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CONSIDÉRATIONS GÉNÉRALES
La fable pastorale ou champêtre est le dernier effort de la vitalité artistique et le dernier degré de la composition théâtrale qu'atteignit, à la fin du xvie siècle, en Italie, la poésie bucolique des anciens, conservée par le moyen âge dans sa forme primitive, à laquelle la littérature de la Renaissance avait donné un nouvel élan. A l'idylle et à l'églogue, elle emprunta la scène, les personnages, les costumes; au drame antique, elle prit les péri-
péties de l'action et les études de mœurs : en unissant dans la première et dans les secondes le pathétique au comique. Ainsi se créa la tragicomédie, genre intermédiaire, mais noble, et, quoique en dehors des règles de la rhétorique aristotélicienne, soumise néanmoins à des préceptes réguliers. Représentée, à l'origine, pour les fêtes ou les noces des grands seigneurs, à la cour des Este, des délia Rovere, des Gonzague, des Médicis ou des princes de Savoie, elle se déroulait sur le théâtre des palais royaux, des belles et princières villas, au milieu de la splendeur et du faste des décors où l'architecture, la peinture, la sculpture, rivalisaient, à qui mieux mieux, pour l'ornementation du spectacle et les changements à vue des intermèdes; tandis que s'élevaient les accords d'une suave musique; en présence d'un auditoire composé de belles dames savantes, promptes à citer quelques sonnets de Pétrarque ou quelques histoires d'Arioste ; de seigneurs aussi habiles dans l'art de manier l'épée que dans celui des controverses intellectuelles; de poètes capables de professer la philosophie et les mathématiques dans l'Université ; et de philosophes versés dans l'art des madri-
gaux. La fable pastorale à tout ce luxe artistique et intellectuel opposait le contraste heureux de la vie rustique et le spectacle, plein d'attrait, de toute la fraîcheur champêtre.
La scène représente le fond d'un bois; les arbres élancés et majestueux laissent filtrer entre leurs branches les rayons du soleil qui éclaire les montagnes se profilant sur l'horizon. Le terrain, herbeux et ombreux, offre aux troupeaux un gras pâturage, et aux bergers un lieu choisi pour de tranquilles entretiens. On aperçoit, çà et là, des chaumières, de nombreux bestiaux : boeufs, chèvres, brebis. Un ruisselet s'écoule avec un doux murmure entre les roseaux et les peupliers qui bordent ses rives. Nous sommes ici sur les bords du Pô, et pourtant on se croirait en Grèce, dans la douce Arcadie. Mais voici venir en scène deux femmes ou deux hommes d'âges différents. Les noms, les habits, les costumes sont grecs. Ils invoquent les dieux grecs. Grecque est la religion en l'honneur de laquelle ils font des sacrifices pieux et formulent des prières. Ces personnages, ou leurs interlocuteurs, sont parfois des bergers, des chasseurs, des cultivateurs, des bouviers, quel-
quefois de simples marins, mais ils n'ont aucune grossièreté dans le caractère ou l'attitude. Ils restent, dans le déroulement de l'action scénique, les petits-fils ou les neveux de Pan, à moins que ce ne soit du dieu indigète du pays ou du fleuve natal. Bientôt se mêlent à eux des personnages d'une race supérieure, demi-dieux, satyres, nymphes. L'action se développe avec des péripéties variées, conformément à la règle d'Aristote sur les changements de conditions social es des personnages. Ces changements d'un sort heureux en mauvaise fortune n'ont d'autre but que d'éveiller, dans l'âme des spectateurs, la terreur tragique ; puis, la victoire du bonheursur l'épreuve, terminant heureusement la pièce, apporte au public tout l'agrément du spectacle de la comédie. Mais le perpétuel, l'unique sujet de la fable pastorale est l'amour. Le changement de fortune, la crise diffèrent peu : le personnage qui, au début de la pièce, homme ou femme, détestait l'amour, finit, pour une raison ou pour une autre, divine ou humaine, fatale ou occasionnelle, par céder aux ardeurs de la passion et par se rendre au désir de l'aimé.
Les duretés faisant place aux caresses, les haines
à l'amitié, les choses ou les personnes chères, perdues, puis retrouvées : telles sont les heureuses conclusions de ce genre de spectacle. Les épisodes consistent dans la libération ou le sauvetage d'êtres chéris arrachés à des animaux féroces, à des monstres, à des satyres surtout. Le satyre est un des éléments nécessaires à la pastorale : amant et persécuteur cruel des nymphes ou des jeunes filles, il représente la rude sensualité primitive en face de la transfiguration de l'amour opérée, dans la vie pastorale, par la poésie et la musique.
Le plus souvent le parler de ces personnages n'a ni lasimplicité, ni la rusticité qui conviendraient aux habitants des bois et des champs. Ces campagnards sont de trop fins discoureurs, ces bergers luttent de préciosité avec les gens de cour. Et pourquoi ? C'est qu'ils sont, en premier lieu, les descendants des divinités grecques^ et en second lieu évoluent devant des princes et des princesses, tout un auditoire d'une culture plus que raffinée, sur un théâtre qui n'a rien de conforme à la réalité. Il importe de bien se persuader de ce principe, si l'on veut comprendre la portée de cette poésie qui, disons-le, et insistons à cet égard, dans VA-
minta de Tasse et le Pastor Fido de Guarini, a donné les créations de second ordre les plus élégantes, les plus belles, les plus exquises que l'Italie ait jamais produites. La versification est composée d'un mélange d'endécasyllabes et de vers de sept pieds, de manière à ce que le grand mètre tempère, par sa gravité et son ampleur, ce qu'a de trop léger le petit vers ; tandis que ce dernier, avec son agilité fluctuante et sa poétique flexibilité, seconde l'endécasyllabe dans sa course un peu lente. Et l'on obtient ainsi une harmonie tenant le milieu entre la poésie tragique et la poésie comique, parfaitement adéquate aux péripéties de l'action et de la passion.
Les actes sont au nombre de cinq. Ils sont parfois précédés d'un prologue et suivis d'un épilogue. Des chœurs de bergers, de chasseurs, de nymphes, discourent et prennent part aux péripéties de la fable; ou bien ils célèbrent dans leurs chants, pendant les entr'actes, moins la moralité que les impressions qui se dégagent des dénouements scéniques.
Telle fut, dans sa juvénile perfection, la fable pastorale dont un des côtés les plus intéressants consistait dans les allusions, faites par les acteurs
aux coutumes, aux idées, aux personnes, aux faits du jour et de la cour devant laquelle on donnait ce spectacle.
Mais ce drame pastoral-là n'a rien de commun avec le drame imaginé par les Grecs. Les oeuvres de Cratinus et de Ménandre ne sont pas venues jusqu'à nous. Et rien n'autorise à chercher l'Arcadie dans la vieille comédie antique.
Le drame satyrique, tel que le révèle le Cyclope d'Euripide, était mythologique. On y voit Bacchus et des satyres. Quant à Sosithée, poète grec du ine siècle avant notre ère, il appartient à la période alexandrine, et les quelques vers — vingt-quatre — qui nous restent de lui, fragments d'un drame pastoral intitulé : Lyeterse et Dapbnis, se rapprochant du drame satyrique des Athéniens, tenant aussi aux compositions mimiques et bucoliques des Doriens de Sicile, ne peuvent être raisonnablement considérés comme ayant exercé la plus petite action sur toute la littérature à laquelle la poésie pastorale donna naissance en Italie.
LA GRÈCE. — ROME
La seule forme qu'adopta la poésie pastorale dans l'antiquité fut l'idylle et l'églogue. Le roman pastoral mêlé de prose et de vers, la fable pastorale dramatique, sont des productions italiennes dérivées et composites. Mais dans quelle mesure ? C'est là toute la question.
Les idylles de Théocrite n'étaient que de simples tableaux de mœurs, des scènes de la vie des bouviers, des bergers, des pêcheurs, des paysans et même des gens du peuple habitant les villes. Théocrite, et c'est ce qui fait le mérite de ce poète, sut donnera ces petites esquisses, au nombre de vingtsept, une ampleur souvent admirable. Déjà, chez lui, le dialogue marque la forme favorite, presque nécessaire et naturelle, de la poésie bucolique. A côté du dialogue proprement dit, Théocrite introduisait dans ses poésies le chant amébée, c'est-à-dire le chant en dialogue où deux interlocuteurs se répondent par deux couplets, ordinairement de la même longueur, et le vers intercalaire, c'est-à-dire qu'on répète plusieurs fois en refrain, dernier ves-
tige de poésie populaire et indice d'une tendance originelle au drame. Je dis, tendance : parce que le fond du drame est le récit, non d'un événement héroïque, bien que parfois farci d'allusions mythologiques, mais spécialement de l'amour ou d'une autre petite passion, d'un événement secondaire. Sans parler du récit, l'idylle offre aussi des côtés épiques. Daphnis, le premier berger, le fils d'Hermès et d'une nymphe inconnue, est à cette poésie ce que le héros est à proprement parler à l'épopée. Ainsi l'idylle bucolique arriva insensiblement à être un genre intermédiaire entre le drame et l'épopée, quand les accents passionnés des personnages n'en font pas quelque chose de lyrique. Finalement, la poésie bucolique, prenant son essor au sein d'une vie raffinée, poursuit, au moins extérieurement, l'idéal d'une existence simple et pure qui cherche elle-même ses manifestations dans la représentation idyllique. C'est alors que l'expression ou le caractère sentimental des personnages, à peine apparents dans Théocrite, prennent, chez Virgile, une importance beaucoup plus grande.
Avec Virgile le poète entre en scène en personne
dans la représentation bucolique. Il y introduit des arguments, des réflexions qui paraissent parfois peu adaptés à ce genre de composition. On trouve dans le Silène du poète latin tout un système philosophique développé longuement. La quatrième et la dixième églogues, sous leurs délicats ornements poétiques, contiennent des allusions très claires à l'ambition de Pollion et à l'amitié de Gallus; et nombre de dialogues, de chants ou de débats des bergers virgiliens, rappellent, à chaque instant, les tristes effets des guerres civiles, et l'heureuse intervention politique de Mécène ou d'Octave, dont la cinquième églogue donne un portrait fort ressemblant.
LE MOYEN AGE
Les œuvres bucoliques de Virgile et de ses imitateurs, Calpurnius et Némésianus, parvinrent ainsi au moyen âge, époque mystique et scolastique admettant les héros de l'idylle, parce qu'on leur faisait représenter d'illustres personnages, et qui, sous le voile de l'allégorie, donnait, au vme
siècle, les noms d'emprunt aux chrétiens mis en scène; composait, avec Angilbert Omero, des églogues en l'honneur de Charlemagne et de Pépin; célébrait, avec Alcuin, les règles monastiques et les religieux qu'il nommait Coridon; et, avec Nasone, invoquait, en vers virgiliens, l'illustre Pàlemon qui, de Rome, dominait les empires. Tandis que Bède le Vénérable, ou quelque disciple d'Alcuin, dans un poème intitulé : Conflictus Verts et Hiemis, associait la nature et les procédés de la tradition germanique à la forme latine. Plus tard, aux xe et xie siècles, la poésie monastique dissimulait, sous les vocables de Philis et Galatée, les plaintes sur le deuil des abbayes dévastées ; et un certain Métellus, bénédictin, dans une suite de dix églogues, réunies sous le titre de Bucoîica Quirinalium, mêlait aux discours de Mélibée et de Tityre, des considérations pieuses sur un saint nouvellement canonisé!
C'est à partir de cette époque que commence le concept allégorique de l'églogue qui devait durer jusqu'à la Renaissance. Les dénominations idylle et églogue s'appliqueront désormais aux deux œuvres bucoliques de Théocrite et de Virgile. Mais si la
première répondait à merveille au sujet traité, il n'en fut pas de même de la seconde qui signifie, à proprement parler, choix. Et peut-être que le grammairien, qui en fit le premier l'usage, présumait ou savait, d'après l'option opérée par Virgile parmi ses bucoliques, que tel était le terme particulier à cette poésie dans l'antiquité grecque et romaine. Le terme églogue, inauguré à l'époque carolingienne, s'étendit aux poésies descriptives et aux poésies légères, mais signifia plus particuliè. rement les représentations pastorales. Tel fut le sens dans lequel en usèrent les poètes italiens du xive siècle et qui, par la suite, se répandit dans les compositions des peuples latins.
DANTE PETRARQUE BOCCACE
Le premier compositeur d'églogue en Italie, au xive siècle, est Dante. Il fut imité par une nombreuse pléiade de poètes écrivant en latin. Après lui, il faut nommer Pétrarque, Giovanni de Boni, d'Arezzo, Coluccio Salutati, imitateurs de Virgile et de Calpurnius. Sans atteindre à la haute élé-
gance de Virgile, ces poètes donnèrent à l'allégorie une forme aussi noble que grave. Ainsi les églogues latines du xive siècle recouvrirent du voile de l'affabulation pastorale les événements auxquels se trouvèrent mêlés leurs auteurs, ou les grands faits de l'histoire politique et religieuse de l'époque. François Pétrarque dénomma Mition le pape Clément V, et Pamphile saint Pierre, que Boccace invoque sous le vocable de Glaucus, tout en qualifiant de Daphnis l'empereur Charles IV. Et si l'on examine pourquoi Dante, Pétrarque et leurs imitateurs du temps, cherchent des sujets poétiques dans le monde pastoral, il faut répondre avec Carducci, pour deux raisons : l'une sociale et l'autre littéraire. Ils en avaient assez des barons et des seigneurs, épiques à coup sûr dans les chansons de geste et dans les romans de chevalerie, mais rudes et brutaux dans la vie; de ces frères, de ces moines, saints, il va de soi, dans les récits de la Légende Dorée, mais si peu conformes à l'idéal dans la réalité ; des citoyens dont les chroniques relataient la vaillance et la magnanimité, mais qui n'étaient, au fond, que des esprits mesquins, hargneux, ignorants et de piètres sires ! C'est pour-
quoi les poètes s'inspirèrent de la libre existence arcadienne. Voyant qu'à l'art de la poésie faisait défaut la forme dramatique, dédaignant de le chercher dans les Laudi et les Mystères, ils crurent en trouver une apparence dans les entretiens de l'églogue.
Il faut faire une place à part dans cette nouvelle création poétique à messer Giov. Boccace, représenté par YAmeto, qu'il composa, en 1342, quand à l'âge de vingt-neuf ans, l'amant de la Fiammetta, cette comtesse Maria d' Aquino, propre fille de Robert, roi de Naples, qui lui avait révélé l'amour avec ses joies et ses chagrins — car Fiammetta n'avait pas tardé à le trahir — quitta les plaisirs de Naples pour les beautés de Florence et la gloire littéraire qui commençait à l'attirer invinciblement. Dans cette oeuvre, Boccace donne le premier exemple du roman pastoral mêlé de prose et de vers. Le premier il composa l'églogue, non plus en hexamètres latins, mais en tercets italiens. Dans ces vers la pureté de style du xivc siècle et les souvenirs classiques s'associent avec un rare bonheur. UAmeto s'intitule Comédie des Nymphes florentines.
L'action se passe dans les environs de Florence. Les temples sont des églises et les fêtes des cérémonies religieuses. Les dames, dont on retrouve plusieurs parmi les héroïnes du Décaméron, sont toutes belles, et les descriptions de leurs charmes respectifs offrent les plus troublants raffinements. Toutes sont amoureuses du bel Ameto, ce qui ne les empêche pas de se livrer à maintes autres amourettes, sans se piquer le moins du monde de fidélité à leurs maris, car toutes sont mariées, et le manquement à la foi conjugale est de rigueur, à cette époque, chez les gens distingués. Boccace insiste longuement sur l'histoire des amours de ces belles pécheresses, le tout mêlé à des souvenirs de famille sur son père, sur sa mère, sur luimême (il prend le nom de Caleone), sur Fiammetta, avec des intermèdes ruraux et des descriptions de la Nature des plus gracieuses. Mais brusquement, à ce spectacle de chaude et douce sensualité des printemps toscans, succède, tout à coup, la vision du vingt-neuvième chant du Purgatoire de Dante : les sept nymphes florentines deviennent la personnification des vertus théologales et cardinales. Emilie est la servante de Diane, qui est la Justice ;
Fiammetta, la prêtresse de Vesta, qui estl' Espérance; Lia, sectatrice de Cybèle, qui se nomme Foi. Le récit prend fin avec l'apparition de Vénus — la Charité — à la lumière de laquelle Amète se transforme et devient parfait!
Comme Boccace fut l'auteur du premier roman pastoral, ainsi composa-t-il le premier poème pastoral de l'époque. Nous voulons parler du Ninfale fiesolano, qui, partant d'un mythe préhistorique, aboutit à la vie réelle du xive siècle. Une nymphe de Diane, Mensola, est l'amante du berger Affrico. Mais leur tendresse est l'objet du courroux de la déesse. Mensola meurt. Affrico se tue de désespoir. La mort unit les deux amoureux, à l'imitation de l'idylle mythologique à métamorphoses, renouvelée d'Ovide. Changés en deux ruisseaux qui dévalent de Fiesole, Mensola et Affrico confondent leurs eaux dans celles de l'Arno. Le récit commence par un chœur de Diane parcourant les monts où Atlas fondera Fiesole, se poursuit avec les fantaisies, habituelles à Ovide, des nymphes changées en ruisseaux aux noms connus, et se termine par les représentations de la passion humaine et des affections domestiques. Mensola se repent de sa
faute. Giraffbn charge sur ses épaules le cadavre de son petit-fils, mort d'amour; la vieille nymphe qui présente aux deux pères en deuil de leur enfant, l'enfantelet, né d'un amour que Diane a châtié, paraissent des créations modernes, et sont des types d'une éternelle autant qu'antique vérité. Le mythe idéal de la pastorale se change en réalité sociale politique, abandonnant le rite de Diane, mariant les nymphes, puis fondant la cité de Fiesole. Et le poème, subitement éloigné du cadre de l'idylle, prend la forme d'un récit tout naturel dont l'intrigue et la versification formulent, apprécient les choses et les événements avec une simplicité vraie, qui est d'un charme achevé. Jamais Boccace n'eut plus de talent et la pastorale italienne n'atteignit à plus de poésie.
XVe SIECLE
Boccace n'eut pas d'imitateurs et les pipeaux restèrent après lui longtemps silencieux. Seul, à la fin du xive siècle, un auteur, Giusto de' Conti, compose une églogue intitulée : La nuit arrive et Vair et h ciel s'obscurcissent.
Vers le milieu du xve siècle, de 1453 à 1471, Matteo Maria Boiardo compose dix églogues latines. De l'Arcadie dévastée par les Turcs, Pan se réfugie en Italie et enseigne à Poeman, berger italien, à chanter sur les bords de la Secchia, près de Modène, ou du Tresinaro, aux pieds des belles collines de Scandiano. Poeman et les nouveaux bergers célèbrent les amours habituels, les abandons et les morts des nymphes, non sans agrément, du reste. Mais ils célèbrent aussi Janus, Pythagore, Evandre, l'Etrurie, les gloires de Rome, et les ancêtres des Este, seigneurs de Ferrare. Ils chantent lage d'or inauguré par Borso, duc depuis 1453, et invoquent Hercule, gouverneur de Modène, dont l'autorité est si douce à supporter. Ces églogues de Boiardo, comte de Scandiano, toutes dérivées de celles de Pétrarque et de Boccace, n'eurent pas de succès.
Presque à la même époque, un certain Battisto Spagnoli, de Mantoue, écrivit (vers 1485), huit églogues, latines comme les précédentes, fort peu aimables comme sujets, parce que l'auteur, en sa qualité de carmélitain et futur béatifié, se répand en imprécarions contre l'amour et la femme. Ces
œuvres, malgré leur austérité, mais en raison du naturel du dialogue et de l'exactitude des tableaux de mœurs, furent commentées par Beroaldo, puis traduites deux fois en français par Michel d'Amboise et Laurent de la Gravière, un siècle plus tard.
Ange Politien, dans son Rustictts, ne faisait guère que décrire la vie agricole et toscane, à l'instar des géorgiques d'Hésiode et de Virgile, dont le jeune professeur expliquait les textes dans sa chaire de l'Université de Florence, en 1483. La langue de Politien est un latin élégant et clair. Il n'imite ni l'auteur grec ni l'auteur latin et s'abstient de composer des idylles ou des églogues. Politien plante une forêt, comme on l'a dit avec tant de justesse. Il décrit à la perfection les travaux des champs et la lecture d'une telle œuvre est toujours agréable.
Peu après Politien, Pontano, Napolitain, et Pomponus Gauricus(i53o), de Fano, composèrent des églogues sur le modèle de celles de Virgile. Mais tout à coup, l'élégance harmonieuse des églogues purement classiques de Sannazar, de Vida et de G.-B. Amalteo, firent oublier et dédaigner toutes les compositions latines antérieures.
ÉGLOGUES EN LANGUE ITALIENNE
Sur ces entrefaites, l'églogue en langue vulgaire à tercets venait de faire son apparition. Au nombre des Hérotdes de Luca Pulci, mort à la fin de 1470, Polyphème et Galathée est une églogue, la première peut être écrite en tercets sdruccioli, c'est-à-dire en vers dont le premier accent est suivi de deux syllabes brèves. Bernard Pulci, frère de Lucas et de Louis, traduisit en terzines plates les bucoliques de Virgile. En 1481 Girolamo Benivieni, florentin, Francesco Arsoccbi et Fiorino Boninsegni, Siennois, composaient, de leur côté, des bucoliques.
Matteo-Maria Boiardo donne, en 1452, quatre églogues italiennes ayant pour sujet la guerre de Venise contre Hercule I, duc de Ferrare, défendu par son beau-frère, Alphonse d'Aragon. Six autres églogues plus anciennes, du même auteur, et remontant peut-être à 1470, célèbrent les amours champêtres, et datent de l'époque où l'auteur, abandonnant la bucolique latine, se mettait à com-
poser en langue vulgaire. Les événements de la politique, les mêlées des batailles, les pipeaux et les flûtes rustiques, inspirent avec un égal bonheur le comte de Scandiano, que deux autres gentilshommes de l'Emilie, Niccolo da Correggio, avec la Scmidea, et Gualtiero Sanvitale, avec la Florida, imitèrent non sans bonheur, tandis qu'à Ferrare, Antonio Tebaldeo se faisait applaudir de son côté.
Une œuvre se rapprochant de celle que nous venons de citer, est le Corinto, de Laurent de Médicis, églogue classique, comme toutes les pastorales de l'époque, et qui, composées par des gens de cour pour des auditeurs de cour, ne s'écartaient pas de la forme régulière.
Mais le même Médicis se transforme du tout au tout dans la Nencia da Barberino. L'éçlo^rue et la nymphe antique cèdent ici le pas à la jeune paysanne toscane, en habits de fête, dans la plus douce et placide vallée du monde. La poésie des loisirs populaires chante, par la bouche d'un seigneur populaire, l'idylle de l'amour populaire dans le suave et élégant parler de l'exquis pays de Toscane. Mais hélas ! ce ne fut qu'un éclair.
Pulci et Berni, malgré tous leurs efforts, ne réussirent qu'à donner de vraies caricatures avec la Beca de Diconiano et Catrina. Il fallut revenir à l'Arcadie.
POLITIEN ET SANNAZAR
L'Orfeo, d'Ange Politien, représenté à la cour de Mantoue, en 1471, et le Cephale, de Nicolo da Correggio, joué àFerrare, en i486, en dramatisant les procédés de l'idylle de Virgile et des compositions d'Ovide, et en s'appropriant certains éléments de la pastorale antique, firent présager, par une imitation classique plus judicieuse et plus élégante, ce que deviendra un jour la comédie pastorale.
Bientôt Jacques Sannazar s'inspire, de 1489 à 1504, de YAmeto, dans son poème YArcadie : douze récits en prose, narratifs et descriptifs ; douze églogues lyriques ou élégiaques. Sa principale innovation est le tercet à rimes sdrucciole, et l'emploi de l'églogue à vers polymétriques, pour mieux rendre la variété des récits ou des événements
auxquels sont mêlés les personnages. Mais il est surtout digne d'éloge pour avoir donné, dans sa seconde et dixième églogues, le plus bel exemple de mouvement dramatique auquel puisse parvenir Téglogue, sorte de prélude, en quelque sorte divinatoire, du drame pastoral. L'œuvre de Sannazar fut parmi les plus significatives et efficaces, sinon les plus originales de la Renaissance. Il ne faut plus chercher ici d'allégories. Le poète moderne s'achemine vraiment vers l'antique Arcadie et nous fait pénétrer dans une république où la vie, dure et laborieuse, se passait aux champs ; où l'idéale sévérité des mœurs mêlait, dans une éducation commune, les jeunes gens et les jeunes filles accompagnant de leurs chants et de leurs hymnes les sacrifices en l'honneur de Bacchus, et qui devait dégénérer, par suite, en existence où les gens s'assujettiront plus à l'amour qu'au travail. Pourtant le pays idéal entrevu par Sannazar n'était pas celui auquel je faisais allusion plus haut. Il s'établissait, purement et simplement, dans une Arcadie imaginaire, avec toutes ses tristesses et ses chagrins d'amour de poète moderne. D'ailleurs on s'aperçut vite que l'Arcadie de Sannazar n'était
autre qu'une vallée, non loin du golfe de Salerne, où se trouvaient les biens de sa famille, où sa mère l'avait élevé et était morte, où son cœur s'était ouvert à la passion. Toute YArcadie est pleine des amours et des chagrins de Sannazar, de ceux de ses amis et du roi Frédéric auquel il resta fidèle jusqu'à la mort de l'infortuné monarque, qu'il accompagna en France. Si les grottes champêtres dont il nous parle sont empruntées à des réminiscences latines ou grecques ou aux poèmes toscans, elles n'en sont pas moins hantées, pour Sannazar, par les glorieux esprits des forêts, et l'Europe admirative entendit, pendant un siècle, résonner la douce lamentation des bergers, à l'imitation des champêtres héros de YArcadie.
En Espagne, Garcilaso de la Vega d'abord, puis Georges de Montemayor, dans sa Diane, Cervantes, dans sa Galathée, datée de 1584 ; en Angleterre, Shakespeare qui emprunta à Sannazar le nom d'Ophélie, Philippe Sidney, auteur d'une Arcadic, rééditèrent les sujets champêtres remis en honneur par le poète campanien. En France (1610), Honoré d'Urfé s'inspirait dans YAstrêe, sans nul
doute, de YAminia, de Tasse, mais au moins autant de YArcadia de Sannazar, pour composer un roman bucolique dont les bergers ou les bergères, aimant ou pleurant sur les côtes verdoyantes du Lignon, ne sont pas bergers par nécessité, « et pour estre constraints de garder leurs « troupeaux, mais pour choisir cette sorte de vie, « afin de vivre avec plus de repos et de tranquillité « et d'effets, ils sont alliés à la plus grande part « des chevaliers et des druydes de nos Estats ».
En Italie, YArcadia de Sannazar put, par la suite, suggérer ou prêter à la future fable pastorale des modèles de paysages ou des personnages lyriquement passionnés. Pourtant ce fut la versification de YArcadie qu'on imita surtout. A la même époque d'ailleurs, d'autres petites poésies scéniques, pas toujours composées en tierces rimes, prirent le nom d'églogues et, par extension, de comédies pastorales et rustiques ; mais elles ne sont que des imitations, aussi gauches qu'imparfaites, de la Nencia, de Laurent de Médicis, de YOrfeo, de Politien, cités plus haut.
XVIe SIÈCLE
Dans les dernières années du xve siècle, et au début du xvi% on vit apparaître un grand nombre de compositions qui, sous le nom d'églogues ou comédies pastorales, avec, pour sujets, soit de simples allégories, soit des allusions aux mœurs et coutumes champêtres, étaient récitées à l'occasion de cérémonies princières ou de fêtes publiques. Ces poésies proviennent de deux sources : de par leur gauche adaptation littéraire ou leur copie maladroite du burlesque comique, elles dérivaient des compositions mythologiques de Politien ou de l'idylle paysanne de Laurent de Médicis ; d'autre part, elles s'inspiraient de l'églogue proprement virgilienne renouvelée par Sannazar. Et elles formèrent deux nouvelles familles de productions distinctes, bien que d'origine lointainement commune, qui donnèrent naissance à d'innombrables autant qu'éphémères rejetons. Mais il faut bien se garder de chercher dans de telles productions de la première moitié du xvic siècle qui, sous l'im-
propre qualification d'églogues, côtoient la tragédie, tombent dans la farce, vont jusqu'à s'appliquer aux simples légendes historiques, aux contes et aux nouvelles, l'origine de la fable pastorale, telle qu'elle devait s'épanouir dans YAmynlas et le Fidèle Berger. Nous allons tâcher de le prouver.
Anton Galeazzo Bentivoglio, un des fils de Jean II Bentivoglio, dont j'ai eu à m'occuper dans mon livre sur Y Histoire si curieuse de Bologne1, celui-là même auquel Politien dédia son Orfeo, fît représenter, dans l'été de 1496, une farce dont il est longuement parlé au cours d'une relation semiofficielle envoyée, de Bologne, les jours qui suivirent la représentation, au marquis de Mantoue, très amateur de ce genre de spectacle. La farce, composée de cinq actes, mettait en scène, non sans intention allégorique, un géant destructeur de bergers et d'autres pauvres gens. Le dernier acte était spécialement dénommé : églogue.
Un berger, porteur de lyre, se promène avec sa nymphe dans une campagne tranquille; la jeune femme tresse une guirlande ; le pasteur chante
t . Périodes historiques de Bologne (Paris, Grasset) e: Bologne. Collection des villes d'art (Laurens).
l'enlèvement de Proserpine. Tout d'un coup, le géant, surgissant d'un fourré, ravit la nymphe à son amant, sans souci du désespoir des jeunes gens. Le berger prend sa lyre et célèbre son malheur ; ses plaintes attirent des voisins qui, sautant sur leurs armes, poursuivent, attaquent le géant et ramènent la jeune femme. L'heureux événement se termine par des fêtes et des chants en l'honneur des deux amoureux. Cette farce n'est, en somme, qu'une imitation de Y Orphée de Politienet se ressent de l'influence du Quattrocento.
Il faut en dire autant du Filolauro de Bernardo Filostrato, considéré par Crescimbeni comme une pièce tragique. Une autre Filolauro, parue à Bologne, en 1520, n'a de pastorale que le nom. Elle se compose de terzines, de chansons, de sonnets, d'endécasyllabes latins.
Plus rapprochée de YOrfeo, tant au point de vue des vers qu'à celui du style, est une certaine opérette composée par Bernardo Bellincioni, poète Florentin de la cour de Ludovic le More, pour un certain comte de Cajazzo qui lui en donna l'argument. Cette pièce s'intitule églogue, ou, plus exactement, pastorale, peut-être à cause de
L'introduction sur la scène de quelques bergers qui tiennent des conversations sur l'amour et qui prennent pour arbitre une dame génoise.
Au nombre des imitations de YOrfeo de Politien, il convient de citer Tirets, dédié par Balthasar Castiglione à la duchesse d'Urbin (1506), où le nombre des personnages, leur apparition, réglée selon les besoins de l'action, une chanson, un choeur et une moresque mêlés au récit, donnaient une idée un peu plus claire de ce que devait être le drame pastoral. Tircis est un pasteur étranger qui, attiré par la renommée de la cour d'Urbin, vient en admirer les agréments. Jota, qui n'est autre que Castiglione, et Dametas, pseudonyme de César de Gonzague, le reçoivent et lui font les honneurs des lieux en même temps qu'ils célèbrent les louanges de la duchesse Elisabeth.
Les pièces dont nous venons de parler, qui toutes se ressentent plus ou moins de l'influence de Politien, sont écrites en stances de huit vers.
Passons maintenant aux compositions détermine, inspirées par YArcadie de Sannazar.
Notons trois églogues de Serafino Aquilano.
Voici le sujet de la plus importante : Sylvain, sorti le matin pour examiner les dégâts d'une tempête dans les champs, rencontre Hyrcanus qui se désespère aussi de voir ses récoltes dévastées. Mais tout à coup passe une nymphe ; tous les chagrins sont oubliés. Hyrcanus la suit en chantant un sirvente, et en lui tenant des propos amoureux. La versification de cette bouffonnerie est polymétrique.
Une autre églogue, due à Cesare Nappi, Bolonais, et datée de 1508, présente quelques tendances dramatiques. Elle ne comporte pas moins de quatorze personnages : paysans qui, le jour de la fête de saint Pancrace, patron du pays, organisent une danse à laquelle prendront part leurs amies. On mange au début de l'action, on mange à la fin. Nous savons le nom des dames ; on décrit leurs attitudes et leurs sentiments. Mais l'auteur a négligé de nous révéler les conversations des bergères avec leurs bergers.
Plus remarquables sont les églogues qui suivent et qui contiennent des allusions aux amours des princes devant lesquels elles se jouaient. Telle est, par exemple, celle que Baldassare Taccone,
Génois, fit représenter pendant une fête publique donnée par un seigneur, Giovanni Adorno. Cette pièce célèbre l'amour du comte de Cajazzo et de madonna Claire de Marino, surnommée la Castagnina. Les interlocuteurs sont Paul et Jérôme del Fiesco, et l'auteur, sous les noms d'Amyntas et de Phiiène.
Dans une autre églogue, Gualtiero Sanvitale met en scène le berger Eugène qui raconte à Melibée qu'il est sur le point d'épouser une Silvana, fille des plus aimables, mais qu'il hésite et qu'il veut tout d'abord demander conseil à Ludovic le More, qui â'ogni pastor porta il baculo... Sforza lui donne pour épouse une certaine Tirinzia qui, dit cette suave jeune personne, en a assez de vivre seule au cours de cette existence fugitive. Le mariage se célèbre au son des pipeaux et des timbales.
Ces sortes de récits, qualifiés si improprement d'églogues, avec leurs allusions aux peines amoureuses, de la haute société, devinrent rapidement le divertissement ordinaire des gens élégants et comme il faut. Un roman espagnol, datant de
cette époque (1508-1512), décrit les mœurs et met en scène des personnages nobles, Napolitains et Espagnols. Et l'on y trouve une églogue, imitée de Sannazar, dans laquelle figurent trois bergers et deux bergères dont les propos, célébrant les amours de Flamiano et de Belisena, se rapportent à Bonne Sforza, petite-fille d'Isabelle d'Aragon et du malheureux Galeazzo, duc de Milan. L'églogue est récitée par Flamiano en personne et par d'autres gentilshommes. Le roman dont il s'agit s'intitule : Question de Amor.
Quelques autres églogues, en raison de leurs allusions aux événements historiques du moment, louangeant les puissants du jour, ou s'élevant parfois jusqu'à la satire politique, méritent d'être citées ici. Elles se représentaient sur la scène comme dei pièces de théâtre.
Une composition de Serafino Aquilano, jouée pendant le carnaval de 1490, devant le cardinal Colonna, met en scène Tirinte et Menandre qui ne se gênent pas pour critiquer vertement les mœurs de la curie romaine, sous le pontificat d'Innocent VIII. Même critique dans une églogue d'Antonio
Tebaldeo : Paleno de Vérone et Cléarque de Ferrare se rencontrent à Bologne ; Cléarque, qui n'est autre que Tebaldeo, après un éloge enthousiaste de la Signoria Bolonaise, et, spécialement, de Giovanni II Bentivoglio et Ginevra Sforza, sa femme, dissuade Paleno de se rendre à Rome, en insistant sur les moeurs corrompues et les vices de ceux qu'il qualifie de bergers de Jupiter !
Dans une églogue composée par Gaelotto Del Carretto, Corydon et Uranien célèbrent, au contraire, les louanges d'Alexandre VI, nouvellement élevé au pontificat (1492).
Mais Ludovic Arioste se montra de beaucoup supérieur à ce genre de composition dans l'églogue où il met en scène Tircis et Melibée s'entretenant de la conspiration ourdie, en 1506, contre Alphonse Ier d'Esté, par ses frères Ferrante et Jules, et de l'arrivée de Lucrèce Borgia à Ferrare pour y épouser le duc.
En 15 13, lors des fêtes données, à Rome, à Julien de Médicis, quand lui fut conféré le patriarcat romain, Blosio, c'est-à-dire Biagio Pallai délia
Sabina, membre de l'Académie romaine sous Léon X et, plus tard, secrétaire de Clément VII, fit représenter au Capitole une églogue mettant en scène un cultivateur et un vigneron. L'un et l'autre se plaignent amèrement des déprédations commises par la soldatesque étrangère; ils conseillent à un paysan, dont l'âne et la provision de bois viennent d'être volés, la nuit précédente, de se rendre au tribunal et de porter plainte auprès de l'autorité judiciaire. Ils accompagnent le plaignant. Arrivés au Capitole qu'ils trouvent en fête et en apprenant la raison, ils se hâtent de dérober, à leur tour, une couple de poules, des corbeilles de fruits et une cythare qu'ils offrent au magnifique Julien, tout en chantant et célébrant ses louanges, avec celles de Léon X, son frère.
La même année Bartolomeo Cavassico, notaire de Belluqe, composait une églogue historique, représentée dans le palais municipal de cette ville, au moment du carnaval, en présence du podestat, du capitaine de la République de Venise, de hauts seigneurs et de grandes dames. Cette œuvre était écrite en stances de huit vers et en tercets. Les personnages sont trois bergers : Eleo, Filetico et
Sylvain. Ils se rencontrent au lendemain de la guerre germanique ayant dévasté le pays, de 1508 à 15 13, et se désolent des malheurs que leur ont causés ces luttes funestes. Filetico en particulier, pleure son amante, disparue, lors de l'arrivée des Allemands, et qu'un faune retient captive dans un bois voisin. Ayant dit, Filetico se dirige vers le bois, une épée à la main, pour délivrer celle qu'il aime. Tout à coup paraît un ours et, sur ses traces, voici un faune, armé d'un épieu, escorté d'une nymphe portant un arc. Filetico reconnaît Claire, son amante. Il défie le faune en duel. Le faune ne refuse pas de se battre, mais veut d'abord savoir quel est celui des deux que Claire aime... Généreusement celle-ci s'offre à les servir tous les deux. Le berger ne l'entend pas ainsi; il se précipite sur le faune qui est tué. La nymphe remercie son sauveur... Et le spectacle^ car c'en est un vraiment, se termine par des chants et des danses.
Toute une floraison de ces prétendues églogues, pastorales ou rustiques, s'épanouit en Toscane dans le premier quart du xvr siècle.
Au nombre des pastorales proprement dites,
nommons, en premier lieu, les stances, en huitains, d'Olympien de Sassoferrato : il s'agit de la fable connue du père et du fils paysans, et de la manière dont ils se comportent avec leur âne pour contenter l'opinion publique.
Léonard, surnommé Mescolino, Siennois, donne, en 15 il, une Partirjone, c'est-à-dire la Dispute. Il s'agit de deux frères paysans et de leurs femmes, qui se contestent réciproquement la propriété de biens familiaux. Des arbitres les mettent d'accord et une danse termine le récit. Dans une autre pièce du même auteur : Targone (15 19), Menicozzo et Pasquino sont épris de la même nymphe, Nena, et se battent pour elle. Un de leurs amis les sépare et les conduit devant la jeune fille qui dit qu'elle n'a de préférence pour aucun des deux, car elle les aime à un égal degré. Finalement on décide qu'ils l'auront à tour de rôle, un jour l'un, un jour l'autre. Mais Menicozzo, auquel elle échoit en premier lieu, garde Nena pendant un mois et ne veut plus la rendre. Un duel bouffon s'ensuit dont Pasquin sort vainqueur. Il célèbre sa victoire par mille extravagances.
Même immoralité, dans le Bernino (1516), de Piero Antonio Legacci dello Stricca, Siennois également. Dans cette pièce, le paysan Bernin ayant invité Constantin son propriétaire, pour la fête de S. Gaudenzio, à Gaiole, est odieusement trompé par son maître tombant amoureux de Lena, propre femme de Bernin. Il est vrai que Hortense, épouse du volage Constantin, avertie de l'infidélité de son mari, lui rend la pareille avec un empressement parfait... A la fin, les maris, paysan et citadin, se pardonnent leurs torts réciproques et tout finit là aussi par des chansons... Cela ne vautil pas mieux que de pleurer ?
Ainsi la poésie rustique italienne était, à cette époque, une continuelle calomnie des populations de la campagne, pour lesquelles les habitants des villes libres n'avaient que du mépris et qu'ils considéraient comme une race inférieure de serviteurs de la glèbe, qui ne furent jamais appelés a partager les charges de la Seigneurie, et qui succédèrent, dans l'oppression municipale, aux serfs de l'ancien régime.
Nous venons de parler des églogues rustiques. Passons maintenant aux pastorales.
Voici d'abord du même Legacci, déjà cité, un 'Pulicane (15 17), pastorale, en huitains, dans laquelle apparaît un monstre moitié homme et moitié chien ; puis le CzVro (15 38) où l'on voit la belle Florida d'abord insensible à l'amour, s'éprendre du berger Venustius.
Citons encore d'un autre Siennois, Bastiano, cardeur de lin, une églogue sur l'amitié (1523) en tercets. Le berger Cerfidio aime Hyppodamie, aimée elle-même de son ami Largio. Cerfidio veut se tuer pour ne pas faire tort à l'amitié ; mais Largio lui cède la jeune fille. Cerfidio n'accepte pas un don si généreux et le rend à son rival en lui commandant de lui garder toujours son affection.
Ces productions de la poésie rustique et de la pastorale toscane proviennent du mélange de l'églogue arcadienne et du drame considéré de son côté le plus lyrique. La poésie rustique, farcie de termes ruraux, descend directement de l'idylle de Laurent deMédicis, adaptée à la partie comique et vulgaire du spectacle. Cette poésie, par ses origines, aussi bien que par ses tendances et ses
formes scéniques, devait aboutir aux comédies bouffes de Ruzzante (i 502-1 542) et d'Andréa Calmo (1 5 10-1571). Quant à la pastorale toscane, nous savons qu'elle ne laissa aucune trace.
Notons en passant deux compositions napolitaines de l'époque : la Cecaria (1525), de Marco Antonio Epicuro de' Marsi, et les Deux Pèlerins, de Luigi Tansillo. La première, qu'on a voulu nommer faussement drame pastoral, n'est qu'une conversation entre trois aveugles qui, au milieu de mille péripéties plus ou moins impressionnantes, finissent par recouvrer la vue. La seconde comprend un dialogue entre un Espagnol et un Italien sur leurs malheurs d'amour et les beautés de leurs amantes, infidèles ou mortes. Filauto, en deuil de son amie, veut se pendre à un arbre, quand du tronc sort, soudain, une voix, qui n'est autre que celle de la morte, dont l'âme s'est cachée pour le détourner du suicide. Alors Filauto, revenu à la saison, et son interlocuteur Alcinio, se dirigent vers Nola avec le ferme espoir d'y vivre heureux, sous la sage administration des seigneurs de l'endroit, pendant que l'esprit de l'amante de Filauto,
ayant sauvé de la mort celui qu'elle aimait, s'élève au ciel sur l'aile des anges. Cette pièce, au point de vue de la versification, même dans le groupe des vers de onze et de sept pieds, ne se rapproche nullement du récitatif de la pastorale.
En Romagne, voici plusieurs compositions intitulées comédies, datant de la même époque et qu'après coup l'érudit Crescimbeni (i 528-1663) dénommera pastorales. Je les mentionnerai ici sans y insister longuement.
Citons simplement une pièce d'Alessandro Caperano, deFaenza;et arrêtons-nous un peu sur Y Amarante, oeuvre de G.-B. Casalio, à huit personnages. Parthénius, berger, et Amarante brûlent des feux les plus vifs l'un pour l'autre. Célie, mère d'Amarante, veut qu'elle épouse un chevrier. A un moment, Parthénius se figure qu'Amarante le délaisse. Mais la sage Lucine intervient, attire chez elle les amants qui s'expliquent et finalement se marient. Cette œuvre n'est pas sans une certaine analogie avec ÏOrfeo de Politien. Elle est écrite en huitains. On y trouve aussi des tercets réservés
aux monologues, et une chansonnette : c'est ce qui la rapproche d'une pièce théâtrale.
Passons en Toscane.
Voici d'abord une Lilia, d'auteur inconnu, églogue pastorale, datant de 1538. On y voit un pasteur noble : Philène ; deux bergers paysans : Crotale et Tircis. Philène voit et aime Lilia, nymphe Je Diane; il lui déclare sa flamme et la jeune fille l'épouse. Le dialogue, à peu près nul, est en huitains, à la mode dePolitien.
Nommons une églogue de Luca di Lorenzo, Siennois ; mais surtout la comédie pastorale : Silvia, auteur : Fileno Addiacciato, de Prato (1545), dont l'ensemble est peut-être inférieur au charmant Sacrifice pastoral de Messer Agnolo Firenzuola, fondateur de l'Académie de Prato. L'œuvre de Firenzuola est mêlée de prose et de vers. La langue si précise du dialogue en fait une pièce de théâtre; tandis que les vers, endécasyllabes libres et strophes rimées, donnent un avantgoût de ce que seront l'élocution et la poésie dans la fable pastorale.
Revenons à la Silvia d'Addiacciato. Elle est importante en raison de la qualité des personnages. On y trouve des divinités : Vénus et Cupidon ; des bergers nobles : Pamphile et Sylvie ; des bergers rustiques : Silvicola et Murrone. Il y a aussi un ermite et un serviteur répondant au nom d'Allirone. Cette composition est, à la fois, lyrique, pastorale et rustique. Les dialogues sont écrits en tercets ; les monologues en vers libres de onze syllabes, et, pour le reste, en huitains plats ; tour à tour s'inspirant du style de Politien ou du style rustique de Laurent de Médicis, selon le rang des personnages, les événements qui se déroulent, les chansons et les chansonnettes.
Acte I. — Fileno languit d'amour; il est consolé par Silvicola (tercets) qui le quitte au moment où Murrone se précipite sur la scène en criant « au loup! » Fileno le suit pour chasser la bête (octaves). Vénus et Cupidon entrent, cherchant les moyens de rendre Sylvie amoureuse de Fileno (huitains).
Acte II. — Mais Sylvie aime ardemment Pamphile (huitains). Les deux amants se ren-
contrent et échangent de douces paroles (huitains et stophes). On entend à ce moment le son d'un cor : c'est Diane; et Sylvie retourne dans la forêt, auprès de la déesse qu'elle sert (huitains). Pamphile, après avoir écrit une chanson de joie sur l'écorce d'un arbre s'en va (octaves). Murrone survient. Il veut assassiner frère Apollonius, l'ermite; mais la peur le retient. L'ermite, resté seul, se livre à des réflexions morales (vers libres).
Acte III (en octaves). — Rentre Sylvie triste et inquiète de ne pas voir Pamphile. Murrone lui adresse des plaisanteries de rustre qu'elle accueille mal et se retire. Arrive Pamphile que Murrone a monté habilement contre Sylvie. Pamphile se désole (strophes). Sylvie survient. Les deux amants échangent des propos désagréables, au grand plaisir de Murrone.
Acte IV. — Pamphile se lamente et chante son amour en vers lyriques libres et en strophes à rimes doubles, lorsque arrive une nymphe qui n'est autre que Vénus. Elle exhorte Pamphile à ne pas se décourager, car l'Amour est là, tout près, qui va l'unir à celle qu'il aime. Ils sont à peine
partis que Sylvie et Murrone reviennent à leur tour. Murrone, tout en adressant de burlesques déclarations d'amour à Sylvie (huitains), lui donne à entendre que Pamphile a pris une autre amante.
Acte Y. — Sylvie, qui a prêté foi aux paroles mensongères de Murrone (tercets) veut se tuer (huitains) ; mais Cupidon apparaît et la rassure (vers de onze pieds). Pamphile revient à ce moment. Les époux sont mariés chrétiennement (strophes) par l'ermite. Vénus et Cupidon servent de témoins. Murrone dit tant de bouffonneries que Pamphile l'attache à un arbre. Allirone, le serviteur, lui rend la liberté. La pièce se termine au milieu de l'allégresse générale et par une danse de Sylvie. Une telle oeuvre où les éléments mythologiques s'unissent à l'idylle, est encore bien éloignée de la fable pastorale, telle que nous la verrons dans YAminta de Tasse.
Nommons, sans nous y arrêter, YAmaranta de Casalio, de Faenza, et le Sacrifice du Ferrarais, Beccari ; YErbusto, pièce en trois actes et en terzines ; la Filoia, pièce en quatre actes, de Giovanni Agostino Cazza ou Caccia ; avec les
compositions bouffonnes, mi-poétiques, mi-populaires, du Vénitien André Calmo, déjà mentionné. Et arrivons à la fable de Giraldi Cinthio, dernier reflet de la comédie satirique des anciens, que Fauteur nomma avec raison une Satire. Représentée à Ferrare, en 15^5, YEglé, c'est le nom de cette pièce, eut un certain succès. Mais personne ne songea à l'imiter. VEglé est une fable de dieux et de demi-dieux. L'action se passe en Arcadie. Les faunes et les satyres aiment sans espoir les nymphes des bois toutes attachées au culte de Diane. Ils ont recours aux conseils à'Eglé, amie du bon Silène et de l'Amour. Elle promet d'aider les pauvres soupirants. A cet effet Eglé présente aux Oréades, aux Dryades et aux Xapées les petits faunes et les petits satyres délaissés, dit-elle, par leurs pères, que l'indifférence des nymphes a désespérés. Celles-ci, émues de cet abandon, se mettent à jouer avec les enfants. Mais les satyres et les faunes, dissimulés derrière les arbres, sortent de leur retraite et se précipitent sur les nymphes qui s'enfuient, et qui, dans leur course, sont chan en arbustes, en ruisseaux, en fontaines. Le dieu Pan raconte le prodige, tenant à la main un roseau
qui est tout ce qui lui reste de la belle et cruelle Svrinx. Le drame comprend cinq actes en vers de onze pieds rimes, avec un chœur parlé, et, à la fin de chaque acte, chanté en vers à rimes.
A. ARGENTI
Neuf années s'écoulèrent avant que Ton vît paraître le Sacrifice d'Augustin Beccari (1554) que bon nombre de critiques considèrent comme le premier essai de pastorale dramatique, mais qui n'en avait guère que les défauts. Les intrigues amoureuses de trois bergers, Erasto, Carpalio, Turinio et de trois nymphes : Callinome, Melidia, Stellina, intrigues dépourvues de toute teinte dramatique, n'étaient pas propres à intéresser les nobles partisans de l'antiquité, si l'auteur n'eût eu soin d'introduire dans sa pièce un personnage vraiment comique : ce satyre trompeur, toujours trompé, dont la gaieté, souvent licencieuse, nuisait parfois à la naïveté où s'efforçait le récit.
Guarini, l'auteur du Pastor Fido s'exprime ainsi sur le compte de Beccari :
« Augustin Beccari ayant compris que l'églogue n'est pas autre chose qu'un bref dialogue entre deux bergers et considérant que Théocrite en fit une (les Pompes d'Adonis), composée non seulement de plusieurs personnages, mais avec un sujet plus dramatique etplus étendu qu'il n'était d'usage, crut pouvoir prendre une place que n'avaient occupé ni les Grecs ni les Latins, et donnant aux dialogues des bergers une sorte de fable dramatique, qu'il divisa en actes avec un début, un milieu, une conclusion, un nœud, un développement ou un changement d'action scénique, en créa une comédie, bien que les personnages ne fussent que des bergers. C'est pour cette raison qu'il l'appela : fable pastorale. Or ce titre de fable pastorale ne veut pas dire autre chose que la mise en scène de cette sorte d'hommes qu'on nomme pasteurs. Et parce qu'il faut que toute action dramatique soit ou comique ou tragique, ou mixte, le Sacrifice de Beccari est certainement construit sur le modèle d'une comédie, tant à cause des personnages qu'en raison de la formation et de la
conclusion comique de la pièce. Mais il ne voulut pas l'appeler comédie en prenant le nom générique pour le spécifique, et il le dénomma : fable et comique, afin de ne pas employer d'une manière impropre cette expression... A la longue, ce qualificatif, ajouté, de pastoral, prit une signification substantive : si bien que lorsqu'on dit : une pastorale, il faut entendre une fabh de pasteurs. »
UEglê de Giraldi Cinthio et le Sacrifice d'Augustin Beccari sont les deux premiers exemples de la fable pastorale arrivée à son point de perfection le plus complet. Cette fable pastorale, telle qu'elle vit le jour à Ferrare, est toute classique, et l'idéalisation du costume pastoral grec, sous son caractère le plus plastique, n'empêche nullement cette sorte de composition de refléter un sentiment tout moderne de sensuelle et troublante volupté.
Neuf ans après le Sacrifice de Beccari, Tannée 1563, Y Aréthuse d'Albert Lollio, fut représentée, à Ferrare, au palais de Schifanoia, en présence du duc Alphonse d'Esté et de son frère le cardinal
Louis. Ce n'était qu'une plate -et médiocre comédie. La scène se passait en Arcadie. En voici le sujet : Palémon, berger Napolitain, avait recueilli deux petits orphelins : un garçon et une fille. Celle-ci, nommée Sylvie, lui fut volée. Le garçon, Licidas, s'enfuit de son côté, et partit pour l'Arcadie. En Arcadie, Licidas fit fortune. Mais il s'y éprit de sa sœur qu'il ne reconnut pas, car le vieux berger, qui avait dérobé cette jeune personne, jadis, à Palémon, s'était rendu aussi en Grèce avec l'enfant qu'il avait nommée Aréthuse. Celle-ci s'était consacrée à Diane. Licidas, désespéré, voulait se tuer. Un brave homme, nommé Sylvain, le détourne de ce noir projet, et Licidas, par reconnaissance, choisit pour épouse Clizia, fille du dit Sylvain. Sur ces entrefaites Palémon arrive en Arcadie. Il reconnaît les deux enfants ; assiste aux noces de Licidas, tandis qu'Aréthuse, redevenue Sylvie, se consacre au culte de Diane. Cette pièce est pleine de détails ridicules et grossiers. Les bergers, se disputant entre eux, ou fréquemment ivres, sont dignes des personnages de Plaute. Les gens de condition plus élevée, comme Licidas ou Sylvie, s'expriment pourtant en
termes virgiliens. Cette œuvre, loin d'annoncer Sylvie et Amynte, héros de Tasse, faisait faire un pas en arrière à ce genre de composition et rappelait les élucubrations de Casalio et consorts.
Le dernier parmi les précurseurs des grandes pièces pastorales, se nomme Augustin Argenti, de Ferrare. Son Malheureux fut représenté dans cette ville, en 1567, devant Alphonse d'Esté et ses frères, le cardinal Louis et don François, avec musique d'Alphonse délia Viola, qui avait composé également celle du Sacrifice de Beccari et de YAréihuse de Lollio. Le Malheureux est un long et ennuyeux drame en cinq actes, en vers libres. L'action, comme d'habitude, se passe en Grèce : trois pasteurs, trois nymphes, trois chevriers ; ces derniers échangent des grossièretés. Les bergers et les nymphes se disent des duretés ou des tendresses. Longues sont les discussions amoureuses, interminables les plaintes. Le Malheureux et l'un de ses compagnons épousent les nymphes qu'ils aiment. La troisième jeune fille reste libre et se voue à Diane, à la grande admiration du troisième berger.
ET SA COMÉDIE PASTORALE
Invité à la cour de Ferrare à la suite du succès de son Renaud, roman chevaleresque en douze chants, paru à la fin de 1562, lorsque l'auteur n'avait que dix-huit ans, et qui contient comme une ébauche du poème épique : la Jérusalem délivrée, Torquato Tasso avait assisté à la première représentation du Malheureux, de l'Argenti, et, par la puissance qui est le propre du génie, il avait reconnu, dans le spectacle qui se déroulait devant lui, des éléments susceptibles d'être employés, amplifiés ou perfectionnés. Torquato, alors âgé de vingt-deux ans, était depuis dixhuit mois au service du cardinal Louis d'Esté. A dater de la représentation du Malheureux, tout
ce monde gréco-latin qu'il étudiait sans cesse, vécut dans son esprit d'une existence nou velle. Lorsque, cinq ans plus tard, passé au ser vice du duc Alphonse II d'Esté, il chercha à donner une forme poétique à toutes les images qui tourbillonnaient dans sa pensée, et composa en deux mois YAminta, pendant l'hiver de 1573, ses souvenirs littéraires contribuèrent pour beaucoup à donner à sa pastorale ce goût, ce côté tout à fait arcadien, qui fit considérer cette œuvre comme un prodige, un « portento » par un grand poète : Giosue Carducci.
C'est avec Tasse que la Pastorale prit sa forme harmonieuse et vivante ; avec lui qu'elle devint véritablement une œuvre de théâtre. Comme le disait Manso, l'an 1629, Torquato, en composant une œuvre et en créant des personnages de pastorale, se soumit non moins aux coutumes de l'églogue qu'aux règles de la comédie et de la tragédie, pour faire des trois une merveilleuse et précise composition. Il emprunta la scène, les personnages et les coutumes à l'églogue ; à la tragédie, les personnages divins, la trame héroïque, les chœurs, les vers harmonieux, la gravité des
phrases ; à la comédie, enfin, les personnages du commun, les alertes propos de la conversation, l'heureuse issue des événements. Dès lors, la pastorale est constituée. Nous n'avons pas à nous occuper de savoir comment elle se transformera par la suite, se transportera d'Italie en Espagne et d'Espagne en France, pour aboutir aux compositions d'Alexandre Hardy, aux pages de YAstréc^ aux Bergeries de Racan, et, après être parvenue à son apogée, entre 1624 et 163 1, se terminer par l'entrée en scène de Lulli et les débuts de sa collaboration heureuse avec Philippe Quinault. Il faut ici nous restreindre à l'œuvre de Tasse et insister quelque peu sur le poète de YAminta.
Quel sera, dans l'œuvre de Tasse, le domaine de la Pastorale ? Ce domaiue comprendra un monde imaginaire où toute fantaisie est permise. Les personnages seront les héros pris en dehors des réalités... Par-dessus tout, la peinture de l'amour, — l'amour qui, dans le seizième siècle, est une si grande affaire, — formera l'unique objet du poème.
— éo —
Mais comment exécuter cette peinture ? Il s'agira d'accommoder, de mener à son point de perfection tout ce qui a été jusque là dit et composé sur l'amour ; de mélanger les mythes de Platon aux définitions d'Aristote; d'unir, dans des dialogues, les considérations philosophiques sur. le désir, et les débats sur les droits de la passion ; d'accommoder, en un mot, la tendresse et l'érudition, sous des dehors de naïveté et de simplicité.
Or, c'est à quoi Tasse aboutit d'une façon accomplie. UAminta a une aisance et une grâce si légères ; les emprunts prennent un tel charme de nouveauté; l'ensemble des épisodes se juxtapose et s'encadre avec tant de bonheur, que tout se fond et s'harmonise, se condense et se résume sans retour. Nulle invention superflue ou singulière, nulle étrangeté d'affabulation. La campagne du Pô, File du Belvédère où est situé son drame, ne sont choisis par le poète que pour se laisser aller au plaisir de célébrer un paysage de prédilection, comme aussi d'encadrer plus aimablement les flatteries à l'adresse du duc de Ferrare dont il émaille, ça et là, son récit... En composant
YAminta, Tasse n'a eu d'autre intention que de céder à sa propre fantaisie.
Un des principaux mérites, un peu dangereux peut-être, est ce mélange d'espièglerie et d'ingénuité, de pudeur et de trouble passionnel, de langueur et de mobilité dont il émaille, ici et là, ses œuvres. Veut-on en avoir une preuve ? Qu'on lise le Paslor Ficio après YAminta. Certes, quelle que soit l'étendue du mérite de Guarini, Torquato le dépasse de beaucoup comme poète, en prenant le mot dans son acception la plus large. Pour produire un chef-d'œuvre, il n'a pas eu besoin de la complication romanesque des événements sur laquelle est bâtie la pastorale de Guarini.
Le sujet du Pastor Fido, emprunté à Pausanias, est l'histoire de Corésius et de Callirhoé, c'est-àdire d'un prêtre de Diane chargé de tuer celle qu'il aime et préférant se frapper de ses mains, exemple aussitôt suivi par la nymphe que touche un si fidèle amour.
h'Aminta, d'ailleurs, n'est pas un tableau de la vie. C'est un long dialogue entre jeunes gens sur le sentiment qui leur est cher : la volupté. Caractères, langue, passions, expressions, tout cela porte le cachet de la jeunesse.
Nul poète ne possède comme Tasse le sentiment de l'aurore et du matin de toute chose, lever de la vie ou du jour. Ses préférences vont à tout ce qui est jeune dans la nature comme dans l'homme. Lisez ses descriptions. En parcourant celles étalées tout au long de YAminta, vous trouverez comme un avant-goût des descriptions des jardins d'Armide dans la Gerusalemmc. VAminta est un tableau de la nature et de l'âme humaine à leur printemps. Une lumière tiède, blanche et radieuse éclaire une contrée où tout respire une mollesse sensuelle et une fraîche ardeur. Les voix de femmes et d'adolescents qui s'élèvent au milieu d'un aussi charmant paysage ne sauraient parler d'autre chose que d'amour. C'est bien une musique de l'àme que ces entretiens passionnés dont les uniques soucis tendent exclusivement au bonheur et à la volupté. Dans tout le poème circule un vent léger, toujours présent, dont le
souffle tiède et parfumé passe avec une lenteur délicieuse sur les belles journées de ces vies champêtres. Et que de gracieux tableaux au cours de ces poèmes! La nature n'est pas pour Torquato un accessoire. Mais ce qu'il préfère à tout c'est la lumière. On le sent vraiment fils du pays du soleil. Les splendeurs des nuits éclairées d'étoiles sous lesquelles Aminte promène sa tristesse ; les transparences de l'air au lever du jour, propices aux entretiens de Daphné et du triste amant de Sylvie; les tiédeurs des journées de printemps; l'étouffante atonie de l'atmosphère estivale ; l'instant mémorable où Aminte délivre Sylvie des mains du satyre éhonté : voilà ce que personne n'excelle à reproduire comme Tasse.
Les personnages de la pièce se nomment : Sylvie, servante de Diane, jeune fille pleine de
force et de vie, et réfractaire absolument à toute
idée amoureuse ;
Aminte, personnage principal de la pièce, et
qui lui a donné son nom. C'est un jeune homme
timide et bon que l'amour tient en ses chaînes, mais qui n'ose le dévoiler à celle qu'il aime : Sylvie. Nous verrons tout à l'heure qu'il cherchera à se tuer pour ne point survivre à Sylvie quand il la croira dévorée par une bête féroce ;
Daphné, amie de Sylvie : personne d'âge mûr déjà, mais à qui la vie a appris la divine indulgence ;
Tircis, berger lié avec Aminte depuis l'enfance. Il est, tout comme Daphné, indigné des rigueurs de Sylvie pour son soupirant ;
Xérine, bergère;
Le Satyre, épris de Sylvie et des entreprises duquel Aminte délivrera en temps opportun celle qu'il aime ;
Ergaste qui joue le rôle de messager ;
Et enfin le chœur.
UAminta comprend cinq actes qui peuvent se résumer de la façon suivante :
ACTE I
Daphné, compagne de Sylvie, lui dépeint
l'amour dont Aminte brûle pour elle. Mais Sylvie demeure insensible et prétend garder son cœur des surprises de la passion. Vouée à Diane, elle veut rester fidèle à son culte (scène i).
Aminte, suivi de Tircis, son confident, se plaint et se désespère de n'être pas aimé. Il fait à Tircis une peinture imagée et charmante de l'origine de son amour (scène n).
J'eftois encore dans un âge r
Où je ne pouvois de la main, Atteindre les rameaux les plus bas d'un boccage,
Lorsque je me fentis épris D'une jeune beauté qui n'a point de féconde,
A qui la brune ny la blonde,
Ne fçauroient difputer le prix;
L'heureufe Cidippe eft fa mère,
Et le riche Montan lbn père.
Elle eft l'amour des cœurs, l'ornement de nos bois ;
Elle eft au deffus de l'envie,
Par tout elle donne des loix,
Enfin c'eft la belle Silvie.
Nous fufmes quelque temps fi bien unis tous deux,
Qu'il eft vray que la tourterelle N'a pas pour fa compagne une amitié fi belle.
1. Les extraits qui suivent proviennent d'une traduction, datant de 1666 (Paris, Claude Barbm, in-16) et dont les vers naïfs sont plus agréables que celle — en prose — de De la Brosse Tours (lamet- Mettayer, 1591, in-12) et Lyon (Benoist Rigault, 1597, in-16).
Et l'amour ne fçauroit former de plus beaux nœuds. Pavois encor cet advantage, Que nos hameaux êftoient voifins, Mais nos cœurs Feftoient davantage, Tant qu'il plût aux heureux deftins.
Nous eflions tous deux d'un mefme âge, Nous avions les mefmes deiirs, Nous prenions les mefmes plaifîrs.
ACTE II
Un satyre a vu Sylvie et la convoite. Comme elle se rit de son amour, il se propose de la surprendre au bain (scène i).
Cette ingrate beauté, qui fait toute ma peine,
Et qui fe rit de mon amour, Vient icy le baigner dans l'eau d'une fontaine ;
le l'attendray, cette inhumaine, Et quand il fera temps, je la tiendray li bien, Que je l'empefcheray de me réfuter rien.
le riray de fa refiftance ;
Ses pleurs, fa beauté, les foûpirs, En vain s'oppofcront à mes ardents deiirs, Et je saftiferay ma Marne, et ma vengeance.
Surviennent Tircis et Daphné. Us examinent ensemble par quel moyen Aminte pourrait toucher le cœur de Sylvie. « Qu'il bannisse de son
âme une timidité vaine, s'écrie Daphné, et que profitant de l'heure quotidienne où la jeune fille va se baigner, il se présente hardiment devant elle a (scène II).
Mais Aminte, bien que sermonné par Tircis, ne se laisse point tenter. Il ne veut point manquer ainsi à Sylvie. Son affection pour elle est faite de respect et répugne à la violence.
Je me garderay bien de déplaire à Silvie,
Moy, qui ne fis rien de ma vie
Qui s'opposât à fes defirs, Si ce iVeft de l'aymer & pouffer des foùpirs ; Mais, j'y fus contraint par fes charmes, Et les yeux m'ont forcé de luy rendre les armes; Ainli je ne veux pas lui déplaire un moment, Quand je devrois par là foulager mon tourment.
A la fin pourtant, Ami n te cède à son confident, et, guidé par lui, se dirige vers le ruisseau dans les eaux duquel doit se plonger Sylvie (scène m).
La scène est suivie d'un charmant chœur :
En quelle efcole, Amour, apprend-on l'art d'aymer?
Quel Maître enfeigne à s'exprimer, Lors qu'on lent les transports d'une amoureuse flame,
Quand par un vol audacieux,
Nous allons jufques dans les Cieux, Tes aifles foutiennent noftre âme.
Athènes ne fçauroit en donner des leçons ;
Apollon, & fes Nourriflbns, Parlent trop froidement de tes divins myfteres ; Ils ont un feu trop lent pour animer leur voix.
Et pour graver tes caractères Dans les cœurs des Mortels qui refpectent tes Loix..
Amour, autre que toy ne peut eftre ton Maître. Tu peux feul te faire connêtre ;
Aux plus rudes efprits tu montres ailement Tout ce que par des traits ridelles, Tu graves dans les yeux des belles,
Et qu'on ne verroit pas fans ton confentement.
Tu délies la langue, & formes le langage
De ceux qui te rendent hommage ;
Tu fçais les infpirer, & les rendre dizers, Par une nouvelle éloquence,
Des mots entre-coupez, & mefme le filence
Exprime quelquefois leurs fentimens divers.
ACTE III
Dialogue de Tircis et du chœur. Tircis raconte qu'Aminte est arrivé sur les bords du ruisseau pour arracher Sylvie des mains du satyre qui vou-
lait enlever la jeune fille. Celle-ci, une fois délivrée, loin de remercier son généreux sauveur s'est enfuie sans même lui adresser la parole (scène i).
TlRCIS
Dès qu'elle fut en liberté, Elle s'enfuit foudain d'un pas précipité ;
Et quoy que le refpect d'Aminte Dût bannir de son âme & [l'orgueil & la crainte,
Elle eut bien afiez de rigueur, Pour partir fans parler à fon Libérateur.
Aminte arrive et se lamente sur la rigueur de Sylvie. Ali ! que Daphné ne l'a-t-elle laissé se tuer...
Dispietata pietate
Fu la tua veraniente, o Dafne, alhora
Che riteucsti il dardo.
Que ta pitié eft rigoureufe, Eh pourquoy de ce dard defarmois-ru mon bras?
Plus je diffère mon trépas,
Et plus ma vie eft malheureufe ;
Daphné, tu raifonnes en vain, Pour m'arracher du cœur ce généreux deffein,
Crains-tu que je m'ofte la vie ?
Hélas! tu crains un bien dont mon âme eft ravie.
A ce moment la bergère Nérine accourt, éplorée. Elle apprend à Daphné et Aminte que Sylvie, partie pour la chasse, vient d'être dévorée par un loup. Le doute n'est pas possible. Nérine a retrouvé les traits de l'arc de Sylvie, son voile, et elle a vu de loin une troupe de loups se repaître des restes d'un corps, puis lécher le sol, rouge de sang. Aminte, désespéré, fou de douleur, veut mettre fin à son martyre en se donnant la mort.
Ah ! contre moy le fort eft trop impitoyable, le ne refifte plus, je cède à fa rigueur.
Le chœur insiste sur le cruel destin des deux amants.
Non, il n'eft pas befoin de courir à la mort, Pour engager un cœur fous l'amoureux empire ;
Lors que tout de bon on foûpire, Pour un fi beau deflein l'Amour eft aflez fort. Ce nom qu'on cherche tant, cette gloire immortelle,
Accompagne un Amour ridelle :
L'Amour eft le prix de l'Amour ;
Et près de la perfonne avinée
On trouve cette renommée.
Dont les preffans defirs nous font perdre le jour.
ACTE IV
A peine Aminte vient-il de s'éloigner que Sylvie survient. Elle a heureusement échappé au loup qu'elle avait blessé d'un dard, pendant qu'avec d'autres carnassiers de son espèce, il se gorgeait des lambeaux sanglants d'une proie. Dans sa fuite elle perdit son voile et put sortir du bois sans encombres.
Pour éviter du Loup les atteintes mortelles,
La crainte me donna des ailles ; Enfortant de ce bois j'évitay ce malheur, Et j'en fus quitte avec la peur.
Daphné apprend alors à Sylvie qu Aminte, la croyant dévorée, est parti, résolu à se donner la mort. Sylvie se refuse tout d'abord à croire cette nouvelle. Peu à peu, cependant, la compassion pénètre en son cœur. Bientôt à la compassion succède l'amour. Se reprochant enfin sa cruauté et son indifférence passées. « Que ne puis-je aujourd'hui, s'écrie-t-elle, ranimer au prix de ma tendresse mon cher Aminte ! Grands Dieux! accordez-moi de sauver sa vie aux dépens de la mienne » (scène m.)
Sylvie
Ah ! ne me perfecute plus
Par des reproches fuperflus ; Le regret de fa mort me tourmente & me trouble ; La douleur que j'en fens s'aigrit & fe redouble ;
Le fouvenir de ma rigueur, Que je nommois alors un foin de mon honneur, M'infpire un repentir d'avoir efté cruelle, Et j'en ay, mais trop tard, une douleur mortelle.
Le Chœvr
Lors que l'amour prétend s'établir dans un cœur, Dont luy ferme l'entrée une auftere rigueur, Il prend de la pitié l'habit & le vifage ;
Et, quand fous ce mafque trompeur, Il voit qu'il a banni le foupçon & la peur, Il entre en conquérant et montre fa puiffance.
Sylvie
Grands Dieux, que ne puif-je en ce jour, Ranimer cet Amant au prix de mon amour : Ou que n'accordez -vous à ma preffante envie De racheter fa vie aux dépens de ma vie?
Ergaste, messager, annonce qu'Aminte vient de se tuer. L'infortuné a prévenu Ergaste de son funèbre dessein. « Sylvie étant morte, je n'ai plus rien à faire ici-bas. » Et en disant ces mots, il
s'est jeté du haut d'un rocher dans un profond précipice.
Il me mena fur le haut d'un rocher, Du cofté qui paroît le plus inacceffible,
Quand je voulus en approcher,
le vis un précipice horrible ; Mais foudain, de frayeur, je retiray mes pas, Tant je fus allarmé de l'horreur du trépas : Luy, d'un petit fous-ris radoucit fon vifage, Et fa tranquillité raflura mon courage ; Ergafte, me dit-il, apprens, & fais fçavoir Aux Nymphes, aux Bergers qui font dans le bocage,
Ce que maintenant tu vas voir :
Et puis, en regardant le fond du précipice, Si la gueule des Loups m'eftoit auffi propice, Dit-il, & fi j'avois une mort àchoifir, le mourrois comme eu; mort l'objet de mon delir ; le voudrois que mon corps fût déchiré de même Que le corps délicat de la beauté que j'ayme ;
Mais puifque le Ciel en couroux Me refufe les dents et la rage des loups, Par un autre chemin je veux perdre la vie;
le te fuis, aymable Silvie,
Si tu ne me refufes pas Le précieux honneur de te fuivre au trépas : Si j'eftois afluré de ne te point déplaire, le serois, en mourant, au comble de mes vœux, le ferois fatisfait de ce que que je vay faire, Si ta cruelle mort, qui me rend malheureux,
Avoit pu dans ton fang éteindre ta colère ;
Dans le trifte eftatoù je fuis, Adorable Beauté, reçois-moy, je te fuis. Il finit par ces mots, et gardant le filence, Du haut de ce rocher tout d'un coup il s'élance, Et me laiffe immobile, interdit, abattu.
Sylvie, brisée de douleur, s'adresse de violents reproches sans vouloir écouter aucune consolation. Et voici que, guidée par le messager, elle part à la recherche du corps de son amant (scène n).
Sylvie
I'ay vécu jufqu'ici feulement pour Silvie,
Et pour entretenir l'excez de ma rigueur ;
Employons pour Aminte, à qui je rends fon cœur , Ce qui me relie encor de vie :
Mais puis qu'il eft parmy les morts, Vivons, mais vivons pour fon corps, C'eft le temps qui me refte à vivre,
Après je trouveray le moyen de le fuivre. Berger, montre-nous le chemin
Du lieu qu'Aminte a pris pour finir fon deftin.
ACTE V
Le berger Elpin raconte au chœur qu'Aminte est tombé sur un monceau d'herbes qui a heureu-
sèment amorti la violence de la chute. Il était néanmoins évanoui quand Sylvie arriva auprès de lui. Les gémissements et les pleurs de la jeunefille, les caresses et les baisers qu'elle prodigua longuement à son cher Aminte ranimèrent le blessé qui, « du plus misérable des mortels qu'il était, en devint le plus heureux ». Au surplus, la tendresse de Sylvie hâtera sa guérison. Et le souvenir de ses peines et de se^ chagrins passés augmentera désormais ses délices futures :
i perigli Fanne soave, e dolce comdimente
(Scène unique.)
Elpin
I'eftois devant ma grote au bas de la Vallée,
Où je parlois avec Tirfis Du lujet qui caula nos amoureux foucis ; Lors qu'un crv vers le Mont nous fit tourner la veuë ; Nous fûmes les témoins d'une chute imprévue : Au Commet du cofteau nous vîmes un Berger, Qui, méprilant la mort, & cherchant le danger,
Aux veux des campagnes voiiînes, Tomba fur un amas & d'herbes & d'efpines : Quoy que mille rameaux l'un à l'autre . Oppofaffent en vain leur foible réfiftance,
Sa chute eut moins de violence ; Nous le vîmes de là rouler jufqu'à nos pieds, Et quoy que de ce coup la douleur fût cruelle, Elle épargna fa vie, & ne fut pas mortelle ; Vne heure toutefois il demeura pâmé, Eftourdy de fa chute, & prefque inanimé : ReconnoifTant Aminte à cette trifie veuë, D'horreur et de pitié noftre âme fut emuë
Mais voyant qu'il n'eftoit pas mort, Que le Ciel luy gardoit peut-eftre un autre fort, Cet efpoir foulagea l'excez de noftre peine, De nos triftes accens interrompit le cours...
Cependant pour nous fecourir, Alfefibée arrive au bas du précipice, (Ce fameux médecin à nos maux fi propice, Qui des mains d'Apollon receut l'art de guérir, Quand de ce Dieu puiffant je reconnus l'empire, Et que j'eus en partage et la voix et la lyre)
Prés du Berger infortuné Nous vîmes arriver Cv Silvie Ôc Daphné : On voyoit dans leurs yeux la trifteffe dépeinte, Elles cherchoient le corps du mîferable Aminte : Quand Silvie apperceut ce Berger fans couleur, Ayant les yeux fermez, et la bouche muette,
Languir comme une violette, Elle ne pût jamais modérer fa douleur ; Se laiflant poffeder à fon malheur extrême, Et pouffant dans les airs mille cris redoublés, Se frapant fon beau fein, ayant les fens troublés, Elle fe laiffe choir fur le Berger qu'elle ayme, La bouche fur fa bouche, et les yeux fur fes yeux ; Elle fe plaint du fort, elle se plaint des Dieux.
Le Chœur
Quoy, s'abandonna-t-elleaux tranfports de fon ame Sa févère pudeur céda-t-elle à fa flame ?
Elpin
La pudeur ne retient qu'un Amour languiflant, Mais clic ne peut rien contre un Amour puiiTant ;
Après, cet Objet plein de charmes,
Y cria de fes yeux tant de larmes,
Que par la vertu de cette eau,
Aminte reuint du tombeau :
Et c'eft alors qu'ouvrant fa mourante paupière, Et d'un œil égaré regardant la lumière, Comme fait un Amant qui le croit malheureux,
Il pouffe, félon fa coutume, Du profond de fon cœur un foùpir amoureux ;
Mais un foûpir plein d'amertume, Qui fe mefle aux foùpirs de l'Objet de les vœux, Et prenant la douceur de fa divine bouche, Quitte fon amertume aufli-toft qu'il la touche. Qui pourroit exprimer les doux ravilTemens Qui faifirent le cœur de ces heureux Amans ?
Ils fe voyoient tous deux en vie ; Aminte avoit touché l'infenfible Silvie, Il en eftoit aymé, fe voyoitdans fes bras ; Cet Amant recevoit des baifers pleins d'appas. Iugés de ces plaifirs, vous dont le cœur foùpire, (Si l'on peut lespenfer loin de les pouvoir dire.)
Le Chœvr
Mais enhn dy-nous ; ce Berger Eli -il fi bien remis qu'il foit hors de danger?
Elpin
Il eft un peu bleffé, mais fon amour extrême,
Soutenu de quelque fecours, De toutes fes douleurs areftera le cours. Heureux d'avoir montré jufqu'à quel point il ayme, Et de goûter enfin les plus charmans plaisirs, Dont l'Amour bien-heureux couronne les désirs : Tout ce qu'il endura de peine et de fupplices Servira déformais de pointe à fes délices...
VAminta est précédé d'un prologue mettant en scène l'Amour, déguisé en berger, qui s'est enfui de l'Olympe pour forcer Sylvie :
« A fondre par la pitié la glace de son cœur et à dompter cette rigueur qui s'oppose toujours au bonheur de la vie ».
L'Amour a vaincu et la pièce se termine par un épilogue tiré d'un poème de Moschus : Y Amour fugitif. Vénus vient chercher parmi les spectateurs et les spectatrices son fils, tout en s'exprimant en termes choisis.
Au sortir de la lecture de VAminta, Tasse apparaît surtout comme un peintre de l'amour. Il
excelle à exprimer la douleur des amants dédaignés. Dans ces cas-là, il sait être pathétique, tout en restant doux comme les larmes qui tombent quand les premiers malheurs ravissent à notre âme la virginité de la souffrance. Les modèles de ce pathétique sont le récit de la prétendue mort de Sylvie et les lamentations de Sylvie après l'annonce du trépas d'Aminte.
Avec quelle tristesse musicale les plaintes s'échappent du cœur de la jeune fille ! Est-ce une amante attristée qui parle ou un personnage d'opéra qui chante, parce qu'il a trouvé dans sa douleur un bon motif d'inspiration lyrique ? Remarquons-le, d'ailleurs, les douleurs qu'aime Tasse, sont des douleurs brillantes, harmonieuses. Ce n'est point pour nous surprendre, étant donnée la sensualité gracieuse qui est l'unique forme que Torquato ait donnée à l'amour dans YAminta. Plus tard, avec Armide, il saura faire entendre les vrais accents de la passion, dans la Jérusalem délivrée.
Rien de plus simple que la trame de YAminta. C'est un drame intime qui ne tend qu'à nous présenter des âmes souffrantes, fières, dédaigneuses ou
craintives, et comme on l'a dit excellemment, « la vérité des sentiments se colorant de poésie délicate ».
Nous sommes loin ici des inventions merveilleuses du Pastor Fido de Guarini, et les sensibilités des personnages de YAminta contrastent fort avec les violences des héros du Pastor. Aminte et Sylvie ne surpassent en rien les bergers ordinaires. Avec eux, quelques confidents seulement et un satyre qu'on ne fait qu'entrevoir. Pas d'action brutale sur la scène ; des dialogues et des récits. Pas d'oracle qui, par ses énigmes, tente d'éveiller l'attention ; ni même de reconnaissance aidant à trancher le nœud de l'action.
Et puisqu'on parle d'action : y en a-t-il une seulement ? Rien ne sépare les amants qu'une question de caractère : l'un est trop timide; l'autre trop pudique. La nymphe, parce qu'elle ne s'étudie pas assez, risque de faire le malheur d'Aminte. Peu s'en faut que l'idylle ne finisse tragiquement. Par bonheur la nature indulgente confond les ruses du satyre, aide la servante de Diane à éviter les morsures du loup féroce, et met au fond du précipice, où se jette le berger malheureux,
un tapis de mousse et de feuillage. Et tout est bien puisque tout finit bien et qu'à la tristesse la joie succède pleinement.
Ajoutons que la pièce de Tasse est une des plus parfaites du xvie siècle italien comme qualités de plan. L'effort disparaît devant la souplesse de l'intrigue. Dans un même dialogue Sylvie étale son orgueil de vierge farouche et Aminte se répand en lamentations amoureuses. L'exposition est complète en deux scènes. Le dénouement s'accomplit en un simple récit. Les intervalles de l'action sont remplis par des épisodes toujours plus saisissants. Sauvée par son amant des assauts du satyre, la jeune fille ne se déclare pas vaincue. Le danger qu'elle court en poursuivant le loup n'abat pas sa fierté. Ce n'estqu'au moment de la chute d'Aminte dans le précipice que l'amour va éclater avec une force irrésistible dans ce cœur virginal. Tout est en gradation dans la pièce. Chaque acte pourrait s'api peler : la Source, les Loups, le Précipice ou : la Coquetterie, la Pudeur, les Regrets Je l'Amour. Si les allusions, les flatteries contemporaines obligatoires, tiennent de la place et retardent un peu l'action, tout comme les chœurs, développés trop complai-
samment, il est néanmoins peu de pièces où l'unité de temps, à défaut de celle de lieu, soit plus rigoureusement observée, les cinq actes sesuivant presque sans interruption. Tasse, dans cette œuvre, faii montre à un degré éminent, de mesure et d'harmonie. Nul ne possède comme lui le sens dramatique. C'est là ce qui fait de YAminta une pièce unique. L'amour y est le grand maître, mais il apparaît dépouillé de tout pédantisme. Tasse a en horreur les traités didactiques des tendresses.
C'est qu'il comprend en poète la peinture de la passion et qu'il préfère mille fois la vie aux dissertations érudites.
L'Amour rapproche de nous les personnages mis en scène, quelque artificiels soient-ils. Comme dit le prologue :
Partout je luis l'Amour et j'ai cet avantage De rendre les Héros et les Bergers amants. C'est un effet de ma puifTance Dejoindre ceux que la naiflance Ou les biens rendent inégaux.
En effet, c'est par l'amour que les nymphes et les bergers se montrent à nous sous des trait
vraiment humains. Aminte et Sylvie sont les plus vivants à cet égard. A cet égard aussi ils demeurent toujours semblables à eux-mêmes.
Au moment même où Sylvie se rebelle le plus contre le culte de Vénus, on peut déjà prévoir sa conversion prochaine. L'ironie de la jeune fille, servante de Diane, n'a d'autre cause que l'ignorance de l'amour. Cette belle fille, toute frémissante de vie robuste, pleine d'ardeur pour les plaisirs de la chasse, pourra, un jour peut-être, goûter d'autres jeux. Sylvie sait d'ailleurs parfaitement à quoi s'en tenir au sujet de sa beauté dont elle est à juste titre orgueilleuse. Daphné s'exprime en ces termes sur elle :
Silvie a des appas qu'elle connoift fort bien, Et (ï dans fes diicours on voit quelque innocence,
C'eft une trompeufe apparence;
le la vis feule l'autre jour
Dans un agréable féjour, Dans ces grands prez fleuris au bord d'un lac tranquille.. Où, non loin de nos murs, eâ une petite ifle : Là, fe penchant un peu pour fe mirer dans l'eau, Mlle conlideroit ce qu'elle a voit de beau ; Ses yeux prenoient confeil de ce miroir ridelle ; Pour ajufter fon voile, et ranger fes cheveux, Ce liquide criftal répondoit à les vœux.
Et luy difoit qu'elle eftoit belle ; Apres elle prenoit des fleurs, Des lys, des narciffes, des rofes Toutes nouvellement éclofes, Et peintes de vives couleurs ;
Elle les comparoit aux fleurs de fon vifage,
Et puis les regardant avec quelque mépris, Elle montroit par un fous-ris, Qu'elle remportoit l'avantage,
Sembloit dire à ces fleurs, apprenez mon deflein, Si je vous porte fur mon fein,
Ce n'eft pas pour l'orner, mais c'eft à voftre honte;
Vous ne pouvez douter que je ne vous furmonte.
Plus tard, dans un entretien avec Daphné, Sylvie témoigne, tout à la fois, de coquetterie et de curiosité, à tel point que son amie lui dit : « Va, le temps viendra à bout de toi. »
Et, en effet, si nous la retrouvons au quatrième acte, obstinée encore, elle est cependant déjà ébranlée. Nous touchons ici au summum du drame. Aminte passe pour mort. Sylvie est l'auteur de ce funeste événement. Quelle fine gradation dans cette scène ! Tout d'abord la surprise, l'incrédulité inquiète :
Ali ! je fens dans mon cœur mille troubles fecrets.
Puis l'angoisse croissante :
Que ne Parrêtais-tu !...
Les larmes enfin...
— « Quel sujet peut causer un si prompt changement ? » lui dit Daphné :
La pitié dans ton cœur vient enfin de paraître. Quoi ! tu verses des pleurs ? eh ! par quel fentiment? Eft-ce l'amour qui les fait naître ?
Et Sylvie de répondre :
L'amour n'a pas encorfur moi tant de pouvoir. A la feule pitié je me laiffe émouvoir.
L'orgueil tente vainement ici sa suprême résistance. Il est désormais vaincu. Daphné dit alors ces graves paroles qui font rentrer Sylvie en ellemême :
La pitié de l'amour est l'afTuré préfage, Comme l'éclair annonce et la foudre et l'orage... Tu ne dis mot, Sylvie, aymes-tu ? c'eft en vain. O tout puiffant Amour ! c'eft un coup de ta main ;
Tu la punis par cette peine, Et tu venges les maux qu'a faits cette inhumaine. Ah ! malheureux amant, j'ay pitié de ton fort.
Et ton infortune eft pareille
A l'infortune de l'abeille Qui ne fçauroit picquer fans fe donner la mort ;
En mourant tu touches Silvie, Que tu n'as pu toucher dans le cours de ta vie: Mais fi ton defefpoir t'a mise au rang des morts, Belle Ombre, vov fes pleurs, jouï's de fes transports ; Pendant que tu vivois, tu foûpirois pour elle, Et l'ingrate beauté te fut toujours cruelle ;
Tu fus Amant fans eftre aymé, Et quand tu ne vis plus, fon cœur eft enflâmé.
Tel est le schéma du personnage de Sylvie.
Aminte, lui, est d'un dessin aussi précis et aussi net : cette victime de la timidité est campée avec une grande maîtrise par l'auteur.
Les confidents eux-mêmes ont leur physionomie distincte :
Le berger Tircis est insouciant et léger. Daphné se présente comme une conseillère souriante qui regrette sans amertume de n'être plus jeune et qui fait songer aux soubrettes de notre répertoire.
Quand Tasse composa YAminta, il avait le titre de gentilhomme du duc de Ferrare, logeait dans le palais ducal, mangeait à la table du prince et recevait des honoraires mensuels se montant à environ no lires. Son seul travail consistait à écrire des poèmes de circonstance ou à composer des vers quand l'inspiration lui venait. Le duc aimait le talent du poète et entendait avec plaisir la lecture de ses poésies. D'ailleurs Schiller et Gcethe ne furent pas traités autrement dans leur cour allemande. Torquato, en retour de cet o^io letterario généreusement fourni par son protecteur, écrivit des pages immortelles. Mais il dut quelquefois se souvenir non sans mécontentement d'un personnage qui l'avait tout d'abord dissuadé, en 1565. d'entrer au service du cardinal d'Esté, et qui l'avait de nouveau, en 1572, blâmé de sa venue à la cour du duc de Ferrare. Et en effet, Aminte, dans la seconde scène de l'acte I, se met tout à coup à dire :
Ah ! fi je défefpère !
Fay bien fujet de concevoir
Un jufte et cruel défefpoir :
Mopfe qui du futur pénètre le myftère, Qui connoift l'auenir par le chant des oifeaux.
Et voyant le cours des ruiffeaux
Me prédit ma trifte aventure Sans efpoir de finir les peines que j'endure.
Tircis, qui est Tasse, répond :
De quel Mopfe veux-tu parler ?
X'eft-ce point de celuy qui fous un doux vifage,
Et fous les appas du langage Cache des trahifons qu'on ne peut demefler ?
C'est un Devin peu véritable,
Ce qu'il prêche n'est qu'une fable ;
Aminte, croy-moy, je le fçay,
Mille fois j'en ai fait l'effay.
Ainsi quelque malheur qu'il t'ait voulu prédire, Commence d'efpérer la fin de ton martyre.
D'après l'abbé de Ménage, premier commentateur de YAminta, tradition reprise par l'abbé Serassi, biographe de Tasse, et le regretté Angelo Solerti dans la vie du poète, il s'agirait ici de Sperone Speroni, philosophe orateur, critique et poète Padouan (i 501-1588), homme de valeur, mais orgueilleux, morose et jaloux. Torquato l'eut pour professeur quand il étudiait à l'Univer-
site dePadoue. Bien que Speroni ait voulu détourner Torquato de se rendre à la cour deFerrare, le poète fit de lui au duc un compliment si flatteur, qu'Alphonse II envoya, en 147 1, quatre de ses gentilshommes pour inviter le philosophe. Pendant le séjour de Speroni à Ferrare, Tasse lut en sa présence et devant le duc plusieurs chants encore inédits de sa Jérusalem délivrée. Speroni, au lieu d'encourager le poète, le critiqua si fort que Torquato, impressionnable comme il l'était, fut au moment d'abandonner le poème ! Plus tard, lorsqu'en 1576, Torquato envoyait à ses amis cette œuvre terminée, afin d'avoir leur jugement, Speroni fut d'une injustice telle à l'endroit des vers de Tasse, que celui-ci perdant patience écrivait à un familier :
« Si Sperone veut entendre les cinq derniers chants de ma Jérusalem, lisez-les lui, mais je préférerais beaucoup qu'il ne les entendît pas. Dites-lui de bonnes paroles et que je forme le projet de recopier tout l'ouvrage de ma main pour le lui envoyer. Je ferai ensuite ce qui me sera commode et les prétextes ne me manqueront pas. De toute façon d'ailleurs, et plus tôt ou plus
tard, nous arriverons à une rupture et celle-ci sera d'autant plus grande qu'elle sera plus tardive. Je n'ai d'autre maître que celui qui me donne le pain et j'entends être libre non seulement dans les appréciations qui me concernent, mais encore dans mes écrits et mon travail. Quel malheur est le mien si chacun veut agir vis-à-vis de moi en tyran ! Je ne repousse pas les conseillers pourvu qu'ils se retranchent dans la juste limite des conseils. »
Ce fut encore le même Sperone Speroni qui, six ans plus tard, en 1581, prétendait que dans la Jérusalem, Tasse avait utilisé plusieurs procédés poétiques dont lui, Speroni, était l'inventeur et qu'il avait, sans défiance, divulgués au jeune poète ! Ainsi se comportait envers le pauvre Tasse un vieillard de quatre-vingt-un ans, riche, honoré, heureux, calomniant à plaisir un confrère, simplement parce que ce dernier avait plus de génie que lui.
La vengeance de Tasse consista à faire un éloge enthousiaste de la cour de Ferrare dans YAminta. Il est facile de reconnaître, dans ces vers, les allusions au duc Alphonse II, à ses sœurs Lucrèce et Eléonore, à la comtesse de Scandiano, Eléonore San Vitale :
Ah ! que ne vis-je point, quelles rares merveilles Surprirent mon eiprit, mes yeux et mes oreilles ! Les beautez de la terre S: les beautez des cieux, D'un éclat fans pareil brillèrent à mes yeux. J'y vis Phœbus fuivy des filles du Parnaffe, Où le fçavant Elpin occupoit une place.
Mais quel est cet Elpin qui est considéré par le poète comme un héritier de l'Arioste ? et dont il dit dans l'acte I, scène i :
Daphn'é
Te fouviens-tu, Silvie, ou n"as-tu point appris Ce que le fage Elpin diloit à Lvcoris ?... Elpin donc racontait à celle qu'il adore
Devant Battus, devant Tircis,
Sçavans aux amoureux foucis,
C'eftoit dans l'antre de l'aurore Où d'abord en entrant on voit ces mots écrits,
Loin d'ici, profanes Eiprits...
Vautre de F Aurore soit dit en passant, est une salle du château de Ferrare sur le plafond de laquelle resplendit encore la belle déesse peinte par Dossi. Quant à Battus, c'est Batista Guarini qui alors, avant que la jalousie et les rivalités d'amour s'en mêlassent, était l'ami intime de
Tasse. Enfin Elpin est Jean-Baptiste Pigna (1529- 1575), docteur en philosophie et en médecine, orateur et historien ferarrais, et dont je me suis occupé dans mon livre sur Goethe et le Tasse*. Pigna qui avait été secrétaire d'Hercule II d'Esté, l'était alors aussi de son fils, le duc Alphonse. Il était d'un grand intérêt pour Tasse de rester en bons termes avec un aussi puissant personnage dont le crédit auprès du seigneur de Ferrare grandissait de jour en jour. A peine à Ferrare, Torquato s'était mis à faire la cour à une fort jolie et spirituelle femme, Lucrezia Bendidio. Il lui avait adressé de beaux vers. Malheureusement pour notre poète, l'illustre secrétaire Pigna courtisait aussi la dame. Il lui avait même consacré tout un cançoniere. Pour être moins beaux que ceux de Tasse, les vers n'en étaient pas moins de son Excellence !... Alors que fit Tasse ? Sur le conseil de Madonna Leonora d'Esté, au lieu de consacrer d'autres poèmes à la louange de la Bendidio, il se mit à écrire un commentaire: Considérations sur trois Canxpni de G.-B. Pigna, intitulées : les trois sœurs, au cours desquelles il fit une comparaison
Lemerre, éditeur
entre l'amour divin et l'amour profane! Il paraît que ces trois chansons n'avaient rien de remarquable, et pourtant Tasse s'efforce d'y trouver de grandes beautés, un sens aussi mystérieux que profond et de louer à chaque vers le génie de Pigna !
Dans le passage deYAminta que je viens de citer, Lucrezia Bendidio devient Lycoris, à laquelle Elpin ne parle pas de l'amour divin, mais des femmes condamnées à l'enfer quand elles sont réfractaires à la passion des secrétaires âgés. Pigna, dans ses vers latins qui ne sont guère préférables à ses vers italiens, composa une epigramme à Lycoris : preuve que le nom donné par Tasse à Lucrezia Bendidio lui serait resté. Ce Pigna eut l'audace de publier ses propres poésies latines avec celles de l'Arioste, lorsqu'en 1553, il fit un choix des poésies du grand mort, à la demande de son fils, Virginio Ariosto. C'est pourquoi Tasse célèbre à son tour celui auquel le noble poète dont la muse a chanté Mars et l'Amour, laissa, en mourant, le chalumeau.
Hàtons-nous de dire d'ailleurs que le secrétaire se comporta bientôt vis-à-vis du jeune Torquato
comme il s'était comporté à l'égard de son vieux maître G.-B. Giraldi, l'auteur de YEglé, représentée à Ferrare, l'année 1545, c'est-à-dire ingrat, envieux, méchant et outrageusement jaloux de la faveur dont Tasse jouissait, en tout bien tout honneur, auprès des princesses Lucrèce et Eléonore d'Esté. Et alors le sage Elpin de YAminta devint YAleteàe la « Jérusalem » : « grand tisseur de calomnies qui sont des accusations et ressemblent à des louanges. »
L'âme sereine deTorquato Tasso s'accommode à merveille du genre artificiel de la pastorale. Cette vie de bergers est à ses yeux la vie idéale. Il est d'ailleurs, à ce moment, pleinement heureux, tout à ce loisir lettré qu'il connut dans les premières années de son séjour à Ferrare. Les vers suivants en font foi.
Tircis s'exprime ainsi :
le jouis uns inquiétude
Du repos de la folitude Par la faveur d'un Dieu, dont les nombreux troupeaux
Couvrent la plaine et les cofteaux, De Tune à l'autre mer on connoift la puissance. Et le mont Apennin luy rend obeiffance;
Lors que je vins m'offrir à luy,
Et que je le choisy pour mon unique appuy, Il me dit d'une voix agréable et charmante,
Et d'une manière obligeante,
« Qu'un autre écarte loin de nous, Les afïauts furieux des Larrons et des Loups... Pour toy, tu chanteras dans un heureux loifir... » Comment donc employer le repos qu'il me laiffe A foupirer toujours auprès d'une maiftresse ;
Sans doute, je ferai bien mieux De consacrer ma Muse à chanter fes aveux.
Ses aveux que toute la terre Juge dignes du Dieu qui lance le tonnerre... Ouy, je dois m'attacher à ce Dieu que je fers, Il est mon Jupiter et le Dieu de mes vers... Ilayme mes chantons, ma Muse en est louée...
On le sent aux prises avec un bonheur sans mélange, au milieu de cette cour splendide où il jouit de la faveur des lettrés ; son enthousiasme déborde. A l'abri, grâce au duc de Ferrare, des vulgarités de l'existence, sans autre souci que les beaux soucis d'amour, sans autre contrainte que celle de chanter harmonieusement en jouissant de la vénusté des choses et en participant à cette vénustéj il voit, de loin, le plaisir lui sourire. Il est heureux, il est tranquille et il pense des dames et de l'amour ce que Tïrcis dit à Daphné dans la très élégante scène du second acte :
I'ayme l'amour fans peine et j'en fuis les fupplices, le cherche feulement sa joye et fes délices... Il est bien dangereux de chercher des plaifirs, Qui ne peuvent jamais faire un bonheur fuprême,
Et nous confument en deflrs.
Lors que dans l'amoureux empire
On ne verfera plus de pleurs,
Qu'on aura tout ce qu'on défire, Sans ennuy, fans chagrin, fans plainte et fans douleur, Alors, certes Tirfis aymera quelque belle
Et luy fera toujours fiùelle ;
Hélas ! je n'ay que trop pleuré Et mon cœur n'a que trop vainement foupiré.
Ce dernier vers fait peut-être allusion à un amour passager du poète rappelé dans un autre endroit (acte I, scène i) par Daphné qui s'écrie:
Le cœur rongé d'amour et de foucis Il(Tircis) erroit dans les bois, cherchoit la folitude, Et promenoit partout sa noire inquiétude. Par des traits de folie, il montroit fa douleur. On rioit de fon mal, on plaignoit lbn mal-heur ; Mais fût-il de l'Amour la plus trifte victime. Les vers qu'il compofa méritent qu'on l'eftimc. Il grava fa douleur fur mille arbres divers, Et les arbres croiffant firent croiftre ces vers : Trompeurs miroirs du cœur, lumières infidelles, Beaux yeux, je m'apperçois de voftre trahi fon, Mais puis-je me fauver de vos feintes cruelles,
Si V amour niojlt la rai/on ?
Il s'agit ici de Lucrezia Bendidio qu'il avait rencontrée à Padoue, ou de Laura Peperara, dont il s'éprit à Mantoue. J'ai parlé de ces deux dames, qui venaient souvent à la cour de Ferrare, dans mon livre mentionné plus haut sur Gœthe et le Tasse.
Et c'est ainsi que s'anéantit la supposition romanesque que Tasse ait peint Léonora d'Esté sous les traits de Sylvie et lui-même sous ceux d'Aminte, et que cette pastorale soit l'expression, plus entière et plus fidèle, de l'amour respectueux et tendre du poète pour la princesse à laquelle il fut fort attaché, mais qu'il n'aima jamais.
Je me suis efforcé de le prouver dans l'ouvrage précité.
UAtninta fut joué pour la première fois le 31 juillet 1573, à Ferrare, dans l'île et le palais du Belvédère, en présence d'Alphonse II et de la Cour, par une troupe de comédiens connus sous le nom de Gelosi, et que Tasse en personne avait spécialement exercés en vue de cette représentation. L'auteur avait vingt-neuf ans. 7
Cette île du Belvédère était célèbre à l'époque pour les jeux qui s'y donnaient et les réunions mondaines qui s'y tenaient quotidiennement. Giraldi Cinthio, Scipione Balbi del Finale, Scaliger en avaient parlé avec enthousiasme. Arioste lui-même faisait prédire par Maugis à Renaud, dans le quarante-troisième chant de Roland :
« Que lorsque le bélier aura fait sept cents tours, avec la quatrième sphère, il ne sera plus belle île que de leurs eaux entourent mer, étang ou rivière, et que la voir rendra muet celui qui tenta de célébrer la patrie de Nausicaa.
« Cette île, par ses beaux palais, surpassera de beaucoup celle qu'aimait Tibère. Les Hespérides auront des arbres moins précieux que ceux plantés sur ses rives. On y trouvera autant d'espèces d'animaux que Circé en eut dans ses haras; Vénus, Cupidon et les Grâces y habiteront avec autant de plaisir qu'à Chypre ou à Gnide. »
Alphonse Ier avait fait élever dans l'île du Belvédère un palais splendide qu'un des versificateurs du moment décrivit sous le titre pompeux de : Caleopsis divi Alphonsi Ferrariensium duels. Ce fut dans ce lieu de délices, en présence des grands de
Ferrare, magnifiquement vêtus, que se déroula le drame pastoral qui devait donner l'essor à un genre jusque-là inconnu. Angelo Solerti, dans sa Vie de Tasse, indique de la façon la plus précise l'époque, les circonstances et l'endroit où se passa cette représentation. Mais, qui nous dira quel incomparable spectacle de nature, d'art, d'élégance et de beauté dut offrir YAminta, dans lequel le mythe s'allie si ingénieusement à la poésie, joué, au soleil couchant ou sous les étoiles, sur les bords du fleuve limpide dont les eaux baisaient les racines des hauts peupliers bruissant le long des rives !
Tasse avait choisi pour scène de son drame un lieu situé non loin d'un chemin public, entre Ferrare et le Pô. Ce fut une aimable surprise pour les spectateurs. Pour la première fois il leur était donné d'assister à un drame se passant de leurs jours et dans leur pays, tout en traitant de sujets antiques interprétés par des personnages revêtus des traditionnels costumes de l'antiquité. Le prologue, qui rappelle ceux des tragédies d'Euripide et de deux comédies de Plaute, met en scène, nous l'avons vu, une divinité : l'Amour qui fuit Vénus
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et l'Olympe pour venir sur la terre exercer son art au milieu des bergers. Le sujet rappelle celui de Moschus (Y Amour fugitif). En ce qui touche la puissance divine, Tasse s'est peut-être inspiré aussi du livre second de la Chasse, d'Oppien. L'action se déroule ensuite nue et simple. Elle porte uniquement sur l'amour du timide Aminte pour la dédaigneuse Sylvie. Aminte, tout en causant confidentiellement avec Tircis se laisse persuader d'aller surprendre Sylvie à la fontaine où il arrive à point pour la délivrer des entreprises du satyre. Le drame commence au moment où Aminte, croyant à la fausse nouvelle de la mort de Sylvie dévorée par les loups, se précipite du haut d'un rocher, puis est tenu pour mort par un témoin de ce tragique événement : d'où l'attendrissement de Sylvie et sa joie de voir revenir à la vie l'amant dont les vœux sont enfin exaucés.
Tous ces événements, procédant les uns des autres, fournissent, dans une certaine mesure, une suite de péripéties qui aboutissent à une sorte de reconnaissance ou agnition, que les aristotéliciens d'alors exigeaient d'un drame régulièrement composé, et que Tasse observa avec bonheur
dans sa pièce, d'une nouveauté pourtant si grande.
Hâtons-nous d'ajouter que l'antithèse entre la vocation virginale de Sylvie, adepte de Diane, et la passion d'Aminte, était en germe déjà dans Pan et Siringa et dans les nymphes et satyres de YEglé de G.-B. Giraldi. Et c'est peut-être de cette même source que provient aussi la forme lyrique des chœurs qui, dans la conception d'art du temps, distinguant le drame nouveau de la comédie et des pièces inférieures, le haussait graduellement à la grandeur tragique. Les satyres sont tout dans YEglé, mais le satyre de YAminta descend plus particulièrement de celui du Sacrifice d'Augustin Beccari, de même que l'épisode de Sylvie liée à l'arbre par le satyre et délivrée par Aminte, semble suggéré par la conduite de Turinius vis-àvis de Stellina dans un cas semblable, au cours de la même pièce de Beccari.
Ne nous préoccupons pas de savoir si la chute d'Aminte du haut d'un rocher se rapproche de la chute d'Ariodante dans Roland le Furieux, ou de celle dont s'entretient le berger de la troisième idylle de Théocrite. Mais, à coup sûr, la volup-
tueuse scène du baiser (acte I, scène n) a été inspirée du deuxième livre des Amours de Clitofonte et Leucippe, d'Achille Tazio, déjà vulgarisés en partie par Lodovico Dolce, en 1546, et traduits entièrement, en 1550, par Francesco Angelo Coccio. C'est ainsi que les romans de la décadence grecque, révélés alors à la littérature, en dehors des écoles, arrivaient au bon moment pour fournir un aliment nouveau au génie sensuel du drame pastoral, suprême forme poétique de la Renaissance à son déclin.
Poursuivons : Le fameux chœur du faux honneur rappelle une élégie de Tibulle (la troisième du livre II). Et l'épilogue du drame: Vénus venant chercher son fils au milieu des belles spectatrices et des seigneurs amoureux, en se reliant au prologue, reprend et amplifie légèrement le sujet de la première idylle de Moschus. De telle sorte que la fable des modestes amours de deux bergers se trouve enchâssée, comme un épisode, entre la fuite et la poursuite des deux plus belles divinités de l'Olympe.
Il est une autre nouveauté que je ne saurais passer sous silence en parlant de YAminta. Le
récitatif n'y comprend pas que des endécasyllabes, car les parties les plus passionnées du drame sont écrites en endécasyllabes mêlés de septénaires. Tasse imitait en ceci la versification de la Canace de Speroni, publiée en 1546, et il tira même de cette pièce un vers entier :
Pianti, sospiri, edimandar merccde.
Mais quand Guarini écrivait l3 le 10 juillet 1585, à Speroni, que la Canace était le plus beau sujet qui eût jamais été traité dans un poème italien, et que Tasse n'avait réussi YAminta que dans les parties imitées de la pièce de Speroni, il flattait vraiment outre mesure l'orgueil du professeur de Padoue et péchait contre le pauvre Torquato par un étrange excès d'injustice
UAminta fut joué plusieurs fois dans le cours du xvie siècle . Citons, entre autres, la représentation donnée par la princesse Lucrèce d'Esté, femme du prince héréditaire d'Urbin, François- Marie de la Rovère, à Pesaro, en 1574, et dont un noble Pesarais, Virginio Almerici, a laissé une
Lettres, Venise, Ciotti, 1596, impartie
jolie description; la représentation donnée à Mantoue par le duc Guillaume, en 1586, et sur laquelle, malheureusement, les détails nous manquent. L'année '1590, Ferdinand Ier de Médicis, au dire de Philippe Baldinucci l, fit jouer YAminta par le célèbre acteur Bontalenti à Florence.
Sept ans après la première représentation, alors que le poète était déjà interné à l'hôpital Sainte- Anne, YAminta fut imprimé par Aide Manuce qui fit précéder la pièce d'une préface émue, dédiée à Ferdinand Gonzague, prince de Molfetta, dans laquelle il rappelait le sort du poète infortuné, sombré dans la folie.
Au reste, bien avant avant l'impression de YAminta, l'Italie était déjà infestée d'imitations de ce drame. En 1574, Niccolo degli Angeli faisait paraître un Ligurino. Cieco d'Adria donnait, deux ans plus tard, son Pentimento amoroso. En 1579, paraissait la Fillide, du Napolitain César Délia Valle. En 1 5 80, Guarini commençait son Fidèle Berger, publié dix ans plus tard. Il est difficile de dire si Guarini, dans sa pièce, a imité ou non YAminta.
Cf. Baldinucci, Notifie de' profess. dcl disegno
Pourtant, il y a tout lieu de supposer que jamais Guarini n'eût songé au Pastor Fido s'il n'avait pas vu YAminta. A propos du Pastor Fido, le Napolitain Manso, hôte et servant de Tasse, raconte ce trait intéressant l : « Une copie de la pièce de Guarini, nouvellement arrivée à Naples, fut lue à Torquato devant Pignatelli, Toraldo et moi. Comme on demandait au poète son sentiment sur la pièce, il répondit : « Elle me plaît beaucoup, mais j'avoue ne pas savoir pourquoi. » — Elle vous plaît peut-être, lui dis-je, parce que vous y reconnaissez votre travail. » Mais lui : « On ne peut aimer, fit-il, à voir son bien dans la main d'autrui ! »
Passons, maintenant, brièvement en revue quelques-uns des jugements portés sur YAminta par les compatriotes de Tasse. En 1698, le duc de Telese, Bartolommeo Ceva Grimaldi, lut à l'Académie degli Uniti de Naples un discours dans lequel il ne craignait pas de critiquer point par
G. B. Manso, Vitadi Torquato Tasso. Venise, Gamba
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point le sujet, les costumes et les dialogues de VAminta.
En 1700, parut un livre intitulé : VAminta difeso e illustrai) da Giusto Fontanini1. Ce Fontanini, aussi pédant qu'orgueilleux, aborde dans ce livre toutes les questions possibles et imaginables, de telle sorte que le lecteur qui s'y aventurerait par hasard risquerait fort de se faire des idées absolument fausses sur l'histoire du drame et sur la poésie de Tasse. Cette difesa fut réimprimée, trente ans plus tard, avec les observations d'un académicien Florentin, Uberto Bentivoglienti 2. Un Domenico Mauro di Noia y répondit par des arguments sans importance3.
Franchissons des années et arrivons à des temps moins dénués en poésie et en critique. Serassi, l'année 1785 , écrivit surYAminta une étude très élogieuse placée en tête d'une belle édition de ce poème. Et le meilleur poète de l'époque, Monti. se plut à célébrer les vers champêtres de Torquato :
Venise, Coleti
3. Race, d'opusc. scient i f. e Jilolog., t. XIII. Venise, Zane, 1736.
I bei carmi divini onde i sospiri In tanto grido silevar à'Aminta, Si che parve minor délia zampogna L'epica tromba, e al paragon geloso * Dei sommi onori dubito Goffredo.
Parini, critique avisé et disert de la littérature du xve siècle, écrivait de son côté : « Autant Tasse se montre grand, héroïque et sublime dans ses grands poèmes, autant il sait se faire calme, agréable et simple dans cette pièce pastorale. Tout en empruntant aux Grecs, et surtout à Moschus, Anacréon,Théocrite, dessujets, des traits de caractère et d'imagination qui paraissent très naturels au premier abord, mais qui n'en présentent pas moins, en dernière analyse, un art achevé, le poète a su néanmoins, dans YAminta, faire œuvre personnelle et créer des personnages qui vivent d'une existence absolument propre '. »
Plus tard, Gioberti, dans ses Etudes philologiques2 , s'exprime en des termes dont voici la substance :
« Au point 'de vue du style, YAminta est certainement un chef-d'œuvre. En tant que pièce
Turin, Casazza
dramatique, il présente une élégance et une beauté tout attiques... Néanmoins, YAminta a beaucoup de défauts. Les événements, lès incidents les plus pathétiques sont gâtés dans la pièce par cet abus de l'esprit avec lequel Tasse ruine souvent les rares qualités de ses œuvres et ne craint pas d'unir à la majesté épopéenne le genre pastoral. Examinons, par exemple, la scène n de l'acte III, dans laquelle Aminte écoute le récit que lui fait Nérine des circonstances qui l'induisent à croire fermement que Sylvie est morte :
O vélo ! ,0 sangue!
O Silvia ! tu se' morta !
« Exclamation vraiment tragique au double point de vue du sentiment et de la forme d'élocution. Par malheur, Torquato détruit tout l'effet de ce mouvement tragique en mettant dans la bouche d'Aminte une apostrophe de la douleur si ridicule et si subtile, qu'un homme, ayant tout son sang-froid, aurait de la peine à en imaginer et à en prononcer une semblable. »
Alfieri ', lui, place YAminta bien au-dessus de la Gerusalemme.
« Il est vrai, a-t-il soin d'ajouter, que les deux poèmes appartiennent à des genres bien différents. » A son sens, toutefois, le sujet de YAminta ne saurait se prêter à la représentation.
« Ce poème, dit-il, est rempli de très belles pensées, noblement exprimées, mais l'action y languit la plupart du temps. L'intrigue ne me satisfait pas entièrement ; toute la pièce se passe en narrations invraisemblables. Je crois pouvoir comparer ce genre de spectacle pastoral à la tragédie vulgairement dénommée : urbaine, laquelle n'est ni tragédie ni comédie, mais participe également des deux. Et c'est pourquoi la pastorale, associée à la tragédie et au drame, occupe une place indéfinissable qui, à la scène, doit paraître ridicule. »
« Dans YAminta, continue Alfieri, on chercherait vainement une intrigue. Le personnage du satyre est contraire aux usages et inutile à l'action; celui de l'impudente Daphné sert à peu de chose;
i. Manuscrits d' 'Alfieri, vol. II. Florence. Bibliothèque Laurentienne.
Elpin n'est introduit dans la pièce que pour raconter la fin du drame, ce dont Tircis se serait acquitté aussi bien. En un mot, YAminta, comme pièce de théâtre me paraît très faible, mais comme poème, je le juge un recueil de belles élégies. »
Et je ne puis m'empêcher de rapprocher cette appréciation si injuste d'Alfleri, de l'enthousiaste épître dédicatoireà Mlle de laVergne, futur auteur de la Princesse de Clèves, dont Ménage fit précéder l'édition de YAminta, qu'il publia en 1655, à Paris, avec des notes italiennes, tout au long desquelles la pièce de Tasse était traitée de chef-d'œuvre : « Fra le opère ciel Tasso, il stio Aminta nel che manifestamenie appare il purgato giudicio ai lei.
Ménage était alors épris de Mlle de la Vergne, comme il l'avait été de Mme de Sévigné, et l'invoquait en latin et en italien. Dans cette dernière langue, il lui donnait le nom de Philis, e: regrettant de ne pas posséder, pour la mieu: célébrer, les grâces de Tasse et de Guarini.
Et il ajoutait :
In van, Filli, tu chiedi
Se lungamente durera l'ardore
Che' il tuo bel viso mi desto nel core.
Chi lo potrebbe dire ?
Incerta, o Filli, e 1' ora del morire.
La dédicace de YAminta, en italien également, est un vrai bijou de galanterie française et un illustre document de l'admiration qu'éprouvèrent les étrangers pour la littérature italienne.
Époque charmante que celle où les poètes italiens servaient de sujet de conversation aux lettrés français !
Le génie italien a commencé de se métamorphoser et de passer de la poésie à la musique, à l'époque comprise entre la représentation de YAminta et la publication de la Gerusahmme. La musique, en effet, aida puissamment à la populalarité du nouveau drame. De 1594 à 1617, elle s'empara des plus beaux passages de la pastorale de Tasse: les lamentations du berger amoureux (acte I, scène 11), la complainte de Daphné et celle de Sylvie sur Aminte tenu pour mort (acte IV, scènes 11 et ni), le récit du retour d' Aminte à la
vie (acte V), le chœur du premier acte et le monologue du satyre au deuxième acte. Finalement un frère sicilien, Erasmo Marotta, mort à Palerme, en 1641, mit toute la pièce en musique.
Avec la musique, la pastorale acheva de triompher . Ce fut en vain que les critiques s'insurgèrent, comme P. Patrizi, contre YAmintay et Giasone Mores contre le Pastor Fido; ce fut en vain qu'ils s'armèrent, pour condamner le nouveau genre poétique, d'arguments anciens ou modernes. Le père Papin lui-même partit inutilement en guerre et rompit sans succès des lances en faveur de la tragédie française néo-classique, tandis que le poète Jean-Vincent Gravina soutenait, de son côté, l'antique tragédie grecque. Il était trop tard pour réclamer, bien qu'à vrai dire ces écrivains n'eussent pas complètement tort, la pastorale étant, au fond, un genre que l'imagination fait tomber facilement dans le faux. Mais sortie à la fois du cerveau et du cœur d'un grand poète, ce genre de poésie séduisait le peuple à un point que Savio x, apologiste de Pastor Fido, constatait en ces termes, à la fin de 1601 :
1. Apologia in ii/esa del Pastor Fido (Opcre di B. Guarini, IV). Vérone, 1738.
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« Grâce à Torquato Tasso, l'églogue devint pastorale pour la plus grande gloire du poète et la plus grande satisfaction du public, à ce point qu'aujourd'hui on ne lit plus ou on ne compose plus que des pastorales. »
Et Tassoni, résumant le débat, affirmait que « dans la tragédie proprement dite, les auteurs italiens ne produisirent jamais que des pièces ordinaires. Dans les pastorales, au contraire, où doivent se manifester une grande douceur et une grande languideqça de style, les poètes de la Péninsule déployèrent un talent que ne dépassèrent point les plus remarquables compositeurs de l'antiquité '. »
Enfin, au cours de sa préface placée en tête des Drammi de boschi i délie marine 2, Eug. Camerini écrivait ceci : « Cette partie de notre littérature (la pastorale) fut peut-être la plus répandue en Europe. Elle ne céda que devant la nouvelle et brillante popularité de la musique à laquelle convenaient à merveille les chœurs chantés, le luxe des décors et la douce « morbidezza » des vers. »
i. De pensieri diversi libridihi, X, 14. Venise, i6}6. 2. Milan, Sonzogno, 1874.
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La poésie pastorale fut peu à peu remplacée par le mélodrame mythologique et historique. Le jour où ce dernier fleurit avec Apostolo Zeno, le drame pastoral, créé par Tasse, avait définitivement vécu...
BIBLIOGRAPHIE
Alighieri-Dante. Opère. Venezia, G. Pasquali,
MDCCLXXII.
Ancona (d'). Origini del teatro in Italia. Studii sulle
sacre rappresenta;ioui del Contaâo Toscane. Firenze.
Le Monnier, 1877.
Ancona (d') et Comparetti. Le Anliche rime volgari
seconda la le;ioue del Codice vaticauo 3-/92. 4 vol.
Bologna, Gaetano Romagnoli.
Argenti. Lo Sfortunato. Venezia, G. Giolito, MDLXVII. Akiosto. Orlando furioso.
Banti (C.). VAntyntas du Tasse et l'Aslrèe d'Honoré
cFUrfé. Milan, 1895. Bayle. Dictionnaire historique et critique. Amsterdam,
MDCCXL.
Beccari. // sacrificio. Ferrara, A. Caraffa, 1527. Bion et Moschus. Les Idylles, traduites du grec
en vers français. Amsterdam, H . Desbordes,
MDCLXXXVIII.
Boccaccio. Opère. Firenze, Magheri, 1827- 18 54. Carducci (G.). VAminta di T. Tasso. Firenze, San-
zonij 1896.
Carducci. Delio Svolgimeuto delta leileratura nationale
— né —
(discorsi ktterari c storici). Bologna, Zanichelli,
Casini. Suîle forme metricbe italien e. Firenze, Sansoni,
— Testi inediti di antiche rime (Scelta di Curiosita
letterarie inédite 0 rare del secolo XIII al XVII).
Bologna, G. Romagnoli, 1884.
Cecchi. Torquato Tasso e la vita italiana nel XVI secolo.
Firenze, Le Monnier, 1877.
Comparetti. Virgilio nel Medio Evo. Livorno, Vigo,
Crescimbeni. Istoria délia volgar poesia. Roraa, 1872. Ferrazzi. Torquato Tasso. Bassano, Pezzato, 1880. Gaspary. Sioria délia Letteratura italiana. Torino, Loes-
cher, 1887.
Ginguené. Histoire littéraire d'Italie. Milan, P.-E.
Giusti, 1820.
Guarixi. Il Pastor Fi do.
— Lettere.
Hortis (A.). Délia poesia rappresentativa. Ferrara. Macri (Leone Fr.). La bucolica latina nell. lett. ital.
del secolo XV. Torino, Loescher.
Maxso (G.-B.).Vitadi Torquato Tasso. Venezia, 1825. Marsan (G.). La Pastorale dramatique en France à la fin
du XVIe- siècle et au commencement du XVIIe siècle.
Paris, Hachette, 1905.
Massi. Saagio di rime illustri inédite del secolo XIII
scelle da un codice antico delta Biblioteca Vaticana. Roma, Tipografia délie belle Arti.
Mazzoleni. La poesia drammatica pastorale in Italia.
Bergamo, Bolis, 1888.
Mazzoni (G.). Le ecloghe voîgari di M. M. Boiardo. Medici (Lorenzo di). Rime.
Ménage (E.). Annota\ioni ail* Aminla. Paris, Curbé,
— Mescolan\e. Venezia, G. Pasquali, 1736.
Minturno. L'Arte poetica.
— Parnaso iialiano. Venezia, A. Zatta,
M.D.CCLXXXVI
Perrens. Histoire de la littérature italienne. Poliziaxo. Le stan^e, VOrfeoe le rime. Firenze, Barbera,
Rathery. Influence de V Italie sur les lettres françaises,
depuis fle XIIIe siècle jusqu'au règne de Louis XIV.
Paris, Didot, 1853.
Roger (M.). L'enseignement des Lettres classiques d'Au-
sone à Alcuin . Paris, Picard, 1905.
Rossi. Battista Guarini ed il Paslor Fido. Torino,
Loescher, 1886.
SANCTIS (de). Stcria délia lelteralura italiana. Napoli,
Morano, 1870.
Sawazaro. Arcadia. Torino, Loescher, 1888. Schônherr. Jorge de Montemaxor, sein Leben und sein
Schaefer roman. Halle, Max Niemeyer, 1886. Serassi. Vita del Tassa. Bergamo. 1790. Settembrixi. Le\ioni di letteratura italiana. Napoli,
Morano, 1870.
Solerti ÇA. ). VitadiT. Tasso. Torino, Loescher, 1895.
Stiefel. Vittorio Rossi und sein Bttch Guarini ed il Pastor Fido. Literaturblatt fur germanische und romanische Philologie von 11 November 1891, col. 378.
Tafuri. Inlorno alF inven\ioni poetiche uscite dal regno di Napoli (nella Raccolta d'opuscoli scientifici e filologici). Venezia, C. Zane, M.DCCXXXI.
Taxsillo. Vegloga e ipoemetti. Trani, 1893.
Tasso. VAminta, In Venetia, Aldo, MD.L.XXX.
— VAminta difeso e illustrato da Giusto Fonfanini. Roma, Zenobi e Placha, M.DCC.
— Le Rime. In Venetia, G. Vasalini, MDLXXXIIII. Tatio. DelV Amore di Leucippe e di Clitophonte, iradotto
dalla Lingua greca nella ilaliana da Francesco Coccio.
Venezia, A. Russinelli, M.DCXXVIII.
Théocrite. Les Idylles.
TiCKKOR.HistoryofSpanishlitleratur. London, Trub-
ner and O, 1863.
Torraca. Gli imitatori stranieri di Jacopo Sanna\aro.
Roma, Loescher, 1882.
Trissino. La poetica. Vicenza,T. Janiculo, M.DXXIX. Urfé (Honoré d').VAstrée. Paris, A. de Sommaville,
M.DCXXXIII.
\'irgile. Les Églogues et les Bucoliques. Zumbini.Lt egloghe del Boccaccio. Giornale storico dell.
lett. ital., vol. VII.
— Una storia £ amore c morte. Il Ninfale fieso-
lano. Nuova Antologia, 1 Marzo, 1874 et 1879.
Sources et licence
Texte : https://archive.org/details/lapastoraleitali00bouc. Domaine public ; numérisation mise à disposition par Internet Archive. Mise en forme : liregratuitement.com. Tout ce que nous ajoutons reste libre.
OEBPS/nav.xhtml
Table des matières

		La Pastorale italienne et l'"Aminta"

		CONSIDÉRATIONS GÉNÉRALES

		LA GRÈCE. — ROME

		LE MOYEN AGE

		DANTE PETRARQUE BOCCACE

		ÉGLOGUES EN LANGUE ITALIENNE

		POLITIEN ET SANNAZAR

		A. ARGENTI

		ET SA COMÉDIE PASTORALE

		ACTE I

		ACTE II

		ACTE III

		ACTE IV

		ACTE V

		Lemerre, éditeur

		Lettres, Venise, Ciotti, 1596, impartie

		Cf. Baldinucci, Notifie de' profess. dcl disegno

		G. B. Manso, Vitadi Torquato Tasso. Venise, Gamba

		Venise, Coleti

		Turin, Casazza

		BIBLIOGRAPHIE

		M.D.CCLXXXVI

		Sources et licence





