours. C’est ici, dans les cloîtres de Saint-Martin et de Marmoutier, qu’existait l’atelier le plus productif dans la réalisation des manuscrits, et ce depuis l’abbé Alcuin, né en Angleterre et conseiller de Charlemagne, à la tête du cloître de 796 à 804. Cet atelier atteignit son apogée sous les mandats des abbés Adalhard et Vivien. Après sa destruction par les Normands au milieu du IXe siècle, l’école de Tours connut un nouvel élan et parvint à garder ses spécificités les plus caractéristiques – une composition et un agencement clair et logique, la mise en place de motifs ornementaux d’inspiration antique, l’harmonie entre les formes pures des lettrines et du cadre et le texte.


     


    On peut qualifier de grandiose la période romane dans l’histoire de la miniature. Les maîtres fabricants de livres n’ont jamais plus pu obtenir une telle fusion de tous les éléments : format de livre et proportions du texte et des lettres, facture de la feuille et de la miniature plane, initiales historiées, harmonie entre le texte noir et le parchemin blanc, décoration riche en couleurs. L’or commença ici à jouer un rôle de plus en plus important, en particulier l’or en feuille étincelant, qui adhérait au feuillet. Certaines caractéristiques générales de l’art plastique roman – la silhouette laconique et expressive, la couleur locale, le monumental, l’agencement rythmique de compositions stables, la tendance à la symétrie - ont largement contribué à créer une telle unité. Cette période est certainement la plus austère dans le développement de l’enluminure, car les enlumineurs exploitèrent les anciens modèles de la miniature byzantine et carolingienne pour élaborer leur propre langage artistique avec une batterie de symboles permanents et de stéréotypes.


     


    La forme des feuillets devint plus parcimonieuse et plus condensée ; c’est également le cas des miniatures, mais surtout celui des initiales qui constituent dans les manuscrits romans l’élément central de l’enluminure. Dans les initiales historiées des bibles monumentales - comportant souvent de nombreux volumes - qui étaient copiées dans les cloîtres avec de grandes lettres, on voit apparaître des petits personnages, acrobates et êtres fantastiques, qui sont entremêlés à l’ornementation (Bible de Weissenau).


    Les figures étaient simples et réduites à l’essentiel. On utilisait des couleurs vives et lumineuses et des contours soutenus. Le rouge et l’or symbolisaient le rang le plus élevé. La taille du personnage dans le tableau dépendait de son importance (perspective d’importance), c’est ainsi que Jésus avait une taille supérieure à celle de l’ange ; les yeux et les mains, en tant que moyens d’expression, étaient par ailleurs souvent nettement mis en relief. Les figures sont rarement en mouvement, elles ne montrent que quelques gestes typiques. Elles sont disposées en partie de façon symétrique et présentent quelques petites divergences. La représentation de l’auréole a été empruntée à l’art byzantin, le vêtement est reproduit avec quelques plis de robe stylisés. On a renoncé à la profondeur spatiale et aux ombres, la représentation naturelle n’était pas perçue comme une obligation. Les représentations sont généralement austères et pompeuses. Le Christ crucifié est un motif de prédilection. Il n’est toutefois pas représenté comme un sujet souffrant, susceptible d’éveiller la compassion, mais triomphant et bien droit. Ce n’est pas la victime, mais le Sauveur. Un autre motif fréquemment utilisé est la Vierge Marie sur le trône avec l’Enfant Jésus. Ces représentations ne cherchaient pas à privilégier la relation maternelle, mais le rôle de la Vierge Marie en tant que mère de Jésus Christ. L’intensité artistique et spirituelle est saisissante, même pour le spectateur d’aujourd’hui.
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    L’Annonce aux bergers,

    Le Missel de Reims (Missale Remenense), 1285-1297.


    Parchemin, 23,3 x 16,2 cm. Paris (France).

  


   


  
    La miniature connut, durant la période romane, un plus grand choix thématique. On copiait de plus en plus des textes des auteurs de l’Antiquité, les chroniques. Les biographies se multiplièrent, on vit apparaître différents documents, des ouvrages juridiques, géographiques et de philosophie naturelle. Un bestiaire, qui date de la période la plus prospère de la miniature romane anglaise, en est un bel exemple. La mise en place d’anciens schémas iconographiques s’enrichit d’une certaine façon de considérations pratiques de l’artiste au niveau de la représentation d’êtres qu’il connaît bien, mais les personnages sont également présentés d’une manière héraldique et collés, pour ainsi dire, sur des feuilles de parchemin. Ils forment un tout indissociable. Les mouvements parfois expressifs se figent pour toujours et donnent cette expression typiquement romane de « stabilité mobile ». Les miniatures dans leur cadre rectangulaire, tout comme le texte lui-même, sont soumis à un module uniforme, à un certain format de feuille, si bien que toute l’illumination du codex se concentre dans les miniatures. Certaines écoles nationales donnent des datations différentes à la période de la miniature romane.


     


    Si la France et la Grande-Bretagne incluaient dans cette période les XIe et XIIe siècles, pour passer, dès le début du XIIIe siècle, au gothique, pour l’Allemagne le XIe siècle est encore étroitement lié au milieu otton. Cependant, c’est au XIIIe siècle que l’on vit apparaître des chefs-d’œuvre de l’art roman. Parmi eux, l’on trouve les livres des prophètes du cloître des bénédictins de Weingarten fondé au XIe siècle ; ceux-ci ont été enluminés dans le premier quart du XIIIe siècle par le maître du missel Berthold. L’art du livre roman relève presque exclusivement des ordres monastiques.


     


    Les livres représentaient l’instrument le plus important de « la culture monastique ». C’est pourquoi le caractère décoratif des manuscrits n’était pas seulement influencé par la vision religieuse du monde, mais aussi par les traditions de l’ordre, de l’abbaye, du goût du prieur et des modèles de manuscrits conservés dans la bibliothèque du cloître. Mais toutes ces influences et ces impacts n’ont pas permis de freiner le talent individuel de l’artiste.


     


    L’histoire de la miniature française, en tant que manifestation de la culture nationale, a commencé seulement au Xe siècle, avec le règne de la dynastie des Capétiens - du nom de Hugo Capet - qui a duré jusqu’en 1328, car elle n’a été évoquée jusque-là que par quelques sources de confection de livre, qui ont joué malgré tout un rôle important sur le territoire de la France actuelle (comme Reims et Tours). Mais, dès le XIIIe siècle, on vit fleurir l’enluminure française qui prit incontestablement la première place en Europe occidentale et dicta son art aux autres écoles nationales.


     


    Nous n’avons pu connaître l’essor des régions médiévales de l’Italie à l’époque romane qu’à travers les ouvrages miniaturistes, c’est-à-dire grâce à l’illustration des livres de messe, de chants et des évangiles utilisés dans les églises et les cloîtres, sans oublier les copies des œuvres d’auteurs grecs et romains et des manuels d’enseignement pour les écoles monastiques. C’est vers le milieu du XIIe siècle et sous l’influence d’une chevalerie en plein essor que l’on vit apparaître une poésie profane qui connut rapidement un développement prestigieux pour atteindre son apogée d’une part avec la poésie lyrique des troubadours, d’autre part avec les grands poèmes narratifs. On réalisa aussi pour cette poésie des manuscrits qui, sur le plan artistique, s’inscrivirent dans la lignée des manuscrits religieux. À la seule différence qu’au lieu de la peinture de coloris sur fond d’or, on privilégia le dessin à la plume, qui permettait une plus grande rapidité de fabrication, une plus grande liberté de mouvement et une technique expressive qui répondait mieux à la représentation des personnages et événements contemporains que la peinture de la miniature basée sur des techniques traditionnelles. Ces dessins à la plume, parfois légèrement colorés, peuvent donc être considérés comme les précurseurs de la gravure sur bois, où dans les productions les plus anciennes les contours étaient également remplis, « illuminés », de peinture.
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    Adam nommant les animaux,

    Bestiaire (Bestiarum), fin du XIIe siècle.


    Parchemin, 20 x 14,5 cm.


    Angleterre.
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    Samson et les portes de Gaza, 1180-1200.


    Vitrail de l’abbaye d’Alpirsbach.


    Landesmuseum Württemberg,


    Stuttgart (Allemagne).

  


   


  
    La Peinture sur verre


     


     


    [image: ]


     


    Vitrail de la Passion

     (aujourd’hui disparu), 1140-1144.


    À l’origine dans le déambulatoire de l’abbatiale


    de Saint-Denis, Paris (France).


     


     


    La peinture des rosaces romanes, bien plus sobre que durant le gothique qui suivit, devait donner au croyant un premier aperçu de la magnificence céleste. L’origine de la peinture sur verre remonte probablement aux Sassanides de l’ancienne Perse. Elle a été utilisée dès le début du Moyen Âge aussi bien dans la construction des églises que dans la construction profane. La réalisation fait appel à deux types de technique : soit le dessin est apposé sur du verre de couleur, soit des verres incolores sont peints avec de la couleur fondue. Parmi les couleurs présentes, au début, sous forme de poudre il existe, en plus desdites couleurs fondues, la teinture de verre avec des couleurs de diffusion ou des couleurs en métal précieux.


     


    Les vitraux colorés venaient parfaire la décoration intérieure des églises, prolongeant les murs peints grâce aux fenêtres qui diffusaient la lumière. Ladite « peinture sur verre du Moyen Âge » est, à vrai dire, une branche de la mosaïque, car les représentations, qui étaient au départ intégralement ébauchées sur du papier ou du parchemin, se composaient, comme la mosaïque, de petites plaques de verre teintes dans la masse et redécoupées. Ces dernières étaient serties dans un réseau de plomb qui en soulignait ainsi les contours. Les détails les plus fins du dessin étaient appliqués avec de la grisaille, et celle-ci était fondue par cuisson avec les plaques de verre.
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    Guérison d’une hémorroïsse, vers 980.


    Peinture murale.


    Église Saint-Georges d’Oberzell,


    Reichenau (Allemagne).


     


     


    Dans la fabrication du verre et lors de son assemblage, il fallait veiller à préserver une transparence absolue, et les maîtres verriers du Moyen Âge ont possédé, pour cela, une adresse qui s’est faite plus rare par la suite. Les éclats de lumière féeriques, que les anciens vitraux diffusaient dans les églises médiévales, sont à juste titre comparables aux éclats des pierres précieuses taillées, et cette force lumineuse qui semble venir des profondeurs est restée le mystère des anciens maîtres et peintres verriers. Bien que dès le Xe siècle ils aient placé au centre de leurs vitraux des personnages cernés plus tard d’une bordure ornementale, il fallut attendre longtemps avant qu’ils parviennent à traiter plus librement la forme humaine.


     


    Les vitraux étant exposés à un niveau de destruction plus élevé que la peinture murale, on n’a retrouvé que quelques rares témoignages de vitraux romans. Les peintures sur verre vraisemblablement les plus anciennes sont celles des cinq vitraux de la cathédrale d’Augsbourg datant de la fin du XIIe siècle, qui dans la représentation rigide de ses prophètes sont en retard par rapport à la peinture de cette époque, ceci étant principalement dû à la fragilité du procédé. La période qui suivit se contenta, la plupart du temps, de ce genre de figures isolées ou se limita à des motifs ornementaux qui rappelaient des tapis orientaux. C’est seulement la peinture sur verre de la période gothique qui osa s’attaquer à des compositions variées et riches en personnages, qui rivalisèrent avec celles des peintures murales pour finir par les dépasser en entassant les personnages dans un espace réduit.
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    Christ en Gloire, 1120. Peinture murale.


    Abside, Saint-Pierre-et-Saint-Paul de Niederzell,


    Reichenau (Allemagne).

  


   


  
    La Peinture murale et la peinture sur bois
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    Trinité, Vierge Marie, saint Jean, vers 1250.


    Retable de la Wiesenkirche.


    Staatliche Museen zu Berlin,


    Berlin (Allemagne).


     


     


    Durant le règne du style roman, la peinture murale a joué un rôle tout aussi important que l’enluminure. On sait que l’intérieur des églises, c’est-à-dire non seulement les murs et les voûtes des plafonds, mais aussi les piliers et les colonnes, étaient complètement recouverts de peintures figuratives et ornementales. Les représentations figuratives s’agrandissaient parfois pour devenir des cycles de tableaux, dont le contenu était indiqué par le clergé en fonction de certaines considérations dogmatiques. Ces peintures murales ont été malheureusement détruites, sauf quelques rares exceptions, et le peu qui en est resté a été tellement endommagé par l’érosion ou par l’application ultérieure de couches de peinture superposées qu’il est difficile de se faire une idée de l’importance et de la richesse de la peinture murale romane. Cependant, on peut malgré tout constater que la peinture murale, au même titre que l’architecture et la sculpture, s’est inspirée à ses débuts, sous les Carolingiens, de l’art romain et paléochrétien et qu’elle s’est développée de la même façon que la peinture de miniature, qui, après avoir atteint une maturité plus précoce, a influencé de multiples façons la peinture murale.
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    Jérusalem céleste et Christ en Gloire, vers 1180.


    Vue de l’église haute depuis l’église basse,


    Saints-Marie-et-Clément,


    Schwarzrheindorf (Allemagne).


     


     


    La plus ancienne peinture médiévale conservée en Allemagne a été découverte sous un badigeon, dans la nef centrale de l’église Saint-Georges (Georgskirche) à Oberzell sur l’île de Reichenau, au milieu du lac de Constance. Exécutés à la fin du Xe siècle, ces tableaux représentent les huit miracles du Christ et témoignent encore du rapport vivant avec l’art carolingien dans le maintien noble et le mouvement des personnages, dans le traitement des vêtements et dans la grandeur de la composition.


     


    Les deux tableaux muraux les plus anciens, celui de l’église inférieure de Schwarzrheindorf et celui de la salle des chapitres de l’abbaye de Brauweiler près de Cologne, appartiennent déjà à la deuxième moitié du XIIe siècle. Ils montrent que la peinture cherchait entre-temps à acquérir une plus grande richesse et force expressive, sans perdre pour autant le sens du solennel. Ceci se renforça par la suite tandis que la forme de la représentation extérieure devenait de plus en plus libre et vivante et l’expression des visages plus fouillée. On trouve les plus beaux spécimens de la peinture murale romane en Allemagne dans les peintures murales issues de la première moitié du XIIIe siècle de la cathédrale de Brunswick, dont il reste des vestiges importants dans le chœur et le transept, bien que largement badigeonnés de peinture et partiellement restaurés.
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    Cycle biblique (détail). Fresque.


    Abbaye de Saint-Savin-sur-Gartempe,


    Saint-Savin-sur-Gartempe (France), 1040-1090.
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    Vue d’ensemble du plafond de bois,

    église Saint-Michel d’Hildesheim,

    Hildesheim (Allemagne), 1010-1033.
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    Combat autour d’une « motte » (haut),

    Harold jure à Guillaume de l’aider à obtenir

    la couronne d’Angleterre (bas), 1077-1082.


    Broderie en fil de soie sur toile de lin,


    h : 50 cm, L : 70 cm.


    Tapisserie de Bayeux.


    Musée de la Tapisserie de Bayeux


    (avec l’autorisation spéciale de la Ville de Bayeux).

  


   


  
    Allemagne


    En Allemagne, la peinture sur bois était déjà courante sous le règne du style roman. Un témoignage, certes isolé, est le triptyque de l’église Wiesenkirche de Soest, transféré dans un musée de Berlin, qui à l’origine servait de retable. Il est peint sur un parchemin fixé sur du chêne et représente en son milieu la crucifixion, avec à gauche le Christ devant Caïphe nommé grand prêtre par le procureur romain et officiant dans les années 18 à 37 et à droite les trois Marie près du tombeau du Christ, tableau d’inspiration quasiment byzantine. Cet art a été ensuite importé en Allemagne par des artistes byzantins, ou copié par des artistes locaux d’après des tableaux byzantins, qui avaient été introduits en Allemagne grâce au commerce intense avec Byzance initié et entretenu par les croisés. Mais l’esprit qui s’était réveillé dans l’art allemand tout au long du XIIe siècle se libéra bientôt de ses modèles étrangers et chercha sur ce terrain l’expression de sa nouvelle conscience.


     


     


    France


    La peinture murale durant cette période a été dominée par les mêmes lois figuratives que la miniature ou la peinture sur verre. Elle se basait, sans exception, sur une représentation religieuse, héritée de l’Antiquité primitive et de l’influence byzantine. Le tableau peint sur bois représente à cette époque quelque chose d’exceptionnel. Par ailleurs, il n’a presque rien subsisté des grands cycles picturaux de cette époque, car ils ont été victimes soit de l’humidité, soit plus tard de superpositions de peinture. L’église abbatiale romane du début du XIe siècle de Saint-Savin-sur-Gartempe dans le Poitou reste une exception. Dans ce joyau de l’art roman on peut admirer de nombreuses peintures murales des XIe et XIIe siècles. Leur état est étonnamment bien conservé.


     


    Le village de Tavant, au cœur des vignobles du Chinonais, sur les rives de la Vienne, est réputé pour les fresques romanes de son église Saint-Nicolas du XIe siècle. Des scènes de David sont également représentées dans la crypte. Les restes de peintures murales de Ebruil, Ennezat, Lavaudieu et des deux petites églises villageoises de Cirgue et Briaude, toutes situées en Auvergne, méritent le détour, bien qu’il reste peu de vestiges de la peinture d’origine.
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    Pantocrator, vers 1148. Mosaïque.


    Abside, cathédrale de Cefalù,


    Sicile (Italie), commencée en 1131.


     


     


    Italie


    En Italie, durant le XIe siècle et même jusqu’au XIIe siècle, les peintures murales, tout comme la mosaïque sur verre, ont été presque exclusivement marquées par l’influence byzantine. Elles connurent leur apogée dans la basilique Saint-Marc à Venise, où l’on trouve les plus grands et les plus magnifiques spécimens de mosaïque et en Sicile, dans les églises de Cefalù et de Monreale où elles remplacèrent quasiment les peintures. En Italie, on fit appel à des artistes byzantins qui se consacrèrent non seulement à la décoration des églises, mais aussi à la formation de jeunes gens du pays, et ce sur l’instigation d’un clergé prévoyant. Parmi ces protecteurs des arts on trouve l’abbé Desiderius du Mont-Cassin, qui a exercé sous le nom de Pape Victor III et dont l’activité a été retracée dans les peintures murales (vers 1075) de l’église Saint-Angèle à Formis près de Capoue. Ces dernières montrent par ailleurs que les apprentis des Byzantins n’avaient repris de leurs maîtres que la pratique formelle de cet art. Les premiers tableaux sur bois apparus dans l’Italie médiévale furent également d’un style purement byzantin. Dès la moitié du XIIe siècle on vit cependant poindre un sentiment d’indépendance, qui finalement, après un siècle de luttes, prit le dessus sur le mouvement artistique byzantin.
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    Coupole du cycle de la Genèse, vers 1120.


    Mosaïque. Narthex,


    basilique Saint-Marc, Venise (Italie).
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    Christ en Gloire, Panteón de los Reyes,

    vers 1100-1120. Fresque.


    Basilique de San Isidoro, León (Espagne),


    1063-XIVe siècle.

  


   


  
    Conclusion


     


     


    L’art roman s’est achevé vers le XIIe siècle. Le style roman témoigna encore vers les dernières années de son règne d’une grande fraîcheur et d’une capacité de mutation. Ce style, qui était à proprement parler d’origine allemande, a été toutefois peu à peu repoussé par le style gothique qui, venu de France, s’était probablement développé, au départ, au nord de la France, dans les environs de Paris, pour envahir ensuite son voisin de l’est.


     


    Le passage de l’art roman à l’art gothique s’explique par le renforcement de la bourgeoisie et par l’essor urbain qui l’a accompagné. En effet, la bourgeoisie cherchait à exprimer l’aisance et la puissance sur lesquelles elle se fondait et trouva alors son expression dans la construction d’églises élevées, témoins, par ailleurs, de la prospérité et la grandeur d’une ville. De même que le style français s’infiltrait peu à peu dans toute la culture européenne, qu’il s’agisse des mœurs de la cour et de la galanterie chevaleresque, du costume, comme de la langue et même de la poésie, de même l’architecture gothique régna dans tous les pays où la culture française avait pris pied. Elle correspondait d’une part à une forte poussée urbaine, d’autre part aussi à un besoin pratique qui nécessitait, compte tenu de cette croissance constante, la construction d’églises claires et si possible spacieuses. À cela s’ajoutait un motif religieux : la piété de plus en plus profonde qui constituait la base morale de l’homme au Moyen Âge et cette aspiration aux béatitudes célestes, qui se manifestait, à l’extérieur, par les tours dressées vers le ciel et à l’intérieur par les piliers s’élevant à une hauteur vertigineuse dans la voûte du plafond. Ce « besoin de hauteur », cette « aspiration vers le ciel » est certes, même s’il n’est pas le seul, l’un des mobiles à l’origine du passage de l’art roman au gothique, lequel a privilégié le développement d’une architecture gothique, verticale, à l’encontre d’une architecture romane, plus horizontale.


     


    Mais on ne peut accorder à cet élément spirituel une trop grande importance dans l’essor du gothique. L’artisanat fut toujours régi par des considérations techniques et non esthétiques. Puisqu’en France, on avait trouvé, pour des raisons pratiques, un nouveau système de voûte sur le plan architectural, on continua de progresser sur la voie de la réflexion pratique. Au Moyen Âge, il était déjà évident, pour les bâtisseurs, que la transformation d’une construction en ouvrage d’art ne pouvait se faire que de l’intérieur. C’est pourquoi la forme extérieure, dans la mesure où elle n’était pas conditionnée par des nécessités architecturales, constituait leur moindre souci ou relevait seulement du travail des tailleurs de pierres qui devaient travailler selon les directives des maîtres bâtisseurs d’église, c’est-à-dire de l’architecte. Cela s’explique par le fait que, durant cette période gothique, les hautes flèches, qui donnent à l’église gothique sa plénitude esthétique, n’étaient généralement exécutées que sur des plus petites bâtisses. Les Italiens qualifièrent de « gothique », c’est-à-dire de « barbare » ce nouveau type de construction, contre lequel ils se défendaient avec force, et qui avait franchi les Alpes pour évincer, sur le plan extérieur tout du moins, leur style roman d’inspiration antique.


     


    En outre, au XIXe siècle, une réminiscence de l’art roman fit une faible apparition à travers le néoroman.


     


    Néoroman 


    L’art du néoroman naquit pour des raisons historiques. En effet, le Congrès de Vienne, de septembre 1814 à juin 1815, qui s’étourdissait de bals et de négociations de travail, prenait des décisions sur le nouvel ordre européen, suite à l’abdication de Napoléon. Ce fut la fin des petits états en Allemagne. Le comte de Metternich avait pris la direction du Congrès auquel participèrent plus de 200 états européens. Même si les sujets qui concernaient l’Allemagne avaient été largement exclus, le Congrès parvint, toujours est-il, à fonder la Confédération germanique qui constituée au départ de 34 principautés et de quatre villes finit par regrouper 39 états en 1866. Puis succéda la Confédération d’Allemagne du nord, et ce jusqu’à la fondation de l’Empire allemand. Vers la fin du romantisme, on commençait déjà à chercher de façon plus intense comment parvenir à trouver un style allemand homogène représentatif, en particulier pour les monuments publics. La responsabilité en incomba aux architectes qui eurent recours à certains styles des deux derniers millénaires et développèrent le néoroman. Ce fut un amalgame d’éléments paléochrétiens, byzantins et romans.


     


    La technique fut le principal élément moteur. C’est finalement après les premiers essais effectués sur la locomotive à vapeur développée par George Stevenson en 1814 et destinée à l’exploitation minière, que l’on mit en place en Angleterre dès 1825 un transport régulier de voyageurs. Les Belges suivirent les Anglais, le développement démarra dix ans plus tard en Allemagne avec la première liaison officielle entre Nuremberg et Fürth. Cette nouvelle technique nécessita impérativement l’installation de gares auxquelles les architectes se consacrèrent activement, ouvrant ainsi un nouveau champ de travail. Mais, jusqu’au début du XIXe siècle, on construisit aussi des églises, des théâtres, des hôtels de ville et des bâtiments profanes dans ce style qualifié de purement allemand.


     


    Les gares de Berlin (Hackescher Markt) ou de Magdebourg (1882) entre autres illustrent parfaitement ce panachage appelé historisme ou éclectisme. Parmi ces nombreuses églises, on compte l’église du souvenir de l’empereur Guillaume (Kaiser-Wilhelm-Gedächtniskirche) à Berlin (1891/1895), dont il ne resta qu’une tour après sa destruction durant la Seconde Guerre mondiale ou la synagogue de Dresde (1838/1840) édifiée par Gottfried Semper et détruite sous les nazis. Parmi les plus petites églises, il y eut l’église Saint-Louis (Ludwigskirche) à Munich (1829/1844), en Allemagne de l’est l’église Saint-Pierre (St.-Petri-Kirche) de Bonitz et l’église Saint-Michel (St.-Michaeliskirche) de Kleinleitzkau.


     


    Parmi les édifices profanes, on trouve un poste de police à Hambourg, ville des entrepôts, et surtout le château préféré des touristes, celui du roi Louis II de Bavière, le château de Neuschwanstein (1861/1891).


     


    D’autres pays tels que la France eurent aussi recours à cette forme d’expression artistique (on pensera notamment à l’église de Périgueux (ci-contre)). Toutes ces bâtisses privilégient la plupart du temps le style de l’arc en plein cintre propre au néoroman. Le néoroman passa de mode à la fin du XIXe siècle pour finalement être remplacé par la néorenaissance et l’impressionnisme.
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    Vue du chevet, cathédrale Saint-Front,

    Périgueux (France), après 1210.
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