Habiller un jardin

Le binôme nature-création a toujours fonctionné à merveille, mais à une certaine époque, il connut un essor extraordinaire. Le XVIIIe siècle et les premières années du XIXe furent témoins d’une explosion végétale sans précédent dans la culture matérielle, avec des motifs illustrant non seulement la transition de style qui survient entre le Baroque et le Siècle des Lumières, mais qui mettent aussi en évidence les profondes transformations qui se produisent dans l’art, la science, le commerce international et les relations de l’être humain avec le monde naturel. 


La flore s’infiltra ainsi à travers différentes disciplines et se consolida tout particulièrement dans la mode textile, sa représentation oscillant entre l’idéalisation, comme symbole de beauté et de bonheur, et une volonté naturaliste.
1. LA FORÊT DES FURIES
Le XVIIIe siècle débute par une explosion de créativité textile, avec les tissus dits «bizarres», nommés également «furies» en raison du caractère passionné et vibrant de leurs motifs décoratifs. Leurs dessins avec des motifs végétaux disproportionnés et fantasques se caractérisent par leur forme allongée, asymétrique et dynamique et aux couleurs vives, dans lesquels s’insèrent les fils d’or et d’argent. Dans cette scène, des fleurs et des animaux représentés de manière réaliste se juxtaposent à d’autres quasiment méconnaissables en raison de leur distorsion, et à quelques éléments architecturaux.

On perçoit dans cette cohabitation entre éléments fantasques et familiers l’influence de l’Orient, véhiculée à travers la Méditerranée et les importations des Compagnies des Indes. La matérialisation de ces tissus complexes fut possible grâce à l’immense talent développé par les tisserands européens, notamment dans les ateliers lyonnais et vénitiens.
2. NATURES MORTES NATURALISTES
Dans les années 1730, les végétations fantasques et «bizarres» cèderont le pas à des représentations beaucoup plus naturalistes. La Grande Fabrique de Lyon sera pionnière dans le développement de tissus où sont représentés des fleurs et des fruits de grandes dimensions, portés par des branches et des racines exubérantes et qui, en union avec des éléments de soutien ou architecturaux, s’élèvent au rang d’authentiques natures mortes. On y distingue des motifs typiques de ces dernières comme les grenades, le raisin, les figues et différentes espèces de fleurs. 
Ces motifs évoquent les qualités tactiles et chromatiques de la peinture et montrent une volonté de création de volumes qui se consolidera à travers le point rentré, une innovation introduite à partir des techniques de tapisserie par le dessinateur français Jean Revel. Afin d’amplifier au maximum les effets de tridimensionnalité, les fruits et les fleurs représentés acquièrent des dimensions disproportionnées par rapport à la réalité.
2.1. Écoles et peintures de fleurs
Les représentations naturalistes de fleurs eurent une grande transcendance dès le XVIIe siècle. Ce genre pictural très populaire apparu aux Pays-Bas et en Italie se répandit dans toute l’Europe et fut très demandé par la noblesse et la bourgeoisie balbutiante. Ces peintures évoluèrent à partir de la réflexion baroque sur l’éphémère jusqu’à l’esthétisation de la nature. En raison de leur grande popularité, on assista bientôt au transfert d’artistes peintres de fleurs à différentes facettes du design.

L’étude des fleurs devient alors un sujet central dans la formation des dessinateurs textiles du XVIIIe siècle dans des centres comme l’École Gratuite de Dessin de Lyon ou l’École des Fleurs, Ornements et autres dessins appropriés aux Tissus, fondée en 1784 dans l’Académie des Beaux-Arts de San Carlos, à Valencia, principal centre manufacturier du tissage de soie en Espagne. Dans ces écoles, les peintres de fleurs enseignaient comment transformer l’analyse de la nature en créations textiles.
2.2. Arrangements floraux 
Les tissus incorporant des éléments décoratifs floraux représentèrent très probablement un défi pour les tailleurs. Il fallait d’une part ajuster le patron complexe des vêtements à l’exposition des motifs dans toute leur splendeur, sans perdre de vue par ailleurs l’utilisation optimale du tissu, compte tenu de son coût élevé. Leur travail impliquait de dessiner le patron en le divisant en un puzzle de plusieurs sections, soigneusement confectionné pour éviter tout gaspillage de tissu, comme en témoignent les traités de couture de l’époque. 


Les vêtements nous montrent comment, dans l’application pratique de ces livres, les tailleurs s’efforçaient de respecter au maximum l’intégrité des motifs dans la mise au rapport. Leur emplacement était planifié à l’avance et ils étaient soigneusement reconstruits aux coutures pour maintenir leur symétrie. Ces compositions nous parlent de l’importance donnée à la représentation florale et sa conciliation avec des questions d’ordre pratique.
3. ÉTUDES BOTANIQUES
Au XVIIIe siècle, l’exploration de la nature connaît une révolution. Cette soif de connaissance donne lieu à de nouvelles méthodes pour systématiser la fleur qui se reflèteront dans les herbiers, les livres et les illustrations. Dans la seconde moitié du siècle, les États éclairés virent de grandes opportunités dans la promotion de la botanique, qui permettait d’allier le développement scientifique à des intérêts politiques et commerciaux. On pouvait ainsi relever parmi les principales initiatives la création d’institutions consacrées à l’étude de cette discipline, ainsi que l’organisation d’expéditions ayant parmi leurs priorités la représentation de plantes.

L’intérêt pour la botanique se filtra rapidement à d’autres domaines hors du monde scientifique. Il était fréquent que les artistes et les intellectuels, souvent membres de sociétés scientifiques, mettent en évidence l’étude de la flore dans leurs créations. Les descriptions botaniques s’étendent ainsi à diverses manifestations culturelles, et notamment au dessin textile et à la céramique, où l’observation de la nature se traduit par des motifs décoratifs.
4. LA LIGNE DE BEAUTÉ
À partir des années 1740, le naturalisme des dessins évolue vers le nouveau style rococo, qui se caractérise par sa légèreté et son raffinement. Les motifs floraux voient leurs dimensions diminuer et deviennent plus stylisés, et sont regroupés en bouquets, guirlandes ou rubans curvilignes et ondulés. Ces compositions adoptent une forme sinueuse en S, qui sera définie par le théoricien William Hogarth comme «la ligne de beauté». 


Les fonds abritent souvent un second plan très discret de fleurs et de branches qui contribue au dynamisme de l’ensemble et sert de support aux motifs principaux. Ces représentations qui partent d’un naturalisme hérité des textiles antérieurs, dérivent vers une stylisation annonciatrice du Néoclassicisme. Les fleurs et les fonds se teignent de douces couleurs pastel qui renforcent la sensation de sensualité et sont décrites avec des noms évoquant leur origine, comme le rose pompadour, le bleu ciel ou le vert céladon.
5. LES FLEURS DU SIÈCLE DES LUMIÈRES
L’essor des idées éclairées et la redécouverte du monde classique à partir des fouilles archéologiques de Pompéi et Herculanum, marquèrent un profond tournant esthétique par rapport au style rococo. L’apparence de l’habillement et des tissus se simplifie et leurs décorations végétales s’organisent de manière rationnelle.

Durant le Néoclassicisme, ces représentations épurent l’excès de sensualité des décennies précédentes et tendent à la stylisation, à la netteté des formes et à la simplicité. Les motifs végétaux tissés perdent de leur protagonisme et cèdent la place à des éléments géométriques, comme les rayures verticales qui donnent une impression de régularité et évoquent les fûts striés des colonnes classiques. En revanche, la présence des broderies s’accentue, avec des représentations de formes naturelles idéalisées et d’espèces en rapport avec la symbologie de l’Antiquité classique. Ces éléments s’intègrent dans des compositions gréco-latines, comme la guirlande ou la clé grecque.
5.1. Natures brodées
Au XVIIIe siècle, la broderie, en même temps que le tissage et l’impression, s’érigea en une technique fondamentale pour représenter des motifs de la nature. Pendant la seconde moitié du siècle, elle atteint un point de perfection en permettant de reproduire des fleurs spectaculaires à des emplacements clés du vêtement, alors que les fonds des tissus deviennent progressivement monochromes et discrets. Ainsi, les bouquets de fleurs s’organisent de manière rationnelle autour d’axes symétriques et dans des zones stratégiques de la silhouette humaine.

La variété de recours de cette technique est développée dans L’Encyclopédie de Diderot et d'Alembert (1751-1772), ainsi que dans le traité L’art du brodeur (1770) de Charles-Germain de Saint-Aubin, où sont décrites de multiples méthodes de broderie et matières pour représenter les plantes dans toute leur splendeur.
6. JARDINS D’ORIENT
Depuis le XVIIe siècle, les indiennes, un phénomène textile venu d’Inde et du Moyen Orient, se sont progressivement fait une place en Europe à travers des échanges commerciaux florissants. Ces tissus en coton aux motifs variés jouiraient d’une grande popularité tout au long du XVIIIe siècle en raison de leur coût modéré, de leur facilité de lavage et de leurs motifs aux couleurs vives inspirés de la nature. Les peintres indiens acquirent une grande habileté dans ce type de décoration, obtenue à travers la teinture ou l’impression avec des teintures naturelles, comme la garance, l’indigo ou le curcuma.

Le succès de ces tissus provoqua la mise en place de réglementations successives dans plusieurs pays européens, qui craignaient de voir affectée leur production textile nationale. Au XVIIIe siècle, les indiennes seraient imitées en Europe. Les productions originales, destinées à l’exportation, comme les imitations postérieures, donnèrent lieu à une fusion particulière entre la tradition artistique orientale et occidentale, dans laquelle convergent des influences originaires d’Inde, de Perse, de Chine et d’Europe. Le résultat fut une nature imaginée et prétendument exotique, à base de végétations stylisées et de faune diverse. 

6.1. Les pivoines de Chine
Les produits en provenance d’Extrême-Orient connurent également un grand succès en Occident durant toute l’Époque moderne. Leurs copies européennes, les chinoiseries, atteignirent leur plus haute cote de popularité durant la période rococo, représentant des espèces traditionnelles de l’iconographie orientale comme les pivoines ou les chrysanthèmes.

La réinterprétation de l’Extrême-Orient à travers la flore se poursuivit aux siècles postérieurs. Le célèbre châle de Manille, exporté de Chine au XIXe siècle, commença ensuite à être fabriqué en Espagne. Et en même temps, ce jardin orientaliste sera révisé par les grands noms de la mode du XXe siècle, et notamment par le « Maître » de la haute couture né à Getaria, Cristóbal Balenciaga.
7. UNE FÊTE CHAMPÊTRE
Pendant tout le XVIIIe siècle et les débuts du XIXe, on observe un regard idéalisé sur la nature. La période rococo voit se développer le genre de la fête galante, qui évoque les réunions ludiques de l’aristocratie à la campagne et où se reproduit le mythe classique de l’Arcadie : un paysage bucolique dans lequel coexistent les univers courtisans et pastoraux. Ce thème, qui unit l’amour, la musique, les arts du spectacle et la nature, prend ses racines dans la peinture française, et de là, se diffuse au design, probablement à travers la gravure.

Dans le dernier tiers du XVIIIe siècle, le lien poétique entre l’être humain et la nature se maintient grâce aux nouvelles idées philosophiques du Siècle des Lumières. Jean-Jacques Rousseau défend la bonté intrinsèque de l’homme à travers le mythe du bon sauvage et transforme la campagne en un lieu de plénitude et de bonheur primitif. Les décorations s’imprègnent de cet esprit et reprennent les motifs pastoraux, sublimés à travers des matières riches et passés par le filtre de la rationalisation néoclassique.
7.1. Des réceptacles d’abondance
On observe dans les représentations champêtres la présence récurrente de récipients contenant des fleurs et des fruits. Ces éléments allégoriques servent de points d’appui à la végétation dans la composition, tout en dotant les scènes d’une tournure aimable. Ils évoquent également le plaisir de la cueillette, qui permet ensuite d’introduire la nature de manière organisée dans la sphère urbaine et domestique. Dans Les rêveries du promeneur solitaire (1776-1778), Jean-Jacques Rousseau décrit sa passion pour la Botanique et le plaisir de cueillir des fleurs et des plantes pour son herbier, avec lesquelles il reconstruit à son retour chez lui son expérience à la campagne.
7.2. Un ceillet dans le portefeuille
La pratique d’envoyer et de recevoir des lettres connaît un grand essor durant le XVIIIe siècle, une pratique qui se verra aussi reflétée dans la littérature à travers le genre épistolaire. Les lettres d’amour et d’amitié ou billets doux deviennent à la mode, en accord avec la sociabilité intime et galante caractéristique du siècle. Pour conserver les lettres et autres petits papiers, on invente des portefeuilles ou des étuis qui mettent en évidence de manière fidèle les styles décoratifs du moment. La représentation de fleurs et d’oiseaux, symboles d’affection et de tendresse, abonde sur les lettres comme sur les portefeuilles.
