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Diapositive : Les récifs 1824

Seulement depuis les années 1965, Caspar David Friedrich émerge comme l’un des paysagistes européens du 19ème siècle les plus significatifs, égal dans des styles différents et des symboliques différentes à Turner ou à Constable. En 1906, il était en Allemagne l’idole du nationalisme allemand Nazi. Le premier catalogue général de ses œuvres est paru en 1973. Malgré une production relativement abondante, conservée en particulier dans les pays germaniques, scandinaves et en Europe de l’Est, il meurt en 1840 presque dans l’obscurité, sa célébrité connaissant une éclipse jusque vers 1890, où l’esthétique symboliste s’intéresse de nouveau à lui.

Que la valeur artistique d’un peintre n’ait été reconnue que plus d’un siècle après sa mort est un phénomène rare (on pense à Vermeer). Ce phénomène et la découverte de Friedrich ont pour cause l’originalité de cet artiste et celle de son art. Son ami Johan Christian Clausen Dahl (peintre norvégien 1788-1857), écrivait que peu de personnes le comprirent de son vivant et c’est un fait qu’en Allemagne, aucun peintre ne souleva de controverses aussi véhémentes que Friedrich durant les 3 premières décennies du 19ème siècle. Très tôt et fréquemment se retrouve l’opinion que sa peinture est ambiguë car non seulement elle permet à l’observateur de choisir entre la pénétration profonde et le coup d’œil superficiel, mais elle offre même la possibilité d’une interprétation libre.

Un critique écrit par exemple dans les « Blätter für literarische Unterhaltung » de 1826 : « en réalité, il vaudrait mieux appeler ses esquisses des hiéroglyphes artistiques ou des charades : chacun peut les interpréter à son gré, et elles occupent bien plus l’imagination qu’elles ne satisfont l’œil »

Mais le sculpteur David d’Angers découvrant l’artiste et son atelier dit de lui : « sa manière d’exécuter est d’une naïveté remarquable. Il est comme les grands génies qui disent des choses sublimes avec des expressions très simples. Les ouvrages de cet homme forcent à rêver, ils sont tellement poétiques. Il sent admirablement bien la tragédie du paysage ».

Effectivement, Friedrich crée un genre nouveau lié à la tragédie du paysage, associable au mouvement du Sturm und Drang (mouvement préromantique allemand, vers 1770, réaction contre la philosophie des Lumières, rejet des institutions, poésie, enthousiasme pour les antiquités nationales, pour l’art gothique déclaré « art proprement allemand », d’où son aspect national. (Cf. Herder, Goethe, Hamann) et au romantisme européen, au culte de la Nature développé depuis J J Rousseau, il entend élever ce paysage au rang de l’histoire en le chargeant de contenus religieux et politiques. Si le peintre a répugné à confier ses réflexions religieuses et ses opinions politiques à des lettres, par crainte des rigueurs de la censure, se limitant à des aphorismes composés en 1830 et non destinés à la publication, ses œuvres picturales sont chargées d’allusions, métaphores, allégories, symbolisant une attitude contestataire et une exigence démocratique. En fait, la sensibilité sociale aiguë de Friedrich n’était peut-être qu’un aspect de sa foi chrétienne. Passage d’un symbolisme traditionnel de la pensée religieuse à un symbolisme inspiré par la nature.

Le naturalisme n’a jamais intéressé l’artiste qui voulait créer des « paysages spirituels », des espaces reflétant un climat psychologique, une interprétation des forces de la nature. En effet, la véritable œuvre d’art doit sembler « emplie d’âme ». Une composition rigoureusement orientée sur le modèle de la nature ou construite selon les règles académiques peut être « parfaite », mais elle ne touche pas vraiment celui qui la regarde. « Le peintre ne doit pas seulement peindre ce qu’il a devant lui, mais également ce qu’il voit en lui. S’il ne voit rien en lui, qu’il renonce également à peindre ce qu’il voit devant lui ».

Nous allons regarder ensemble des œuvres de Caspar David Friedrich et, j’espère vous faire ressentir ce mysticisme, cette spiritualité romantique, limite symbolique, et déceler ces « images intérieures » ressenties par l’artiste. L’analyse de ces œuvres doit trouver un juste milieu entre une lecture systématiquement allégorique, transcendante et religieuse de ces toiles pour y déceler tous les symboles et une lecture plus silencieuse où il paraît être superflu d’éclairer l’introversion romantique et la subjectivité individuelle de l’artiste. 

Quoi qu’il en soit, il me paraît indispensable de rappeler quelques éléments chronologiques de la vie de l’artiste.

Diapositive : G.von Kügelgen : C D Friedrich 1774

Caspar David Friedrich est né le 5 septembre 1774 à Greifswald en Poméranie occidentale qui appartient depuis la Guerre de Trente ans (1648) à la Suède. Elle ne reviendra à la Prusse qu’en 1815 (Congrès de Vienne). Son père, fabricant de savon, l’élève ainsi que ses 9 frères et sœurs dans la foi luthérienne. Friedrich avait été nourri dès son enfance de lectures quotidiennes de l’Ancien Testament, et influencé par le piétisme du poète théologien Kosegarten (1758-1818) Le piétisme est un mouvement religieux fondé par le pasteur protestant luthérien Philipp Jacob Spener (1635-1705). Il affirme la nécessité d’une piété personnelle et d’un sentiment religieux individuel qu’il jugeait préférable à la connaissance de la stricte orthodoxie doctrinale.

Caspar David Friedrich est très vite confronté à la mort, à commencer par celle de sa mère en 1781 (il a 7 ans), de sa sœur en 1782 (il a 8 ans), de son frère mort en voulant le sauver de la noyade au cours d’une partie de patinage sur la Baltique gelée en 1787 (il a 13 ans), et d’une autre sœur en 1791 (il a 17 ans). Elle avait le typhus.
Vers 1790, il prend des cours de dessin, écrit des maximes morales, au début de chaque mois, traduisant ses idéaux moraux et esthétiques .
En 1794, il fréquente l’Université de Copenhague (principale académie artistique d’Europe septentrionale)

En 1798, il s’établit à Dresde, ville administrative où séjourne la cour et que ses superbes collections d’œuvres d’art ont rendue célèbre. C’est le siège de la plus importante académie d’Art allemande, un pôle d’attraction pour les artistes. Friedrich expose fréquemment des œuvres lors de l’exposition de l’Académie de Dresde (chaque année en mars)

Friedrich privilégie au départ de sa carrière les dessins rehaussés à l’encre de Chine et l’aquarelle, puis commence vers 1800 le travail à la sépia (couleur brune). Ce n’est qu’en 1806-1807 qu’il fait ses premiers essais de peinture à l’huile (il a plus de 30 ans), peintures qu’il n’a jamais signées ni datées, environ 310. Le peintre présente régulièrement ses travaux dans les expositions artistiques de Dresde et les critiques ne tarissent pas d’éloge face à celui qui exige d’une authentique œuvre d’art qu’elle « élève l’esprit » et « donne de l’élan à la foi ». Son atelier est également visité par ses amis et ses contemporains.

Diapositive : tableau de Georg Friedrich Kersting : C. D. Friedrich dans son atelier, 1819, toile 51x40, Berlin
En 1817, le poète suédois Per Daniel Amadeus Aterbom lui rend visite dans son atelier à Dresde. 30 ans plus tard, il rapportera avoir vu un drôle de bonhomme, qui « tel un mystique au pinceau » traçait avec lenteur et précision un trait après l’autre sur la toile. Debout, songeur, concentré devant son chevalet, en charentaises. Murs nus de la pièce. On ne distingue que les palettes, une équerre, une règle (intérêt pour la franc-maçonnerie et la construction rigoureuse de ses compositions), et sur le parquet, un crachoir (influence de son épouse). 

Friedrich a fait ôter de la pièce tout ce qui le distrait de sa peinture : la boîte de couleurs, les brosses, les vernis, les châssis et la toile, les tableaux achevés ou inachevés, les carnets d’études, les chaises pour les invités, tout cela a été relégué dans la pièce adjacente  sous le prétexte que les objets exerçaient sur la production d’images, quelle qu’en soit la nature (pensée, rêve ou réminiscence) un imprévisible pouvoir de perturbation. Friedrich disait : « l’art se présente comme un médiateur entre la nature et l’homme. Le modèle primitif est trop grand, trop sublime pour pouvoir être saisi. Sa reproduction, œuvre de l’homme est plus proche des faibles ». Le peintre intercesseur doit être pur. Sa main guidée par l’esprit doit retranscrire un message noble « Conserve en toi une pureté d’enfant, une véritable œuvre d’art ne peut sortir que d’une âme pure ». Dans son atelier, les volets sont en partie fermés, seule la lumière rentre par le haut. C’est un espace austère. Selon Friedrich, le peintre qui ne voit pas le monde en lui-même doit cesser de peindre. Ici, le monde extérieur se résume en ce point carré de ciel, car l’imagination de l’artiste n’a pas besoin de celui-ci. Le tableau montre la réflexion de l’artiste face à son œuvre, peignant au ralenti ce qu’il voit en lui-même. Il ne peint qu’après avoir médité longuement la composition d’ensemble. La peinture est le fruit d’une vision de « l’œil intérieur ».

Diapositive : Gerhard von Kügelgen (1806-1869): le peintre C.D. Friedrich (à 30 ans) huile sur toile 53x41, Hambourg, un peintre ami de Friedrich qui a peint de lui plusieurs portraits.

C.D Friedrich, en buste, a quelque chose d’un peu diabolique : ses yeux sont comme un gouffre, ses sourcils froncés le rendent impressionnant. Il a une passion Wertherienne dans le regard. Ses yeux bleus et sa barbe blonde inciteront une protégée de Goethe, Luise Seidler, à le comparer à un ancien Germain, toutefois, dit-elle, « à un Germain pieux, délicatement féminin ». Face à ce portrait, nous sommes mieux à même de comprendre le caractère a-social de Friedrich, souvent évoqué plus tard, son côté bourru qui dissimulait un être aimable.

Le sculpteur David d’Angers a confié à ses carnets un témoignage éloquent : « le soir, j’ai été voir le peintre Friedrich. C’est lui qui nous a ouvert la porte. Il est grand et mince, pâle, des sourcils très épais, les yeux enfoncés. Il nous a introduits dans son atelier : un poêle, une petite table, un chevalet sur lequel il n’y avait rien, les murs peints en verdâtre, rien d’accroché dessus. Enfin, après l’en avoir bien prié, il nous a apporté plusieurs de ses ouvrages…il nous a fait voir beaucoup de dessins admirables : point de figures ; l’intérêt est occasionné par le site et par l’effet. Sa manière d’exécuter est d’une naïveté remarquable. Il est comme les grands génies qui disent des choses sublimes avec des expressions très simples. Les ouvrages de cet homme forcent à rêver ; ils sont tellement poétiques ; il sent admirablement bien la tragédie du paysage »

Si les paysages sont présents dès le début de sa carrière, ils vont changer, au fur et à mesure, de caractère : puisqu’ils sont d’abord réalisés au sépia, à la plume, encre et aquarelle, avant que Friedrich n’entreprenne ses premiers essais de peinture à l’huile (vers 1806).

Diapositive : paysage au pavillon, 1797, plume, encre, aquarelle 16x21, Hambourg

 Le jardin anglais, espace évocateur, incitant à un  enthousiasme sentimental pour la nature, faisait partie des sources d’inspiration de nombreux courants préromantiques et romantiques en Europe. A l’instar de la nature, concept-clé dans la philosophie des romantiques allemands, le paysage occupe un rôle primordial dans l’œuvre de Friedrich. S’il est vrai que ses toiles sont souvent peuplées de quelques personnages dont certains peuvent même être identifiés, il ne semble plus avoir réalisé de portrait après 1810. Toutefois, le paysage qu’il juge digne d’intérêt n’est jamais une simple imitation de la nature, mais le résultat d’une interaction complexe entre l’impression visuelle, l’état émotionnel et la réflexion intellectuelle.


Diapositive : croix dans la montagne, 1805/1806, mine de plomb sépia 64x93, Berlin

Sépia : couleur brune utilisée pour les dessins au lavis demande une compréhension subtile des tonalités de couleurs. Les critiques de l’époque qui contemplent ses dessins reconnaissant immédiatement la maestria de l’artiste. Paysage énigmatique, symbolique, lieu irréel hallucinations proche d’une vision intérieure, paysage humanisé, motif annonciateur de ses iconographies récurrentes : la montagne est Dieu, la croix est la rédemption de l’homme. On peut parler de « paysage spirituel ».


Diapositive : tumulus dans la neige 1807, huile sur toile 61x80, Dresde, une des premières huiles de Friedrich

En 1828, Carl Schildener décrit la toile qui se trouve en sa possession comme une scène aux accents archaïques représentant une tombe mégalithique située à Gützkow près de nouveau Brandebourg. Ces chênes qui dominent la composition et ressemblent à des colosses blessés (vieux, mutilés) dans un paysage d’hiver désolé pourraient évoquer un passé païen : ils devraient néanmoins plutôt illustrer un pathos patriotique. Comme le dit C.Schildener « sans plier ni se soumettre », ils survivent à « la sévérité d’antan de la domination arbitraire étrangère »,  arbres nus hurlent le désespoir de leurs branches dépouillées, une tombe…)

Diapositive : l’été 1807, huile sur toile, 71x103 Munich

Le thème est  la plénitude de la vie. Il montre une scène idyllique quelque peu insolite dans son œuvre : un couple d’amoureux sous une charmille au 1er plan, une rivière et les contours délicats des montagnes. Cette toile est à lier à son pendant : l’hiver (1808) détruit en 1931 à Munich, évoquant le caractère éphémère de la vie. Thème lié aux phases du jour, aux saisons, aux âges de l’homme. Les changements de la nature sont à lier au destin de l’homme, lié par le devenir et la disparition (aube = naissance, devenir, espoir ; crépuscule = vieillesse, mort, déchéance). Cf. la théorie de Schelling (1775-1854) sur l’idéalisme allemand, la philosophie de la nature, qui évoque une spiritualité cachée dans la nature qui attend d’être dévoilée par le peintre ou l’artiste. C.D.Friedrich se rapproche de la pensée du philosophe et théologien Schleiermacher qui voyait l’approche du sentiment religieux dans la contemplation de la nature. Goethe affirme que la nature est un appel à l’illimité et que l’esprit est capable d’y percevoir l’indicible. A lier au panthéisme : Dieu est partout. Quand on contemple la nature, la création de Dieu, on cherche à rencontrer notre créateur. « Le divin est partout, jusque dans le grain de sable » C.D. Friedrich.

Diapositive : autel de Tetschen (retable) la croix en montagne, 1807-1808, 115x110, Dresde

Au départ, composition à la sépia que la Comtesse Maria Théresia Brühl désirait acheter. Son époux demande à Friedrich de peindre un tableau d’autel d’après cette composition pour la chapelle privée de leur château de Tetschen. La Comtesse fut très déçue de constater, début 1808, que Friedrich ne voulait plus lui vendre le tableau en cours de travail (1792-1809) parce qu’il le destinait à Gustav IV Adolphe, roi de Suède qui régnait alors sur Greifswald, la ville natale de Friedrich. Le cadre dessiné par Friedrich et sculpté par Karl Gottlob Kühn, de style néogothique est richement orné de motifs symboliques (symbole de la Trinité et de l’œil divin inscrit dans un triangle, épis, grappes de raisin, angelots, étoile au centre) qui complètent la signification allégorique du retable :  

· espace limité, structure clairement dessinée, 

· seuls les contours de la pyramide de rochers qui dominent la toile sont visibles ; quant au 1er plan vu à contre-jour, il semble dématérialisé : aucun sentier, aucun accessoire n’aide le regard à pénétrer progressivement dans l’image,

· soleil dissimulé derrière le triangle montagneux dont la base recouvre toute la partie inférieure du tableau. L’astre du jour se lève ou se couche, c’est difficile à dire. Il envoie 5 faisceaux de rayons lumineux vers la partie supérieure de la toile dont 3 entrent dans les nuages, l’un génère des reflets lumineux sur le crucifix qui est une sculpture de métal,

· croix décalée vers la droite touchant par la perspective une bande de nuages. Du lierre grimpe le long de la croix et le regard du Christ est dirigé vers ce que le spectateur ne peut voir : le soleil . Le sapin toujours vert est symbole d’espérance et le lierre, celui de la foi. Symbole chrétien différent du chêne.

A Noël 1808, le tableau encadré est exposé dans l’atelier de Friedrich, assombri par les volets fermés. Il est posé sur une table recouverte d’un drap noir afin de simuler sa position sur un autel. C’est ici que le verra le Baron Friedrich Wilhelm Basilius von Ramdohr qui écrit le 7 janvier 1809 dans la « Zeitung für die elegante Welt » un article intitulé « Au sujet d’un tableau de paysage destiné à devenir un retable ». Il critique impitoyablement l’absence de profondeur spatiale, l’atmosphère, la stylisation sans nuance du paysage et reproche à Friedrich de vouloir aider la peinture de paysage à « se glisser dans les églises et ramper sur les autels ».

Si Friedrich destinait le tableau à Gustav IV Adolphe, c’est qu’il symbolisait pour lui l’espoir contre la domination napoléonienne occupant la plupart des états allemands. Les sermons de Friedrich Schleiermacher associent en 1807 le mouvement néo-protestant au mouvement national et appellent énergiquement à une réforme religieuse.
Ainsi, au départ, la création à Dresde qui souffre particulièrement de l’occupation française, de ce retable est liée à un tableau de propagande politique qui s’associe à l’idéologie libératrice de la couronne suédoise (il est intéressant de noter qu’en 1824, Friedrich nommera son 1er né Gustav Adolphe, et que les bateaux arborant le pavillon suédois sont un motif récurrent de ses marines)

Si le « Soleil levant » est donc porteur d’espoir, la situation change fin 1808-1809 quand Gustav IV doit abdiquer. Friedrich se résout alors à achever le tableau et à le vendre avec ce cadre décoré de motifs religieux aux châtelains de Tetschen. Il parlera alors de « Soleil couchant », l’interprétant comme suit :  « au sommet, haut dans le ciel, la croix se dresse, entourée de sapins toujours verts, et du lierre toujours vert s’élance le long de la croix. Le soleil rayonnant se couche, et, dans la lumière pourpre du couchant, le Sauveur brille sur la croix…la croix inébranlable, comme notre foi en Jésus Christ. Toujours verts, à travers les âges, les sapins se dressent autour de la croix comme l’espoir que les hommes portent en Lui, le crucifié ».

Quand le peintre voudra s’assurer personnellement que la toile a été accrochée comme il convient, dans la chapelle, les acheteurs, catholiques l’en dissuaderont. Il faut dire que le tableau avait été placé dans leur chambre à coucher à côté d’une gravure représentant la Madone Sixtine de Raphaël. Grâce à cette œuvre, Friedrich est connu d’un public plus large, les bruits de scandale qui l’entourent, l’admiration qu’elle inspire ainsi que la prise de parti des journalistes dépassent les frontières de Dresde. Friedrich ne sera sans doute plus aussi compris et admiré qu’autour des années 1810. Ainsi, Goethe lui rend visite à Dresde en septembre 1810, comme les jeunes poètes romantiques, ont reconnu les qualités remarquables du peintre et de ses œuvres.

Diapositive : Moine au bord de la mer 1808-1810 huile sur toile, 110x171, Berlin

Cette œuvre est la plus hardie des peintures romantiques allemandes : la composition rompant avec toutes les traditions. En particulier  la profondeur spatiale qui est abolie, et l’absence de pittoresque. Un homme noir vu de dos : seule ligne verticale du tableau, rien d’autre. A l’origine, Friedrich avait peint un voilier de chaque côté de l’homme et les a recouverts d’une couche de peinture. Friedrich vise à générer une impression spatiale innovante d’infini, avec simplification radicale et une économie de moyens (cf. Courbet : la côte près de Pallavas (1854) et Rotko). L’infini devient le véritable contenu, tandis que, sur le plan émotionnel, le spectateur prend la place de cet homme qui médite, conscient de sa petitesse, sur l’immensité de l’univers (note de Friedrich : le moine ne serait autre que la personnification de l’artiste lui-même). Il décrit la silhouette comme une sorte de rêveur mélancolique, au sens faustien, face à l’au-delà insondable. Le Faust de Goethe paru en 1808 ne lui était probablement pas inconnu.
En 1810, le commentaire célèbre de Heinrich von Kleist et Clemens Brentano in « Berliner Abendblätter » critique « l’uniformité apocalyptique » et remarque que le tableau n’a que son cadre pour 1er plan « comme si quelqu’un avait les paupières coupées ». Goethe, de son côté, malgré son admiration trouvait que Friedrich ne flattait pas suffisamment les sens. Cette pauvreté est surtout un dépouillement. La force de Friedrich est de donner l’impression que ses tableaux sont pure idée, pure émotion débarrassées de la sensualité cultivée par la tradition picturale européenne. Mépris pour la virtuosité et l’aspect sensuel de l’art. Paysage intemporel symboliquement chargé. Contenu profond, spirituel, religieux.

Diapositive : L’abbaye dans la forêt, 1809-1810, huile sur toile, 110x171, Berlin

Fait pendant à « Moine au bord de la mer » : ruines de l’église gothique cistercienne conventuelle d’Eldena, mais très modifiées. Chênes d’après nature liés à son voyage à Rügen en 1809. Chênes et vestiges gothiques sont probablement des allusions aux religions pré-chrétiennes qui vénéraient la nature, et au Moyen-Age chrétien. Si le sapin toujours vert est pour lui un symbole chrétien, le chêne est son opposé et symbolise le paganisme accolé ici au christianisme. Le cortège funèbre des moines passe devant une fosse (préfiguration de l’enterrement de l’artiste) et se dirige vers le portail ouvert de l’église où nous apercevons un crucifix éclairé par deux flambeaux. Seul l’horizon plus clair semble offrir la possibilité d’un monde meilleur, au delà de l’histoire et de la mort. Le peintre Carus a dit que ce tableau, dans sa symétrie solennelle était »l’œuvre d’art poétique la plus profonde de toute la nouvelle peinture de paysages ». La lumière au petit matin symbolise la vie éternelle, le croissant de lune est l’avènement du Christ, la ruine de l’abbaye est la critique voilée des institutions ecclésiales. Ces deux toiles présentent les caractéristiques exacerbées des compositions futures : présence du vide sur l’image, aspect mystérieux de la nature à la fois proche et lointaine, solitude et fatalisme, mystère du destin et de la mort, recours au paysage, à l’éclairage, au symbole pour traduire une/son émotion religieuse, conception transcendante du paysage véhiculant une universalité symbolique, un message émotionnel voulu par l’artiste et transmis au spectateur.

Diapositive : Matin dans le Riesengebirge, 1810-1811, Huile sur toile, 108x170, Berlin

 Sorte de suite de l’autel de Tetschen. Croquis fait en juillet 1810 pendant sa randonnée dans le Riesengebirge, exposé à Berlin en 1812 avant achat par le Roi de Prusse.
1er plan : élévation crevassée où s’élève la croix dominant les rochers bruns. Un abîme insondable sépare cet amas de pierres de la chaîne montagneuse baignée de brouillard, symbole de l’éloignement de Dieu, de la tentation, de la mélancolie . Dans la partie supérieure, le ruban large et clair annonce le lever du soleil. Transcendance par le contre-jour et la lumière venant du fond du tableau. Deux silhouettes minuscules : une femme blonde légèrement vêtue tire un homme vers elle et l’entraîne vers la croix, but de l’ascension, finalité et explication du destin humain. La femme est l’allégorie de la foi sous le signe de la croix et devant l’horizon prometteur de la rédemption. L’homme guidé au point le plus haut de ce paysage salvateur serait Friedrich lui-même. Esthétique du sublime, (Cf. Edmund Burke, 1729-1797) basée sur le grandiose impressionnant et sur les émotions mettant à nu les abîmes de l’âme humaine. Le sublime se manifeste particulièrement dans la nature, dans les massifs montagneux où l’espace se déploie vers le bas et devant la mer où l’horizon semble illimité. Cette idée de sublime caractérise Friedrich qui refuse la profondeur spatiale rationnelle et les paysages où l’homme se sentait à son aise.

Diapositive : Paysage d’hiver, 1811, huile sur toile, 33x46, Schwerin

Aspect désolé de cette plaine enneigée s’étirant à l’infini : symbole de mort, de néant, allégorie du devenir, du disparaître historique, de la vie humaine, troncs squelettiques, dépouillés, presque déracinés par le vent et la tempête, certains coupés, brisés, morts. Entre eux se dresse un vieil homme fatigué appuyé sur des béquilles, faisant probablement allusion à l’hiver de la vie et donc à une référence allégorique du paysage. La béquille représente la condition humaine.

Diapositive : Paysage d’hiver avec église, 1811, huile sur toile,  33x45, Dortmund

Est le pendant du tableau précédent. Premier tableau dans l’œuvre de Friedrich à montrer l’église gothique telle une vision monumentale et fantastique qui émerge du brouillard et dont la silhouette se détache sur l’immensité blafarde d’un ciel d’hiver. Dans la partie inférieure, un homme appuyé à un rocher contemple le crucifix qui lui fait face au milieu des jeunes sapins. Les béquilles sont jetées : délivrance par la religion. On veut voir dans cette combinaison de motifs le refuge que la foi offre aux Chrétiens et comme les grandes idées religieuses et la grande vision nationale se nourrissaient l’une de l’autre dans l’idéologie du mouvement de libération, il y a donc dans la composition de Friedrich un esprit de salut.

Diapositive : La croix dans la montagne, 1812, huile sur toile, 44x37, Düsseldorf

Dès lors, les visions d’architectures gothiques ne vont plus cesser de peupler l’œuvre du peintre, s’élevant telle une énigme de pierre dans des paysages chargés de mystère. Au 1er plan, un terrain rocheux et une source, une croix, un sapin sombre,  la façade d’une église. Paysage à la croisée de la saisie objective et de l’exaltation poétique et symbolique. Au centre du tableau, entre 1er et arrière-plan, la croix se dresse. La logique spatio-temporelle est abolie au profit de l’imaginaire. Composition : structure rigoureuse et symétrie. Réalisme aigu, malaise, hallucination. Si l’impression d’irréalité est présente, les iconographies ont aussi un contenu concret. La renaissance du gothique sous l’allure du néo-gothique était comprise comme un appel à des idées de restructuration  politique et religieuse orientée vers l’avenir. La réminiscence d’un passé médiéval considéré comme un patrimoine national devait libérer les forces de tous les Allemands  et leur permettre de donner forme à l’état de demain. Cet engouement pour le Moyen-Age transformé en élan progressiste (cf. . l’architecte Karl Friedrich Schinkel (1781-1841) berlinois) confère aux églises néo-gothiques la symbolique d’un monument patriotique lié aux idées de la bourgeoisie libérale partisane des guerres de libération en Allemagne. Caractère héroïque et fantastique. Tableaux-paysages « spirituels », à message politique cryptés sans doute pour échapper aux censeurs français. En effet, après l’échec de la campagne de Russie en 1812 et le début des guerres antinapoléoniennes en 1813, l’engagement de Friedrich est toujours vivace. Se jugeant trop vieux pour combattre, il finance l’équipement des volontaires comme ses amis peintres et poètes Kersting, Körner, Veit ou Olivier et continue ses tableaux explicitement politiques.

Diapositive : La tombe d’Arminius, La vallée rocheuse  1813-1814, huile sur toile, 49x70, Brême

Une photographie en couleur remplace le tiers supérieur manquant du tableau endommagé pendant la seconde guerre mondiale. Paysage de forêt et rochers, regard attiré par la longue fissure s’étirant sur la paroi rocheuse et créant une composition verticale. Caverne avec petite silhouette d’un chasseur français contemplant un sarcophage rongé par le temps sur lequel on pouvait lire « Que ta fidélité et ton invincibilité en tant que guerrier nous soient éternellement un modèle ». Ces mots se réfèrent au général germain Arminius, resté populaire en Allemagne sous le nom de Hermann, chef des Chérusques, vainqueur des Romains , modèle de l’homme tombé en se battant pour la liberté. L’espoir de la liberté pour le peuple allemand était lié au désir de trouver un guide qui les mènerait au combat, tel Arminius.

Diapositive : Les tombes des combattants pour la liberté, Tombeaux des anciens héros, 1812-13, huile sur toile, 49x69, Hambourg

Tableau similaire à la caverne en plan rapproché. Le message patriotique incitant à résister aux occupants français est transparent : les 2 personnages devant l’entrée de la grotte sont des soldats français avec au 1er plan une tombe à l’abandon portant l’inscription Arminius. En l’évoquant, Friedrich laisse entendre que les Français seraient vaincus comme les Romains de Varus (morts avec 3 légions ) (Teutoburgerwald, Rhénanie du Nord) furent écrasés par Arminius. 

D’autres inscriptions prouvent le caractère patriotique de ce tableau faisant sans doute référence à des hommes précis tombés en combattant Napoléon. 

Diapositive : Le chasseur de la forêt 1813-14, huile sur toile,  65x46, collection particulière

Sans doute la profession de foi politique la plus manifeste peinte par Friedrich. Conçue dans l’été 1813, la toile est présentée en mars 1814 à l’exposition d’art patriotique de Dresde. Le catalogue la décrit ainsi : « un corbeau perché sur une souche croasse un chant des morts à un cavalier français ayant perdu sa monture qui s’élance dans les bras de la mort ».Désespérément seul, le soldat se dresse, immobile, dans la clairière restreinte d’une forêt hivernale. Face à cette situation sans issue, les contemporains de Friedrich ne pouvaient guère ne pas penser  au déclin de la Grande Armée prisonnière de l’hiver russe. La haute forêt de sapins symbolise peut-être la grande cohésion des patriotes allemands et les jeunes sapins, à côté, des arbres tronçonnés symbolisent la génération d’après-guerre. Il n’est cependant pas question d’attribuer une dimension politico-patriotique à chaque paysage peint par Friedrich au cours de ces années.


Diapositive : La terrasse, 1811-1812, huile sur toile,  53x70, Berlin
Tableau serein, composition structurée, lignes verticales vigoureuses des deux marronniers, ligne horizontale des sentiers parallèles au bord inférieur du tableau , une femme plongée dans sa lecture, une statue de marbre, deux lions de pierre flanquant un portail orné d’une croix : éléments de nature morte, beaux paysages se déploient.

1er plan : monde de la contemplation, obscur. 2ème plan : au delà ,des lions promettant la force, se trouve le monde du lointain, du rêve…La chute de Napoléon et le rétablissement de l’Ancien Régime par Metternich après le congrès de Vienne en 1815, voit s’envoler les rêves politiques des romantiques. C’est à cette époque que Friedrich commence à se résigner. Lui qui a marié poésie et paysage, leur donnant une intensité et une spiritualité nouvelles, suscitant émotions et sentiments, sans distinction de confession, y associant une vision politique, se replie sur lui-même. Sans perdre ses idéaux, il devient plus solitaire, s’intéressant à partir de 1815 à des iconographies liées aux ports, aux côtes, ce qui pourrait indiquer que son esprit voyage alors dans son monde intérieur, celui des nostalgies personnelles, moins orienté vers des buts extérieurs « patriotiques ».

Diapositive : Vue d’un port 1815-16, huile sur toile,  90x71, Berlin    

La mer, les ports, les bateaux sont des thèmes majeurs dans l’œuvre de Friedrich. Vue crépusculaire inspirée par le port de Greifswald. Entre les 2 mâts des grands voiliers : croissant de lune ascendante, à l’horizon, étroites zones de couleur allant du jaune clair à l’orange, du rouge flamme au mauve et gris de l’horizon. En haut, des traînées de nuages en diagonale, structurent le ciel. Bateaux semblent surgir des profondeurs et planer vers le 1er plan. Symbolique : voilier : symbole du départ. Port : lieu du dernier repos. Crépuscule : fin du jour et vie-vieillesse. Lune : espoir chrétien, pleine lune : Christ. Allégorie christologique. Mais aussi influence marine néerlandaise du 17ème siècle. Tableau acheté à Berlin par Frédéric Guillaume III comme cadeau d’anniversaire au Prince héritier de Prusse. Même esprit : allégorie de la mort.

Diapositive : Paysage marin au crépuscule, 1816-18, huile sur toile, 22x31, Lübeck

Message eschatologique ? Bateaux de pêcheurs actifs près de la côte symbolisant les peines de la vie et du travail : paysage de l’âme. Couleurs sombres, crépuscule, annonce de la mort…Si le matin est lié à l’ascension, la naissance, le devenir, le soir est lié à la chute, la mort, disparaître. Piquets (béquilles de l’existence humaine) et filets : croix ? = foi, résurrection, cf. ancre ?, espérance. Friedrich n’idéalise pas la nature au sens classique du terme. Sa pensée se rattache à la philosophie de la nature d’origine allemande, au culte romantique de la nature et à son transcendantalisme et aussi au piétisme du pasteur poète Kosegarten qui investissait les paysages (de Poméranie) de « pays de l’âme ». Il associe ensemble de multiples détails méticuleux étudiés d’après nature qu’il ré agence ensemble comme support d’une émotion suscitée par le sentiment religieux du réel. Les peintures font manifestement allusion à un sens ; elles sont habitées par ce sens. Autant le détail est précis, autant le contenu demeure indéterminé. Se juxtaposent sur la toile une évidence concrète et un sens indéfini, diffus, opaque, mystérieux, créant un sentiment de dévotion.


Diapositive : Ville au clair de lune, 1817, huile sur toile, 45x32, 

Ville imaginaire, mais fleuve : Greifswald. Allégorie de la vie terrestre.

Diapositive : Nouveau Brandebourg, à peu près 1817, huile sur toile, 91x72, Greifswald

Silhouette de la ville vue du Nord-Est, un peu modifiée. Horizon montagneux imaginé. Pas une vue réaliste, l’image sert à magnifier la ville gothique. 2 hommes en route, en ancien costume allemand (observable chez Friedrich depuis à peu près 1815 = vêtement ancien traditionnel proclamé costume national. Pas de nostalgie. Parle d’avenir) s’arrêtent à côté de ce qui ressemble à un tumulus,( symbole de la mort) sur le chemin de la vie. Le chemin spatialise le temps et l’espace. Ils admirent le coucher du soleil (déclin) renforcé par les oiseaux migrateurs (ciels et cigognes ?) et le buisson sans feuille du 1er plan : l’hiver approche, la mort. Ils sont tournés vers la ville gothique, promesse chrétienne de vie éternelle et but de leur pèlerinage.


Diapositive : tableau commémoratif pour Johann Emanuel Bremer, environ 1817, huile sur toile, 43x57, Berlin
Sérénité immense et mystérieuse, évoque La terrasse de 1812. Bremer, nom inscrit sur le portail du parc est celui d’un médecin établi à Berlin qui y avait introduit le vaccin antivariolique. Friedrich dont les idées sociales étaient très marquées, connaissait et estimait cet homme qui soignait les pauvres. 1er plan nu : symboliserait la pauvreté de l’existence terrestre. Vigne : symbole eucharistique, valeur chrétienne. Portail : passage. Peupliers : symbole de mort, Lointain : au-delà clair. Tableau nocturne, romantique et émotionnel construction rigoureuse, symétrique. En 1818, Friedrich épouse Caroline Bommer (25 ans). Il en a 44. Même si ce mariage change sa vie, « c’est chose vraiment farfelue que d’avoir une femme » dira-t-il en constatant que cette vie commune a bouleversé sa vie d’ermite, qu’il doit fonder un ménage « acheter armoires, tables, chaise et lit », et qu’il est en proie à de terribles crises de jalousie (sans fondement), la proximité féminine induit la présence de plus en plus fréquente de personnages féminins dans son œuvre.

Diapositive : Femme à la fenêtre, 1822, huile sur toile, 44x37, Berlin

Il s’agit de Caroline qui regarde par le volet ouvert l’Elbe et les bateaux qui passent, dont les mâts et les cordages se dessinent sur le ciel dans l’embrasure de la fenêtre. Friedrich a loué cet atelier à Dresde en 1820, aussi sobrement aménagé. Construction rigoureuse, géométrisation de la composition. Réflexion « mystique » sur le proche et le lointain, l’exigu et le dehors illimité. Interprétation théologique : croisée, symbole chrétien, fleuve : passage, mort, peupliers : funéraires. L’autre rive : au-delà, vie post mortem. C’est sans doute une sur interprétation. Intérieur symbolise l’obscurité et la limitation de l’existence terrestre qui ne peut recevoir la lumière qu’à travers le Christ (mort) et la vie éternelle (autre rive).La définition de Novalis, poète et romancier allemand (1772-1801) du romantisme correspond bien : le romantisme « c’est donner au commun un sens élevé, à l’ordinaire, un air de mystère, au connu, la dignité de l’inconnu, au fini, l’apparence de l’infini ».

Diapositive : Sur le voilier 1819, huile sur toile, 71x56, Saint Petersbourg

A pour origine le voyage de noces de Friedrich et Caroline en 1818 avec traversée sur l’île de Rügen, acheté par le futur Tzar Nicolas Ier en 1820 quand il rendit visite au peintre dans son atelier de Dresde. Le spectateur a l’impression de se trouver dans l’embarcation, son regard glisse vers l’avant et se pose sur un couple assis main dans la main, les yeux fixés sur une ville (clochers et maisons à travers la brume). Peut-être destinée humaine. Voyage de noces ? nouvelle destination – nouvelle vie ?. Le motif du bateau de la vie issu de la tradition iconographique et littéraire chrétienne, de l’existence humaine vue comme un voyage entre l’ici-bas et l’au-delà est peut-être sous-jacent, ainsi que le désir de liberté politique (cf. costume d’homme ancien. Aspect émotionnel : contraste entre aspect exigu du bateau et l’immensité du ciel lourd de nostalgie. Vie future, nouvel inconnu. Cadrage original : ligne verticale légèrement inclinée, mâts et cordages, trace horizontale de la côte éloignée, bateau vu en perspective raccourcie, cf. les Impressionnistes.

Diapositive (passée à l’endroit et à l’envers) : Falaises de craie à Rügen, 1818, huile sur toile, 90x71, Winterthur.

Lié encore au voyage de noces Juillet-Août 1818. Rochers de Stubenkammer. Les 3 personnages de gauche à droite : Caroline, Friedrich et son frère Christian. Composition : bande de terre : courbe dynamique intensité vertigineuse, précipices, falaise blanche, cadre de pierre ouvrant sur le lointain,, immensité de la mer (reflets verts, roses, bleus), ciel clair. Confrontation proche et lointain.

Si on retourne la diapositive, allégorie de l’amour de Friedrich à son épouse, cadre intérieur en forme de cœur, homme à droite, Friedrich jeune contemplant l’immensité, l’avenir, avec deux bateaux symbolisant son existence et celle de son épouse. L’homme d’âge mur au centre qui rampe bizarrement vers l’abîme pourrait être un second Friedrich, dans le rôle du sceptique, timoré qui veut s’assurer prudemment qu’il se trouve vraiment quelque chose de captivant en bas, à l’endroit indiqué par son épouse. Allégorie chrétienne, homme à 4 pattes, symbole de résignation humble (cf. haut de forme et canne posés sur l’herbe en signe d’humilité) = attachement à la vie terrestre, mais bleu du manteau = foi, indiquant un lien avec le ciel. Femme : robe rouge, allusion à l’amour ou à la charité, homme à droite tourné vers l’horizon = symbole de l’espérance. Trois personnages, symbole de trois vertus cardinales du chrétien (foi, charité, espérance). Le lierre près de la femme = immortalité de l’âme, la mer = l’éternité, les bateaux = passage de l’âme à la vie éternelle. Le mariage est pour lui un nouvel équilibre. Friedrich apprécie sa vie privée et se renferme dans son monde imaginaire.

Diapositive : le voyageur au dessus de la mer de nuages, 1818, huile sur toile, 98x74, Hambourg

Stimmung = atmosphère, Gemüt : intériorité affective et spirituelle. Même costume vieil allemand pour ce personnage, veste longue à mi-cuisse (die altdeutsche Tracht) portée au début du 19è siècle par les patriotes en signe de ralliement contre Napoléon. Friedrich rend hommage à un patriote mort pendant la guerre ? Silhouette d’un homme vu de dos, sombre et comme découpé au ciseau, se dressant au 1er plan, perchée sur une saillie rocheuse . Au dessus des nappes de brume s’élevant des profondeurs, percée de pics rocheux, il regarde des montagnes lointaines et l’horizon. Au dessus, bancs de nuages. Abîme, transcendance par contre-jour, lumière fond = au-delà. Illustration de l’idée du sublime tel que le conçoit Carus écrivant en 1815 :  « pose  le pied  sur le sommet de la montagne, regarde les longues rangées de collines…et quel sentiment s’empare de toi ? il y a en toi un calme recueillement, tu as l’impression de te perdre dans l’infini. Tu sens le calme limpide et la pureté envahir ton être, tu oublies ton moi. Tu n’es rien, Dieu est tout ». Effet purificateur de la montagne cf. JJ Rousseau, 18ème siècle, dans la Nouvelle Héloïse : « il semble qu’en s’élevant au dessus du séjour des hommes, on y laisse tous les sentiments bas et terrestres et qu’à mesure qu’on approche des régions éthérées, l’âme contracte quelque chose de leur inaltérable pureté ». Allégorie : brume : image des erreurs de la vie terrestre désormais dépassées. Rocher émergeant : la foi qui, du royaume terrestre  conduit aux cieux. Montagne (à gauche) Rosenberg, Suisse saxonne, = Dieu.


Diapositive : Les sœurs au balcon,  environ 1820, huile sur toile, 74x52, St Petersbourg.

Ici, Caroline et Elizabeth, sa sœur devant une ville gothique expriment peut-être l’orgueil national qui se rattache à l’art gothique. Gothique = tradition nationale teintée de ferveur religieuse, sensibilité, émotion s’exprimant dans le christianisme, lié au contexte de désir de renouveau religieux et politique de Friedrich (les deux sont indissociables), reprenant sans cesse des thèmes s’y rapportant.

Diapositive : Tombeau de Von Hutten, 1823-1824, huile sur toile, 93x72, Weimar

Hommage pictural à Von Hutten (1488-1523), propagandiste de la Réforme, 300ème anniversaire de sa mort. Chevalier et humaniste, qui admire Luther, qui a dû se réfugier en Suisse = profession de foi aux idéaux de guerre de libération et lié à l’élan national. Friedrich a souhaité que le montant de la vente de ce tableau (au Duc de Saxe-Weimar) soit versé aux Grecs en gage d’indépendance.

Diapositive : Les nuages, 1821, huile sur toile, 18x24, Hambourg

 Intérêt pour les études de nuages, Cf. Constable. Goethe qui, vers 1810, observe ses travaux avec bienveillance lui demandera en 1816 d’illustrer la classification des nuages du britannique Luke Howard. Friedrich refuse sa proposition et ce sera la brouille entre les 2 hommes. Friedrich argumente en précisant qu’il y a un abîme entre la vision nécessairement objective de la science et la vision du peintre nécessairement subjective. Pour lui, ce serait la « mort du paysage ». Pays = thématique récurrente

Diapositive : L’arbre aux corbeaux, 1822, huile sur toile 54x71 Louvre

Contraste de couleurs, période où sa palette s’éclaircit. Colline au centre : Tumulus de Rügen (arrière-plan à gauche). Personnage principal : l’arbre dénudé aux branches biscornues, tient tête à toutes les tempêtes, contrairement à ceux qui l’entourent. Ce chêne associé à la sépulture païenne fait allusion à un destin individualiste, à la fois héroïque et païen, condamné à la ruine. Le vol des corbeaux et corneilles annonce le malheur et la mort.


Diapositive : Paysage champêtre, le matin, 1822, huile sur toile, 55x71, Berlin
6 études rassemblées, paysage artificiel. Taille colossale du chêne solitaire : allégorie du devenir et du disparaître historique, plus généralement, de la vie humaine, là où l’homme, tel le berger près de l’arbre s’en remet à la nature. Il peut créer l’harmonie et la paix. Pasteur, troupeaux, maisons  = biens matériels, montagne bleue  = transcendance divine.

Diapositive : Chêne dans un champ de neige, 1827

Diapositive : Chêne sous la neige 1829

Même lecture, cadrage plus serré. Le chêne est la réminiscence de son pays natal. Malgré ses blessures, il défie l’hiver et la nature.

Diapositive : Paysage près de Dresde 1824

Transcendance du paysage, paysage de l’âme. Message eschatologique, composition économe.

Diapositive : La mer de glace, dite aussi, Le naufrage, 1823-1824, huile sur toile, 96x126

Inspiré de l’expédition polaire de William Edward Parry parti de 1819 à 1820 à la recherche du passage Nord Ouest de l’Atlantique au Pacifique et dont le 3 mâts avait été emprisonné par les glaces. Goût du détail extrêmement accentué, d’une représentation minutieuse, si exacte qu’elle devient visionnaire. Le bateau de droite est pris dans les glaces, dans un paysage polaire vide de toute trace humaine, les couleurs sont mordantes et glacées. Petitesse dérisoire de l’instrument humain couché sur le flanc, banquise, chaos, violence de la nature, puis le désert absolu, pas de refuge. L’eau, élément nourricier, vital, vivant, est métamorphosé en élément pétrifié, opaque, dur, froid, stérile, avec des arrêtes vives : aspect destructeur. Allégorie de la catastrophe, de la mort. Cf. l’expérience de jeunesse : son frère est mort noyé après que la glace d’un étang eut cédé sous ses pas. Le ciel est clair et l’horizon illimité : espoir de salut ? La terrible grandeur du sublime transforme  le monde polaire en un creuset de sentiments humains. Réalisme presque photographique : présence extraordinaire.


Diapositive : La lune s’élève sur la mer, 1822, huile sur toile, 135x170, Saint Petersbourg. 

Pendant d’une Evocation du matin. Composition romantique . Friedrich aime les séries picturales et s’intéresse au cycle du temps. Tableaux différents sur le plan chromatique, mais identiques sur celui des dimensions. Le peintre voit plus loin que le phénomène naturel à proprement parler, notamment dans une des notes de son journal intime : « Aujourd’hui, pour la 1ère fois, la région si magnifique à l’ordinaire et qui me souriait me parlant de joie et de vie, éveille en moi l’idée de précarité et de mort…toute la nature blêmie gît devant moi ». L’expérience passagère se marie au rêve et au souvenir d’autres expériences de ce genre. Cycle idéal de destins de la nature, marqué par le devenir et la disparition. Le cycle de l’année assujettit l’homme à ses lois. Il n’est plus possible d’estimer les distances de manière  rationnelle : l’eau, les bateaux, la lune, le ciel, ouvrent alors un royaume onirique entre la nostalgie et la mélancolie, entre le proche et le lointain, entre l’ici-bas et l’univers. Regarder le paysage devient un acte de recueillement. Rochers = foi, ancre= espérance dans la résurrection, lune naissante = Christ.
En 1820, la Restauration a éteint à Dresde la flamme créatrice des premiers romantiques.
En 1824, le poste de professeur titulaire de dessin paysager à  l’académie, devenu vacant lui est refusé, sans doute pour une raison politique. La raison invoquée est qu’il n’est venu à l’art que poussé par son génie intérieur et non parce qu’il a fait des études sérieuses et qu’il n’est donc pas indiqué pour ce poste.

Diapositive : Deux hommes contemplant la lune, 1820, huile sur toile, 35x45, Dresde

Costumes allemands à l’ancienne mode symbolisent l’attitude contestataire et l’exigence démocratique. A droite, c’est Friedrich, à ses côtés, son élève August Heinrich. Ils sont debout dans un paysage de rochers sous un sapin toujours vert, symbole de la permanence. Le chêne déraciné à droite qui semble sur le point de tomber pourrait symboliser la situation de l’Allemagne à l’époque de la Restauration. Friedrich reprend et transpose ce sujet plusieurs fois.

Diapositive : Paysage du soir avec 2 hommes, 1830 - 35, huile sur toile, 25x31, Saint Petersbourg

Malgré des accès de mélancolie, des maladies (1826-1828) où il arrête de peindre, se reconcentrant sur le dessin, il fréquente ses amis et quelques initiés qui sont les seuls, dit-il, à comprendre son art. Dans ces toiles, les êtres humains sont parfois plus présents, devenant proportionnellement plus grands, souvent des personnages liés par l’amour ou l’amitié qui deviennent des symboles. Unité des regards vers le crépuscule, même idée, mêmes préoccupations eschatologiques.

Diapositive : La grande réserve, 1832, huile sur toile,  73x105, Dresde

En 1830, à la suite de la Révolution de Juillet à Paris, la stagnation politique semble prendre fin en Allemagne. Dernier élan du peintre (cf. soulèvement de Dresde). Grande réserve d’Ostra située au Nord-Ouest de Dresde sur la rive sud de l’Elbe. A gauche, grande allée baroque débouchant en pleine campagne : fin de vie ?, symbole funèbre, prairie parsemée d’allées aux portes de la ville, couleurs exquises, ambiance du matin ou du soir, sereine et solennelle rendue par les ruisselets scintillants, réparties rythmiquement au premier plan. Moment éphémère, instable : vision provisoire. Lumière oblique, modernité de la structure, de l’angle de vue (cf. Piet Mondrian : dunes 1911)

Diapositive : Les étapes de la vie : les trois âges de l’homme, 1835, huile sur toile, 73x94, Leipzig

Harmonie du paysage au couchant. Atmosphère d’étrangeté. Le vieillard est Friedrich, ensuite il y a son neveu Johann Heinrich, sa petite fille Agnès, sa femme Caroline et un enfant masculin, Gustav Adolf né en 1824. Les 5 personnages ne sont pas une simple allégorie des âges de la vie. On ressent un échange psychologique complexe dans une famille où les deux enfants sont visiblement le centre d’intérêt. L’homme semble attirer l’attention de vieillard sur eux, la nôtre aussi, et nous rappelle que l’enfant est alors le symbole de la force créatrice et que la naïveté est la qualité la plus recherchée du romantisme. Sur la mer, 5 bateaux bien en évidence. Rapport entre personnages et bateaux, non seulement à cause de la correspondance du nombre, mais aussi parce qu’ils se détachent en silhouette sur le paysage de façon semblable. La signification traditionnelle du navire comme symbole de la destinée humaine se trouve ainsi soulignée, renforcée. Analogie par rapport aux bateaux. Le vieillard correspond au plus grand des bateaux (taille, forme), mais place différente dans l’espace (bateau au centre). Deux petits bateaux près du rivage seraient les enfants. En même temps il y a séparation des personnages masculins à gauche et des féminins à droite. Les deux petits bateaux peuvent aussi être les femmes et domestiques. Les 3 grands voiliers seraient les hommes coureurs de mers ?

A la forme exacte, au naturalisme, Friedrich enrichit par un tissu symbolique, une vision intérieure spirituelle. A partir de 1822 et après ses différentes maladies (1826, 1836) et les crises afférentes (manifestations de la maladie cérébrale qui l’emportera), son caractère est plus sombre, plus tourmenté. On voit ainsi apparaître et proliférer dans son œuvre le thème des cimetières.

Diapositive : Entrée de cimetière,  1822,  38x33

Œuvre commémorative pour une famille amie. La route raide et ombragée représente les peines de la vie. Le portail du cimetière et l’église symbolisent la mort, le passage pour l’au-delà. La lumière inondant le cimetière et l’échappée de ciel à droite, le vert printanier est une allusion à la vie ultra terrestre.

Diapositive : Entrée du cimetière, 1825 Huile sur toile 143x110 Dresde

Des parents éplorés s’appuient aux piliers de l’entrée. On retrouve la même tristesse oppressante et symbolique. Le brouillard ajoute au mystère et à la mélancolie.

Diapositive : Porte du cimetière 1825-1830, 31x25, Brême 

Ruine, déchéance inéluctable de l’homme comme de l’architecture

Diapositive : Cimetière sous la neige, 1826, huile sur toile,  31x25, Leipzig

Perspective contraire : cette fois, le regard passe de l’intérieur du cimetière au dessus de la tombe ouverte et se pose sur le portail que semble grillager la végétation dénudée. Ciel de plomb, morne et vide : l’espoir passé. La tombe ouverte au 1er plan permet des spéculations. Elle est censée représenter la future sépulture de l’artiste.

Diapositive : paysage avec tombe, cercueil et chouette, 1836-37, sépia, mine de plomb, 38x38, Hambourg

La chouette est la sagesse annonciatrice de mort. Le 26 Juin 1835, Friedrich est atteint d’une congestion cérébrale le laissant paralysé. Il ne peut plus peindre à l’huile et doit se contenter de dessiner. On voit ici l’obsession de la mort qui l’envahit dans les dernières années. La lune rend visibles les yeux scintillants de l’oiseau gigantesque et surréaliste. Friedrich meurt le 7 mai 1840.

Conclusion

Diapositive : le matin de Pâques, 1830-1835,  43x34, Londres National Gallery

Femme en chemin vers un cimetière le matin de Pâques avant le lever du soleil. Allégorie de la mort et de la résurrection

Friedrich peut être considéré comme le peintre génial du silence. Il donne forme à des instants qui rassemblent l’éternité et l’immensité, le temps qui s’arrête entre le devenir et le disparaître, ainsi que la souffrance et la mort. Le sculpteur français David d’Angers (1788-1856) dira à juste titre de lui « cet homme a découvert la tragédie du paysage » Son art est ascétique, éliminant le pittoresque. Friedrich veut transmettre un message (crypté) à la fois théologique et politique induisant une émotion méditative et recueillie pour ceux qui contemplent ses œuvres. Point de différence entre sentiment et sensation, entre l’apparence de la nature et l’épiphanie du spirituel. Friedrich est convaincu que « la nature sombre et frustre du Nord est la plus appropriée pour représenter les idées religieuses et que le peintre ne doit pas peindre ce qu’il voit devant lui, mais ce qu’il voit à l’intérieur de lui et ne devrait jamais peindre ce qu’il voit devant lui s’il ne voit rien à l’intérieur de lui (aphorisme attestant le romantisme de la pensée). Les paysages de Friedrich ne sont ni une description littérale, ni une idéalisation, ils sont des hiéroglyphes d’une révélation divine associés à une haute spiritualité et une riche sensibilité. C’est la peinture de l’âme.
J’espère avoir réussi à vous faire partager les visions intérieures de Caspar David Friedrich.

Catherine Lebailly

