 I. Identification des « lieux communs » de la littérature avec les arts iconiques 
La littérature partage avec les autres arts et surtout avec la peinture des terrains de convergence que Daniel Bergez, critique d’art et critique littéraire, appelle lieux communs. Il les définit en ces termes : « Lieux communs : territoires partagés, espace de rencontre, éventuellement d’influence, où chaque art est susceptible d’éclairer l’autre de manière indirecte » (Bergez, 2004 : p.76) 

Cette définition à le mérite de nous renseigner non seulement sur la circonscription de la confluence des arts dans des territoires définis mais plus encore sur une possible «influence» d’un art sur un autre selon des spécificités qui lui sont propres. D. Bergez identifie lesdits « lieux communs » aux scènes d’Histoire, aux portraits et aux paysages. 
1. Scènes d’Histoire : 
L’Histoire racontée par les Livres « Sacrés » et les livres d’histoire est considérée l’un des lieux des plus importants de convergence entre la littérature/écriture et les arts puisqu’elle fournit aux artistes les thèmes les plus sacrés (dans le sens religieux et dans le sens sociales, événements glorieux).
a) L’histoire Biblique : D. Bergez explique que l’Ancien et le Nouveau testament (Torah et Évangiles) offrent aux écrivains, aux peintres et aux sculpteurs dès le moyen-âge les personnages, les lieux et les événements à représenter, cette représentation se dédouble parfois de la mission idéologique religieuse dont est pourvue l’écriture « sainte ». 

En effet, le travail des peintres au moyen-âge (qui étaient considérés comme des artisans et non pas des artistes) était de rendre les textes sacrés accessibles au moyen de l’image à un peuple dont la majorité ne sait ni lire ni écrire. 

De ce fait, rituels religieux et messes ne pouvaient s’accomplir sans qu’ils soient accompagnés d’images représentant des épisodes entiers de la vie des saints inspirés de l’histoire biblique. Ces images garnissaient les vitraux et les murs des églises sur lesquels elles s’édifiaient en fresques. 

L’image se trouve dès lors chargée d’une mission idéologique religieuse au même titre que le texte sacré ; d’où l’intérêt que lui manifeste les autorités religieuses qui considéraient que cette mise en image du Nouveau et de l’Ancien testaments constitue un moyen efficace pour exalter la foi des croyants peu familiers du texte biblique (Ibid. : 77). Exemple de la chapelle Sixtine, au Vatican, et des fresques de Michel-Ange (Voir annexe).

b) L’histoire des historiens : il en est de même pour l’Histoire officielle qui a fortement alimenté la peinture, la littérature et la sculpture, affirme D. Bergez. Citons en guise d’exemple des événements marquants du dix-neuvième siècle qui ont inspiré des œuvres littéraires et picturales remarquables : la bataille de Waterloo en 1815 (marquant la défaite de Napoléon 1 face aux Anglais, Allemands et Néerlandais) qui a été racontée dans tout un épisode de La Chartreuse de Parme de Stendhal en 1846 (voir extrait en annexe) et a inspiré le peintre français Louis Dumoulin en 1912 (voir annexe). La révolution française de 1830, pour sa part, a inspiré au peintre Eugène Delacroix le tableau La Liberté guidant le peuple (1830) (voir annexe), et a marqué la fin de la quatrième et le début de la cinquième parties des Misérables de V. Hugo. 

Nous devons comprendre que chaque art réserve un traitement spécifique à l’événement ciblé selon des moyens dont il dispose : le peintre nous offre son point de vue de par la couleur, le dessin, les angles de vue. L’écrivain raconte l’événement avec des mots ; il fait intervenir ainsi toutes les catégories grammaticales de la langue française. 

c) Les textes mythologiques : La présence de la mythologie antique est massive dans l’histoire de la peinture et de la littérature à partir de la renaissance. D. Bergez (op. cit.: 15) considère que parmi toutes les figures puisées de l’Antiquité païenne, les motifs des Grâces et des Muses connaissent une fortune toute particulières, à la jonction entre littérature et peinture. Les Grâces, personnages de la mythologie romaine, groupe de trois déesses personnifiant la Joie, la Grâce et la Beauté, sont représentées dans la peinture allégorique de Sandro Botticelli intitulée le Printemps (voir annexe). Elles sont aussi présentes dans tel poème de Ronsard : dans La chevelure de la femme aimée, contemplée pendant son sommeil : 

Sa tête en ce beau mois, sans plus, était couverte
D’un riche escoffion ouvré de soye verte

Où les Grâces venaient à l’envi se nicher

Puis en ses beaux cheveux choisissaient leur demeure.

J’en ai tel souvenir que je voudrais qu’à l’heure,

Mon cœur pour n’y penser fût devenu rocher.





(cf. Second livre des Amours) 

Quant aux Muses, les neuf filles de Zeus, médiatrices entre le Dieu et le poète et tout créateur intellectuel dans la mythologie grecque, elles font l’objet, à partir de la renaissance, d’innombrables représentations dans les allégories picturales des arts. 

Le poète Du Bellay (Joachim) a été particulièrement sensible au caractère plastique du motif, puisqu’il en propose un véritable tableau poétique : 

Où dont ces doux plaisirs, qu’au soir sous la nuit brune 
Les Muses me donnaient, alors qu’en liberté 
Dessus le vert tapis d’un rivage écarté 
Je les menais danser aux rayons de la lune ? 




(Les Regrets, recueil de sonnets, 1558) 

D’autres figures mythologiques sont également convoquées par les deux arts et même d’autres comme le cinéma : Ulysse, Méduse, Achille, Orphée, Oedipe, le Minotaure, etc. La liste pourrait s’étendre à tous les personnages de la mythologie gréco-romaine.
2. Le portrait : 

Le procédé du portrait est important dans la littérature et la peinture. C’est la représentation d’un individu en fonction de son importance. La Joconde de De Vinci est le portrait le plus connu en peinture (voir annexe).

Considérant l’importance du procédé du portrait dans les deux arts (littérature et peinture) D. Bergez (op. cit. : 85) explique que si un tableau peut être en totalité un portrait, il n’en va pas de même dans un texte littéraire, où les portraits s’inscrivent dans l’économie générale de l’œuvre : « Le récit, par exemple, accorde traditionnellement la primauté à l’action ; ce n’est que par rapport à elle que se définit la catégorie du personnage, et secondairement sa description. Nécessairement placé au croisement du narratif et du descriptif, le portrait est dans le récit plus ou moins inséré dans la trame d’ensemble : il peut intervenir dans une pause descriptive, une parenthèse, un être disséminé entre plusieurs épisodes ». 
Compte tenu des propos du spécialiste, contrairement à la peinture, le texte littéraire accorde moins d’importance au portrait des personnages dans la mesure où la primauté est accordée à l’action, véritable moteur de l’histoire. Nous comprenons donc que le portrait même s’il est secondaire dans un récit il n’en demeure pas moins nécessaire à la compréhension de l’histoire. Nous pourrons dire dès lors qu’il assurerait la fonction de catalyse (notations accessoires, supprimables contrairement aux noyaux qui sont les charnières du récit) [«zones de sécurité, de repos», elle s’insère entre les noyaux (R. Barthes, 1977 : 22)]. 

3. Le paysage : 
Les deux arts que nous considérons se sont souciés des siècles durant de la représentation du paysage. Il constitue un motif commun aux deux arts qui l’appréhendent, toutefois, selon des finalités différentes. 

D. Bergez (Ibid. p. 99) explique que le caractère essentiel du paysage est qu’il se constitue comme une scène complète pour le regard. Recensé pour la première fois dans le Dictionnaire de Robert Etienne en 1459, le mot est directement rattaché au travail pictural : « Paysage, mot commun entre les painctres ». Le paysage serait donc primitivement d’essence picturale. Il ne s’imposera vraiment en genre autonome qu’à partir du 18ème siècle grâce à la littérature : c’est elle qui impose alors les thèmes antithétiques de la montagne et du rivage, et lui donne une valeur existentielle et même philosophique, notamment dans les récits de voyage qui sont devenus un genre important au début du 19e s. (écriture exotique, littérature carte-postale).

En littérature, les paysages paraissent en toile de fond pour les actions, ils ont la fonction des catalyses comme pour le portrait.

Les paysages proposés par J. J. Rousseau dans La Nouvelle Héloïse rencontre un succès immédiat (voir un extrait en annexe). Associés aux thèmes de la promenade et de la rêverie, accompagnés par une pensée philosophique qui oppose vérité de la nature aux artifices du monde social, ils préfigurent directement l’inspiration romantique. Ils lancent même une mode (prolongée ensuite par Bernardin de Saint-Pierre et chateaubriand) qui a des conséquences techniques et idéologiques sur l’écriture : Développement du pittoresque, enrichissement du vocabulaire, possibilité offerte à l’écrivain de décrire un paysage comme l’on décrit un visage. Sans compter les multiples ressources symboliques que cet art du paysage va apporter au roman et à la poésie. 

Avec le romantisme, les paysages sont associés aux thèmes de la promenade et de la rêverie, et accompagnés par une pensée philosophique. L’art romantique est contre le rationalisme et l’excès de rigueur du Néoclassicisme. Il imite le réel mais avec la force des émotions. C’est l’art de l’émotion, des sentiments exacerbés, des passions, du goût de la solitude, des rêveries, de l’amour de la nature… Les peintures romantiques c’est aussi les couleurs vives et chaudes, l’esthétique de l’horreur, les sujets historiques, l’attirance pour l’Orient et l’exotique… Parmi les artistes et les auteurs de ce courant citons Delacroix, Hugo et Lamartine.

L’investissement de l’art du paysage par la littérature est tel que la critique littéraire développe avec Jean-Pierre Richard la notion de «paysages-personnages» dans le deuxième tome de ses Micro-lectures qu’il intitula même Pages-Paysages. Ladite notion renvoie « à une constellation de thèmes, de motifs et de figures de style récurrents à travers lesquels chaque écrivain construit une image du monde ». Le travail du critique consiste à nous aider à déchiffrer l’empreinte d’un imaginaire, d’un inconscient. 

Du côté de la peinture, l’école de Barbizon est née au début du 19e siècle d’un groupe de peintres dont l’inspiration provient de la peinture anglaise du paysage. Comme pour les artistes réalistes, la volonté de ces peintres spécialisés dans la peinture de paysage est de représenter ce que l’on voit en débarrassant l’œuvre de toute référence liée à l’imaginaire romantique. A la tête de ce groupe se trouve Théodore Rousseau (Voir annexe) qui avec ces accompagnants (Charles-François d’Aubigny, Constant Troyon, Narcisse Diaz de la Pena, Jules Dupré, Jean-François Millet, Camille Corot) influencera en profondeur le futur groupe des impressionnistes à partir des années 1870. L’art impressionniste (courant de peinture fin du XIXe siècle) a un autre rapport au réel : on ne représente pas l’objet «tel qu’il est», mais «tel qu’on le voit». Un art purement subjectif, où on ne voit les choses qu’à travers les impressions. Ses caractéristiques : variations des lumières, petites touches successives, contours dissous, flou et couleurs claires et incertaines, impressions fugitives, séries de tableaux représentant un même objet…. Van Gogh fait partie des peintres impressionnistes (voir annexe). Chez Marcel Proust, il y a des textes impressionnistes, comme A l’ombre des jeunes filles en fleurs et Du côté de chez Swann. 
Ainsi au terme de l’identification des « lieux communs » de la littérature et la peinture nous pouvons dire que :

La convergence des arts en question peut se manifester par le partage des sujets d’inspiration communs dont les principales sources sont les scènes d’Histoire, le portrait et le paysage. Chaque art exploite ces sources avec des moyens qui lui sont propres et selon des finalités différentes.
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