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 Enseignante : Dre. SOUAṂES Amira
                                                    [202O/2021]
Ce   qui   importe, c’est  qu’avec  le  monde  on  fasse  des  pays  et  des langues,  avec le  chaos  du  sens,  avec les  prés  des champs de bataille, avec nos actes des légendes et cette  forme  sophistiquée  de   la  légende  qu’est l’histoire, avec les noms communs du nom propre. Que   les   choses   de   l’été,   l’amour,   la   foi   et l’ardeur, gèlent pour finir dans l’hiver impeccable des livres. Et que pourtant dans cette glace un peu de   vie   reste   prise,   fraîche,   garante   de   notre existence et de notre liberté".        Pierre Michon
Description :

Ce cours "Littérature française" représente une idée générale de la littérature française, sa définition, ses mouvements littéraires et ses grands écrivains. Il s'agit d'un cours qui retrace l'évolution historique de la littérature française à travers les siècles, depuis le Moyen Âge jusqu'au XXème siècle. 
Objectifs

·  connaîtra les périodes et les écoles qui ont marqué la production littéraire du Moyen âge jusqu’au début du XXème siècle,

·  mettra en pratique les techniques de lecture qui feront possible la compréhension des textes de divers genres,

·  connaîtra et mettra en pratique la terminologie de l’analyse littéraire,

· se servira des techniques de l’analyse littéraire pour travailler les textes et genres étudiés,
· Acquisition des techniques de lecture et d’écriture (résumés, commentaires) à partir des textes littéraires, et à travers les outils nécessaires pour affronter l’analyse de textes et reconnaître la spécificité de chaque genre (roman, poésie, théâtre), la structure du texte, les types de texte, les figures de style, les genres littéraires.

· Faire acquérir  aux  apprenants une connaissance complète et critique des principales étapes de la littérature française depuis ses origines jusqu’à nos jours

. valorisera le potentiel de la littérature pour enrichir la connaissance culturelle en général.
Introduction
Avant d'évoquer les détails sur la littérature française, nous introduisons ce sujet par donner  une  idée  de  la  culture  française.  Sachant  que  cette  culture  est  riche,  diversifiée  et ancienne,  et reflète  ses  cultures régionales  et  l'influence  d'immigrations de toutes époques.  La capitale  de  la  France,  Paris,  est,  depuis  le  XIIe siècle  le  lieu  de  l'une  des  plus  anciennes universités d'occident (après Bologne). Paris doit à la tradition de son enseignement supérieur son   rayonnement   culturel   mondial,   accueillant   les   artistes   de   toutes   origines,   et   abrite actuellement  des musées consacrés à une  grande  variété de thèmes, dont le  musée du  Louvre, et  de  riches  bibliothèques,  comme  la  Bibliothèque  nationale  de  France.  Le  chef  d'œuvre d'Eugène  Delacroix La  Liberté  guidant  le  peuple,  qui  illustre  dans  le  style  de  la  peinture romantique l'épisode historique des Trois glorieuses, est devenu un symbole de la République française associant sa culture à l'un des tenants de sa devise: «Liberté, Égalité, Fraternité». 
La  spécificité  de  la  France  est  depuis  le  XIIe siècle  au  moins  un  foyer  culturel important  et  influent:  sa  littérature  et  ses  philosophes  ont  influé  et  influent  encore  sur  des courants  de  pensée  du  monde  entier,  bien  qu'elle  se  situe  actuellement  en  retrait  derrière  la pensée   anglo-saxonne.   Sa   culture   officielle   est   générée   par   les   médias   nationaux,   son fonctionnement par des administrations centralisées. Sa devise est: Liberté, Égalité, Fraternité, et sa Déclaration des Droits de l'Homme et du Citoyen de 1789, est antérieure à la Déclaration Universelle des Droits de l'Homme (1948). Caractérisée par un art de vivre, elle maintient des valeurs traditionnelles, parmi lesquelles une gastronomie reconnue ou des domaines comme la haute couture. 
Mais la France est avant tout un État pour lequel la défense des valeurs liées à la laïcité  est  primordiale,  dans  le  respect  mutuel  des  cultures,  des  valeurs  et  des  traditions  (par exemple, la culture française s'oppose au communautarisme) bien plus encore que la qualité de ses fromages, ou la haute couture. Rappelant que la place de la culture en  France est bien distinguée. L'enseignement de base  est  gratuit  et  obligatoire  pour  tous  les  enfants  depuis  les  lois  de  Jules  Ferry  du XIXe siècle.  La  part  du  budget  national  consacrée  à  l'éducation  et  à  la  culture  s'élève  à  22  % (s'y   ajoute   une   part   des   budgets   régionaux),   mais   l'Etat   provoque   chaque   années   des suppressions   de   poste   dans   l'enseignement.   L'une  des   singularités   françaises  est   liée   à l'existence d'une politique publique de la culture. Héritage de l'Ancien régime et de la décennie révolutionnaire,  cette  politique  culturelle  s'amplifie  à  l'aube  de  la  Ve  République  avec  la 2création d'un ministère des Affaires culturelles confié à l'écrivain André Malraux (voir Philippe Poirrier,  L'Etat et la culture en  France au XXe siècle, Lgf, 2006). Cette politique culturelle de l'État   se   démarque   en   France   par   la   volonté   de   défendre   ses   spécificités   face   à   la mondialisation,  notamment  pour  le  domaine  artistique  dans  ce  que  l'on  appelle  l'exception culturelle. Alors que pour évoquer la littérature, on ose dire raconter la vie, ses faiblesses, forces, événements, troubles et pulsions. L'âme humaine a toujours besoin de faire éblouir les mots, de faire  bouger  et  rendre  vivants  les  différentes  formes  de  littératures:  prose,  poésie,  essais, théâtre, nouvelles...en définissant l'humanité en toutes ses extrémités. Ecrire, c'est parler de soi, ou des autres, par le biais du style, des mots; c'est une façon de penser. Certes, écrire c'est aussi traverser  une  foule  de  principes,  de  règles,  d'usages  et  de  coutumes.  Ecrire,  c'est  d'abord affronter  un  mode  d'expression  normatif,  faire  revivre  les  premières  contraintes  de  l'ordre, celles  de  la  grammaire,  du  plan  et  de  l'orthographe.  Ecrire,  c'est  laisser  un  relief  de  sa  propre culture.  Ecrire,  c'est  se  retrouver  seul  avec  soi-même,  avec  ce  que  l'on  veut  transmettre  à d'autres,  mais  qui  impose  d'abord  une  confrontation  silencieuse,  en  double  communication: avec soi-même et avec autrui. 
La littérature française peut être comprise comme l'ensemble des ouvrages  écrits  par  auteurs  de  nationalité  française  ou  de  langue  française.  On  considère  en général  qu'elle  débute  au  Moyen  Âge  pour  s'étendre jusqu'à  nos  jours.  
Les  genres  les  plus importants  de  la  littérature  française  sont  le  théâtre,  la  poésie,  la  prose  narrative  et  d'idées  et l'autobiographie. Quelques-uns de ses représentants les plus connus sont Jean Racine, Voltaire, Victor Hugo et Jean-Paul Sartre. Concernant la langue utilisée, c'est le français, langue officielle de la France, c'est une langue   romane.   Langue   académique   (voir   notamment   l'Académie   française),   elle   s'est construite  cependant  aussi  par  l'usage,  la  construction  de  néologismes  (de  Rabelais  aux néologismes  techniques)  et  d'apports  anciens  (essentiellement  latin,  grec,  arabes).  Le  français comporte  de  nombreux  mots  communs  avec  l'anglais,  certains  ayant  pris  un  sens  différent (faux-amis en anglais). Historiquement,  le  français  est  une  langue  parlée  dans  les  milieux  diplomatiques,  à l'international. Au XVIIIe siècle, le rayonnement de la France a valu à la langue française son statut  de  langue  officielle  dans  les  cours  européennes,  rôle  qu'elle  conserve  encore  d'une certaine  façon  sous  l'angle  de  la  diplomatie  moderne.  La  langue  française  est  l'une  des  six langues officielles  reconnues par  les  Nations-Unies, avec l'anglais, le russe, le chinois, l'arabe et  l'espagnol.  Elle  est  aussi  la  langue  officielle du  droit  et  de  l'administration,  depuis  l'édit  de Villers-Cotterêts  signé  par  le  roi  François  Ier  en 1539.  La  création  de  l'Académie  française  et de nombreuses autres académies aux XVIIe et XVIIIe siècles, a renforcé le rôle unificateur de la langue française dans la culture, quelquefois au détriment des cultures régionales.(1)
Concernant  la  littérature  française  comprend  à  la  fois  la  littérature  écrite  en  France, depuis  le  Moyen  Âge,  enrichie  par  la  littérature  francophone,  écrite  en  français  par  de nombreux écrivains dans de nombreux pays du monde. Commençant avec la chanson de geste et  la  littérature  courtoise,  elle  se  développe  les siècles  suivants.(2)  Et  pour  la  définition  du terme   Littérature:   il   faut   savoir   que   le   mot   littérature   (du   latin   litteratura   «écriture», «grammaire»,  «culture»)  désigne  principalement:  
1- L'ensemble  des  œuvres  écrites  ou  orales fondées sur la langue et comportant une dimension esthétique (à la différence par exemple des œuvres scientifiques ou didactiques);
2- Les activités de production et d'étude de telles œuvres.  Le mot est parfois utilisé aussi dans un sens plus large, pour désigner un ensemble de textes  publiés,  qu'ils  aient  ou  non  une  dimension  esthétique.  C'est  en  ce  sens  que  l'on  peut parler  par  exemple  de  littérature  scientifique.  L'expression  littérature  grise  désigne  les  textes administratifs  ou  de  recherche  non  publiés  servant aux  échanges  entre  professionnels  d'une même discipline.  Ces  sens  larges  ne  sont  pas pertinents  dans  le  cadre  de  la  présente  rubrique. La littérature, dans son premier sens, est donc un art à part entière. Mais, il est parfois difficile de cerner les limites de cet art quand on aborde des écrits philosophiques, des pièces de théâtre, ou des scénarios qui relèvent aussi des Arts du spectacle. D'une manière générale, la littérature regroupera  ici  les  œuvres  ayant  soit  un  but  esthétique  soit  une  forme  esthétique  particulière. 
3- Ceci exclut donc les écrits purement philosophiques, politiques ou historiques.

Nous  distinguons  entre  la  littérature  par  langues  ou  par  pays:  c'est-à-dire  la  littérature francophone  ou   littérature   non-francophone  ainsi  que  nous  distinguons  entre  auteurs  et écrivains. Les écrivains écrivent des œuvres de littérature tandis que le terme auteurs regroupe toute personne ayant écrit au moins un livre, qu'il soit politique, historique, scientifique ou bien évidemment littéraire.
Concernant la littérature française, nous pensons qu'elle est un ensemble des  œuvres  littéraires  de  langue  française  produites  en  France  depuis  le  XIIe siècle,  date  à partir de laquelle se développe la littérature en langue vulgaire.(4)Le  premier  texte  connu  de  la  littérature  médiévale française  est  la  Séquence  ou Cantilène de sainte Eulalie, probablement écrite entre 881 et 882. 

C'est en fait, une adaptation en  vers d'un poème latin, à vocation religieuse et pédagogique. Les premiers grands textes de  la  littérature  française  datent  eux  du  milieu  du  Moyen  Âge  (XIe siècle),  époque  de développement de l'agriculture et d'expansion démographique après des périodes d'invasions, d'anarchie  et  d'épidémies.  Les  chansons  de  geste  sont  de  longs  poèmes  comportant  des milliers  de  vers  qui  sont  destinées  à  être  chantées  en  public,  geste  signifiant  ici  exploits guerriers.  Elles  relatent,  sous  une  forme  épique  mêlant  légendes  et  faits  historiques,  des exploits  guerriers  passés,  et  mettent  en  valeur  l'idéal  chevaleresque.  La  plus  ancienne  et  la plus  connue  est  la  Chanson  de  Roland  qui  a  été  écrite  au  XIe siècle;  elle  raconte,  en  les idéalisant, les exploits de l'armée de Charlemagne.

La  littérature  courtoise,  apparue  au  XIIe siècle,  a  pour  thème  principal  le  culte  de l'amour  unique,  parfait  et  souvent  malheureux.  Elle  trouve  son  origine  dans  l'Antiquité, intègre des influences orientales dues au retour des Croisés, et s'inspire de légendes celtiques. Ainsi, la légende de Tristan et Iseult raconte l'histoire d'un amour absolu et impossible qui se termine par la mort tragique des amants; ces poèmes étaient chantés à la cour des princes par les  trouvères  et  les  troubadours.  Chrétien  de  Troyes  (1135 ?–1190 ?)  est  sans  doute  le premier  romancier  de  la  littérature  française;  ses romans  comme  Yvain  ou  le  Chevalier  au lion, Lancelot ou le Chevalier de la charrette et Perceval ou le Conte du Graal sont typiques de  ce  genre  littéraire.  Le  long  poème  Le  Roman  de  la  Rose,  best-seller  datant  du  début  du XIIIe siècle  est  l'un  des  derniers  écrits  portant  sur  le  thème  de  l'amour  courtois,  et  cela seulement  dans  son  court  début  écrit  par  Guillaume de  Lorris.  Le  reste  du  poème,  continué par  Jean  de  Meung  contient  au  contraire  des  passages  (dont  celui  de  La  vieille)  d'une étonnante misogynie, mêlée par ailleurs à des arguments articulés de critique sociale. Vers  la  même  époque,  le  Roman  de  Renart  est  un  ensemble  de  poèmes  qui  relatent les  aventures  d'animaux  doués  de  raison.  Le  renard,  l'ours,  le  loup,  le  coq,  le  chat,  etc.  ont chacun un trait de  caractère humain: malhonnête,  naïf, rusé...  
Les auteurs  anonymes  raillent dans ces poèmes les valeurs féodales et la morale courtoise. Le poète parisien du XIIIe siècle Rutebeuf se fait gravement l'écho de la faiblesse humaine, de l'incertitude et de la pauvreté à l'opposé des valeurs courtoises. Les premières chroniques historiques écrites en français sont des récits des croisades datant du XIIe siècle. Certains de ces récits, comme ceux de Joinville retraçant  la  vie  de  saint  Louis,  ont  aussi  un  but  moral  et  idéalisent  quelque  peu  les  faits relatés.  Ensuite  la  guerre  de  Cent  Ans  (1337–1453) est  racontée  par  Jean  Froissart  (1337–1410 ?) dans deux livres appelés Chroniques. Eustache Deschamps, le poète, témoigne de la société et des mentalités pendant la guerre de Cent Ans. Après  la  guerre  de  Cent  Ans,  le  poète  François  Villon  (1431–1463?)  traduit  le trouble et la violence de cette époque. Orphelin d'origine noble et bon étudiant, il est ensuite condamné pour vol et meurtre. Son œuvre à la fois savante et populaire exprime une révolte contre  les injustices de son temps.  Le théâtre religieux se développe tout au long du  Moyen 

Âge,  il  met  en  scène  les  Mystères,  c'est-à-dire  les  fêtes  religieuses  comme  Noël,  Pâques  et l'Ascension;  au  contraire  des  genres  littéraires  précédents  plutôt  aristocratiques,  il  s'adresse au  plus  grand  nombre.  À  côté  de  ce  théâtre  religieux,  un  théâtre  comique  appelé  farce apparaît au XVe siècle où il est durement combattu par les autorités religieuses. 
Naissance de la littérature française
 :

Jusqu'au IXème siècle, le latin est la seule langue littéraire « littéraire » en France ; c'est la langue des hommes d'Eglise, des hommes cultivés, des clercs. De son côté, le peuple parle un autre latin, qu'on appelle « vulgaire » (du mot latin vulgus « peuple ») : un latin très déformé, perméable aux influences étrangères, germaniques ou arabes notamment. Cette langue va peu à peu émerger et accéder enfin au statut de langue écrite. C'est elle qui va devenir progressivement le « roman », puis le français. Avec elle, commence l'histoire de la « littérature française ».

Il faut cependant savoir que le latin restera en France une langue vivante durant encore de nombreux siècles. Jusqu'au XVIIIème siècle où les gens cultivés continueront d'émailler leur conversation et leur correspondance de citations latines et liront les classiques latins avec la même aisance que s'il s'agissait d'auteurs français.
Le Moyen Âge
Pour  les  historiens,  le  Moyen  Âge  commence  en  476  (date  de  la  chute  de  l'Empire romain d'Occident) et s'achève en 1453 (date de la prise de Constantinople par les Turcs), le Moyen  Âge  littéraire  débute  tardivement  -  vers  le  début  du  XIIe siècle -  pour  s'achever  à  la fin  du  XVe siècle.  

Le  premier  texte  attesté  en  langue  romane  -  ou  vulgaire  (voir français) -, les  serments  de  Strasbourg,  date  de  842,  mais  l'épanouissement  de  la  littérature  en  langue vulgaire  débute  effectivement  bien  plus  tard.  Cet  épanouissement  va  de  pair  avec  des changements survenus dans les structures sociales et dans les mentalités du monde médiéval, marquant l'apogée des systèmes  seigneurial  et féodal.  Il  est lié notamment à l'émergence  du concept de  fin'amor (ou  fine amor), qui va donner  naissance  à la littérature courtoise, et qui s'impose  alors  dans  le  sud  de  la  France,  avec  les  troubadours,  puis  dans  le  Nord,  avec  les trouvères,  comme  code  et  référence  pour  régir  aussi  bien  les  situations  amoureuses  que  les actions  chevaleresques  et  guerrières  (notamment  selon  les  schémas  de  l'aventure  et  de  la quête). 
La littérature médiévale se manifeste alors sous des formes diverses avec une grande vitalité. Antérieures à la  littérature courtoise, les  chansons de  geste  (attestées  entre la  fin du XIe siècle  et  le  XIVe siècle,  où  elles  disparaissent)  sont  le  genre  littéraire  le  plus  ancien. Dans  la  seconde  moitié  du  XIIe siècle  apparaissent les  romans  courtois,  qui  supplantent progressivement les chansons de geste, étant davantage adaptés au raffinement croissant de la société  aristocratique.  Cependant,  l'histoire,  sous  la  forme  des  chroniques,  se  dégage  peu  à peu des formes romanesques pour devenir, aux XIIIe et XIVe siècles, un genre à part entière. 
La  poésie,  alors  chantée  et  accompagnée  de  musique,  prend  aussi  son  essor,  avec  les troubadours dans les pays de langue d'oc, et les trouvères dans les pays de langue d'oïl, pour s'y   épanouir   dans   le   lyrisme   courtois,   tandis   que   les   formes   dramatiques   quittent progressivement  la  sphère  du  sacré.  Une  veine  réaliste  et  paillarde,  à  visée  satirique, représentée  surtout  par  les  fabliaux  et  les  farces vient  prendre  le  contre-pied  des  valeurs chevaleresques et courtoises.  
Les Récits: 
La langue romane, dite  aussi vulgaire par opposition au latin considéré comme la langue savante, est d'abord utilisée dans des textes hagiographiques ou historiques; toutefois,  la  fiction  s'en  empare  rapidement  et  lui  emprunte  son  nom:  le  roman  devient  un genre  à  part  entière.  Ces  récits  médiévaux  sont  toutefois,  contrairement  à  l'acception  que recouvre  aujourd'hui  le  terme  de  roman,  le  plus  souvent  composés  en  vers  (en  majorité  des octosyllabes). On distingue traditionnellement trois principales sources aux récits du  Moyen Âge: le fonds de France, le fonds antique et le fonds de Bretagne.  
1.Fonds  de  France: Le  fonds  de  France  relate  les  hauts  faits  des  grands  seigneurs français:  ce  sont  les  chansons  de  geste.  Ces  épopées  en  vers,  de  longueur  variable,  sont regroupées en «cycles» ou «gestes», c'est-à-dire en grands ensembles thématiques, organisés souvent  autour  d'un  haut  personnage  et  de  sa  famille.  Elles  transposent  librement  les  faits historiques  en  les  magnifiant,  et  content  surtout  les  exploits  guerriers  des  souverains  et  des chevaliers chrétiens contre les Infidèles. Leurs auteurs, comme souvent au Moyen Âge, sont anonymes;  elles  sont  sans  doute  répandues,  transformées  et  enrichies  peu  à  peu  par  les jongleurs  et  les  troubadours  qui  les  chantent  ou  les  miment  dans  les  bourgs  ou  devant  les seigneurs. La Chanson de Roland (fin du XIe siècle) fait partie du cycle le plus ancien dit «de Charlemagne» ou encore  «Geste du Roi», qui relate les exploits  de Charlemagne,  champion de la chrétienté, mais aussi de ses pairs et de ses chevaliers. Ce cycle est suivi du cycle  «de Garin  de  Monglane»,  qui  témoigne  d'un  affaiblissement  du  mythe  impérial  et  dont  le personnage principal est saint Guillaume d'Orange le Grand, dit  «Guillaume  au Court Nez». Vient  enfin  le  cycle  «des  Barons  révoltés»,  dit  aussi  «Geste  de  Doon  de  Mayence»,  où  les héros se rebellent contre l'ordre établi. 2. 
Fonds antique: Le fonds antique, appelé aussi «cycle classique», apparaît dans la seconde moitié du XIIe siècle; il marque une étape transitoire entre l'exaltation guerrière des chansons  de  geste  et  la  délicatesse  des  récits  courtois  à  proprement  parler.  Sensibles  à  la grandeur  épique  des  œuvres  antiques  qu'ils  viennent  de  redécouvrir,  les  clercs  tendent  à christianiser   et   à   adapter   aux   valeurs   médiévales   les   mythes   païens,   sans   craindre l'anachronisme.  Considéré  comme  le  premier  roman  français  de  cette  sorte,  le  Roman  de Thèbes (v. 1150), adapté d'une épopée latine, est composé en langue d'oïl et en octosyllabes à rimes plates. L'œuvre la plus célèbre de ce fonds est néanmoins le Roman d'Alexandre, autre adaptation d'un texte antique, maintes fois remanié par divers auteurs entre 1130 et 1180.  
Fonds  de  Bretagne: Le  fonds  de  Bretagne,  ou  «matière  de  Bretagne»,  qui  à l'origine  se  nourrit  principalement  du  folklore  et du  merveilleux  celtique,  se  rattache progressivement  à  l'émergence  des  valeurs  courtoises,  jusqu'à  en  représenter  l'une  des  plus parfaites   manifestations.   
Les   romans   courtois   
- nés   sous   l'influence   de   la   poésie   des troubadours  chantant  la  fin'amor -  proposent  une  nouvelle  vision  des  relations  sociales, fondées  sur  le  respect  que  le  chevalier  doit  à  son seigneur  et  à  sa  Dame  (le «service d'amour»).  Les premiers textes qui s'inscrivent dans le cycle arthurien - relatant les hauts faits du roi légendaire Arthur et  de ses chevaliers - apparaissent vers  le XIe siècle, c'est-à-dire à une époque antérieure  à la courtoisie.  La légende d'Arthur  ne cesse plus dès lors d'être  modifiée et  étoffée  de  nouveaux  épisodes  (Geoffroi  de  Monmouth,  Robert  Wace),  jusqu'à  proposer, dans la seconde moitié du XIIe siècle, un des plus riches et des plus volumineux exemples de récit  courtois ;  les  multiples  versions  du  mythe  de  Tristan  et  Iseut,  la  quête  du  Graal  et  les amours  de  Guenièvre  et  Lancelot  s'inscrivent  progressivement  dans  ce  cycle.  Chrétien  de Troyes,  le  plus  grand  « romancier »  médiéval  français,  reprend  ces  mythes  bretons  en  les christianisant  et  en  leur  conférant  une  dimension  psychologique  inédite.  Avec  Jean  Renard (fin du XIIe siècle-début du XIIIe siècle), les récits courtois se font plus réalistes: délaissant le  merveilleux,  ils  décrivent  avec  précision  les  mœurs  de  la  noblesse  et  la  psychologie amoureuse (Roman de Guillaume de Dole, v. 1210). 
Les  Récits   satiriques:  En   réaction   contre  la  noblesse   des  personnages   et  le raffinement  des  situations  que  présentent  les  récits  courtois,  s'imposent  les  fabliaux,  textes grivois très populaires. La veine satirique donne aussi le chef-d'œuvre du Roman de Renard, composé  par  plusieurs  écrivains  entre  le  XIIe  et  le  XIIIe siècle:  empruntant  aux  fabulistes l'idée  de  décrire  les  êtres  humains  sous  les  traits  d'animaux,  ce  récit  subversif  dénonce  les travers  de  la  société  du  temps  et  parodie  les  récits  courtois.  Certains  personnages,  en particulier le héros, Renard le Goupil, restent aujourd'hui encore très populaires. 

Le Moyen-Age

Le Moyen-Age qui s’étend du Ve au XVe siècle est une période d’une extrême diversité.

Le contexte historique :

•
Le contexte politique : dès le début du XIIe siècle, les rois de France travaillent à étendre et organiser le royaume. Les efforts de souverains comme Philippe Auguste, Saint-Louis et Philippe Lebel permettent la constitution d’un état centralisé. L’autorité royale se renforce malgré la menace que constituent les puissants voisins (comme le roi d’Angleterre). La volonté de libérer le tombeau du Christ à Jérusalem, puis les mobiles politiques et  économiques conduisent les chrétiens d’occident à organiser de vastes expéditions en terre sainte (le berceau des civilisations). On compte  8 croisades de 1096 à 1270.

•
Le contexte social : la société féodale est strictement organisées en trois classes : ceux qui prient (les clergés) ; – ceux qui se battent (les chevaliers) ; – ceux qui travaillent (le peuple). Cette répartition cache de grandes inégalités au sein d’un même ordre.

•
Contexte artistique : l’art a essentiellement, pour fonctionner, de servir la foi chrétienne. De nombreux monastères et églises sont construits dans une architecture romaine puis gothique et sont le plus souvent richement ornés.

Les valeurs du Moyen-Age :

•
L’idéal du clerc : l’église, grâce au rayonnement des ordres religieux assure la transmission du savoir hérité de l’Antiquité et impose à la société une vision religieuse du monde. Le clerc qui n’est pas forcément prêtre, qui suit l’enseignement de l’église et apprend les sept arts : la grammaire  – la rhétorique – la dialectique – l’arithmétique – la géométrie – l’astronomie et la musique.

•
Les valeurs chevaleresques : le chevalier a d’autres valeurs que le clerc : le courage physique, la loyauté, le goût de la gloire. A ces qualités militaires et morales, la courtoisie, s’ajoutent à partir du XIIe siècle de nouvelles vertus. Le chevalier courtois représentait idéalement par Gauvain, est un homme raffiné. L’amour permet au chevalier de s’accomplir à travers les épreuves que lui imposent sa dame (la carte du tendre) épreuves pour arriver à l’amour et gagner le cœur de sa dame.

La  littérature du Moyen-Age :

•
L’épopée : écrite dès le XI’ siècle par des auteurs anonymes. Elle raconte les exploits de chevaliers du temps de Charlemagne et exprime l’idéal guerrier d’une chevalerie. La plus célèbre de ces épopées est la chanson de Roland.

•
Le roman : c’est un long poème en vers écrit en langue romane et se développe au XIIe siècle. Il adapte d’abord les épopées et mythes antiques avant de s’inspirer des légendes celtiques. Ces récits rapportent des aventures merveilleuses : épreuves, quêtes, amour féérique et voyage dans l’autre monde.

•
Les fabliaux et la littérature satirique : à partir du XIIIe siècle, rompant avec l’idéologie courtoise, les fabliaux mettent en scène des maris trompés, amants et femmes rusées. Ces courts contes en proses souvent anonymes, relèvent d’un comique populaire, voire grossier. La même veine parodique et satirique se trouve dans Le Roman de Renart.

•
La poésie lyrique : trouvères et troubadours célèbrent la fine amor respectivement en langue d’oïl au Nord de la Loire, et en langue d’oc au Sud.

•
Le théâtre : le théâtre médiéval issu des mystères ou de miracles que l’on représentait devant le porche de l’église au moment des grandes fêtes religieuses. D’une inspiration d’abord sacrée, le théâtre évolue vers des sujets profanes.

•
Les chroniques et histoires : cela parle de nombreux récits de croisades comme l’histoire de Saint-Louis (Joinville).

La chanson de geste :

La geste est un récit épique qui relate les exploits d’un personnage historique généralement écrit en  octosyllabe.

C’est un poème épique qui retrace les exploits des chevaliers, des rois, des princes et des saints dont la vie est entrée dans la légende. Le poète qui les compose s’inspire des récits de faits réels souvent déformés par plusieurs générations qui se les ont transmis. Si les faits narrés reposent généralement sur des événements historiques, la véracité en est donc très contestable. De plus, pour donner davantage d’intérêt à l’histoire, le poète y introduit « le merveilleux chrétien », c’est-à-dire des récits de miracles ou d’actions dans lesquels Dieu et ses anges apparaissent et interviennent en faveur des héros, vénérés presque à l’égal des saints ayant comme eux leurs statues au portail des églises, représentés par des reliques, faisant l’objet de pèlerinage, plusieurs personnages de l’histoire de France deviennent le sujet de poèmes édifiants.

Les chansons de geste étaient récitées avec un accompagnement de vielles par des jongleurs, troubadours, sortes de comédiens ambulants qui allaient de château en château. La plus célèbre des chansons de geste est « la chanson de Rolland » qui raconte un épisode de la guerre contre les Sarrazins d’Espagne.

Ces poèmes épiques eurent d’abord un grand succès, car il frappait l’imagination populaire crédule au merveilleux et sensible avant tout aux sentiments simples. Mais les auteurs faisaient preuve d’une imagination trop débordante, ces chansons de geste furent bientôt remplies de telles exagérations que le public de l’époque s’en lassa.

Définition du Roman de Renart

Le Roman de Renart n’est pas l’œuvre d’un seul auteur. C’est un recueil de pièces courtes écrites sur un même thème pendant près de 2 siècles, reprises et transformées par chaque génération. Une même idée inspire différents auteurs. La lutte de Renart (le goupil)  contre Ysengrin (le loup), et la victoire du premier. Image de la ruse qui triomphe de la force. Lorsqu’à force de ruse, le renard a abattu Ysengrin, et s’est fait nommé roi, et règne en despote, dont la politique est fondée sur l’hypocrisie et l’injustice. Tous les animaux se liguent contre lui et vont l’assiéger dans son château.

Cette œuvre immense est mieux qu’un conte pour enfants. Les auteurs on voulu se servir des animaux pour faire la satire des hommes des mœurs et des institutions. C’est ainsi par exemple que le renard est devenu symbole de l’injustice et de la fourberie.

Le Roman de la Rose (poésie lyrique).

C’est une des œuvres qui ont rayonné le plus longuement dans la littérature française, non seulement elle a été souvent imitée au Moyen-Age, mais elle inspirait les poètes et les moralistes postmédiévaux du XVIe siècle, et plus tard sur les poètes et prosateurs qui tinrent l’allégorie puis le symbole comme un mode.

Le poème a pour auteurs deux écrivains de tendances très diverses : Guillaume de Lorris conçut l’ouvrage et le composa vers 1240, tout imprégné de courtoisie, semble avoir voulu écrire un « art d’aimer ». il imagine que pour conquérir celle qu’il aime, un amoureux doit pénétrer dans un jardin fermé et atteindre la rose, jalousement défendue par divers personnages allégoriques. 

L’œuvre de Guillaume de Lorris qui compte 4000 vers ne fut pas achevée. Mais 40 ans plus tard, Jean de Meung,  sous prétexte d’achever le récit, exposa en 18000 vers ses idées morales et philosophiques. Sa pensée maitresse c’est que la nature c’est la force qui mène le monde et qui répare sans cesse les brèches (les blessures) que la mort fait à la vie.

Le théâtre

A l’origine, le théâtre eut un caractère exclusivement religieux. Pour rendre intelligible et saisissant certains mystères de la foi, particulièrement ceux de l’Incarnation et de la Rédemption, le clergé mit en scène dans les églises mêmes les textes sacrés qui évoquaient ces mystères. Bientôt on ne se borna plus à dialoguer les textes sacrés, on développa certains passages de l’écriture sainte. On inventa même des détails qui n’étaient pas dans la ville ni dans l’évangile. On disposa les scènes de façon qu’elles présentassent une suite logique et une leçon morale, car le but de ces spectacles était l’édification des fidèles, non leur amusement.

L’ampleur de la mise en scène ne fait que l’action était censée se dérouler dans des lieux très différents, le nombre des acteurs auxquels on dut faire appel contraignirent le clergé à chercher pour les mystères d’autres théâtres que les églises. C’est alors que les mystères furent joués devant le porche des églises, soit sur les places des villes, soit dans les salles de couvant.

Leur succès (mystères) fut si grand qu’on rechercha hors de l’écriture sainte des sujets susceptibles d’être mis au théâtre, la vie des saints particulièrement ceux auxquels certaines provinces ou villes vouaient un culte.

Le but des miracles était en principe comme celui des mystères, c’est-à-dire d’édification des fidèles, mais d’une part, les miracles étaient beaucoup plus brefs que les mystères. D’autre part, ils mettaient en scène des personnages fictifs, contrairement à la religion, dont plusieurs étaient empruntés au menu peuple : marchand, artisan, tavernier, parfois même : voleurs et mauvais garçons. Il en résulta que les miracles et les jeux comptèrent un nombre assez grand des scènes plaisantes, et que le ton des miracles souvent celui de la comédie.

Le roman :

Le roman est une extension de la chanson de geste. Ce qui distingue les deux c’est le fictif dans le roman et le réel ainsi que l’anonymat dans la chanson de geste. Cet anonymat a disparu quant au roman. Cependant, le point commun étant que les deux ont été écrits en vers puis en prose.

La Renaissance :

Le terme de « Renaissance » a très justement qualifié ce siècle qui a été le témoin d’un véritable réveil littéraire et artistique. Les idées, la langue, tout se transforment, se renouvellent.

Les causes de la Renaissance :

Les causes de ce renouveau intellectuel sont très nombreuses et très variées. Nous en citerons 3 principales, qui sont issues de 3 domaines différents.

•
La 1ère est d’ordre politique: les expéditions militaires que les français firent en Italie établirent un courant (un contact) entre les artistes français et italiens. En effet, les compagnons d’armes de Charles VIII, de Louis XII et de François 1er furent vivement intéressés par  le développement magnifique de la vie artistique transalpine, et incitèrent les artistes français à s’inspirer de cet exemple pour redonner à l’art français son prestige d’antan.  Cette influence s’est fait sentir dans les lettres, comme elle s’est fait sentir dans l’architecture et la peinture.

•
La 2ème d’ordre idéologique et religieux, et la réforme (Luther et Calvin), les deux plus célèbres réformateurs, voulurent introduire le libre arbitre ; (c’est le droit de juger soi-même de sa responsabilité, sans avoir recours aux Pères de l’église, et aussi d’interpréter les textes sacrés suivant son idée personnelle) dans la religion, en basant celle-ci sur l’étude de la Bible, et en rejetant les traditions chrétiennes et le principe de l’autorité du Pape.

•
Enfin, la troisième cause de la Renaissance de la littérature fut d’ordre strictement technique : l’invention de l’imprimerie. Grâce à elle, les auteurs anciens ou contemporains purent être diffusés largement et leur textes fixés définitivement au lieu d’être déformés successivement par tous les copistes. De là, un changement important dans le ton et la composition des œuvres. Celles-ci n’étant plus destinées à être dites ou déclamées, mais lues. Il faut également tenir compte de l’évolution de la société du changement des mœurs et du mode de vie. En effet, la Renaissance royale s’est accrue, et les nobles assujettis et disciplinés ne vivent plus retirés dans leur terres mais viennent à la cour. L’église n’a plus la même autorité. Son pouvoir a été déstabilisé par la réforme, elle doit se réformer elle-même pour s’adapter aux  nouvelles circonstances. Son enseignement n’est plus suivi comme auparavant ; des discussions, des contestations s’élèvent sur ses principes et ses enseignements.

Les essais : (Michel de Montaigne) :

Les essais, divisés en 3 livres, sont à la fois une œuvre monumentale et une œuvre morcelée, dont l’unité ne provient pas d’un thème commun, mais d’une attitude d’esprit, d’une méthode : L’enquête.

Montaigne crée un nouveau genre littéraire à partir d’une attitude intellectuelle, et ce faisant, il en vient à mieux se connaître lui-même.

Cette caractéristique du « moi » explique l’impossibilité pour Montaigne de composer un ouvrage unifié à la structure préétablie. S’efforçant de suivre les variations du « moi », il opte pour une écriture fragmentaire, faite d’ajouts qui éventuellement se contredisent les uns les autres. Montaigne prend le risque de cette contradiction interne pour ne pas trahir la vérité du « moi » qui est dans le changement.

La poésie :

Définition :

Le mot poésie vient du grec « poesis » qui signifie « faire, créer » ; le poète est donc un créateur, un inventeur de forme.

Notions élémentaires de versification :

Le vers français possède 3 caractéristiques :

•
Il est composé d’un certain nombre de syllabes.

•
Il se termine par une rime.

•
Le vers a un certain rythme.

Les différentes sortes de vers :

Octosyllabe, décasyllabe, alexandrin.

Les différentes formes de poèmes :

Sonnet, ode, ballade, hymne.

•
Une strophe = groupe de vers. (4 vers = quatrain) ; (3 vers = tiercé).

•
La rime = dernière unité phonétique du vers.

La qualité de la rime :

•
La rime pauvre : un seul phonème en commun.

•
La rime suffisante : deux phonèmes en commun.

•
La rime riche : trois (ou plus) phonèmes en commun.

La nature des rimes :

•
La rime féminine : un vers qui se termine par un « e » muet.

•
La rime masculine : un vers qui ne se termine pas par un « e » muet.

La disposition des rimes :

•
La rime plate (ou suivie) : AA-BB

•
La rime croisée : AB-AB

•
La rime embrassée : AB-BA

Le sonnet :

 Il fait partie des poèmes à forme fixe. Il a été importé en France à la Renaissance grâce au contact avec les Italiens.

Il est formé de 2 quatrains et de 2 tiercés.

Le plus souvent, les quatrains développent une idée, et  les tiercés, forment un contraste ou un parallèle (contredire ou soutenir).

Gargantua de François Rabelais :

La grande érudition de Rabelais lui a fait élaborer des théories pédagogiques qu’il applique à ses personnages, et dont l’excellence ne peut être niée.

Rabelais fait d’abord une satire mordante des méthodes d’enseignement de son temps. Son système d’éducation fait une large place à la culture du corps. Il veut ensuite que l’élève soit initié aux sciences qu’on lui inclue, l’esprit scientifique, et qu’on intéresse à la nature, et qu’il soit mis en contact avec la réalité. Enfin il prône la nécessité d’étudier les auteurs de l’Antiquité.

Gargantua fut  éduqué par le théologien Tubal Holoferne sur les méthodes du Moyen-Age qui étaient fondées uniquement sur la mémoire « apprentissage par cœur » et négligeait le corps et les activités physiques. Ce précepteur ne fait qu’aboutir l’enfant géant par ses méthodes scolastiques.

Mais l’arrivé de son nouveau précepteur, Ponocratès, fait évoluer Gargantua. Sa méthode d’éducation repose sur des principes humanistes et reprend le modèle antique dont le principe est : « une âme sainte dans un corps sain ».

Le pétrarquisme :

Pétrarque :

François Pétrarque (1304-1374) est un penseur italien, très savant. Son œuvre en latin avait été connue dans toute l’Europe. Mais c’est pour son recueil de poèmes en italien (langue vulgaire) qu’il fut admiré et imité. Ce recueil, intitulé le « Canzoniere », inspiré par  Laure, dame d’Avignon, était composé de 366 poèmes dont 317 sonnets. Dès le XVe siècle, il fut imité en Italie. Au XVIe siècle, son influence gagna toute l’Europe.

Edité 30 fois, du XIVe au XVe siècle, le Canzoniere chante un amour insatisfait. On observe le recours constant à la métaphore, la comparaison et à l’antithèse. L’expression des sentiments est à la fois raffinée, véhémente et mélancolique.

Pétrarque en France :

Marot traduit Pétrarque. Mellin de Saint-Gellais est un des premiers poètes français à imiter son style ; il le met à la mode. Dans les années 1520-1540, en France comme en Angleterre et en Espagne, le pétrarquisme triomphe. L’école lyonnaise adopte en grande partie sa conception de l’amour. La Pléiade ne s’en écarte guère.

L’amour pétrarquiste :

Le pétrarquisme est d'abord une poésie lyrique célébrant la femme aimée et idéalisée, ainsi qu'un maniérisme de la forme. Pétrarque a donné un style métaphorique qui s'appuie sur le sonnet.

L’amour pétrarquiste est une sorte d’amour courtois. Le poète est soumis à sa dame. Elle est belle, hautaine. Le poète ne la mérite pas, il sait qu’il ne peut rien attendre, mais il espère tout de même. Ce mélange d’espoir et de désespoir, de bonheur et de douleur, donne son ton mélancolique à cette poésie amoureuse.

Souvent, l’inspiration platonicienne vient se joindre au pétrarquisme pour donner de la femme une image idéale, inaccessible, quelque peu désincarnée (amour platonique). Mais chez Pétrarque, même sans accomplissement possible, le désir physique reste un thème important.

Les règles du théâtre :

Contexte historique : le Cardinal de Richelieu est le principal ministre de Louis XIII dès 1624, et le reste jusqu’à sa mort (en 1642). Le Cardinal Mazarin lui succède alors, pendant la jeunesse de Louis XIV. En 1661, âgé de 23 ans, Louis XIV règne enfin (jusqu’à sa mort 1715).

La création des règles : à partir de 1630 environ, le pouvoir (exercé par Richelieu puis Mazarin et Louis XIV) cherche à éviter toute instabilité politique et souhaite s’affirmer, même un niveau culturel. Des Académies sont alors crées dans chaque art (par exemple, l’Académie française en 1635). Ces Académies ont pour but de réglementer les compositions des œuvres artistiques. Les auteurs des pièces de théâtre doivent obéir à des règles.

Le théâtre cherche à donner au spectateur l’impression qu’il assiste à une  action véritable, et non pas à une simple représentation ; pour parvenir à créer cette illusion et fonder cette vraisemblance, le théâtre classique a progressivement élaboré un certain nombre de règles.

La vraisemblance :

Les règles élaborées à partir des années 1630 reposent sur le principe fondement de la vraisemblance, l’abbé d’Aubignac la définit même dans La Pratique du Théâtre (1567), comme « l’essence du poème dramatique, et sans laquelle on ne peut rien faire ni rien dire de raisonnable sur la scène ». Le but de la vraisemblance est que le spectateur puisse considérer comme vraie l’action qu’il voit représentée, même s’il sait qu’elle n’est pas réelle, pour ce faire, l’action doit être rationnelle, l’intrigue doit avoir une cohérence générale. On  comprend ainsi la célèbre formule de L’art Poétique de Boileau (1674), selon  laquelle «  le vrai peut quelquefois n’être pas vraisemblable » : il arrive parfois, dans la vie réelle, que le hasard produise des faits proprement incroyables ; le théâtre, quant à lui, ne doit montrer que des événements crédibles.

Les bienséances :

Au XVIIe siècle, on désigne par le terme de bienséance le fait que la pièce représentée respecte certains principes de cohérence.

Le personnage dramatique doit en effet :

•
Ne pas changer de caractère au cours de la pièce ; Rodrigue est héroïque dès le début du Cid de Corneille, et doit le rester jusqu’au dénouement.

•
Agir conformément à son rang ; un roi ne peut ainsi recourir à la ruse ou au mensonge comme le ferait un valet de comédie.

•
Respecter ce que le spectateur sait déjà de lui ; sur scène comme dans l’histoire ou la mythologie, Néron est tyrannique ; et Achille impétueux. 

•
Ces principes sont parfois appelés bienséance interne. 

Une forme de cohérence doit aussi régner entre la scène et la salle : ce qui choquerait dans la vie réelle risque aussi, une fois porté à la scène, de choquer le public du théâtre ; pour cette raison, un certain nombre de réalités sont censées ne pas être représentées directement : 

•
La violence, et notamment la mort (Les batailles et les morts se doivent de se dérouler hors scène et d’être rapportées au spectateur sous forme de récits) ;

•
Les réalités corporelles, et notamment sexuelles.

•
Ces principes sont parfois appelés bienséance externe.

Boileau résume cette règle de la bienséance par cette citation :


Ce qu’on ne doit point voir, qu’un récit nous l’expose

Les yeux en le voyant saisiront mieux la chose

Mais il est des objets que l’art judicieux

Doit offrir aux oreilles et reculer des yeux.

Cette règle de bienséance permet donc de donner une structure au récit et ainsi de ne pas déborder dans l’irréaliste ou de « déborder »en perdant le lecteur dans des histoires trop compliquées et longues qui pourraient se dérouler sur des années et dans lesquelles il y aurait un trop grand nombre d’actions.

La règle des trois unités :

Boileau, dans L’art Poétique (1674), résume en vers ces contraintes :

Qu’en un lieu, en un jour, un seul fait accompli

Tienne jusqu’à la fin le théâtre rempli

Pour assurer la vraisemblance de la pièce, les dramaturges classiques tentent de rapprocher ce qui se passe sur scène de ce qui se passe dans la salle : ils respectent la règle des trois unités.

•
L’unité de lieu tient au fait que le spectateur de théâtre reste au même endroit, pendant le spectacle. Puisqu’il ne change pas de lieu, la scène doit elle aussi demeurer un endroit unique, ce qui conduit à privilégier des lieux intermédiaires (le cabinet d’un roi, l’antichambre d’un palais).

•
L’unité de temps tient au fait que le temps de la représentation est limité, celui de l’action représentée doit alors s’en approcher le plus possible ; mais, le temps étant une réalité subjective, on considère qu’aux quelques heures de la représentation peuvent correspondre jusqu’à vingt-quatre heures.

•
L’unité  d’action est la conséquence des deux unités précédentes ; en un seul lieu, en un jour au plus, seule une action principale peut avoir lieu ; les intrigues secondaires doivent donc s’y rattacher nécessairement.

Comme le dit Mairet : « il doit avoir une maîtresse et principale action à laquelle toutes les autres se rapportent comme les lignes de la circonférence au centre ».

Les dramaturges du XVIIe siècle.

Molière a écrit de nombreuses comédies. Quant aux tragédies, elles sont surtout l’œuvre de Pierre Corneille (qui a aussi créé des comédies) et de Jean Racine.

Les auteurs de tragédies cherchent à montrer les dégâts que peuvent provoquer les passions et à célébrer  l’ordre et la raison. D’autre part, leurs pièces permettent aux spectateurs d’expulser leurs passions en les vivant par procuration (on appelle ceci la « catharsis ») = faire vivre l’effet.

Les auteurs de comédies cherchent à instruire en amusant. Il s’agit donc pour les spectateurs de rire de personnages ridicules mais aussi de mieux comprendre la nature humaine et devenir ainsi eux-mêmes meilleurs.

Style d’écriture :

La plupart des pièces de théâtres du XVII siècle (tragédies comme comédies) sont écrites en vers (et plus précisément en alexandrins), généralement avec des rimes plates. Elles utilisent donc de nombreux procédés stylistiques de la poésie : exploitation des hémistiches (rythme binaire), figures de style, allitération, assonance, etc..

Les genres du théâtre :

La tragédie :

La tragédie grecque :

La tragédie a été inventée par les Grecs. Les héros tragiques étaient alors des rois, des pinces ou des personnages issus de la légende et de l’épopée la tragédie est un drame, c’est-à-dire une action, une imitation (mimésis) de la vie des hommes sur une scène de théâtre. Il y avait les acteurs d’une part et un chœur d’autre part, le quel commentait, par des chants, l’action qui se déroulait sur la scène.

La tragédie classique (XVIIe siècle) : 

La tragédie classique est composée de cinq actes (séparés par des entractes), et le nombre de scènes par acte varie. L’action (l’intrigue) est issue de l’histoire ou de la légende ; les personnages sont généralement nobles et sont tourmentés par de fortes passions. Les thèmes tragiques sont souvent l’héroïsme, l’honneur et la vengeance, l’amour, la fatalité, l’homme face à son destin, etc. Le dénouement d’une tragédie est souvent malheureux (par exemple : la mort).

La comédie :

Le terme « comédie » a d’abord désigné le théâtre en général.

S’opposant à la tragédie, la comédie cherche à divertir, à faire rire (comique) par la légèreté de l’intrigue ou la peinture des personnages qui y est faite. Ex : les pièces comiques de Molière (1622-1673).

La comédie a pour but de « corriger les mœurs par le rire ». Pour Molière, il s’agit de « corriger les hommes en les divertissant », en dénonçant l’avarice des hommes, les travers de la médecine, de la justice, de la Cour, etc.

Dans la comédie, les personnages sont de condition moyenne ou modeste, et le dénouement est heureux.

La comédie de caractère peint les caractères, la comédie des mœurs inscrit un personnage dans son milieu social, la comédie d’intrigue complique l’action de la pièce à loisir, la comédie-ballet a été inventée par Molière et inclut des ballets.

Le rire propre au genre comique est produit par le comique de mots (paroles d’un personnage, choix des mots, niveau de langue, répétitions), le comique de gestes (gestes d’un personnage), le comique de situation (situation d’un personnage), le comique d mœurs (les habitudes propres à une classe d’hommes ou le comique de caractère (traits moraux d’un personnage ou d’une classe d’hommes).

: Avant d'être au service du divertissement, le roman d'alors a  pour  fonction  première  de  véhiculer  les  valeurs  de  la  «classe»  dominante  et  une  certaine représentation  du  monde.  Il  produit  ainsi,  dans  la veine  didactique  et  allégorique,  le  Roman de   la   Rose,   chef-d'œuvre   datant   du   XIIIe siècle.   Cette   somme   poétique   de   près   de 22 000 vers,  écrite  pour  sa  première  partie  (4 000 vers  environ)  dans  la  première  moitié  du XIIIe siècle, a pour auteur Guillaume de Lorris: elle développe le récit courtois d'un songe où la Rose symbolise la Dame aimée et inaccessible. Laissée inachevée, cette première partie a été complétée par Jean de Meung dans la seconde moitié du siècle, mais dans une perspective très différente, puisque le roman cesse alors d'être un éloge de l'amour courtois pour devenir une  somme  encyclopédique  traitant  de  savoir,  de  morale  et  de  religion.  À  la  fin  du XIVe siècle,  l'invention  romanesque  semble  s'essouffler;  le  récit  allégorique  ne  semble  plus utilisé que pour authentifier la noblesse d'un lignage.

Les  Chroniques: Les   chansons   de   geste  ont  été  longtemps   le  seul  outil   de connaissance  des  épisodes  guerriers  de  l'histoire; elles  sont  supplantées  peu  à  peu  par  les chroniques, textes composés en prose, le plus souvent par un témoin direct des événements; délaissant le recours au merveilleux, les chroniques donnent des faits une vision plus réaliste. L'un  des  principaux  auteurs  de  chronique  est  Geoffroi  de  Villehardouin,  qui  traite  de  la quatrième  croisade  avec  un  souci  alors  nouveau  de  contemporanéité.  La  notion  de  vérité historique  se  fait  de  plus  en  plus  précise  au  XIVe siècle,  et  des  écrivains  de  métier  (n'ayant pas  participé  aux  événements  relatés)  s'illustrent à  leur  tour  dans  le  genre.  C'est  avec  Jean Froissart que la chronique acquiert ses lettres de noblesse: à côté des tournois et des combats spectaculaires,  il  mentionne  dans  ses  chroniques  les  problèmes  politiques  et  l'émergence  de nouvelles  «classes  sociales».  Mais,  au  moment  où  les  relations  entre  rois  et  seigneurs  se compliquent, le besoin d'une nouvelle écriture se fait sentir: Philippe de Commynes, avec ses Mémoires (1488-v. 1498, publiés en 1524), écrit le premier livre d'histoire de l'âge moderne: il privilégie l'analyse à la description, ne se limite plus à un exposé chronologique et montre le souci nouveau de mettre les événements en perspective.  
La Poésie: Poésie courtoise: 
Certainement influencée par la poésie arabe et par des rites  préchrétiens,  la  poésie  des  troubadours  du  sud  de  la  France  - présents  à  la  cour  des comtes de Toulouse  ou à celle d'Aliénor d'Aquitaine -  est historiquement la première poésie composée  en langue vulgaire  (et non plus  en latin). Elle instaure une conception de l'amour qui s'intègre au système des valeurs féodales, la fin'amor (voir courtois, courtoisie). côté de la «chanson»,  ou  canso,  le  poème  d'amour  lyrique,  les troubadours  pratiquent  en  les  adaptant des formes comme le «sirventès», qui illustrent l'autre grande veine de cette poésie, guerrière et  satirique.  Bertran  de  Born,  seigneur  de  Hautefort  en  Périgord  (v. 1140-v. 1215),  qui  écrit en  satiriste  et  en  moraliste,  a  recours  à  cette  forme.  Guillaume IX  d'Aquitaine,  comte  de Poitiers,  est  considéré  comme  le  premier  grand  troubadour.  la  cour  d'Aliénor  d'Aquitaine, petite-fille de Guillaume, se trouve Marie de France, à qui l'on doit un célèbre recueil de Lais reprenant  la  matière  de  Bretagne  mais  l'adaptant  à son  auditoire  raffiné.  C'est  Aliénor d'Aquitaine elle-même qui contribue à  faire passer la culture de langue d'oc, marquée par la fin'amor,  au  nord  de  la  Loire,  domaine  de  la  langue  d'oïl.  Au  nord,  la  poésie  courtoise  est chantée par les trouvères,  parmi  lesquels Thibaud de Champagne - l'une des figures les plus représentatives  du  lyrisme  courtois  de  la  première moitié  du  XIIIe siècle.  Le  Parisien Rutebeuf,  grand  nom  de  la  poésie  française,  compose,  lui,  une  œuvre  d'une  grande  variété, aux accents personnels; renouvelant sa thématique, il rompt avec la tradition courtoise. Renouvellement  des  formes  poétiques: Durant  les  XIVe  et  XVe siècles  se développent  de  nouvelles  formes  poétiques.  Guillaume  de  Machaut,  s'il  reste  fidèle  aux thèmes  courtois,  se  montre  novateur  sur  le  plan  formel,  tant  dans  le  domaine  musical  que poétique.  Il  fixe  en  effet  un  certain  nombre  de  formes  comme  les  ballades,  les  rondeaux  ou les virelais et crée le «dit», qui aborde des questions morales d'ordre général sous la forme de l'anecdote  autobiographique.  Héritière  de  Machaut, Christine  de  Pisan  s'illustre  dans  des genres  didactiques,  mais  c'est  au  lyrisme  délicat  de  ses  ballades  qu'elle  doit  son  renom.  La poésie  du  XVe siècle  trouve  ses  maîtres  avec  Charles  d'Orléans  et  François  Villon.  Charles d'Orléans  est  mécène  - il  instaure  des  concours  poétiques  et  protège  des  artistes  et  des écrivains -  en  même  temps  que  poète,  et  compose  essentiellement  des  ballades  et  des rondeaux en restant fidèle à des thèmes courtois qu'il sait toutefois renouveler avec fraîcheur et simplicité. Quant à  François Villon, l'auteur  de la Ballade des pendus, sa vie  aventureuse en a fait un personnage mythique de poète-brigand. Détaché des valeurs courtoises, ce maître de la ballade utilise un style vivant, truculent, pour railler ses contemporains; cette ironie ne doit  pourtant  pas  faire  oublier  qu'il  compose  des  poèmes  d'une  tonalité  lyrique  touchante, dans  lesquels  il  évoque  l'amour  et  la  hantise  de  la  mort.  Le  XVe siècle  voit  encore l'apparition des Grands Rhétoriqueurs, tels Jean Marot ou Jean Molinet, qui font de la poésie 

un  jeu  mondain  et  raffiné  au  point  de  la  limiter  parfois  à  une  démonstration  de  virtuosité formelle, notamment en multipliant les figures de rhétorique.  Le  Théâtre: C'est  peut-être  dans  le  cas  du  théâtre  que  le  mouvement  général  de sécularisation  de la littérature médiévale française est le plus sensible. C'est en  effet à partir de  la  liturgie  de  la  messe,  peu  à  peu  glosée  en  langue  vulgaire  puis  accompagnée  de véritables mises en scène, que naît le théâtre français. D'abord représentés dans l'enceinte de l'église  par  des  prêtres  ou  des  moines,  les  drames liturgiques  sont  à  l'origine  interprétés  en latin et visent à illustrer le culte. Rejetés à l'extérieur de l'église au milieu du XIIe siècle, ils sont  dès  lors  représentés  sur  le  parvis,  tandis  que  la  langue  vulgaire  éclipse  le  latin.  Les thèmes   les   plus   courants   de   ces   «jeux»   (terme   médiéval   signifiant   «drame»)   sont naturellement  extraits  de  la  Bible  (dans  les  pièces  appelées  miracles  ou  mystères)  ou  des représentations  allégoriques  à  visée  édifiante  (dans  les  moralités).  Voir miracle,  mystère  et moralité. Les miracles, qui privilégient d'abord les épisodes bibliques, notamment la Passion du  Christ  (le  Mystère  de  la  Passion  d'Arnoul  Gréban  est  considéré  comme  un  chef-d'œuvre du  théâtre  du  XVe siècle),  prennent  progressivement  en  compte  toute  l'Histoire  sainte,  en particulier  la  vie  des  saints  (ainsi  des  jeux  de  Jean  Bodel  composés  entre  le  XIIe  et  le XIIIe siècle),  et  s'ouvrent  à  des  parenthèses  profanes.  Des  textes  indépendants,  d'inspiration mondaine,   apparaissent   alors   sous   forme   d'intermèdes,   comme   les   performances   des jongleurs. Le Jeu de la feuillée et le Jeu de Robin et Marion, composés par Adam de la Halle dans   la   seconde   moitié   du   XIIIe siècle,   constituent   les   premières   pièces   de   théâtre entièrement  profanes. Héritière  des fabliaux  et des scènes  comiques  qui viennent de plus  en plus   fréquemment   alléger   la   représentation   des   mystères,   la   farce   se   développe   au XIVe siècle et perdure jusqu'à la moitié du XVIe siècle, passant de l'état de texte bref servant d'intermède,  à  celui  de  pièce  de  théâtre  à  part  entière,  ancêtre  de  la  comédie  moderne.  La Farce de maître Pathelin (v. 1465) constitue le chef-d'œuvre du genre.  La Renaissance: La Littérature française au XVIe siècle Après le XVe siècle, qui représente une période de transition à la fin du Moyen âge, la  Renaissance  débute  en  France  avec  le  règne  du  souverain  et  mécène  François Ier.  Le courant  littéraire  le  plus  important  de  cette  époque  est  l'humanisme.  Les  principes  de l'humanisme vont marquer profondément la littérature: retour aux textes anciens (grecs, latins et  hébreux),  désir  de  connaissance,  épicurisme  indiscutable,  renouvellement  des  formes  et des  thèmes  en  se  distinguant  de  la  littérature  médiévale. La  poésie  compte  comme  auteur important  Marot,  Jean  de  Sponde,  Agrippa  d'Aubigné,  l'école  de  la  Pléiade  parmi  laquelle figurent  Ronsard,  Du  Bellay. Les  romans  les  plus  marquants  sont  ceux  de  Rabelais  et  de Marguerite   de   Navarre. Les   Essais   de   Montaigne   sont   un   important   ouvrage   entre philosophie et autobiographie. Le  Contexte  culturel  de  l'époque: La  pensée  de  la  Renaissance  est  marquée  par une  remise  en  cause  générale  des  certitudes  du  passé;  les  travaux  d'Ambroise  Paré  en médecine,  de  Nicolas  Copernic  en  astronomie  et  de  Ramus  en  logique,  ou  encore  les perspectives   ouvertes   par   les   grandes   découvertes   (voir exploration   géographique) renouvellent la vision de l'Homme et du monde. Cette vision nouvelle se nourrit également de l'exemple de la Renaissance italienne (XVe siècle) et de celui des civilisations grecque et latine.  Dans  le  même  temps,  l'invention  de  l'imprimerie  rend  possible  une  diffusion  plus large  des  textes,  notamment  des  textes  fondamentaux  et,  en  premier  lieu,  de  la  Bible.  Des érudits,  tels  le  philologue  Guillaume  Budé,  les  Estienne  ou  Jacques  Amyot,  soucieux  de revenir  aux  textes  originaux,  offrent  de  nouvelles traductions  des  textes  grecs  et  latins (Aristote,  les  évangiles,  Plutarque,  etc.)  ou  de  nouveaux  outils  d'étude  et  de  connaissance (grammaires, dictionnaires). Jacques Lefèvre d'Étaples traduit la Bible en 1530.
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VOLET IV : LE SIÈCLE DES LUMIÈRES


LITTÉRATURE FRANÇAISE AU XVIIIe SIÈCLE 

Le XVIIIe siècle est appelé siècle des Lumières. Par cette métaphore le siècle cherche à consacrer, à travers l'esprit de la Renaissance et le cartésianisme du siècle précédent, le triomphe de la Raison sur les Ténèbres (l'obscurantisme et les préjugés). Les Lumières sont un phénomène européen, mais les «philosophes» français cristallisent le mieux les idées du siècle et donnent du relief à des nouvelles valeurs qui, au-delà de la Révolution française, marqueront durablement l'Europe et le monde.
LA PHILOSOPHIE DES LUMIÈRES



1- L'Encyclopédie — monument des Lumières 

La pensée philosophique s'élabore dans un large débat intellectuel et une âpre confrontation avec les antiphilosophes, appuyés par la Cour, le Parlement et le clergé. La saisie des ouvrages et l'emprisonnement des auteurs ne manquent pas (Voltaire et Diderot). Le triomphe de l'esprit nouveau est consacré par la parution de l'Encyclopédie, ce vaste panorama des connaissances scientifiques, des arts et des techniques des métiers, qui comprend 35 volumes (textes et illustrations), publiés de 1750 à 1772. Diderot, son directeur, en collaboration avec les esprits les plus éveillés de son temps d'Alembert (1717-1783), d'Holbach (1723-1789), Condillac (1714-1780), Helvétius (1715-1771), Buffon (1707-1789), Montesquieu, Voltaire etc., en fait la tribune et le plus important monument des Lumières.

2- La littérature française au XVIIIe siècle 

Les mutations profondes de la vie socio-économique et culturelle et le mouvement philosophique ont une répercussion directe sur les lettres. Mais toute la production littéraire ne se place pas sous le signe des Lumières. Celles-ci se font le mieux sentir dans le roman et le conte philosophique, tandis que les autres genres n'en portent la marque qu'à des degrés différents.

3- Les Goûts 

Les goûts varient selon les couches sociales, leur instruction et culture. Le débat philosophique a lieu dans des milieux fermés et ne touche qu'un public restreint. La majorité des lecteurs se passionnent pour les histoires d'aventures qu'on retrouve dans le genre historique, les récits de voyage et les mémoires romancés («Robinson Crusoé» de Defoe et «Les Voyages de Gulliver» de Swift). Le goût du merveilleux persiste dans le succès durable du conte oriental (traduction des 12 volumes des «Contes des Mille et Une Nuits»). Les masses populaires, pour la majorité analphabètes, alimentent leur culture de la littérature de colportage.La prééminence des lettres françaises en Europe est due, en grande partie, à l'œuvre des philosophes. Ils imposent à la littérature une double fonction: arme de combat pour faire triompher leurs idées ainsi qu'un moyen d'instruction et d'éducation du large public. Ils contribuent à la codification de la langue française et des genres littéraires, approfondissent la pensée esthétique, créent enfin le roman sentimental et le "drame bourgeois".

4- Littérature d'idées 

Ce sont les essais, discours, dialogues, entretiens, contes philosophiques, utopies, où les philosophes définissent leurs thèses scientifiques, philosophiques ou morales. Les plus éminents représentants sont Diderot, Voltaire, Montesquieu, Condillac, Helvétius, d'Holbach. Le plus prestigieux monument du genre est l'«Encyclopédie», tandis que les pamphlets traduisent le mieux l'esprit polémique du siècle.

5- Le Roman 

C'est le genre qui exprime le mieux les aspirations du siècle et connaîtra, par conséquent, la prospérité. Au début le roman étant associé aux fabuleux, les auteurs intitulent leurs œuvres «contes», «histoires», «lettres». Le roman suivra, le long du siècle, une évolution très marquée. Il changera de contenu et de structures pour acquérir finalement ce qu'on appelle les grandes caractéristiques du genre. 
Dans la grande diversité d'œuvres se dégagent quelques principales tendances, qui se développent parallèlement.

· Roman de mœurs : Les romans de Lesage («L'Histoire de Gil Blas», 1715-1735), de Marivaux («La Vie de Marianne», 1731-1741, et «le Paysan Parvenu», 1735) et de l'abbé Prévost («Manon Lescaut», 1731) s'inscrivent dans la tradition du roman picaresque. Pourtant sans renoncer à la peinture pittoresque des mœurs, ils manifestent un souci de réalisme plus profond en ce qui concerne le cadre et l'analyse psychologique des personnages.
· Roman philosophique : Le roman philosophique traite les grands problèmes du siècle: le rôle de la Providence, le déterminisme historique, le sensualisme, la tolérance, etc. La visée idéologique de l'auteur est à peine violée. Le roman s'organise autour d'un personnage principal qui rencontre dans des situations souvent invraisemblables de nombreux interlocuteurs; les personnages, moins étoffés et moins vivants, supportent diverses thèses philosophiques; le cadre n'est qu'esquissé; le dialogue est riche en réflexions et commentaires. Ce genre a ses chefs-d'œuvre: «Micromégas» (1752), «Candide» (1759) et l'«Ingénu» (1767) de Voltaire, «Jacques le Fataliste» (1772) et «le Neveu de Rameau» (1773) de Diderot, «Emile ou De l'éducation» (1762) de Rousseau.
· Roman sentimental : Le roman sentimental est lié à la personne de Rousseau. Les philosophes n'opposent pas la raison à la sensibilité, car "l'âme qui sent est consciente de sentir". Selon les sensualistes, la sensibilité est liée aux sensations et à la physiologie. Rousseau en élargit le champ pour en faire le domaine du cœur et de l'âme. "Sentir, c'est exister", dit il.
Les romans qui peignent l'amour-passion ne manquent pas, mais c'est Rousseau qui écrit le premier roman lyrique, «La Nouvelle Héloise», 1756. Son énorme succès est dû à la peinture émouvante de l'amour, à la générosité d'âme des personnages principaux, à la présence de la Nature et surtout à l'écriture personnelle de Rousseau. Il exercera une influence profonde sur les lettres françaises et étrangères, annonçant les grands thèmes romantiques. Dans cette lignée s'inscrit le roman «Paul et Virginie», où Bernardin de Saint-Pierre (1737-1814) fait l'apologie de l'existence "naturelle" de deux adolescents dans une île exotique.

6- Le Théâtre 

Le XVIIIe siècle conservera la passion du théâtre, mais il mettra beaucoup de temps à se libérer du classicisme. Un genre nouveau apparaît : le drame bourgeois.
7- La Tragédie 

Presque tous les écrivains se proposent de suivre les préceptes des grands classiques. Voltaire illustre le mieux ce style «néo-classique». Malgré la perfection de son vers et le ton pathétique, même ses chefs-d'œuvre «Zaïre» et «Mahomet» font sentir davantage l'artifice du classicisme que ses qualités.

8- La Comédie 
Plus vitale que la tragédie, la comédie est illustrée par trois écrivains de talent: Lesage, Marivaux et Beaumarchais.

Lesage (1668-1747), auteur de près de 90 pièces, renouvelle la comédie de mœurs et reste immortel avec «Turcaret» (1709).

Marivaux (1688-1763), maître de la comédie psychologique, crée un style qui lui est propre, le marivaudage, fait d'un jeu subtil du langage, traduisant "tantôt l'analyse d'une intelligence trop fine, tantôt les palpitations d'un cœur trop délicat".

Le génie de Beaumarchais domine le théâtre de son temps par ses deux chefs-d'œuvre: «le Barbier de Séville» (1775) et le «Mariage de Figaro» (1781). Beaumarchais crée une comédie qui n'appartient qu'à lui: un mélange de comédie de caractères et de mœurs politiques et sociales. Il utilise des procédés de la comédie italienne, du théâtre espagnol et de celui de Molière. L'intrigue, menée avec précision et virtuosité, plonge les personnages dans des situations parfois invraisemblables, à un rythme vertigineux. Dans la riche galerie de portraits: personnages secondaires souvent caricaturaux, personnages principaux extrêmement vivants, se détache une figure exceptionnelle - Figaro, le porte-parole de l'auteur. Figaro dénonce violemment les abus de la société et revendique, au nom du Tiers-États, son droit au bonheur face à une aristocratie parasitaire et corrompue.

9- Le Drame bourgeois 

Le drame bourgeois est une création de Diderot qui en définit les caractéristiques: genre sérieux écrit en prose; sujets tirés de la vie quotidienne, analyse des caractères, peinture réaliste des milieux (le plus souvent bourgeois); école de la vertu. Ses pièces «Le Fils naturel» (1757) et le «Père de famille» (1758) sont de médiocres illustrations de ses thèses esthétiques novatrices.

10- La Poésie 

La poésie ne saura se libérer entièrement des influences du classicisme et traversera des longues crises tout le long du XVIIIe siècle, malgré le nombre élevé de poètes et d'œuvres. Il faudra attendre le XIXe siècle, qui sera l'âge d'or de la poésie.



LE FRANÇAIS AU SIÈCLES DES LUMIÈRES



Cette période débuta au lendemain de la mort de Louis XIV, en 1715, et prit fin à l’avènement de la Révolution française (1789). Elle se caractérise, d'une part, par un fort mouvement de remise en question ainsi que par l'établissement d'une plus grande tolérance et, d'autre part, par l'affaiblissement de la monarchie, suivi de la fin de la suprématie française en Europe et du début de la prépondérance anglaise. 

1- Un rééquilibrage des forces en présence
La situation politique et sociale tendit à se modifier en France et ailleurs en Europe en ce début du XVIIIe siècle. Sur le plan intérieur, la situation financière était devenue catastrophique sous les règnes du régent Philippe d'Orléans, de Louis XV et de Louis XVI; ces rois faibles, aux prises avec un régime de fêtes et d'intrigues de cour, ne purent faire face aux difficultés financières croissantes, qui aboutiront à l'impasse et susciteront la haine du peuple envers la monarchie.  

Parallèlement, la bourgeoisie riche et aisée poursuivit son ascension irréversible, devint une force politique et s'exprima publiquement. La monarchie et la noblesse n'étaient plus qu'une façade sans crédibilité. Le règne de la bourgeoisie financière, commerçante et manufacturière commença. 

Sur le plan extérieur, la royauté tenta sans succès de poursuivre ses luttes contre l'Angleterre, la Prusse et l'Autriche. La France n'intervint plus en Europe et, après avoir perdu son empire colonial au Canada et en Inde (1763), elle finit par être écartée de la scène internationale au profit de l'Angleterre, qui accrut sa richesse économique et sa prépondérance grâce à la maîtrise des mers et à sa puissance commerciale. Par ailleurs, Frédéric II de Prusse avait remplacé le roi de France comme arbitre de l'Europe, et apparut le début de la montée de la Russie tsariste. 

2- Une civilisation nouvelle
Au XVIIIe siècle, on assista au commencement du capitalisme, au développement du commerce, au début de l'industrialisation, à un engouement pour les sciences, à la découverte de nouvelles techniques, à des inventions de toutes sortes, à l'amélioration de la médecine et à l'adoption d'une meilleure alimentation. Cette atmosphère de progrès matériels modifia profondément les valeurs de la société. Les philosophes rationalistes et les écrivains de premier plan se rendirent indépendants de la royauté et de l’Église; de grands seigneurs pactisèrent avec les représentants des idées nouvelles et n’hésitèrent pas à les protéger contre la police associée aux forces conservatrices. Fait nouveau, la lutte des idées fut dirigée surtout contre l'Église et la religion catholique elle-même; on combattit agressivement en faveur de la tolérance au nom de la raison.  

Par ailleurs, la société française s'ouvrit aux influences extérieures, particulièrement à celles venant de l'Angleterre devenue la première puissance mondiale. Le parlementarisme et le libéralisme anglais attirèrent l'attention, de même que la guerre de l'Indépendance américaine (1775-1782). 

Parallèlement, les journaux (surtout mensuels) scientifiques, techniques et politiques se développèrent, se multiplièrent rapidement et furent diffusés jusque dans les provinces, alimentant la soif de lecture chez un public de plus en plus étendu et sensibilisé au choc des idées. Le développement de la presse fut à la fois la conséquence et la cause de cette curiosité générale, ainsi que de la contestation qui se répandait graduellement dans la société. Vers le milieu du siècle, parut même une littérature de type populacier, dite "poissarde" (par analogie avec les marchands de poissons des Halles), destinée aux gens du peuple. Tous ces faits contribuèrent au mouvement de révolte qui explosa en 1789. 

3- Le développement du français en France
L’État ne se préoccupait pas plus au XVIIIe siècle qu'au XVIIe de franciser le royaume. Les provinces nouvellement acquises, de même que les colonies d'outre-mer (Canada, Louisiane, Antilles), ne nécessitaient pas de politique linguistique. L'unité religieuse et l’absence de conflits inquiétaient davantage les dirigeants: l'administration du pays ne nécessitait pas la francisation ses citoyens.  

On estime qu'à cette époque moins de trois millions de Français pouvaient parler ou comprendre le français, alors que la population atteignait les 25 millions. Néanmoins, la langue française progressait considérablement au XVIIIe siècle, comme en fait foi la répartition des francisants, des semi-patoisants et des patoisants à la toute fin du siècle alors que la Révolution était commencée. 

À cette époque, le peuple francisant ne parlait pas «la langue du roy», mais un français populaire non normalisé, encore parsemé de provincialismes et d'expressions argotiques. Seules les provinces de l'Île-de-France, de la Champagne, de la Beauce, du Maine, de l'Anjou, de la Touraine et du Berry étaient francisantes. Par contre, la plupart des gens du peuple qui habitaient la Normandie, la Lorraine, le Poitou et la Bourgogne étaient des semi-patoisants; les habitants de ces provinces pratiquaient une sorte de bilinguisme: ils parlaient entre eux leur patois, mais comprenaient le français. Dans le midi de la France, les patois constituaient l'unique usage dans les campagnes durant tout le XVIIIe siècle. En effet, nobles et bourgeois, initiés au français durant le siècle précédent, continuaient d'employer leur patois dans leurs relations quotidiennes Pour eux, le français restait la «langue du dimanche», c'est-à-dire la langue d'apparat des grandes cérémonies religieuses ou civiles. La situation était identique en Bretagne et en Flandre, dans le nord-est, ainsi qu'en Alsace et en Franche-Comté, dans l'est. Les seuls à parler le français encore à cette époque étaient ceux qui exerçaient le pouvoir, c'est-à-dire le roi et sa cour, les juristes, les officiers, ceux qui écrivaient et qui, de fait, résidaient à Paris. Mais le peuple de la région parisienne parlait encore patois (surtout le briard, le beauceron et le percheron) ou un français non normalisé très différent de celui de la cour.  

Il n'en demeure pas moins que, comme nous l'avons dit, le français progressa au cours du XVIIIe siècle, notamment dans les pays d'oïl, en raison, entre autres, de la qualité, assez exceptionnelle pour l'époque, du réseau routier en France. En effet, grâce à cet instrument de centralisation desservant même les villages, les communications étaient facilitées et favorisaient le brassage des populations et des idées. La langue bénéficia de cette facilité; les usines et les manufactures virent affluer du fond des campagnes des milliers d’ouvriers qui se francisaient dans les villes; les marchands et les négociants voyageaient facilement d'une ville à l'autre, ce qui rapprochait leur parler local du français; un système de colporteurs se développa, et ceux-ci voiturèrent périodiquement des livres et des journaux français jusque dans les campagnes les plus éloignées. 

4- Le rôle de l’école
L'école fut le grand obstacle à la diffusion du français. L'État et l'Église estimaient que l'instruction était non seulement inutile pour le peuple, mais même dangereuse. Voici à ce sujet l'opinion d'un intendant de Provence (1782), opinion très révélatrice de l'attitude générale qu'on partageait alors face aux écoles : « Non seulement le bas peuple n'en a pas besoin, mais j'ai toujours trouvé qu'il n’y en eût point dans les villages. Un paysan qui sait lire et écrire quitte l'agriculture sans apprendre un métier ou pour devenir un praticien, ce qui est un très grand mal! »

Dans l'esprit de l'époque, il paraissait plus utile d'apprendre aux paysans à obtenir un bon rendement de la terre ou à manier le rabot et la lime que de les envoyer à l'école. Pour l'Église, le désir de conquérir des âmes à Dieu ne passait pas non plus par le français; au contraire, le français était considéré comme une barrière à la propagation de la foi, et il fallait plutôt s'en tenir aux patois intelligibles au peuple. Sermons, instructions, confessions, exercices de toutes sortes, catéchismes et prières devaient être prononcés ou appris en patois. 

De toute façon, il n'y avait pas ou fort peu de maîtres capables d'enseigner le français. La plupart des maîtres d'école étaient de «pauvres hères», des miséreux qui travaillaient moyennant une très faible rétribution et qui devaient souvent servir la messe, sonner les cloches ou faire office de sacristains, voire accomplir des tâches ménagères. S’ils connaissaient le français, cela ne voulait pas nécessairement dire qu'ils pouvaient l'écrire. De plus, les manuels en français étaient rares et consistaient plutôt en livres de piété. On n'introduisit réellement l'enseignement de la grammaire, de l'écriture et de la lecture qu'en 1738, tout en conservant un système pédagogique complètement démodé: l'enfant devait se plier à la règle traditionnelle qui exigeait d'apprendre à lire en latin d'abord, avant de passer au français.  

Enfin, dans les collèges et universités, l'Église s'obstinait à utiliser son latin comme langue d'enseignement, langue qui demeurait encore au XVIIIe siècle la clé des carrières intéressantes. Dans de telles conditions, on ne se surprendra pas que l'école fût même la source principale de l'ignorance du français chez le peuple. 

5- L’amorce des changements linguistiques
Précisons quelques mots encore sur l'état de la langue standard, c'est-à-dire celle du roi. La norme linguistique commença à changer de référence sociale. On passa de «la plus saine partie de la Cour» de Vaugelas aux «honnêtes gens de la nation». L'usage des écrivains du XVIIIe siècle ne montra pas de changements par rapport au XVIIe siècle, mais la phrase s'allégea encore. Peu de modifications apparurent également sur le plan de la prononciation, à l'exception de la restitution des consonnes finales dans des mots comme finir, tiroir, il faut, etc. Dans l'orthographe, c'est à partir de 1740 que l'actuel accent aigu fut systématiquement utilisé en lieu et place de la graphie es-, par exemple dans dépit (ancien français: despit). L'appauvrissement du vocabulaire, noté au XVIIe siècle, ne répondait plus à l'esprit encyclopédique du siècle des Lumières. Ce fut une véritable explosion de mots nouveaux, notamment de termes techniques savants, puisés abondamment dans le grec et le latin.  

De plus, l'infiltration étrangère se mit à déferler sur la France; la langue s'enrichit de mots italiens, espagnols et allemands, mais cet apport ne saurait se comparer à la «rage» pour tout ce qui était anglais: la politique, les institutions, la mode, la cuisine, le commerce et le sport fournissent le plus fort contingent d'anglicismes. Curieusement, les censeurs linguistiques de l'époque ne s'élevèrent que contre les provincialismes et les mots populaires qui pénétraient le français; ils croyaient que la langue se corrompait au contact des gens du peuple. 

6- La gallomanie dans l’Europe aristocratique
Le français, qui va devenir avec la Révolution la «langue de la nation», n'était encore que la langue du roi, c'est-à-dire celle des classes privilégiées. Cette variété de français ne touchait pas seulement l'élite de France: elle avait saisi l'ensemble de l'Europe aristocratique. Toutes les cours d'Europe utilisaient le français: près de 25 États, de la Turquie au Portugal en passant par la Russie, la Yougoslavie, la Norvège, la Pologne et, bien sûr, l’Angleterre. Le français restait la langue diplomatique universelle (de l'Europe) et celle qu'on utilisait dans les traités internationaux. Le personnage le plus prestigieux de toute l’Europe, Frédéric II de Prusse, écrivait et s’exprimait en français: toutes les cours l'imitaient. Au XVIIIe siècle, un aristocrate qui se respectait se devait de parler le français et c'était presque une honte que de l'ignorer.  

Les Anglais ont inventé le mot gallomanie – du latin Gallus («Gaulois») et manie, ce qui signifie «tendance à admirer aveuglément tout ce qui est français» – pour identifier cette mode qui avait saisi l'Europe aristocratique. Voltaire explique ainsi l'universalité du français en son temps : « La langue française est de toutes les langues celle qui exprime avec le plus de facilité, de netteté, de délicatesse tous les objets de la conversation des honnêtes gens. » 
Cette question de l'universalité de la langue française fit même l'objet d'un concours organisé par l'Académie de Berlin, auquel Antoine de Rivarol prit part; son Discours sur l'universalité de la langue française (1784) fut couronné. Il y déclara notamment que «ce qui n'est pas clair n'est pas français; ce qui n'est pas clair est encore anglais, italien, grec ou latin». Il précisa aussi ce qu'il croyait être les causes de l'universalité du français : « Cette universalité de la langue française [...] offre pourtant un grand problème: elle tient à des causes si délicates et si puissantes à la fois que, pour les démêler, il s'agit de montrer jusqu'à quel point la position de la France, sa constitution politique, l'influence de son climat, le génie de ses écrivains, le caractère de ses habitants et l'opinion qu'elle a su donner d'elle au reste du monde, jusqu'à quel point tant de causes diverses ont pu se combiner et s'unir pour faire à cette langue une fortune si prodigieuse. » 

Mais cette période dite «glorieuse» allait prendre fin bientôt. 


Nous savons aujourd'hui que l'expansion d'une langue n'a rien à voir avec ses qualités internes; les arguments de Rivarol ne résisteraient pas à l'analyse en ce début du XXIe siècle. La position du français au XVIIe siècle fascinait bien des esprits régnants et exerçait encore au XVIIIe siècle une séduction certaine. Le latin étant tombé en désuétude, le français l'avait remplacé comme langue de vulgarisation scientifique. Aucune autre langue ne pouvait rivaliser avec le français pour la quantité et la qualité des publications, traductions ou journaux. Non seulement le français servit comme instrument de communication international en Europe, au surplus normalisé et codifié, mais il constitua également un moyen d'identification pour les gens instruits. Connaître le français, c'était faire preuve de son appartenance au cosmopolitisme de son temps et, par le fait même, de son rang. 

Le français demeura donc, par-delà les nationalités, une langue de classe à laquelle toute l'Europe aristocratique s'identifia. Cette société privilégiée restera figée de stupeur lorsque explosera la Révolution française, qui mettra fin à l’Europe francisante. 



LES PHILOSOPHES 



1- Diderot, Denis (1713-1784)

  

Philosophe et écrivain français, le maître d’œuvre de l’Encyclopédie et l’un des principaux représentants de l’esprit des Lumières.

Diderot est un auteur aux talents multiples. Toujours audacieuse (il se prête avec bravoure à cette sorte de "bataille encyclopédique"), son œuvre touche à tous les genres et se développe dans différents domaines : la science, la philosophie et l’esthétique. Surtout admiré en son temps comme directeur de l’Encyclopédie, il est aujourd’hui considéré comme l’un des écrivains les plus novateurs du siècle des Lumières. Il en incarne l’esprit par son matérialisme athée, par sa volonté de dénoncer les préjugés et par sa confiance en la raison.
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2- Montesquieu, Charles de Secondat, baron de (1689-1755)
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Homme de lettres et philosophe français, qui fut notamment l'auteur des Lettres persanes et De l'esprit des lois. Il inspira la constitution de 1791 et fut à l'origine des doctrines constitutionnelles libérales, qui reposent sur la séparation des pouvoirs. 

3- Rousseau, Jean-Jacques (1712-1778)
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Écrivain et philosophe genevois de langue française, auteur des Confessions, qui fut l'une des principales figures du siècle des Lumières. L'ensemble de son oeuvre, fondée sur la recherche d'une harmonie avec les hommes, exprime une critique des fondements de la société corruptrice. 

4- François Marie Arouet, dit Voltaire (1694-1778)
Homme de lettres et philosophe français, auteur notamment d'essais historiques et de contes philosophiques. Ceux-ci témoignent de son souci de vérité, et de tolérance, mais aussi de campagnes en faveur des victimes des erreurs judiciaires. 


5- Alembert, Jean Le Rond d' (1717-1783)
Philosophe rationaliste, physicien et mathématicien français, principal auteur et animateur, avec Denis Diderot, de l'Encyclopédie ou Dictionnaire raisonné des sciences, des arts et des métiers (1751-1772).Défenseur de la tolérance, il expose dans son discours préliminaire de l'encyclopédie l'esprit scientifique qui présidait à l'oeuvre entreprise. 




SYNTHÈSE 

1- Les tendances idéologiques du XVIIIe Siècle
· Les auteurs sont le plus souvent des « philosophes » ou leurs disciples directs, mais ils n’en acceptent pas les valeurs immoralistes et individualistes. Leur œuvre vise essentiellement à mettre la personne en accord avec le monde, à fonder un nouveau moralisme du sentiment, qui s’oppose dans la pratique à l’observation précise qu’ils font de la violence et de l’originalité des passions. 

· La société leur apparaît comme fondamentalement opposée à la morale, à la nature, à la bonté primordiale de l’homme ; aussi seront-ils plus révolutionnaires que la philosophie libérale.

· Leur fois dans la bonté de la création du Créateur imprègne leurs œuvres de religiosité. Par cette religiosité et par la volonté de réforme sociale, ce mouvement se lie à l’expansion de la Franc-Maçonnerie (société en partie secrète qui a pour but de travailler au perfectionnement de l’humanité).

2- Les tendances esthétiques du XVIIIe Siècle
· Abandon de la notion classique de Beau au profit d’une recherche de l’émotion, donc d’une forte participation du lecteur et d’une plus grande implication de l’écrivain dans son œuvre. 

· L’esthétique du Sublime repose sur le dépassement dans l’émotion artistique des normes communes. 

· La notion de « Génie », désormais appliquée à l’écrivain créateur et liée aux notions de nature et d’enthousiasme, privilégie l’improvisation sous la dictée des passions plutôt que la composition réfléchie.

· Pour la première fois dans l’histoire de l’esthétique, s’affirme nettement des valeurs individuelles « modernes » (qui refusent de se conformer à une tradition immuable). 

· En rapport avec la traduction d’œuvres anglaises, ce sont les thème (jardin, clairs de lune, etc.) qui évoluent plus que la forme (qui est néoclassique).

3- Littérature, arts et savoirs au XVIIIe Siècle
· La critique d’art de DIDEROT montre la convergence de l’esthétique littéraire avec la nouvelle école de peinture (Fragonard, Greuze, Hubert Robert) ; composition plus dynamique et plus colorée, thèmes traités avec pathétisme. 

· Une nouvelle vision de la nature s’impose : jardins à l’anglaise, goût pour les ruines, pour le pittoresque et les contrastes entre le suave et le terrifiant, inspirent la sensibilité et la rêverie.

4- Les principales formes littéraires 
· Un genre nouveau : le drame. En principe voué au réalisme psychologique et social, en pratique au moralisme et au sentimentalisme.

· Le roman connaît les mêmes contradictions ; il est pris entre l’élan novateur (voire révolutionnaire) et un nouveau conformisme du sentiment : les œuvre les plus neuves sont aussi celles qui ont l’écriture la plus stéréotypée.
· En revanche l’autobiographie avouée (Rousseau) ou voilée (Restif) donne naissance à un style nouveau. 
· La description des paysages recherche le pittoresque (déjà appelé « romantique »), et l’exotique sous l’influence de nombreux récits de voyages. 
· Les techniques de la description sont mises au point, ainsi qu’une sorte de répertoire des paysages types, associés à certaines émotions (montagnes, lacs… chez Rousseau).


ETUDE DE TEXTES



Voltaire (1694-1778), 

Micromégas (1752), chapitre septième


CHAPITRE VII

« Conversation avec les hommes »

     "Ô atomes intelligents, dans qui l'Être éternel s'est plu à manifester son adresse et sa puissance, vous devez, sans doute, goûter des joies bien pures sur votre globe ; car ayant si peu de matière, et paraissant tout esprit, vous devez passer votre vie à aimer et à penser ; c'est la véritable vie des esprits. Je n'ai vu nulle part le vrai bonheur, mais il est ici, sans doute." À ce discours, tous les philosophes secouèrent la tête ; et l'un d'eux, plus franc que les autres, avoua de bonne foi que, si l'on en excepte un petit nombre d'habitants fort peu considérés, tout le reste est un assemblage de fous, de méchants et de malheureux. "Nous avons plus de matière qu'il ne nous en faut, dit-il, pour faire beaucoup de mal, si le mal vient de la matière ; et trop d'esprit, si le mal vient de l'esprit. Savez-vous bien, par exemple, qu'à l'heure que je vous parle
, il y a cent mille fous de notre espèce, couverts de chapeaux, qui tuent cent mille animaux couverts d'un turban, ou qui sont massacrés par eux, et que, presque par toute la terre, c'est ainsi qu'on en use de temps immémorial ?" Le Sirien frémit, et demanda quel pouvait être le sujet de ces horribles querelles entre de si chétifs animaux. Il s'agit, dit le philosophe, de quelque tas de boue grand comme votre talon. Ce n'est pas qu'aucun de ces millions d'hommes qui se font égorger prétendent un fétu sur ce tas de boue. Il ne s'agit que de savoir s'il appartiendra à un certain homme qu'on nomme Sultan, ou à un autre qu'on nomme, je ne sais pourquoi, César. Ni l'un ni l'autre n'a jamais vu ni ne verra jamais le petit coin de terre dont il s'agit ; et presque aucun de ces animaux, qui s'égorgent mutuellement, n'a jamais vu l'animal pour lequel il s'égorge.

— Ah ! malheureux ! s'écria le Sirien avec indignation, peut-on concevoir cet excès de rage forcenée ! Il me prend envie de faire trois pas, et d'écraser de trois coups de pied toute cette fourmilière d'assassins ridicules. 

— Ne vous en donnez pas la peine, lui répondit-on ; ils travaillent assez à leur ruine. Sachez qu'au bout de dix ans, il ne reste jamais la centième partie de ces misérables ; sachez que, quand même ils n'auraient pas tiré l'épée, la faim, la fatigue ou l'intempérance, les emportent presque tous. D'ailleurs, ce n'est pas eux qu'il faut punir, ce sont ces barbares sédentaires qui du fond de leur cabinet ordonnent, dans le temps de leur digestion, le massacre d'un million d'hommes, et qui ensuite en font remercier Dieu solennellement." Le voyageur se sentait ému de pitié pour la petite race humaine, dans laquelle il découvrait de si étonnants contrastes. Puisque vous êtes du petit nombre des sages, dit-il à ces messieurs, et qu'apparemment vous ne tuez personne pour de l'argent, dites-moi, je vous en prie, à quoi vous vous occupez.

— Nous disséquons des mouches, dit le philosophe, nous mesurons des lignes, nous assemblons des nombres ; nous sommes d'accord sur deux ou trois points que nous 

entendons, et nous disputons sur deux ou trois mille que nous n'entendons pas.
Voltaire, Poème sur le désastre de Lisbonne (1756)


VOLTAIRE - Poème sur le désastre de Lisbonne (1756)


O malheureux mortels ! ô terre déplorable !
O de tous les mortels assemblage effroyable !
D'inutiles douleurs éternel entretien !
Philosophes trompés qui criez : " Tout est bien " ;
Accourez, contemplez ces ruines affreuses,
Ces débris, ces lambeaux, ces cendres malheureuses.
Ces femmes, ces enfants l'un sur l'autre entassés,
Sous ces marbres rompus ces membres dispersés :
Cent mille infortunés que la terre dévore,
Qui, sanglants, déchirés, et palpitants encore,
Enterrés sous leurs toits, terminent sans secours
Dans l'horreur des tourments leurs lamentables jours !
Aux cris demi-formés de leurs voix expirantes,
Au spectacle effrayant de leurs cendres fumantes,
Direz-vous : " C'est l'effet des éternelles lois
Qui d'un Dieu libre et bon nécessitent le choix " ?
Direz-vous, en voyant cet amas de victimes :
" Dieu s'est vengé, leur mort est le prix de leurs crimes " ?
Quel crime, quelle faute ont commis ces enfants
Sur le sein maternel écrasés et sanglants ?
Lisbonne, qui n'est plus, eut-elle plus de vices
Que Londres, que Paris, plongés dans les délices ?
Lisbonne est abîmée, et l'on danse à Paris.
Tranquilles spectateurs, intrépides esprits,
De vos frères mourants contemplant les naufrages,
Vous recherchez en paix les causes des orages :
Mais du sort ennemi quand vous sentez les coups,
Devenus plus humains, vous pleurez comme nous.
Croyez-moi, quand la terre entrouvre ses abîmes,
Ma plainte est innocente et mes cris légitimes. [...]
Un jour tout sera bien, voilà notre espérance ;
Tout est bien aujourd'hui, voilà l'illusion.
Les sages me trompaient, et Dieu seul a raison.
Humble dans mes soupirs, soumis dans ma souffrance,
Je ne m'élève point contre la Providence.
Sur un ton moins lugubre on me vit autrefois
Chanter des doux plaisirs les séduisantes lois :
D'autres temps, d'autres moeurs : instruit par la vieillesse,
Des humains égarés partageant la faiblesse,
Dans une épaisse nuit cherchant à m'éclairer,
Je ne sais que souffrir, et non pas murmurer.
Un calife autrefois, à son heure dernière,
Au Dieu qu'il adorait dit pour toute prière :
" Je t'apporte, ô seul roi, seul être illimité,
Tout ce que tu n'as pas dans ton immensité,
Les défauts, les regrets, les maux et l'ignorance. "
Mais il pouvait encore ajouter l'espérance.

Jean-Jacques Rousseau (1712-1778),

Discours sur l'origine et les fondements 

de l'inégalité (1755)



Discours sur l'origine 
et les fondements de l'inégalité (1755)


Ainsi quoique les hommes fussent devenus moins endurants, et que la pitié naturelle eût déjà souffert quelque altération, cette période du développement des facultés humaines, tenant un juste milieu entre l'indolence de l'état primitif et la pétulante activité de notre amour-propre, dut être l'époque la plus heureuse et la plus durable. Plus on y réfléchit, plus on trouve que cet état était le moins sujet aux révolutions, le meilleur à l'homme, et qu'il n'en a dû sortir que par quelque funeste hasard qui pour l'utilité commune eût dû ne jamais arriver. L'exemple des sauvages qu'on a presque tous trouvés à ce point semble confirmer que le genre humain était fait pour y rester toujours, que cet état est la véritable jeunesse du monde, et que tous les progrès ultérieurs ont été en apparence autant de pas vers la perfection de l'individu, et en effet vers la décrépitude de l'espèce.
Tant que les hommes se contentèrent de leurs cabanes rustiques, tant qu'ils se bornèrent à coudre leurs habits de peaux avec des épines ou des arêtes, à se parer de plumes et de coquillages, à se peindre le corps de diverses couleurs, à perfectionner ou à embellir leurs arcs et leurs flèches, à tailler avec des pierres tranchantes quelques canots de pêcheurs ou quelques grossiers instruments de musique, en un mot tant qu'ils ne s'appliquèrent qu'à des ouvrages qu'un seul pouvait faire, et à des arts qui n'avaient pas besoin du concours de plusieurs mains, ils vécurent libres, sains, bons et heureux autant qu'ils pouvaient l'être par leur nature, et continuèrent à jouir entre eux des douceurs d'un commerce indépendant; mais dès l'instant qu'un homme eut besoin du secours d'un autre; dès qu'on s'aperçut qu'il était utile à un seul d'avoir des provisions pour deux, l'égalité disparut, la propriété s'introduisit, le travail devint nécessaire et les vastes forêts se changèrent en des campagnes riantes qu'il fallut arroser de la sueur des hommes, et dans lesquelles on vit bientôt l'esclavage et la misère germer et croître avec les moissons.
La métallurgie et l'agriculture furent les deux arts dont l'invention produisit cette grande révolution. Pour le poète, c'est l'or et l'argent, mais pour la philosophie ce sont le fer et le blé qui ont civilisé les hommes et perdu le genre humain. 

Denis Diderot (1713-1784)

Jacques le Fataliste (1773, publication 1796)


Jacques le Fataliste (1773, publication 1796)

— Marquis, il s'agit... Je suis désolée ; je vais vous désoler, et, tout bien considéré, il vaut mieux que je me taise.

— Non, mon amie, parlez ; auriez-vous au fond de votre cœur un secret pour moi ? La première de nos conventions ne fut-elle pas que nos âmes s'ouvriraient l'une à l'autre sans réserve ?

— Il est vrai, et voilà ce qui me pèse ; c'est un reproche qui met le comble à un beaucoup plus important que je me fais. Est-ce que vous ne vous apercevez pas que je n'ai plus la même gaieté ? J'ai perdu l'appétit ; je ne bois et je ne mange que par raison ; je ne saurais dormir. Nos sociétés les plus intimes me déplaisent. La nuit, je m'interroge et je me dis : est-ce qu'il est moins aimable ? Non. Est-ce que vous auriez à vous en plaindre ? Non. Auriez-vous à lui reprocher quelques liaisons suspectes ? Non. Est-ce que sa tendresse pour vous est diminuée ? Non. Pourquoi, votre ami étant le même, votre cœur est-il donc changé ? car il l'est : vous ne pouvez vous le cacher ; vous ne l'attendez plus avec la même impatience ; vous n'avez plus le même plaisir à le voir ; cette inquiétude quand il tardait à revenir ; cette douce émotion au bruit de sa voiture, quand on l'annonçait, quand il paraissait, vous ne l'éprouvez plus.

— Comment, madame !"

Alors la marquise de La Pommeraye se couvrit les yeux de ses mains, pencha la tête et se tut un moment après lequel elle ajouta : "Marquis, je me suis attendue à tout votre étonnement, à toutes les choses amères que vous m'allez dire. Marquis ! épargnez-moi... Non, ne m'épargnez pas, dites-les-moi ; je les écouterai avec résignation, parce que je les mérite. Oui, mon cher marquis, il est vrai... Oui, je suis... Mais, n'est pas un assez grand malheur que la chose soit arrivée, sans y ajouter encore la honte, le mépris d'être fausse, en vous le dissimulant ? Vous êtes le même, mais votre amie est changée ; votre amie vous révère, vous estime autant et plus que jamais ; mais... mais une femme accoutumée comme elle à examiner de près ce qui se passe dans les replis les plus secrets de son âme et à ne s'en imposer sur rien, ne peut se cacher que l'amour en est sorti. La découverte est affreuse mais elle n'en est pas moins réelle. La marquise de La Pommeraye, moi, moi, inconstante ! légère !... Marquis, entrez en fureur, cherchez les noms les plus odieux, je me les suis donnés d'avance : donnez-les-moi, je suis prête à les accepter tous..., tous, excepté celui de femme fausse, que vous m'épargnerez, je l'espère, car en vérité je ne le suis pas..." (Ma femme ? - Qu'est-ce ? - Rien. - On n'a pas un moment de repos dans cette maison, même les jours qu'on n'a presque point de monde et que l'on croit n'avoir rien à faire. Qu'une femme de mon état est à plaindre, surtout avec une bête de mari.) Cela dit, Mme de La Pommeraye se renversa sur son fauteuil et se mit à pleurer. Le marquis se précipita à ses genoux, et lui dit : "Vous êtes une femme charmante, une femme adorable, une femme comme il n'y en a point. Votre franchise, votre honnêteté me confond et devrait me faire mourir de honte. Ah ! quelle supériorité ce moment vous donne sur moi ! Que je vous vois grande et que je me trouve petit ! C'est vous qui avez parlé la première, et c'est moi qui fus coupable le premier. Mon amie votre sincérité m'entraîne ; je serais un monstre si elle ne m'entraînait pas, et je vous avouerai que l'histoire de votre cœur est mot à mot l'histoire du mien. Tout ce que vous vous êtes dit, je me le suis dit ; mais je me taisais, je souffrais, et je ne sais quand j'aurais eu le courage de parler.

— Vrai, mon ami ?

— Rien de plus vrai ; et il ne nous reste qu'à nous féliciter réciproquement d'avoir perdu en même temps le sentiment fragile et trompeur qui nous unissait.

— En effet, quel malheur que mon amour eût duré lorsque le vôtre aurait cessé !

— Ou que ce fût en moi qu'il eût cessé le premier.

— Vous avez raison, je le sens.

— Jamais vous ne m'avez paru aussi aimable, aussi belle que dans ce moment ; et si l'expérience du passé ne m'avait rendu circonspect, je croirais vous aimer plus que jamais." Et le marquis en lui parlant ainsi lui prenait les mains, et les lui baisait... (Ma femme ? - Qu'est-ce ? - Le marchand de paille. - Vois sur le registre. - Et le registre ?... Reste, reste, je l'ai.) Mme de La Pommeraye, renfermant en elle-même le dépit mortel dont elle était déchirée, reprit la parole et dit au marquis : "Mais, marquis, qu'allons-nous devenir ?"

— Nous ne nous en sommes imposé ni l'un ni l'autre ; vous avez droit à toute mon estime; je ne crois pas avoir entièrement perdu le droit que j'avais à la vôtre ; nous continuerons de nous voir, nous nous livrerons à la confiance de la plus tendre amitié. 

Pour le commentaire...

· On remarque d'abord la ruse de la marquise : elle dit le faux pour savoir le vrai. Le marquis, à la fin de notre extrait, tombe dans le piège et n'a rien compris, d'où un certain pathos. Le mécanisme de la double énonciation mène à une ironie tragique. 

· La marquise est une veuve, le marquis un libertin. 

· On peut relever trois temps dans cet extrait : 
· La fausse confidence : elle se donne pour vraie. On trouve de nombreux effets d'attente : la marquise ne cesse de rajouter des phrases. On trouve des traces de théâtralité (cf. Marivaux) : les personnages sont des nobles, les thèmes sont tragiques et sont replacés dans un monde quotidien. On note aussi le phénomène de l'aposiopèse (ou réticence) représenté par les nombreux points de suspension. Le double langage conduit à la perversion du langage et c'est sur quoi il faudrait s'intéresser dans le cadre d'une étude détaillée. Ce projet de lecture étudierait idéalement la dialectique incertaine entre la raison et le sentiment, mise en rapport avec la franchise factice de la rupture. 

· La réponse du marquis : une scène d'aveu inversé. Il y a aveu d'amour, mais qui est en fait un aveu de désamour. —› Ironie tragique. 

· La clarification : la marquise l'a obtenue : elle a gagné mais elle a tout perdu. En effet, elle n'est plus aimée, d'où une certaine douleur ; on note le dépit amoureux, le dépit mortel. Le marquis désavoue de surcroît l'amour passé. La marquise s'est bien enfermée dans son mensonge. 

· Conclusion 

Rappels pour la méthode de la conclusion : 

· Reformulation, récapitulation des propos. 

· Ouverture (contexte plus vaste) : 

· En l'espèce, la blessure de la marquise explique sa vengeance, et notamment l'intensité de celle-ci. En effet, elle va s'arranger pour que le marquis tombe amoureux d'une prostituée, et qu'il se marie avec. Le marquis s'en trouvera déconsidéré au sein de la société parisienne. 

· Pour Diderot, un comédien, pour bien jouer, ne doit pas éprouver les sentiments. En l'occurrence, la marquise est une actrice convaincante puisqu'elle se détache de ses véritables sentiments. Selon Diderot encore, le mariage (qui dure toute la vie) est une aberration => plaidoyer pour l'union libre, pour l'éphémérité de l'amour. D'où le paradoxe de notre extrait : la marquise incarne l'amour qui dure. 
· On peut aussi évoquer la dialectique raison / sentiment propre au XVIIIe siècle avec un auteur comme Marivaux (thèmes du théâtre, du mensonge, du piège, du déguisement, et de la confidence qui forcent l'aveu d'amour). Chez Marivaux, on attend longtemps l'aveu, contrairement à ce qu'on a pu voir dans notre extrait. Laclos, quant à lui, représente l'amour comme une lutte. On y voit la préfiguration du libertinage, avec un rapport de force entre les deux amants. 


VOLET V : LE XIXe SIÈCLE



LITTÉRATURE FRANÇAISE AU XIXe SIÈCLE 

La littérature française du XIXe siècle s'inscrit dans une période définie par deux dates repères : 1798, date du coup d'État de Bonaparte qui instaure le Consulat et met d'une certaine façon fin à la période révolutionnaire, et 1899, moment de résolution des tensions de l'Affaire Dreyfus et de la menace du Boulangisme et où s'imposent finalement les valeurs de la IIIe République. La modernité littéraire s'affirme dans ce siècle à l'Histoire mouvementée avec des courants marquants qui touchent tous les arts, comme le romantisme, le réalisme, le naturalisme ou le symbolisme. Les créateurs les plus importants échappent cependant à un étiquetage étroit et offrent des œuvres multiples et encore proches de nous, particulièrement dans le domaine de la poésie (avec Lamartine, Vigny, Musset, Hugo, Baudelaire, Rimbaud, Verlaine, Mallarmé ...) comme dans le domaine du roman (avec Stendhal, Balzac, Dumas, Hugo, Flaubert, Zola, Maupassant, Verne ...) et dans une moindre mesure au théâtre avec le drame romantique et ses épigones (avec Musset, Hugo, Edmond Rostand...).
LES MOUVEMENTS LITTERAIRES 

1- La Littérature au XIXe siècle 

Le XIXe siècle connaît le "sacre de l'écrivain". Poète romantique, romancier naturaliste, académicien, journaliste ou bohème, l'homme de lettres accompagne le mouvement de l'histoire et de la société. Des lendemains de la Révolution française à la IIIe République, la littérature offre un large panorama d'expériences et de mouvements dominés globalement par la tension entre romantisme et réalisme. Siècle du roman, le XIXe fut encore celui de la poésie, de l'écriture autobiographique et du théâtre qui constituait alors la voie royale vers la reconnaissance. Du sentiment d'une mission à remplir, l'écrivain a basculé dans le désenchantement devant une société mercantile avant d'être tenté par les pessimismes fins-de-siècle. Mais la question qui court reste celle de l'autonomie de l'art face au pouvoir et à une littérature industrielle qui s'imposera de plus en plus. Car la modernisation croissante de l'édition, la naissance des grands quotidiens, la conquête d'un plus large lectorat confèrent à cette époque les caractéristiques d'un grand siècle de l'imprimé. Que ce soient le livre illustré, le roman populaire dont l'imaginaire reste toujours effectif ou les nombreuses entreprises de vulgarisations, la librairie du XIXe siècle a fortement contribué à forger le monde éditorial contemporain.

La figure de l'écrivain se confond ici avec celle de l'artiste à la recherche d'une élucidation personnelle. Témoin des contradictions du siècle, l'écrivain joue son rôle au sein des groupes et des cénacles. La littérature accumulera ainsi programmes et manifestes en se teintant de métaphores militaires (bataille romantique, bataille naturaliste, avant-garde). La revue littéraire, dont c'est ici le grand siècle, fut le vecteur de ces débats esthétiques et le laboratoire des idées. Les référents au passé et aux littératures étrangères sont constants, soulignant, outre le cosmopolitisme du mouvement littéraire, un effort de traduction soutenu, et souvent par les plus grands écrivains. Le romantisme allemand, les romanciers espagnols ou russes, la littérature anglo-saxonne influenceront de façon notable les imaginaires et les formes.
Siècle critique, le XIXe siècle voit enfin s'imposer la chronique journalistique et naître une critique spécifique qui, devenue universitaire, inventorie les "Grands écrivains de la France" en contribuant à la naissance de l'histoire littéraire moderne. Aussi assiste-t-on, parallèlement à une effervescence créatrice, à un mouvement éditorial important de réédition des classiques et de compilation des sources. 
2- Chateaubriand et Madame de Staël 

Face à une littérature en grande partie officielle, une autre, souvent écrite par les exilés et riche des expériences européennes va introduire de nouveaux référents et donner progressivement une nouvelle intonation à la littérature du siècle. L'âge est aux refondations, il oscille entre l'ancien et le nouveau. Va ainsi s'imposer peu à peu une esthétique romanesque qui participe de l'autobiographie, pose l'individuel contre le collectif et affirme la puissance d'un verbe poétique qui prépare la consécration du poète.
Senancour est l'un des jalons entre l'esthétique de Rousseau et cette période. De même Charles Nodier, qui a fréquenté la Société des Observateurs de l'Homme (1797-1803) à la recherche d'un paganisme qui trouvera son prolongement dans le merveilleux et l'occulte du XIXe. Mais se détachent surtout de cette époque les figures centrales de Chateaubriand et de Madame de Staël.
De l'Essai sur les Révolutions paru à Londres en 1797 à Atala (1801) et au Génie du Christianisme (1802), le parcours de Chateaubriand (autour duquel gravitent Joseph Joubert et Pierre-Simon Ballanche) l'amène à s'opposer au régime impérial après l'assassinat du Duc d'Enghien (1804).
 Le Génie du Christianisme prend place dans le cadre du renouveau religieux et initie le siècle au "vague des passions", à la mélancolie et au sublime. Le style, la poétique et la prosodie de René (1802) laisseront une durable empreinte jusqu'au Spleen de Paris de Charles Baudelaire. Favorable aux idées libérales et républicaines, Madame de Staël, fille de Necker, fait de son salon l'un des plus avancés de son époque. De la littérature considérée dans ses rapports avec les institutions sociales paraît en 1800. Reposant sur les théories de Montesquieu, elle offre à la théorie littéraire un texte capital. Ses romans, Delphine (1802) et Corinne ou l'Italie (1807), vont connaître un succès européen. Mais c'est en 1810, avec De l'Allemagne, qu'elle donnera au mot "romantique" un éclat tout neuf. Elle sera alors exilée, et son livre mis au pilon ne sera publié à Paris qu'en 1814. C'est dans le groupe de Coppet (1803-1817) qu'elle a poursuivi l'élaboration de ses idées libérales et qu'elle a ouvert la France aux cultures étrangères. On y traduit Friedrich Schlegel et Friedrich von Schiller. Sismondi sera un médiateur important des littératures italienne et espagnole. Le groupe de Coppet, du nom du château que possède Madame de Staël en Suisse représente un pôle libéral en même temps que cosmopolite et profondément novateur, mais reste davantage un creuset qu'une école constituée. Là se réunissent : Charles Bonstetten, Benjamin Constant, Madame de Krudener.

3- La bataille Romantique (1820) 

C'est en 1820 que débute "la bataille romantique". La Révolution Française, l'émigration, la dissolution des instances de légitimation que furent les salons, la censure ont profondément retardé la pénétration du romantisme dans la vie littéraire française. Il trouve dans la publication des Méditations de Lamartine en 1820, un événement capital. Alfred Nettement pourra écrire dans son Histoire de la Littérature sous la Restauration : "Depuis le Génie du Christianisme, aucune oeuvre n'avait produit une impression aussi forte". 

Libéraux et contre-révolutionnaires vont faire du romantisme un enjeu politique. Mais la situation est complexe. "Il y a des libéraux classiques et des libéraux romantiques, des ultras romantiques et des ultras classiques", constate Pictet en 1826. Les contre-révolutionnaires revendiquent une littérature défendant une France chrétienne et monarchique. Aussi le romantisme va-t-il naître dans le milieu réactionnaire et s'élaborer dans les revues et les cénacles.
4- Du Conservateur littéraire à La Muse française 

En décembre 1819, dans le sillage du Conservateur de Chateaubriand (1818), les frères Hugo créent Le Conservateur littéraire qui paraîtra jusqu'en mars 1821. Royaliste, cette revue ne soutient en rien le romantisme mais la littérature et le trône. Elle s'inscrit dans le mouvement de redécouverte du christianisme et de la constitution d'une image de la France nourrie par la réédition des textes médiévaux. C'est en 1820, autour des frères Emile et Antoni Deschamps, dans leur salon de rue Saint-Florentin, que va s'agréger le groupe qui va fonder La Muse Française et défendre une poétique nouvelle.
La Muse française paraît le 28 juillet 1823. Elle est animée par Alexandre Soumet, Émile Deschamps, Victor Hugo, Marceline Desbordes-Valmore et Alfred de Vigny. Royaliste et catholique, cette revue assigne une mission essentielle à la poésie et affirme fortement ses convictions jusqu’à inquiéter l'Académie française en la personne d'Auger, l'un des chefs des anti-romantiques. Elle cesse sa parution en juin 1824. 
Le torpillage de La Muse Française va, pour reprendre l'expression de Jacques Seebacher, livrer le romantisme à son avenir. Charles Nodier, collaborateur de la revue, nommé bibliothécaire à l'Arsenal en janvier 1824, prend le relais et accueille dans son salon de la rue de Sully, l'ancienne équipe de La Muse Française, ainsi que Lamartine, Gérard de Nerval, Alfred de Musset, Théophile Gautier, Alexandre Dumas, Honoré de Balzac, Custine. La nouvelle esthétique "romantique" y est l'objet de discussions passionnées notamment avec les partisans d'un classicisme académique. Fréquentent encore ce salon, les libéraux : Stendhal, Charles Rémusat, Prosper Mérimée, et Sainte-Beuve qui bientôt feront front commun contre l'Académie. 
Depuis 1819, le salon d'Etienne-Jean Delécluze regroupait les libéraux : Stendhal, Prosper Mérimée ainsi que les futurs rédacteurs du journal Le Globe : Sainte-Beuve, Jean-Jacques Ampère, Duvergier de Hauranne, Vitet, Charles Rémusat, Magnin. Condamnant le néo-classicisme, ils militent pour une fonction civique et critique de l'écrivain. Le "romanticisme, écrit Stendhal, est l'art de présenter aux peuples les oeuvres littéraires qui, dans l'état actuel de leurs habitudes et de leurs croyances, sont susceptibles de leur donner le plus de plaisir possible". Tous mettent en avant la nécessité d'une profonde réforme théâtrale dirigée contre la tragédie racinienne (Stendhal, Racine et Shakespeare).

5- Le Mouvement Romantique (1830-1848) 

La Monarchie de Juillet voit la révolution industrielle et les débuts du positivisme. La France de Louis-Philippe marque l'ascension d'une bourgeoisie d'affaires conservatrice qui, tout en rattrapant le retard économique de la France, va imposer une vision du monde gouvernée par le profit. "Enrichissez-vous !" recommande Guizot. Se met en place la figure du bourgeois, dont les caricaturistes (Daumier, Gavarni), les écrivains, Henri Monnier, Honoré de Balzac et plus tard Gustave Flaubert, feront le philistin, ennemi de l’art, repoussoir haï par les artistes qui multiplieront leurs critiques contre une société célébrant le culte de la marchandise.
Au théâtre, on assiste à la création du drame romantique marqué par l'influence de William Shakespeare et préparé par les deux éditions du Racine et Shakespeare de Stendhal (1823, 1825) puis la préface de Cromwell de Victor Hugo (1827). En février 1830 a lieu la bataille d'Hernani qui milite pour une forme de théâtre total, suivie en 1832 par Un Spectacle dans un fauteuil, d'Alfred de Musset puis par Chatterton de Vigny (1835). Mais, après l'échec des Burgraves de Victor Hugo (1843), un retour au classicisme aura lieu avec la révélation de la comédienne Rachel, François Ponsard, l'École du Bon Sens, et le prolifique Eugène Scribe. Cette période reste néanmoins celle de la consécration de Victor Hugo qui entre à l'Académie française en 1841, comme celle d'une partie de la première génération romantique : Lamartine et Alfred de Vigny. La jeunesse de 1830 vit le vertige de l'individu face à la fascination de l'histoire. Alfred de Musset (né en 1810), Gérard de Nerval (1808), Barbey d'Aurevilly (1808) et Théophile Gautier (1811) entrent en scène. La nouvelle génération débute sous le signe du dandysme et de la bohème.

6-  1848 et le Second Empire : du Réalisme au Parnasse 

La prise du pouvoir par Louis-Napoléon Bonaparte le 2 décembre 1851, empereur le 2 décembre 1852, s'accompagne d'une expansion économique qui modifie profondément la structure sociale de la France. Les expositions universelles de 1855 puis de 1867 mettent en scène le spectacle de la puissance industrielle. Hygiénisme et soucis sécuritaires gouvernent les grands travaux qui remodèlent la capitale (Hausmann est préfet en 1853). L'exode rural touche les campagnes et attire autour des villes un prolétariat que Jules Vallès dépeint dans sa trilogie, dont Charles Baudelaire se fera le poète et, à la fin du siècle, Eugène Atget, le photographe. L'échec des idéaux de 48 a laissé des cicatrices que l'autoritarisme impérial (censure et lois sur la presse) rendra encore plus vives. 
Pendant qu'une littérature bourgeoise inaugurée sous la Restauration se poursuit avec Edmond About, Émile Augier, Théodore Barrière, Victor Cherbuliez, Alexandre Dumas fils, Ferdinand Fabre, Jules Lermina, Georges Ohnet, Édouard Pailleron, Jules Sandeau, un débat s’ouvre entre les partisans du réalisme et ceux de la théorie de l'art pour l'art. La figure du poète, mage et prophète, est en crise après avoir été au centre du mouvement romantique, et 1848 répète plus profondément le "désenchantement" de 1830.
7-  Le Réalisme 

En 1855, avec Courbet, la question du réalisme intéressait d'abord la critique d'art et les écrivains, au premier rang desquels Champfleury et Duranty. Champfleury oppose aux théories romantiques, la vérité dans l'observation, Duranty animera la revue Réalisme (1856-1857) puis délaissera la littérature pour la critique artistique. La brasserie Andler (rue Hautefeuille) réunit le groupe des réalistes autour de Courbet, Daumier, Corot. A l'écart des mots d'ordre, Gustave Flaubert et Charles Baudelaire publient en 1857 deux livres majeurs : Madame Bovary et Les Fleurs du Mal qui vaudront à leurs auteurs, au nom de ce même "réalisme", des procès retentissants. Jules et Edmond de Goncourt débutent l'écriture de leur journal au moment du coup d'état de Louis-Napoléon Bonaparte et dressent un portrait de cette génération dans Charles Demailly. Leur oeuvre romanesque (Germinie Lacerteux, Manette Salomon) offrent une transition entre réalisme et naturalisme. Dès 1867, le naturalisme, qui va triompher au lendemain de 1870, se met progressivement en place avec Emile Zola, Alphonse Daudet (en contact étroit avec l'école provençale du Félibrige fondée en 1854 par Frédéric Mistral et Roumanille) et plus tard le premier Huysmans. Deux préfaces feront date. En 1865, celle de Germinie Lacerteux des Goncourt, qui met en avant un regard sur le réel inspiré par la science, puis en 1867, la préface de Thérèse Raquin où Zola se réclame de l'appartenance à un groupe "naturaliste". 

8- Le Parnasse 

Le Parnasse ne revêt aucune des caractéristiques qu'on attend d'une école, et existe surtout à travers une esthétique négative : le refus de la littérature de consommation comme de l'engagement politique. Théophile Gautier, Leconte de Lisle et Théodore de Banville constituent les figures tutélaires de cette mouvance. Leurs salons, celui de Théophile Gautier à Neuilly, les jeudis de la rue de l'Éperon de Théodore de Banville et les dimanches de Leconte de Lisle vont permettre à la génération parnassienne de s'agréger autour d'une direction, celle de l'art pour l'art (voir la préface à Mademoiselle de Maupin de Théophile Gautier).

Théophile Gautier publie en 1852 Émaux et Camées qui ouvre la voie à une "écriture artiste". Ce "poète impeccable" qui sera le dédicataire des Fleurs du Mal de Charles Baudelaire, s'est d'abord tourné vers les arts avant de se consacrer à la littérature et à la critique artistique. Il lègue aux futurs Parnassiens son culte de l'art en même temps qu'il réaffirme une liberté créatrice sans jamais renoncer à l'exercice d'une profonde ironie qui, de Baudelaire à la fin du siècle en passant par Flaubert, Villiers de l’Isle-Adam et Mallarmé, va profondément marquer la littérature. Théodore de Banville, célébré aussi par Baudelaire, influence une poétique de la forme et de la rime riche de même que Leconte de Lisle, qui après 1848, s'est réfugié dans l'histoire et dans l'antiquité.
Les revues jouent un rôle majeur ainsi que l'éditeur Alphonse Lemerre autour duquel va s'agréger la jeune génération de 1860. La Revue fantaisiste de Catulle Mendès, L'Art, les trois séries successives du Parnasse contemporain (1866, 1871, 1876) verront les noms de Sully Prudhomme, Léon Dierx, Louis Ménard, Paul Verlaine, Stéphane Mallarmé, Charles Cros et Anatole France rejoindre ceux de leurs illustres aînés.
9- "La République sera naturaliste ou ne sera pas", Émile Zola 

Le naturalisme s'est imposé avec la publication en 1870 du premier volume du cycle des Rougon-Macquart et les nombreux articles de critique littéraire de Zola. 1877 voit le lancement de L'Assommoir qui amène l'écrivain à la célébrité. L'année suivante, il découvre l'Introduction à la méthode expérimentale de Claude Bernard qui le conduira à l'idée controversée d'un Roman expérimental. Cependant, Zola a réuni autour de lui de jeunes écrivains proches de son esthétique : Huysmans, Paul Alexis, Henry Céard, Léon Hennique, Guy de Maupassant. Ils signent en 1880 Les Soirées de Médan reçues comme un manifeste. L'esthétique naturaliste va influencer considérablement le champ littéraire. Les nombreuses traductions de Zola, la réception de ses oeuvres dans la presse internationale contribueront à la diffusion de ce courant en Europe. On retiendra la Belgique avec Camille Lemonnier, l'Espagne avec B. Perez Galdos, E. Pardo-Bazan, l'Italie avec G. Verga. Enfin, en 1887, Antoine crée le Théâtre libre, dans lequel sera représentée la pièce la plus célèbre de ce courant : Les Corbeaux d'Henry Becque.

Le destin du naturalisme est lié à la médiation journalistique. Polémiques, parodies, caricatures vont se succéder. Cette époque est celle où les écrivains deviennent de plus en plus journaliste et parfois y consument leur talent. La presse, retrouvant progressivement sa liberté, voit les journaux se multiplier, relais de groupes politiques et d'intérêts économiques. Le Figaro, L'Echo de Paris, Le Gaulois, L'Evénement, Gil Blas... s'attachent tous des écrivains (Théodore de Banville, Jean Richepin, Octave Mirbeau, Guy de Maupassant) pour assurer critiques, chroniques et feuilletons. C'est l'époque du "roman parisien" ou "roman contemporain" très souvent édité chez Charpentier et Ollendorff proposant au lecteur une vision naturaliste de la société parisienne. 

10- Décadence et Symbolisme 

En 1884, la publication d'A Rebours de Huysmans marque une rupture et consacre une esthétique : la décadence. Dans son roman, Huysmans cite en bonne place Charles Baudelaire, Edgar Poe, Villiers de L'Isle Adam, Paul Verlaine et Stéphane Mallarmé. Le sentiment de la décadence a lentement pénétré les lettres avec les Fleurs du mal et la lecture des poètes latins tardifs a fortement contribué à cette vision du monde. Après 1870, Paul Bourget est l'un des premiers à la définir en une époque baignant dans la névrose et un pessimisme hérité de Schopenhauer. Les décadents et les symbolistes appartiennent globalement aux générations de 1880 et de 1890. Ils vont trouver auprès de Verlaine et Mallarmé deux figures tutélaires. Verlaine de retour à Paris, publie les Poètes maudits et connaît une renaissance. Mallarmé dont A Rebours avait contribué à faire rayonner des poèmes trop rares, devient à travers ses célèbres mardis, un guide spirituel.
Le 18 septembre 1886, Jean Moréas publie dans Le Figaro le Manifeste du Symbolisme. Paraissent la même année, dans La Vogue, Une Saison en enfer et les Illuminations d'Arthur Rimbaud. Le symbolisme va dépasser la conception parnassienne de l'art pour l'art par un absolu poétique. Une modernité est à la recherche d'elle-même. Des théories accompagnent ce mouvement avec Mallarmé, René Ghil, Gustave Kahn et la polémique autour du vers libre. Naîssent alors de nombreuses revues dont se détacheront Le Décadent (Anatole Baju), La Plume, La Revue Blanche (Maurice Maindron, Alfred Jarry), et Le Mercure de France d'Alfred Vallette (Remy de Gourmont, Pierre Louÿs, Jean de Tinan). Ce courant qui a élevé le langage jusqu'à son essence musicale et symbolique, débordera la seule poésie jusqu'à concerner le champ artistique tout entier.
LE ROMAN

1- Le Roman sous l'Empire 

A l'aube du XIXe siècle, tétanisée par les bouleversements révolutionnaires, la littérature se contente de suivre des codes stylistiques et thématiques dépassés. En France domine le roman sentimental, fait par et pour des femmes (Madame Cottin, Madame de Krudener, Madame de Souza) sur les malheurs de demoiselles tentées par la passion mais fidèles au devoir. Ces récits se déploient dans une rhétorique narrative conventionnelle qui juxtapose dialogues et digressions.
Le renouveau vient d'opposants au régime impérial, généralement en exil. Ils choisissent le roman pour exprimer une sensibilité neuve, car c'est un genre mineur, donc plus souple que les autres formes littéraires soumises aux contraintes classiques. Ces auteurs eux-mêmes considèrent leurs récits comme marginaux dans leur oeuvre : les nouvelles de Chateaubriand sont enchâssées dans des livres plus vastes, les histoires de Madame de Staël sont des illustrations de ses théories sur la littérature et Benjamin Constant considérait ses propres histoires comme des divertissements.
Ces écrivains tracent les grandes lignes de ce qui sera le Romantisme : prédominance du Moi (aussi leurs titres constituent-ils souvent une litanie de prénoms : Adolphe, Atala, René, Obermann, Corinne, Delphine...). Ils expriment un trouble existentiel. C'est le "mal du siècle" selon Chateaubriand, caractérisé par l'ennui, l'impuissance et le vague des passions. Cette sensibilité maladive est associée à la célébration de la Nature et l'idéalisation du passé. Chaque écrivain reflète cette "maladie morale" (Benjamin Constant) selon son tempérament. Madame de Staël y apporte lyrisme et féminisme, Benjamin Constant joue sur l'introspection et l'analyse lucide des rapports amoureux, Sénancour dépeint un désespoir que même une nature grandiose ne peut apaiser, et enfin, Chateaubriand célèbre dans un style étincelant l'exaltation et l'épopée romanesque.
Ces prémices ne seront pas immédiatement suivis d'effets. C'est par la poésie puis le théâtre que le Romantisme va s'imposer. Il faudra attendre plus d'une décennie pour que le genre romanesque reprenne le flambeau allumé par ces précurseurs.
2- Roman et Romantisme 

Aux débuts des années 1820, le Romantisme flamboyant se déploie en poésie et au théâtre. Le roman français, qui a engendré les grands thèmes romantiques dans la décade précédente, est retombé dans le conventionnel. Le champ romanesque est alors occupé par l'écossais Walter Scott, qui jouit d'une vogue sans précédent et va profondément influencer les écrivains français par son sens de l'organisation du récit, ses recréations historiques et ses personnages représentatifs de groupes sociaux. Poètes et dramaturges se lancent à leur tour dans le genre et trouveront dans le genre du roman historique un modèle (Victor Hugo, Alfred de Vigny, Prosper Mérimée, Honoré de Balzac).
Parallèlement d'autres auteurs reprennent les grand thèmes lyriques développés par Madame de Staël ou Chateaubriand : Alfred de Vigny, Sainte-Beuve, George Sand, Lamartine. Cette veine se dégradant progressivement produira le "romanesque" vilipendé par Gustave Flaubert.
La rencontre de ces deux courants et les espoirs suscités par la Révolution de 1830 entraînent le Romantisme dans un type de récit qui fusionne destinées individuelles et mutations historiques. Le Peuple apparaît en tant qu'entité sur le devant de la scène et l'écrivain dans sa recherche de liberté et de justice sociale veut "faire flamboyer l'Avenir" (Victor Hugo). Ce qui n'empêche pas le roman de se vouloir représentation du réel. Honoré de Balzac, avec La Comédie Humaine qui donne une vision globale de la société, apporte au genre romanesque ses lettres de noblesse.
L'apparition après 1836 du roman-feuilleton et son colossal succès amène un nouveau public au roman, qui devient le premier des genres littéraires. Mais la Révolution de 1848 et son échec social va détourner les écrivains de leurs velléités missionnaires. D'autre part l'hostilité entre classes mise à jour par l'effondrement des illusions lyriques consacre l'antagonisme entre le "bon" roman artistique et la vulgaire "littérature industrielle" (Sainte-Beuve) réservée au peuple.
3- Quelques romantiques 

Si on peut parler d'une école romantique, chaque auteur a sa propre singularité, sa sensibilité et ses idées. Aux côtés de Stendhal, Balzac et Hugo, tous les écrivains s'attaquent au roman, à commencer par les poètes. Alfred de Vigny parle de la condition sociale de l'homme supérieur englué dans une société matérialiste aux idéaux étriqués (Cinq-Mars, Stello). Alfred de Musset, dans les Confession d'un enfant du siècle, texte où son héros lui emprunte beaucoup, évoque la nostalgie d'une grandeur perdue. Sainte-Beuve, avant de se lancer dans la critique littéraire, compose le roman peut-être le plus achevé dans la veine du Moi souffrant et indécis : Volupté.
George Sand, qui a vécu ses passions avant de les écrire, commence par des histoires sentimentales portées à l'incandescence par sa fougue féministe et un déchaînement lyrique (Indiana, Lélia, Mauprat). Dans les années 1840 elle évolue vers un roman social, où le combat contre l'injustice débouche sur une utopie teintée de mysticisme (Consuelo et La Comtesse de Rudolstadt). Après l'échec de 1848, elle se tourne vers la "littérature rustique" (La Mare au diable, François le Champi ou Les Maîtres sonneurs), célébrant la beauté et la bonté sur un ton de confidence : elle est devenue "la Bonne Dame de Nohant".
D'autres écrivains semblent s'attacher davantage à l'aspect ludique de la littérature. Théophile Gautier, s'il est tourmenté par la nostalgie et l'exaltation de la pureté (Mademoiselle de Maupin), reste très éclectique : il joue sur les registres du grotesque (Les Jeunes-France : romans goguenards) et du fantastique (Aria Marcella, Le Roman de la momie), avant de se lancer dans le roman historique (Le Capitaine Fracasse). Prosper Mérimée a également pratiqué les deux genres. Comme Gautier, il a le goût du pittoresque et de l'exotisme. Mais son style concis, précis, presque froid, accentue le réalisme et la cruauté de ses intrigues (Chronique du règne de Charles IX, Colomba, Carmen, Mateo Falcone, Lokis, La Vénus d'Ille).
Alexandre Dumas est sur tous les fronts : romans contemporains (Le Comte de Monte-Cristo), historiques (Les trois Mousquetaires, Vingt ans après, Le Vicomte de Bragelonne, La Reine Margot), fantastiques (Les Mille-et-un fantômes), feuilletonesques. Son imagination, sa vivacité et son panache, son sens du rythme et de la dramaturgie, son mélange d'humour et de tragique rendent ses livres faciles d'accès et emportent vers le rêve ses lecteurs, individus cultivés et gens du peuple mêlés.
4- Stendhal (1783-1842) 

La production romanesque de Stendhal est l'oeuvre de la maturité. Elle débute en 1827 avec Armance puis, en 1830, paraît Le Rouge et le noir suivi, en 1839, de La Chartreuse de Parme.
Egotiste, Stendhal trouve dans le roman, après le journal et les divers genres autobiographiques qu'il a pratiqués, la forme même de la théâtralité de son Moi : le romanesque. Il y consigne son amour des femmes, son culte de la jeunesse, son goût pour l'art, sa passion de l'Italie, sa haine de la convention et de l'hypocrisie sociales. Mais cette part autobiographique constamment présente se double de la description d'un monde très réel, précisément situé dans le temps et dans l'espace. Car selon lui, "un roman, c'est un miroir qu'on promène le long d'un chemin". Ce mélange de regard objectif et d'éléments personnels, transcendé par l'écriture, est caractéristique de ses récits et lui confère une profonde originalité.
Ses personnages sont des rebelles. Face à une société médiocre qui corsète le désir et étouffe ceux qui ne se coulent pas dans son moule, le héros stendhalien est en quête de l'amour malgré conventions sociales et morale rétrograde. Cette "chasse au bonheur", recherche rationnelle et lucide, nécessite une énergie passionnée pour affronter un monde hostile. Car contrairement au héros romantique qui se laisse entraîner vers un gouffre par ses chimères intérieures, le personnage stendhalien se bat. Et même s'il succombe in fine, il se sera réalisé par sa force d'âme, faite du sens de l'honneur et de générosité. Sa vie aura été "esthétique". Il meurt jeune, comme si cette ardeur du coeur s'épuisait avant l'âge. Il lui faut donc pleinement goûter le moment qui passe.
Pour rendre palpable cette tension continuelle et ces bonheurs fugaces mais intenses, Stendhal, fuyant l'épanchement romantique, accumule les "petits faits" dans une série assez souple d'épisodes se succédant en une progression dramatique. C'est le personnage central qui structure le récit et lui donne une profonde unité. Car l'écrivain veut rendre compte du mouvement des passions d'un être, et non platement décrire ses actes. D'où l'abondance du style indirect et des monologues, qui conduisent le lecteur à ne voir et ne penser que par l'intermédiaire du héros. Stendhal renouvelle le roman en y introduisant le "réalisme subjectif" et atteint une sorte d'éternité artistique qui confère à son oeuvre une constante actualité.
5- Honoré de Balzac (1799-1850), "le secrétaire de la réalité" 

Après nombre de romans historiques (publiés sous pseudonyme) et d'écrits divers, Balzac se lance dès 1829 dans le récit contemporain. Son ambition : peindre un tableau global et dynamique de la société issue des bouleversements révolutionnaires. Sa méthode : répertorier les différents groupes sociaux et les étudier comme le ferait un scientifique. En ce sens, Balzac se veut "le secrétaire de la réalité".
Le conflit, âpre, violent, incessant, dynamise son oeuvre. C'est la volonté d'ascension sociale qui motive ses personnages. L'égoïsme et l'argent source du pouvoir triomphent car les anciennes solidarités ont disparu. Il faut être fort pour survivre, c'est-à-dire "réussir" (Rastignac), sinon c'est la déchéance (Lucien de Rubempré).
L'univers balzacien est spatialement et socialement cloisonné : Paris-Province, quartiers aristocratiques-faubourgs populaires, ... Pour traduire le foisonnement du réél, Balzac imagine des techniques nouvelles. Tel le "type". Chaque personnage, bien que fortement individualisé, représente à la fois un caractère moral qui peut se muer en archétype (probité avec César Biroteau, Goriot vu comme "le Christ de la paternité", Vautrin archange déchu) et la personnification d'un groupe ou d'une classe sociale. Avec "le Père Goriot", Balzac introduit le procédé du retour des personnages. Les gens dépeints dans un livre réapparaissent dans les suivants, sous un autre aspect, dans un autre milieu, à un autre âge, ce qui leur confère une profondeur singulière, comme une "troisième dimension". Chaque roman permet ainsi de pénétrer cette création kaléidoscopique par une facette différente.
La Comédie Humaine devient alors un univers clos, qui renvoie à lui-même, reliant tous les romans en une unité profonde tout en recréant la complexité du réel. Réaliste, Balzac l'est assurément, mais il est aussi visionnaire : "La mission de l'art, affirme-t-il, n'est pas de copier la nature, mais de l'exprimer". Balzac s'impose comme démiurge.

6-  Victor Hugo (1802-1855) 

Victor Hugo est l'homme-Protée du Romantisme. Poète né (il ne cesse de composer sa vie durant), il a une conception totale de la littérature, qui se manifeste avec autant de force dans le théâtre, le récit de voyage, la poésie ou le roman. Il évolue d'un lyrisme personnel vers une vision épique et grandiose de l'univers. Car le rôle du poète est de rendre intelligible le monde (où tout est signe, où tout fait sens) par la médiation de l'allégorie et du mythe.
Son écriture, narrative et descriptive, est donc aussi symbolique : symbolique des personnages, des choses (l'aéroscaphe de Plein ciel) et des lieux (les égouts parisiens). Il manie constamment l'antithèse. Cette dualité est présente dans ses techniques de composition : va-et-vient continuel entre lyrisme et épopée, entre tragique et grotesque, entre destin individuel et aventure collective, entre réalisme et mythologie. La puissance créatrice du langage s'apparente pour lui à un acte divin ("Le Verbe, c'est Dieu"), d'où le rôle messianique du poète, "écho sonore" des homme qui éclaire les consciences.
Les principaux personnages de Hugo sont des exclus : hors-la-loi (Jean Valjean), "monstres" (Quasimodo), roturiers aspirant à la justice (Ruy Blas), pauvres et victimes (Gilliatt, Cosette). Le poète romancier leur donne une voix et leur rend leur fierté d'être. Car le thème de toute l'oeuvre de Victor Hugo est le combat pour la dignité et la liberté, la montée des héros de l'ombre vers la lumière. Telle La Légende des Siècles, chant magnifiant l'ascension du Progrès à travers l'histoire humaine, ou Les Misérables, "convulsions vers l'idéal" des classes populaires.
Exilé volontaire en 1852 après le coup d'état de Napoléon III, coupé des milieux culturels français, il reste insensible à l'évolution littéraire et demeure le dernier Romantique, avant de finir, après son retour en France, par incarner le prophète républicain.

7- Romantisme et Surnaturalisme 

A côté du romantisme officiel qui occupe le devant de la scène existe un autre courant, encore marginal mais porteur d'avenir. Influencée par le roman gothique et ses images de caveaux humides, fantômes blafards et cul-de-basse-fosse ensanglantés, une certaine tendance friande d'horreur et de frissons s'épanouit en France, la littérature "frénétique". Elle se teinte d'ailleurs assez vite d'aspects parodiques (Jules Janin, Charles Lassailly), ou alors accentue son côté sombre et pervers accompagné d'un humour très noir (Pétrus Borel "le lycanthrope", 1809-1859).
Cet aspect fantastique se retrouve chez beaucoup d'autres (Victor Hugo, Théophile Gautier, Prosper Mérimée) mais atténué. L'auteur le plus marquant en ce domaine est Charles Nodier. Son goût pour le rêve, sa quête d'un paradis perdu par la faute de la triviale raison et son attrait pour l'insolite lui font abolir la frontière entre le réel et le monde de la magie et de l'invisible. Il s'attache à décrire l'exotisme du quotidien pour mieux souligner l'attrait de ces terres de fées et de lutins que finissent toujours par rejoindre des personnages fuyant une nature trop prosaïque. Il permet ainsi une synthèse entre le fantastique et un pittoresque cher aux romantiques, rendant évidente l'existence d'un surmonde.
Gérard de Nerval va plus loin encore. Aspirant à l'infini et l'idéal, comme les romantiques, il en diffère par sa conviction que le sommeil est une voie d'accès pour un monde dans lequel "le moi sous une autre forme continue l'oeuvre de l'existence". Car, pense-t-il, "le Rêve est une seconde vie" où se dissolvent angoisse et culpabilité, où s'abolissent temps et souffrances et où la vie intérieure peut pleinement s'épanouir. Ce "surnaturalisme" ne peut être perçu que par l'irrationnel et l'imaginaire au travers du langage. Seule l'écriture en effet permet "de fixer le rêve et d'en comprendre le secret".
Incompris en leur temps, ces premiers "surnaturalistes" seront revendiqués par les symbolistes puis les surréalistes avant d'irriguer une bonne partie de la littérature du XXe siècle.

8- Réalisme et Roman 

Analyser l'univers par l'observation et le raisonnement, découvrir les lois qui le régissent, rechercher ses origines et sa signification, telles sont les grandes lignes de la philosophie positiviste d'Auguste Comte qui imprègne, par l'intermédiaire de Hippolyte Taine et d'Ernest Renan, les sphères culturelles après 1850. La diffusion de la photographie à la même époque développe en outre cette idée qu'il existe un monde réel, indépendant de nos sens. Cela se traduit dans le genre romanesque par ce qu'on a désigné comme le Réalisme. Le rôle de l'écrivain n'est plus de décrire la société pour la modifier, mais pour l'étudier "objectivement" (concept capital, directement issu du langage scientifique) et dépasser les apparences pour en révéler tous les rouages. "Le réalisme conclut à la reproduction exacte, complète, sincère, du milieu social, de l'époque où on vit" avance Duranty, un des rares théoriciens (avec Champfleury) de ce mouvement littéraire. Le roman est alors conçu comme une vaste étude sur l'homme et la nature.
L'écrivain se doit donc d'amasser le maximum d'informations pour coller au plus près à la réalité. "Le roman actuel se fait avec des documents, racontés ou relevés d'après nature, comme l'Histoire se fait d'après les documents écrits", expliquent les frères Goncourt. Tous les milieux sociaux sont précisément dépeints, notamment ceux qui jusqu'ici avaient été négligés (paysans, petits bourgeois, artisans). Servant surtout de révélateur à l'étude des moeurs, l'intrigue en devient secondaire. Impartial, l'auteur doit se tenir en retrait de son sujet, impartial. Champfleury l'affirme : "Le romancier ne juge pas, ne condamne pas, n'absout pas. Il expose les faits". C'est "l'impersonnalité" chère à Gustave Flaubert. Il en découle un important travail sur l'écriture, qui se veut neutre et impassible, à distance de l'inspiration et de la subjectivité romantique.

9- Gustave Flaubert (1821-1880) ou "le livre sur rien" 

Gustave Flaubert écrit le "roman de l'échec". Son but est de rendre compte de l'aspect dérisoire du quotidien, de la mesquinerie des hommes, de la vanité de l'action, de la monotonie de l'existence. Ses personnages sont des êtres médiocres aux ambitions futiles, qui ratent leur vie non pas vaincus par des forces hostiles mais à cause de leur caractère étriqué et d'un manque de vision affligeant.
Flaubert brasse une énorme documentation qu'il amasse systématiquement et qui confère un aspect réaliste à ses récits. Certains romans sont des témoignages indispensables pour connaître cette époque, telle L'Education sentimentale qui dresse le bilan assez complet d'une génération. Mais en même temps l'abondance des détails submerge le lecteur et l'empêche de découvrir un sens à l'existence des personnages : le trop-plein d'anecdotes voile le vide du monde.
Pour rendre encore plus présente cette sensation du temps qui passe sans que rien n'arrive, il abandonne la construction dramatique balzacienne pour une succession d'épisodes insignifiants (conversations, visites, voyages ...), répétés plusieurs fois dans le récit et se répondant l'un l'autre. Cette structure en boucle donne une impression de piétinement des événements et des gens.
Pour lui, la seule vérité est la beauté, c'est-à-dire la perfection formelle. Se défiant de la fièvre créatrice, il traque le mot juste, travaille la couleur et le rythme des phrases, et améliore sans cesse ses écrits. Le style occupe une fonction presque métaphysique, c'est "à lui seul une manière absolue de voir les choses". En évoluant, Flaubert structure de moins en moins ses romans, jusqu'à Bouvard et Pécuchet, simple accumulation d'éléments unifiée par l'écriture et la rage contre la bêtise humaine. A la fin de sa vie, il semble conclure à la vacuité du roman. N'écrivait-il pas jadis à Louise Colet : "Ce qui me semble beau, ce que je voudrais faire, c'est un livre sur rien, un livre sans attaches extérieures, qui se tiendrait par lui-même par la force interne de son style".

10- Quelques écrivains réalistes 

Un des grands réalistes est Guy de Maupassant, classé parfois dans l'école naturaliste du fait de sa collaboration au recueil Les Soirées de Médan. Ses textes, factuels, utilisent un vocabulaire simple, décrivent des comportements et refusent dramatisation et rhétorique. Il se sert de la forme brève (conte, nouvelle), faisant jaillir l'émotion par un effet de choc final qui structure le récit. Cet univers noir et pessimiste est masqué par une fausse bonhomie. Quant à ses romans ils sont centrés sur un ou deux personnages et graviteront de plus en plus autour de l'analyse psychologique.
Autre romancier réaliste, Alphonse Daudet, qui peint dans ses "romans parisiens" l'inégalité sociale. Ses histoires provençales possèdent un caractère plus léger, insistant sur la gaieté méridionale. Contrairement à beaucoup, il recherche l'émotion pour l'émotion, avec un sens de l'anecdote et une verve de langage qui ont assuré son succès.
Les écrivains régionalistes sont d'ailleurs souvent dans cette mouvance, voulant exprimer le plus fidèlement possible la vie quotidienne et les traditions de leur province. Le plus connu est le couple Erckmann-Chatrian, chantre de l'Alsace, qui met son réalisme au service non seulement du roman historique mais paradoxalement aussi, du fantastique.

11- Le Roman naturaliste 

L'école naturaliste a des objectifs plus radicaux que les auteurs "réalistes". Ses réflexions sont directement calquées sur la philosophie de Claude Bernard et l'exposé de sa méthode expérimentale. Il ne s'agit plus seulement d'examiner le monde, mais, en faisant varier certains paramètres sociaux, de tester des hypothèses pour mieux le comprendre, comme le scientifique éprouve ses théories en laboratoire. "Le roman naturaliste est une expérience véritable que le romancier fait sur l'homme", explique Zola, qui ajoute : "le romancier expérimental n'est qu'un savant spécial qui emploie l'outil des autres savants, l'observation et l'analyse". Observation, c'est-à-dire la peinture très précise des milieux et des personnages obtenue grâce à une immense documentation ; analyse, à savoir l'utilisation d'une intrigue permettant de démontrer le déterminisme biologique et social. Le naturalisme, c'est "la science appliquée à la littérature".
A l'inverse des réalistes, les naturalistes privilégient le fond, c'est-à-dire les descriptions sociales, au détriment de l'écriture. L'histoire devient presque secondaire car seul compte le déterminisme, l'imagination est bannie et la physiologie remplace la psychologie. Le roman Une belle journée d'Henri Céard ne comporte aucun événement saillant et ne possède pas de construction dramatique. Résultat d'une méthode "scientifique" selon ses concepteurs, le roman naturaliste ne peut qu'atteindre la vérité.
Emile Zola incarne ce mouvement, en est le théoricien, le héraut, même s'il s'en éloigne par de nombreux aspects. De jeunes écrivains se sont regroupés autour de lui (Les Soirées de Médan). Le groupe naturaliste va éclater, les plus talentueux s'en détourneront. En 1900, le naturalisme, "à se rabâcher, en piétinant sur place" (J.K.Huysmans), en est arrivé à une impasse.
12- Émile Zola (1840-1902), le naturaliste épique 

Chef de file du naturalisme, Émile Zola ne pouvait qu'en appliquer les préceptes à ses romans. Il tente dans Les Rougon-Macquart, selon la méthode expérimentale définie par Claude Bernard, une synthèse entre fatalité biologique (tout le cycle repose sur les théories de l'hérédité du docteur Lucas) et déterminisme sociologique (influences de la "race" et du "milieu" définies par Hippolyte Taine). Ses personnages, complexes, sont ballottés par des forces qui les dépassent.
L'exemple de Balzac l'amène à tracer un tableau global de son temps. Il rassemble une documentation gigantesque pour cerner au plus près la réalité sociale. Jusqu'à l'utilisation de termes techniques et argotiques, ce qui lui sera violemment reproché. Il agit là en journaliste et ses livres sont des représentations fidèles de l'époque. 
Cependant Émile Zola déclare également qu'"une oeuvre d'art est un coin de la nature vue à travers un tempérament", affirmant ainsi le rôle fondamentalement créateur de l'artiste qui transforme la réalité par sa vision. Avec Germinal ses héros deviennent acteurs et l'espoir reparaît avec cette liberté : quête de la justice et du progrès, triomphe de la vie. Émile Zola en vient à dénoncer l'oppression sociale malgré ses professions de foi qui affirmaient qu'un scientifique n'est pas censé interférer avec son sujet d'expérience.
Cela se traduit par sa peinture des foules, ses décors emblématiques (la mine, les Halles, etc.), sa dramaturgie très étudiée. Ses thèmes à la symbolique très forte (machines, obsession sexuelle, argent, puissance des foules...) métamorphosent l'oeuvre en mythe : figure de l'ascension et de la chute, opposition du Bien et du Mal. Même l'argument scientifique de l'oeuvre s'y plie, l'hérédité finissant par occuper la place du péché originel.
Lyrisme, symbolisme, intrigue structurée, quête, on est loin de l'impassibilité et de l'objectivité prônées par Zola. Cette contradiction fait sa force. Ses derniers titres sont de plus en plus idéalistes (Les Trois villes, Les Quatre Evangiles). Le naturalisme d'Émile Zola est un naturalisme épique.

13- Des romanciers naturalistes 

Les frères Goncourt sont les premiers écrivains "naturalistes", avant même l'apparition de ce concept. Historiens, ils conçoivent le roman comme l'Histoire au présent, fondé sur le document et l'étude de cas. D'où l'importance du personnage central qui compte bien plus que son milieu social. Leurs récits sont des monographies cliniques (des "planches d'anatomie morale" selon Paul Bourget) dans lesquels l'approche médicale est privilégiée et la maladie le principe quasi unique d'explication du comportement. L'intrigue, juxtaposition sans grandes descriptions de faits et de symptômes, en devient secondaire et la structure en mosaïque de la narration permet d'évacuer le romanesque. Ils utilisent une "écriture picturale" (termes rares, néologismes, style fragmenté) qui, ajoutée à leur goût du bizarre et du malsain, prépare le mouvement Décadent.
Joris-Karl Huysmans est un pur produit du naturalisme avec ses peintures d'une humanité sordide. Mais en 1884, il rompt brutalement avec Zola pour se tourner vers la décadence puis l'occultisme et la religion. Il gardera du naturalisme un goût pour la recherche documentaire et le style "objectif".
A coté du groupe naturaliste proprement dit (Henri Céard, Léon Hennique, Paul Alexis, Paul Bonnetain, ...) existent des auteurs contempteurs eux aussi de cette société fin-de-siècle dans un style réaliste et cru : Charles-Louis Philippe, Georges Darien, Lucien Descaves ou Octave Mirbeau (dans ses écrits à la première personne il attaque violemment l'Eglise et l'armée). Le plus personnel, le symbole même de la révolte contre la famille, antimilitariste et anticléricale, est sans conteste Jules Vallès. Dans sa trilogie autobiographique, le souci du détail authentique, la verdeur du langage et l'écriture impersonnelle le rattache à ce courant.
On peut également citer Eugène Fromentin qui pratique avec Dominique une introspection psychologique fouillée et Jules Renard, qui, par son style concis, discontinu et ironique, donne à voir l'aspect mesquin de son époque.

14- La crise du roman au tournant du siècle 

Les courants positivistes, voire scientistes, ont largement prédominé en littérature depuis 1850. Mais à la fin du siècle le naturalisme entre en crise ("désertion" de Huysmans en 1884, Manifeste des Cinq en 1887) alors que triomphe une façon neuve de percevoir le monde (symbolisme en poésie et au théâtre). Le refus d'une idéologie matérialiste considérée comme bornée, la quête d'une spiritualité perdue, parfois le regret d'anciennes traditions expliquent ce revirement. Ce seront d'ailleurs toutes les valeurs de la civilisation européenne qui sont remises en cause par la recherche d'une réalité cachée derrière les apparences : impressionnisme et cubisme en peinture, dodécaphonisme en musique, psychanalyse et inconscient en sciences humaines, relativité en physique, etc. Rien d'étonnant à ce qu'une nouvelle génération d'écrivains (André Gide, Marcel Proust, Paul Valery, Charles Péguy, Romain Rolland) tente de casser le modèle balzacien et recherche de nouvelles voies.
Mais jusqu'en 1914, les romanciers issus du naturalisme tiennent le devant de la scène et occupent la presque totalité du champ littéraire. Ils conçoivent seulement l'innovation en terme de sujets et non dans la forme qui reste classique (voire s'appauvrit). D'où des querelles incessantes entre des chapelles rivales : romans personnels, objectifs, sociaux, "romanesques", "artistes", etc.
C'est l'époque des maîtres à penser. Anatole France, de voltairien ironique évolue vers un mélange d'humanisme et de positivisme dans une écriture très pure et limpide. Paul Bourget est le grand auteur de romans psychologiques à thèse, envahis par une rhétorique souvent démonstrative. Pierre Loti alterne habilement thèmes exotiques (généralement autobiographiques) et un sens du tragique. Maurice Barrès célèbre le culte du Moi avant de glorifier la patrie avec un nationalisme exacerbé.
Il faudra attendre la première guerre mondiale et la fin d'un monde pour voir surgir d'autres écrivains et d'autres esthétiques, celles du XXe siècle.

15- Le Roman feuilleton 

En 1836, la naissance de la presse moderne avec Émile de Girardin (La Presse) et Armand Dutacq (Le Siècle), fait de la publication des romans en feuilleton un argument publicitaire attirant un large lectorat. Ce mode de publication précède la parution en librairie et concerne une large partie de la production romanesque traditionnelle. Mais avec Eugène Sue (Les Mystères de Paris dans Le Journal des Débats en 1842) et Alexandre Dumas apparaît aussi un roman-feuilleton spécifique qui va jouer, avec les cabinets de lecture, son rôle dans le programme d'alphabétisation du peuple français en même temps qu'il contribue à la création d'un imaginaire romanesque sur lequel nous vivons toujours (Alfred Nettement, Études critiques sur le feuilleton-roman). Romans d'aventures, romans édifiants ou romans sentimentaux vont connaître enfin jusqu'à la fin du siècle, une vogue importante, soutenue par des opérations éditoriales d'envergure et des circuits de distribution de plus en plus élargis. 
Le rôle du roman feuilleton est de fidéliser le lecteur. Pour cela se met peu à peu en place une technique d'écriture particulière : récit découpé en tranches quotidiennes, suspense et angoisse à la fin de chaque épisode, coups de théâtre répétés, manichéisme épique, lutte du Bien et du Mal, multiplicité des lieux, absence d'introspection, action omniprésente et souvent frénétique.
L'auteur est au service du journal et ne doit donc pas déplaire au lecteur. D'où l'abondance de lieux communs mais aussi l'absence fréquente de point de vue personnel et original. En cas de succès, il lui faut rallonger son récit, quitte à le terminer brutalement quand le public se lasse. L'écrivain n'écrit pas pour montrer son âme ou faire admirer son style, mais pour stimuler les ventes.
D'où le profond mépris des "vrais" écrivains, ainsi que des institutions culturelles et religieuses. On accuse le roman populaire d'être une littérature facile, où seules comptent l'émotion et l'angoisse, mue uniquement par l'argent, précipitant des masses désarmées vers la dépravation, le vice et le crime. Pourtant les valeurs le plus souvent prônées par cette littérature sont loin d'être subversives : respect de la hiérarchie sociale, peur des "classes dangereuses", femme soumise ou châtiée, ...Bien que se voulant neutre, le roman feuilleton est traversé par l'idéologie, de gauche (Eugène Sue, Michel Zévaco) comme de droite (Ponson du Terrail, Xavier de Montépin). Qu'importe, car la trame est éternelle : héros, monstre, victime, passion du récit, aventure, à suivre...

16- La période Romantique et post-Romantique 

Issue du croisement improbable des récits historiques de Walter Scott, du mélodrame théâtral (Ducray-Duminil, Pigault-Lebrun) et de la romance (Madame Cottin), la littérature populaire passe surtout par le roman feuilleton. On y exalte le héros romantique tout-puissant, incarnation d'un moi solitaire qui s'attaque à la société, agissant quand les autres subissent : c'est le Prince Rodolphe (Les Mystères de Paris), Rio-Santo (Les Mystères de Londres, de Paul Féval) ou Edmond Dantès (Le Comte de Monte-Cristo). A l'époque, il n'y a pas de distinction entre grands et petits écrivains, et sont également publiés en feuilleton Honoré de Balzac, Victor Hugo, Théophile Gautier, Lamartine, Chateaubriand ...
Le succès des Mémoires du Diable de Frédéric Soulié et surtout le triomphe colossal d'Eugène Sue avec Les Mystères de Paris transforment cette réussite littéraire en phénomène social. Eugène Sue, plutôt proche des aspirations socialistes, sera presque accusé d'avoir provoqué la Révolution de 1848.
Sous le second Empire, les auteurs d'épopées échevelées sont plutôt des hommes d'ordre proches du pouvoir : Paul Féval (Les Habits noirs, Le Bossu), Ponson du Terrail (Rocambole) ou Ernest Capendu (L'Hôtel de Niorres). 
Mais les outrances des épopées romantiques (les coups de théâtre à répétition, les à peu-près du style) vont peu à peu lasser le public qui va bientôt préférer le roman édifiant.
Enfin, il faut citer une veine comique, dont le représentant le plus important est sans conteste Paul de Kock, publié surtout en librairie et lu dans les cabinets de lecture.

17- La Belle Époque 

Les années 1900 voient l'affirmation des nouveaux genres (roman policier, science-fiction) et la continuation de succès antérieurs (romans larmoyants et d'aventures). Mais, peut-être à cause des tensions sociales et internationales, la Belle Époque se caractérise par le retour du surhomme, lointain reflet du héros romantique, qui utilise innovations modernes, masques et déguisements tout en possèdant le don d'ubiquité. Ce solitaire qui croit à son génie (et justifie ainsi tous ses actes) peut-être le champion du Bien (Pardaillan de Michel Zévaco, Chéri-Bibi de Gaston Leroux ou Arsène Lupin de Maurice Leblanc, cambrioleur, certes, mais "gentleman") comme celui du Mal (Fantômas de Souvestre et Allain, Zigomar de Léon Sazie). 
Ce mélange d'aventures, d'énigmes et d'émotions est souvent magnifié par les délires extravagants d'intrigues frénétiques (Fantômas fut une référence pour les surréalistes), même si la place de la femme est toujours aussi réduite.
Le roman feuilleton est proche de sa disparition à la veille de 1914, malgré les énormes tirages des quotidiens. Les nouvelles mises en page de la presse (gros titres, photos), le développement des collections de livres bon marché et des magazines (Lectures pour tous, Je sais tout), le développement de la bande dessinée et surtout l'apparition d'un nouveau média : le cinéma, vont tuer le roman feuilleton. Immortelle, la littérature populaire survivra sous d'autres formes.

18- Presse et édition 

Avec La Presse et Le Siècle, fondés en 1836 respectivement par Emile de Girardin et Armand Dutacq apparait un nouveau type de journal, le quotidien à bas prix, susceptible de toucher un large public. Il aura pour "accroche" le feuilleton, roman livré en épisodes quotidiens. Le premier ouvrage ainsi présenté à ses lecteur par la Presse est La Vieille fille d'Honoré de Balzac. Peu à peu les techniques s'affinent et des écrivains spécifiques émergent.
Le succès de cette formule multiplie les titres : Le Journal des Débats (Le Comte de Monte-Cristo, Les Mystères de Paris), Le Constitutionnel ( Le Juif errant), Le Petit Parisien (Le Bossu), ... Stimulée par toutes ces publications, la presse quotidienne va atteindre des tirages considérables : en 1914, quatre quotidiens tiraient à plus d’un million d’exemplaires chacun : Le Petit journal, Le Petit Parisien, le Matin et le Journal.
Parallèlement se met en place une édition particulière de "romans à quatre sous". Au départ, il s'agit de constituer une "bibliothèque du peuple" permettant d'acquérir les auteurs classiques à petits prix. Barba lance dès 1845 Les Romans populaires illustrés. Mais apparaissent vite des inédits, qui vont reprendre avec succès ce qui fait la fortune du roman feuilleton, et des éditeurs vont se spécialiser sur ce type de publication : Rouff, Ferenczi, ou encore Mame pour la vision catholique.
Au tournant du siècle, la formule a un peu changée. Ce sont des romans plus courts mais qui s'inscrivent dans une série. On peut noter le Livre populaire chez Fayard, le Livre national chez Tallandier. C'est ce type de collections qui assurera la permanence de la littérature populaire quand le roman feuilleton aura disparu après 1918.

19- Le Roman exotique et d'aventures 

L'aventure a toujours été présente dans la littérature populaire. Mais c'est à partir des années 1870 que le genre prend forme en tant que tel. Méprisé par l'intelligentsia qui lui préfère le réalisme ou l'introspection, il se développe surtout au sein de maisons d'éditions spécialisées (Hetzel, Tallandier) et dans des périodiques comme Le Journal des voyages.
Ecrit essentiellement pour un public jeune ou populaire, ses héros sont souvent jeunes et goguenards (ils possèdent "l'esprit français"), les émotions sont exacerbées et le manichéisme poussé à l'extrême. Si l'humour introduit un effet de distanciation, l'idéologie cocardière et paternaliste (voire raciste) procède d'une vision impérialiste et moraliste.
Mais le plus important subsiste une volonté didactique omniprésente : montrer d'autres peuples, d'autres terres, même si l'aspect exotique ramène toujours à la supériorité de la civilisation française. Ce peut être sous la forme de récits relatant des tours du monde : les Voyages extraordinaires de Jules Verne, Le Tour du monde d'un gamin de Paris de Louis Boussenard, Les Cinq sous de Lavarède et autres Voyages excentriques de Paul d'Ivoi. Certains écrivains s'attardent plus sur une région particulière : l'Afrique (Louis Noir), l'Asie (Alfred Assolant et son capitaine Corcoran), l'océan, les histoires de pirates et surtout l'Amérique (Gabriel Ferry, Gustave Aimard).
Après la guerre de 1914, trois tendances se dessineront : la continuation d'aventures échevelées (Le Rouge), le roman colonial, et des récits plus littéraires et intériorisés (Malraux, Kessel ou Saint-Exupéry).

20- Le Roman d'anticipation 

Le roman d'anticipation (le terme de "science-fiction" n'apparaîtra qu'en 1926) naît de la rencontre entre les traditions du voyage imaginaire, de l'utopie et des romans d'aventures. Publié en 1865, De la Terre à la Lune de Jules Verne apparaît comme un nouveau type de récit dans lequel la science est le centre véritable du récit, car Jules Verne y montre les conséquences psychologiques et surtout sociale du changement.
Toute la fin du siècle oscille entre deux pôles : le progrès comme simple source d'inventions plus ou moins fabuleuses (Les Voyages excentriques de Paul d'Ivoi ou encore les machines rêvées qui hantent le Journal des Voyages) et les récits à visée didactique (Uranie de Flammarion, les découvertes stellaires du héros de Le Faure et Graffigny) ou spéculative (Le Vingtième siècle de Robida).
La Belle Époque est le point d'orgue de l'anticipation française. Presque tous les grands thèmes sont abordés : extra-terrestres (Le Péril bleu de Maurice Renard et La Roue fulgurante de Jean de La Hire), voyages interstellaires (les Prisonniers de la planète Mars de Gustave Le Rouge), guerre future : le capitaine Danrit produit à la chaîne d'immenses succès reposant sur la peur de l'autre et la supériorité française, catastrophes (La Mort de la Terre de Rosny ainé), savant fou (Docteur Lerne de Renard), ... 
La Grande Guerre démontre que la science peut aussi être destructrice et porte un coup fatal à la science-fiction à la française. Malgré quelques tentatives entre les deux guerres, il faut attendre les années 1950 pour voir resurgir significativement ce genre dans la littérature française.
LE THEATRE  

1- Le théâtre à l'époque romantique 

Napoléon réduit le nombre des théâtres (décret du 29 juillet 1807) et fixe les dispositions générales qui régissent la Comédie-Française (décret de Moscou du 15 octobre 1812). L'époque est dominée par les acteurs Talma et Mademoiselle Mars dont la présence et l'interprétation soutiennent la tragédie classique. Plus prisés que les comédies (Louis-Benoît Picard, Népomucène Lemercier), les vaudevilles (Nicolas Brazier, Désaugiers) jouissent d'une grande popularité. Des pièces reconstituent les grandes batailles de l'Empire, et les mélodrames trouvent avec Pixérécourt ou Ducray-Duminil des auteurs prolixes. 
La Révolution puis l'Empire ayant mobilisé les curiosités et les énergies, le public a en partie déserté les salles. Le théâtre classique, corseté dans des conventions rigides (le "bon ton", le "bon goût", le jeu déclamatoire des comédiens) et des règles désuètes, accapare cependant les tréteaux. Des dramaturges tentent de le renover en en modifiant quelques paramètres (les sujets historiques situés au Moyen Âge remplacent ceux inspirés par l'Antiquité) et en usant d'une audace oh combien timide, mais qui à l'époque fit sensation : utilisation de mots "vulgaires" (mouchoir, fiacre) ou représentation de la mort sur scène. Les deux grands auteurs en furent alors Népomucène Lemercier sous l'Empire et Casimir Delavigne dans les années 1820.
Les jeunes écrivains romantiques, dans leur combat contre les institutions tenues par les tenants de l'intégrisme classique, proposent un théâtre radicalement neuf. En 1830, la "bataille d'Hernani", représentation houleuse du drame de Victor Hugo, assure leur succès. Leurs pièces dominent la scène pendant une dizaine d'années, mais l'échec des Burgraves (1843) sonne le glas de leurs prétentions et amorce un retour au classicisme, magnifié par l'interprétation nouvelle qu'en donne la comédienne Rachel.
Mais ce qui attire les spectateurs, c'est le mélodrame, qui conquiert un public populaire par les sensations fortes qu'il lui procure et, surtout, le vaudeville. Ces petites pièces comiques en un acte, aux personnages schématiques et aux situations répétitives tirent leur succès de leur rythme et de leur actualité (caricatures culturelles ou sociales). Elles ne visent qu'à distraire sans mécontenter personne. Le grand maître en est le prolifique Eugène Scribe qui combine réalisme conventionnel, agencement habile des intrigues et mots d'auteurs. Il fait peu à peu évoluer le genre en y introduisant la diversité et la durée (cinq actes), le rapprochant de la comédie de moeurs. Sa réussite constante lui permet de populariser le théâtre dans les classes moyennes.

2- Le Mélodrame 

En 1799, Guilbert de Pixérécourt, avec Victor ou l'enfant de la forêt, crée un nouveau genre, le "mélodrame". C'est l'héritier des spectacles de foire (passages chantés et séquences d'aventures) ainsi que du drame bourgeois (sentimentalisme). Ce qui est neuf, c'est le spectaculaire qui attire un public populaire à la recherche de sensations fortes. Les salles spécialisées sont regroupées autour du Boulevard du Temple à Paris, bientôt surnommé le "Boulevard du Crime".
Le mélodrame est caractérisé par la grandiloquence des intrigues et des dialogues, l'emphase des acteurs, l'outrance d'une mise en scène frénétique et le caractère effrayant des machineries et des décors (inondations, éruptions volcaniques, ponts sur l'abîme, etc.). Le canevas de l'action est immuable : des innocents (enfants abandonnés, jeunes filles effarouchées) sont persécutés par des méchants (souvent prêtres ou aristocrates) mais le héros (secondé par un valet balourd qui assure la partie comique) rétablira vérité et justice. La morale est très conservatrice : le Mal ayant une fois de plus tenté de subvertir la société est à nouveau vaincu et l'ordre social conforté. Au rôle de divertissement se rajoute une mission pédagogique. Pixérécourt avouait d'ailleurs, avec une pointe de mépris : "Le Mélodrame sera toujours un moyen d'instruction pour le peuple, parce qu'au moins ce genre-là est à sa portée".
Mais le genre évolue. En 1823, l'acteur Frédérick Lemaître transforme une pièce édifiante (L'Auberge des Adrets) en parodie et son personnage de criminel en truculent baladin. La fonction morale disparaît alors, les intrigues se surchargent et les transgressions aux conventions théâtrales se multiplient, ouvrant la voie aux auteurs romantiques. Dans les années 1860, le "Boulevard du Crime" disparaît, mais le mélodrame continue, avec moins d'excès, et se rapproche du théâtre "sérieux" tout en se diversifiant (pièces historiques, judiciaires, aventures et surtout sentimentales : Les Deux orphelines, La Porteuse de pain).

3- Le Drame Romantique 

Les écrivains romantiques veulent renouveler complètement le genre dramatique, d'où une floraison d'écrits théoriques. Se réclamant des auteurs allemands et de Shakespeare (qu'ils admirent pour sa liberté de ton et sa diversité de tons), ils sont en quête d'un théâtre vivant, accordé à la sensibilité de leur temps et attaché à la vérité des caractères, du langage et des situations.
Cette volonté réaliste leur fait rejeter les règles classiques; seule reste l'unité d'action qui donne une cohésion d'ensemble. Ils prônent le mélange des genres, langue noble et ton familier, prose ou textes en vers, sublime et grotesque "qui se croisent dans le drame, comme ils se croisent dans la vie et dans la création" (Victor Hugo). Les notions de pudeur et de bienséance sont abandonnées au profit d'un souci d'exactitude psychologique et d'affirmation de l'individu. Les sujets sont historiques, permettant des allusions politiques contemporaines, la recréation d'un univers et la peinture d'une crise sociale où peuvent s'exacerber les passions. Ce théâtre total jouant sur l'émotion du spectateur est dominé par l'idée de liberté et de fatalité et veut refléter "tout ce qui existe dans le monde, dans l'histoire, dans la vie, dans l'homme" (Hugo). Il a aussi une visée didactique : "Le théâtre est une tribune, le théâtre est une chaire [...] le drame a une mission nationale, une mission sociale, une mission humaine" (Hugo).
Malgré un succès relatif (mais spectaculaire), le drame romantique est un échec. Trop livresque, il utilise les acteurs du mélodrame et emprunte à ce genre ses conventions (intrigues rocambolesques, escaliers dérobés, déguisements, etc.), ce qui introduit la confusion chez les spectateurs qui confondent deux genres aux visées différentes. Enfin, l'Histoire n'est qu'un décor, "un clou où le tableau est accroché", reconnaît Alexandre Dumas. Les réussites du drame romantique tiennent surtout à la poétique du style et la peinture de destinées individuelles, bien loin de la description des situations collectives et de prédication sociale qu'il se proposait de faire.

4- Quelques dramaturges romantiques 

Le premier à publier est Prosper Mérimée. Son Théâtre de Clara Glazul, plus destiné à la lecture qu'à la scène, est une série de courtes pièces qui sont à la fois manifestes, exemples pratiques et pastiches. Le succès vient avec Alexandre Dumas (Henri III et sa cour - 1829). Sa verve, son imagination et son sens de l'action lui valent le plus grand triomphe du genre avec Antony et dont la dernière phrase ("Elle me résistait ! Je l'ai assassiné !") fût comme un signe de reconnaissance pour des spectateurs éblouis. Dans Kean (1836), portrait de l'artiste maudit, il proclame son amour du théâtre, qu'il abandonnera néanmoins pour le roman.
Victor Hugo est le dramaturge le plus prolifique et le plus en vue. Ses héros en proie à l'incertitude sont des parias sociaux porteurs des valeurs de vérité et de droiture. Ruy Blas est ainsi l'incarnation du Peuple justicier, dans une tragédie où fatalité politique rejoint détresse amoureuse. Gérard de Nerval tente lui aussi un théâtre totalisant. Son Léo Burckart se veut à la fois drame bourgeois, fresque historique et sociale, réflexion sur le pouvoir et la morale ainsi qu'une méditation sur le rôle de l'intellectuel dans la cité. Voulant restituer le foisonnement d'une époque, il multiplie les lieux et les intrigues, ce qui rend la représentation de la pièce difficile.
Alfred de Vigny se situe en marge. Il s'intéresse à l'individu et ses tourments, non au fonctionnement social ni à l'Histoire. Son Chatterton est l'exemple type du génie incompris, fier et altier mais seul, brisé par un monde repus et égoïste. Refusant toute péripétie, Vigny en fait "un drame moral qui se passe du parasite que serait l'action".
Et il y a Alfred de Musset, et il y a Lorenzaccio. Essence même du drame romantique, il en intègre les préceptes tout en créant une dramaturgie nouvelle. Paradoxe : suite à l'échec de La Nuit vénitienne en 1830, Musset décide de ne plus faire jouer ses textes. La première représentation de Lorenzaccio n'aura lieu qu'en ... 1896 !

5- Alfred de Musset (1810-1857) 

Alfred de Musset est l'auteur d'une oeuvre variée : poésie, roman, théâtre, contes et même pamphlets (les "Lettres de Dupuis et Cotonet" sont un témoignage irremplaçable sur le milieu romantique). Mais une thématique commune unifie cette production, telle la jeunesse (belle et encore naïve face à la laideur adulte) ou la trahison et le mensonge. Une soif d'absolu anime ses personnages, mais cette quête d'un idéal impossible conduit inévitablement à la souffrance. Son style brillant et spirituel, parfois ironique, tout en suggestion et ellipse, recouvre une vision lucide, pessimiste et tragique, d'inspiration fortement romantique : l'artiste maudit, l'amour impossible, la fuite du temps, etc.
Le motif du double imprègne toute son oeuvre. Alfred de Musset est à la fois mondain et misanthrope, ses héros sont déchirés entre la pureté et le libertinage, les personnages fonctionnent souvent par couple (chacun n'étant qu'une facette contradictoire d'un même individu, comme Coelio et Octave, ou Perdican et Lorenzo).
Poète au lyrisme intense qui ne dédaigne pas d'aller chercher son inspiration dans l'exotisme et le pittoresque, romancier autobiographique, Musset est avant tout homme de théâtre. Il mêle les tons et les registres dramatiques : la légèreté est toujours lestée de gravité, et ses comédies débouchent parfois sur la mort. Mais il s'éloigne de toute "couleur d'époque" pour disséquer les passions dans un cadre presque intemporel. Il donne avec Lorenzaccio, le pur joyau du drame romantique. La pièce est un harmonieux brassage des genres, du mélodrame à la comédie de moeurs, du drame bourgeois à la réflexion historique et philosophique, du poème lyrique à la tragédie politique. Le mode de composition polyphonique mêle des faits multiples et simultanés ainsi que plusieurs intrigues intercalées aboutissant à une construction circulaire où la situation finale reprend la situation initiale. Et Lorenzo, ange et démon, orgueilleux solitaire face à une société qu'il méprise et qui le broie, restera l'un des plus beaux personnages du théâtre français.

6- La scène sous le Second Empire et les débuts de la Troisième République 

Sous le Second Empire, la Révolution industrielle creuse un grand écart entre les revenus des français. Les classes populaires désertent les salles de spectacle laissant la place à une bourgeoisie qui veut se reconnaître sur scène sans être remise en cause. Le théâtre n'est plus qu'un divertissement et un lieu de socialité. Il est significatif que les polémiques littéraires disparaissent du genre. Les pièces ont un rôle social important à l'époque, mais trop proches de leurs spectateurs elles seront souvent condamnées à l'oubli.
Avec le renouveau du répertoire classique, les deux piliers de la scène sont le théâtre mondain et le vaudeville, sans oublier l'opérette qui s'affirme avec Offenbach et qui est assimilé au théâtre dans l'esprit des spectateurs (ses librettistes sont souvent aussi des dramaturges). Le vaudeville trouve son illustration avec Meilhac et Halévy, et surtout Eugène Labiche, emblème de la période. Ses personnages, figures archétypales du monde bourgeois, s'agitent mécaniquement dans un désordre savamment orchestré. Peintre de la famille plus que de l'individu, il caricature ce monde de façon réaliste introduisant à la fois vérité dans les dialogues et incongruités de langage presque surréalistes ("Son premier mot fut un coup de pied"). Autre auteur comique Victorien Sardou qui touche à tous les genres (mélodrame, comédie, vaudeville, tragédie, drame patriotique) succèdera à Eugène Scribe quant à la productivité et à la popularité.
Quant au théâtre dit "sérieux", il s'aligne sur le roman dans la recherche d'une forme de réalisme. Il tente de traiter des grandes questions qui agitent la société mondaine : l'adultère, l'héritage, la réussite, le mariage d'amour ou d'intérêt, les enfants naturels. Les personnages sont souvent conventionnels, les auteurs bavards et moralisateurs, mais les sujets font débat. Ce théâtre de situation plus que de caractère est illustré par Emile Augier et surtout Alexandre Dumas fils qui, enraciné dans le social, polémique et engagé, reste un grand dramaturge de ce temps.

7- Le Théâtre au tournant du siècle 

Les années 1880 sont marquées par une polémique. Le naturalisme s'impose dans le roman et s'oppose au symbolisme qui prédomine en poésie. La scène sera le théâtre de cet affrontement. Mais, malgré quelques réussites aucune de ces deux écoles ne s'imposera durablement. C'est le théâtre de Boulevard, nouveau nom du vaudeville, et la comédie de moeurs qui monopolisent toujours l'essentiel du public et du succès.
Ernest Feydeau a succédé à Eugène Labiche. Il a encore accéléré le rythme, transformant ses pièces en mécaniques de précision et donnant de la société l'image d'une machine régie par l'absurde. Cette logique rigoureuse, est à l'opposé du théâtre de "bons mots" alors en vogue avec Alfred Capus, Tristan Bernard ou Flers et Caillavet. Quant à Courteline, il mêle à sa truculence, qui égratigne fonctionnaires et militaires, amertume et désenchantement.
La Belle Époque est l'âge d'or du "théâtre d'idées", qui hérite du théâtre psychologique pour la peinture des caractères et du naturalisme pour son aspect social (néanmoins fortement atténué). Les dramaturges délaissent les problématiques de la famille et de la réussite pour en revenir à l'individu et au bonheur personnel non sans aborder parfois des sujets de société (peine de mort, droits de la femme). Les grands noms en sont Eugène Brieux, François de Curel, Georges de Porto-Riche, Henry Bataille ou Paul Hervieu. Mais c'est Edmond Rostand qui reste le symbole de cette période. Cyrano de Bergerac mélange habilement virtuosité stylistique, romanesque, exaltation de la grandeur perdue, et réconcilie presque toutes les expressions du théâtre français.
Cependant derrière cette scène assez conventionnelle se profile un théâtre différent, qui va dynamiter tous les procédés en vigueur. Paul Claudel publie ses premières pièces dès les années 1890, et Alfred Jarry fait jouer Ubu Roi en 1896 (il fustige ailleurs ces "quelques objets notoirement horribles et incompréhensibles [...] qui encombrent la scène sans utilité, en premier rang le décor et les acteurs").

8- Le Naturalisme au théâtre 

Émile Zola tente d'adapter la doctrine naturaliste au théâtre. Il rêve d'une "enquête universelle sur le vrai" par une construction singulière de l'intrigue, un vérisme des décors et un jeu concret, voire cru, des acteurs, loin du ton déclamatoire "des prêtres qui officient". "L'homme abstrait se contentait de trois murs dans la tragédie, explique-t-il, tandis que l'homme physiologique demande de plus en plus impérieusement à être déterminé par le décor, par le milieu dont il est le produit". Même si l'adaptation (faite par d'autres) de ses romans ont quelques succès, même si d'autres auteurs naturalistes (tels Hennique ou Céard) sont joués sur scène, il n'y eut pas de dramaturges marquants.
Cependant quelques écrivains peuvent se rapprocher de cette esthétique, même s'ils refusèrent toujours d'être assimilés au naturalisme. Jules Renard donne une analyse acérée des relations sentimentales avec une ironie mordante, Octave Mirbeau dénonce la corruption et la veulerie sur un ton polémiste et rageur. Mais le grand dramaturge réaliste est Henry Becque qui dépeint la médiocrité sociale, introduit la tragédie dans le drame bourgeois et fait oeuvre engagée tout en refusant un théâtre idéologique.
Il faut cependant chercher ailleurs que dans les textes l'expression véritable du naturalisme. Avec le "Théâtre-Libre" (1887-1896), André Antoine introduit la notion de milieu auquel la mise en scène doit être subordonnée ("c'est le milieu qui détermine le mouvement des personnages et non le mouvement des personnages qui détermine le milieu"). La scène devient un univers en soi, cohérent et complet, auquel tout doit être soumis : les décors, faits de "détails vrais" (des quartiers de viande pendus à des crocs de boucher firent scandale), possèdent une fonction dramatique, le contexte prime le texte, l'équipe d'acteurs est au service du spectacle, le tout sous la férule du metteur en scène, qui est un véritable démiurge.
Le public se lassera vite des pièces naturalistes, mais la notion du rôle créateur du metteur en scène introduite par Antoine va marquer le siècle qui s'annonce.

9- Le Théâtre symboliste 

En 1890 est créé le "Théâtre des Arts" qui aspire à un "théâtre à la gloire du verbe", fuyant le réalisme et le carcan de l'intrigue. Il ouvre la voie au "Théâtre de l'oeuvre" (1893-1899) dirigé par Lugné-Poe, haut lieu du symbolisme dramatique théorisé par Camille Mauclair et Mallarmé.
Ce théâtre "d'essence supérieure [où] le concours d'arts divers scellés par la poésie" (Mallarmé) se veut intemporel, tente une mise à nu des vérités éternelles et met en scène des êtres exprimant la "tragédie de la vie" et la profondeur de l'âme. Cela se traduit par des décors suggestifs répudiant tout "détail vrai", par le jeu désincarné des acteurs, l'intégration de la musique à la représentation et un langage précieux qui s'efforce d'éveiller chez le spectateur des résonances secrètes.
Plusieurs dramaturges se réclament du symbolisme : Henri de Régnier, Jean Lorrain, Péladan, Edouard Dujardin ou Pierre Quillard. Deux auteurs se détachent. Villiers de L'Isle-Adam célèbre le culte du sacré et la puissance du mythe avec des héros en quête d'absolu. L'auteur évite le vraisemblable et la reconstitution historique, et son lyrisme métaphysique rehaussé par la splendeur de la langue verse dans l'allégorie.
Le plus grand symboliste de la scène est cependant Maurice Maeterlinck. Il crée un univers imaginaire dominé par des forces irrationnelles et occultes dans lequel le ressort dramatique principal est l'incertitude des personnages. Ceux-ci, guidés par des pressentiments obscurs, hésitent dans un climat de brume et d'angoisse entre l'amour et la mort, avant d'être entraînés par la fatalité. Maeterlinck refuse l'action, qui serait un compromis avec le monde réel. Ses drames, imprégnés d'un climat d'angoisse diffuse et "si délicieusement cruels" (Rémy de Gourmont), écrits dans une langue rare et scintillante, sont une métaphore de la détresse spirituelle.
Le symbolisme dramatique n'aura pas de suite, mais sa rupture avec le réalisme et son idée d'un théâtre qui se montre tel qu'il est, une reconstruction artificielle, annonce les bouleversements conceptuels du XXe siècle.

LA POESIE 

1- La poésie romantique

Le romantisme nourrit toute la première moitié du XIXe siècle et pour la poésie plus précisément les années 1820- 1850 : par convention, des Méditations poétiques de Lamartine, en 1820, aux Contemplations de Victor Hugo en 1856. Ce mouvement esthétique européen fait une place toute particulière au lyrisme et à l'effusion du moi avec un goût marqué pour la mélancolie :les poètes vont donc exprimer leur mal de vivre et leurs souffrances affectives en méditant sur la mort, sur Dieu, sur l'amour et la fuite du temps, sur la nature et sur la gloire, et au delà de ces thèmes lyriques traditionnels sur la fonction du poète (Hugo) et sur une perception plus originale du fantastique avec Nerval ou Nodier. 

Au delà des thèmes pas toujours novateurs, les poètes romantiques revendiqueront un assouplissement de l'expression versifiée à la recherche d'une plus grande musicalité et de quelques audaces dans les mots et dans les images, chez Victor Hugo en particulier. Cette recherche de nouveauté se concrétisera aussi par " l'invention " du poème en prose par Aloysius Bertrand (1807 - 1841) dans Gaspard de la nuit, publié en 1842 après sa mort, où il nous fait entrer dans un monde onirique, et qui initie une forme que reprendront plus tard Baudelaire et Rimbaud.

Poésie de la sensibilité et d'une certaine musicalité, la poésie romantique se plaît dans des poèmes plutôt longs que la génération suivante trouvera pesante, oratoire, bavarde et convenue (Rimbaud parlera de " la forme vieille "), avec des exceptions notoires comme Nerval (1808-1855) et son recueil des Chimères (1854) ; certains poèmes de cette période constituent cependant des pièces de référence qui touchent encore le lecteur d'aujourd'hui.

Cette école, qui renouvelle la littérature française au début du XIXe siècle, réclame le droit à l’expression de soi-même, de ses sentiments et de ses émotions, à l’encontre du classicisme pour qui “le moi est haïssable” (Blaise Pascal). Pourtant, loin de se replier sur eux-mêmes, ses représentants les plus importants prendront part à la vie politique, aux côtés des forces libérales, car ils sont animés d’une profonde foi dans le progrès de l’humanité.

Alphonse de Lamartine (1790-1869) réinvente une poésie sensible et expressive après le sommeil du classicisme et du XVIIIe  siècle. Son œuvre se compose principalement des Méditations poétiques (1820) et de longs poèmes narratifs (Jocelyn, La Chute d’un Ange).

Victor Hugo (1802-1885) est l’un des géants de la littérature française et l’un des auteurs les plus caractéristiques de son siècle. Il s’impose dès le début comme poète et chef de file du romantisme avec  Les Orientales  (1829); il s’illustrera dans ce genre, en particulier avec  Les Contemplations (1856, poésie lyrique inspirée par la mort de sa fille Léopoldine), Les Châtiments (1853, poèmes satiriques contre Napoléon III) et La légende des siècles  (1883, cycle de poèmes épiques qui résume l’histoire de l’humanité). Mais il est aussi un dramaturge (Hernani, 1830, dont la première donna lieu à une “bataille” entre les jeunes romantiques et les tenants du classicisme; Ruy Blas, 1838). Il est également l’auteur  de romans, comme Notre-Dame de Paris (1831) ou Les Misérables  (1862), dont les personnages (Quasimodo,Gavroche) sont entrés dans le langage commun. Son œuvre se caractérise par un verbe fort et ample, ainsi que par une grande puissance de vision.

Alfred de Musset (1810-1857) s’illustre également dans des genres différents : la poésie (Les Nuits), le récit (Confession d’un enfant du siècle, 1836) et le théâtre (Lorenzaccio, 1834; On ne badine pas avec l’amour, 1834; Il ne faut jurer de rien, 1836). 

Les Romantiques Mineurs sont nombreux. On peut rappeler les noms d'Alfred de Vigny (1797-1863; Les Destinées); Gérard de Nerval (1808-1855; Les Chimères) et Théophile Gautier (1811-1872; il est également l’auteur de romans : Le Capitaine Fracasse).

2- Le parnasse

En réaction contre l'effusion égocentrique du romantisme, un mouvement se fait jour qui veut recentrer la poésie sur le travail formel du poète et développe une théorie de " l'art pour l'art ". Cette école, héritière de Théophile Gautier, est représentée surtout par Leconte de Lisle (1818 – 1894) avec ses Poèmes antiques (1852 - 1874) et ses 'Poèmes barbares (1862 – 1878), et Théodore de Banville (1823 - 1891) (Odelettes - Odes Funambulesques en 1857 et animation de la revue du Parnasse contemporain).

L'influence de ce mouvement n'est pas à négliger : la densité et l'expressivité seront retenues par les poètes suivants et c'est d'ailleurs à Théophile Gautier que Baudelaire dédiera Les Fleurs du Mal et à Théodore de Banville que le jeune Rimbaud écrira en 1870. Le recueil tardif des Trophées de José-Maria de Heredia en 1893 témoigne aussi de la pérennité de l'approche parnassienne, symbolisée par la forme contraignante du sonnet.

Les tenants de cette nouvelle école préconisent que la poésie doit rester inutile, position qu’ils résument par la formule “l’art pour l’art.” Ses représentants les plus connus sont Leconte De Lisle (1818-1894), Théodore de BANVILLE (1823-1891), José-Maria de Hérédia (1842-1905; Les Trophées) et Sully-Prudhomme (1839-1907; il eut l’honneur de recevoir le premier prix Nobel de littérature en 1901).

3- La poésie de Baudelaire 

Baudelaire mena une vie torturée et solitaire dont il rend compte dans ses poèmes, réunis dans Les Fleurs du Mal (1857); il écrivit également de nombreux poèmes en prose, regroupés sous le titre Le Spleen de Paris (1869). Sa poésie inspire une grande partie de la littérature moderne. 

4- Poésie et symbolisme

Cette école regroupe des poètes dont l’écriture s’éloigne de plus en plus de la réalité et accorde une place de plus en plus grande au travail de l’esprit. Pour eux, peu importe la matière, seul le rôle qu’elle joue dans l’esprit, l’idée que l’on s’en fait, est importante.

Paul VERLAINE (1844-1896) mena une vie agitée (alcool, prison); pourtant sa poésie se caractérise par une grande musicalité et des climats subtils (Poèmes saturniens,  1866; Les Fêtes galantes, 1869).

Arthur RIMBAUD (1854-1891) entreprend son œuvre à seize ans. Sa poésie, violente et hallucinée, parle aux sens beaucoup plus qu’à l’intellect (Une Saison en enfer, les Illuminations). Il cesse d’écrire à vingt et un ans pour exercer différents métiers (soldat à Java, commerçant et trafiquant d’armes en Éthiopie, etc.).

Autant la vie de Stéphane MALLARMÉ (1842-1898) fut calme, autant sa poésie est recherchée et obscure.
La littérature française au XXe siècle

"Les textes littéraires appartiennent à tout le monde ; or, tout le monde n'est pas aujourd'hui en mesure de percevoir les significations, les enjeux, les attraits des faits culturels. Cela exige une information de base, et une maîtrise suffisante de la perspective historique."

Marie-Madeleine FRAGONARD

1) La littérature au XXe siècle

2) Le goût pour la littérature (1914-1940)

3) Le mouvement Dada et le Surréalisme (1916-1940)

4) Littérature et engagements politiques (1930-1960)

5) Culture de masse (1918-1960)

6) Multiplication des courants littéraires (1945-1960)

7) Culture et littérature en question (1960-1985)

1- La littérature au XXe siècle

La Littérature du XXe siècle donne l'impression d'être abondante et inclassable. Cette complexité vient certes du nombre de livres édités, mais surtout des bouleversements historiques et sociologiques qui ont marqué le siècle et posé des questions auxquelles aucune réponse univoque n'a été donnée. Le XXe siècle est, du point de vue littéraire, l'un des plus riches et des plus complexes. Il est dominé par le refus de ce qui a existé auparavant. C'est un siècle de révolutions et de remise en question de la littérature par elle-même : elle devient son propre objet de réflexion. Il faut bien sûr y voir un lien direct avec les principaux faits historiques du siècle : les deux guerres mondiales, le nazisme et le communisme ont profondément remis en cause les fondements de la société occidentale. La littérature ne fait alors que refléter ces bouleversements.

Modification des liens entre l'auteur et le public.

Le renouvellement est assuré par des groupes restreints, les "avant-gardes" coupées du grand public. Cela ne doit pas faire illusion, la plupart des auteurs continuent à écrire selon l'esthétique du roman réaliste du XIXe siècle.

On peut supposer que tous les Français sont un public potentiel mais ce public n'est plus homogène: l'impression d'abondance que donne la littérature n'est donc que la multiplication du nombre des auteurs destinés à satisfaire les goûts de ce public diversifié, et non le symptôme d'une richesse d'invention. Ce qui s'accroît surtout, c'est une littérature de divertissement pour un public de culture moyenne, littérature dont l'importance sociologique est peut-être plus grande que les préoccupations esthétiques.

La littérature est de plus en plus un commerce. La pauvreté créatrice est souvent dissimulée par la fabrication d'"événements littéraires": publicité, vedettariat, multiplication des Prix, exploitation rapide des succès, etc.

Culture et littérature en question

La notion de culture apparaît comme relative aux goûts et aux définitions de la classe dominante qui tend à en faire un dogme figé; l'enseignement la propage comme une vérité immuable (tradition, inutilité, humanisme), alors que le monde social évolue et manifeste des goûts et des désirs différents. L'écrivain prend une conscience plus aiguë de son isolement et de sa compromission avec la société bourgeoise, il devra choisir une attitude:

 - écrire ce qui se vend;

 - écrire pour écrire, réfléchir sur soi et sur l'acte d'écrire;

 - écrire pour changer le monde : s'engager;

 - contester la place et la fonction de la culture au profit d'une culture authentiquement populaire.

La littérature, elle aussi, est l'objet d'une profonde interrogation pour plusieurs raisons :

1. Les novateurs qui influencent la littérature française sont étrangers (Kafka, Joyce, Faulkner, Brecht)

2. On réfléchit sur l'héritage littéraire, cela donne lieu à des relectures, des réécritures. Redécouvertes passionnantes qui font éclater les critères selon lesquels une oeuvre était dite "bonne" ou "mauvaise", mais si amples que ce sont les normes et la définition même du littéraire qui sont remises en cause, et qui présentent le danger parfois de confondre les curiosités avec ce qui a vraiment une importance historique ou esthétique.

3. En marge de la littérature "officielle" se développe une para-littérature (roman policier, bande dessinée,...) et des moyens d'expression nouveaux (cinéma, radio, télévision, disques...)

Il est désormais matériellement impossible de citer tous les auteurs et il est très difficile de leur trouver assez de points communs justifiant qu'on les réunisse sans quelque arbitraire. La difficulté s'accroît d'ailleurs du fait que les historiens
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sont trop proches de ces phénomènes culturels et littéraires, pour en dégager avec certitude l'importance réelle.

2- Le goût pour la littérature (1914-1940)

La société française est bouleversée en profondeur par la guerre de 1914-18. Mais les tendances du XIXe siècle continuent à marquer un grand nombre d'oeuvres. Beaucoup d'écrivains en effet, ne sont séduits ni par les expériences d'avant-garde, ni par l'engagement politique explicite. Ils ne forment pas une école ou un mouvement précis, mais à travers la diversité de leurs attitudes, quelques préoccupations communes les unissent solidement. Tous tombent d'accord pour affirmer la grandeur de la création littéraire. Tous font aussi de la psychologie du sujet le centre de leur analyse. Cette célébration de la littérature et de l'individu est en fait une défense contre un sentiment de malaise, plus ou moins avoué, dans une société où la guerre et ses suites font naître des interrogations multiples. A partir des années '30, la plupart de ces écrivains devront opter pour une attitude socio-politique explicite, ou se cantonner dans un refus hautain de s'engager. 1913 Alain-Fournier Le Grand Meaulnes 1913-27 M. Proust A la recherche du temps perdu 1922 P. Valéry Charmes 1924 P. Claudel Le Soulier de satin 1925 A. Gide Les Faux-monnayeurs 1927 F. Mauriac Thérèse Desqueyroux 1930 Colette Sido 1930 J. Giono Regain 1932-46 J. Romains Les Hommes de bonne volonté 1934 M. Aymé Contes du Chat perché 1935 J. Giraudoux La Guerre de Troie n'aura pas lieu 1936 G. Bernanos Journal d'un curé de campagne

H. De Montherlant La Reine Morte 1938 J.-P. Sartre La Nausée 1939 A. de Saint-Exupéry Terre des hommes 1942 A. Camus L'Etranger

Deux grands éditeurs dominent le marché : Gallimard et Grasset. Plusieurs revues se créent notamment la Nouvelle Revue Française. Nombre d'écrivains, sans prendre explicitement de positions politiques, entendent dénoncer la médiocrité de la société et de la morale officielle. Certaines visions idéalistes du monde (J. Romains) et le recours aux "grandes valeurs" sont un antidote contre l'idéologie de la classe au pouvoir, mais aussi contre la poussée de la pensée révolutionnaire

Un classement: les écrivains de la guerre (Barbusse, Céline); l' écrivain du divertissement des années folles : J. Cocteau; les écrivains de la critique sociale et morale : J. Romains, F. Mauriac, G. Bernanos; les écrivains voués à la création littéraire : M. Jacob, J. Giono, Supervielle, R. Roussel, Alain-Fournier, Colette; les écrivains voués à l'action : A. Malraux, A. de Saint-Exupéry.

Les poètes, héritiers de Rimbaud et de Mallarmé, pratiquent une poésie affranchie des conventions classiques (vers libres). Le roman prolifère. La biographie et l'essai sont plus fréquents. Dans le théâtre, le texte a plus d'importance que la mise en scène (P. Claudel, H. de Montherlant, J. Giraudoux). A citer, toutefois, parmi les metteurs en scène : Copeau, Dullin et Jouvet.

3- Le mouvement Dada et le Surréalisme (1916-1940)

De la première guerre mondiale naît un refus devant l'ancien monde, l'idéologie et la culture anciennes qui ont cautionné les massacres. Émergence du mouvement Dada (1916-20) puis du Surréalisme, qui partagent le goût d'expérimenter l'inconnu, de découvrir une manière d'écrire et surtout de vivre poétiques. Sur lui, rayonne et pèse la personnalité d'André Breton. Groupe fermé, volontiers sectaire, il a exploré avec passion les voies de la révolution, de l'amour, du rêve et de la poésie, pour bouleverser les modes de la pensée et de l'écriture, et fonder une nouvelle conception de l'homme. 1918 T. Tzara Manifeste Dada 1924 A. Breton Manifeste du Surréalisme 1926 L. Aragon Le Paysan de Paris

P. Eluard Capitale de la douleur 1930 R. Desnos Corps et biens 1932 A. Artaud Le Théâtre et son double 1934 R. Char Le Marteau sans maître.
Les auteurs, issus de la bourgeoisie s'adresseront à un public d'artistes et d'intellectuels sensibles à leur désir révolutionnaire.

Ils pratiquent la relecture d'auteurs connus, inconnus, marginaux, sans exclure l'"infra-littérature". Ils sont influencés par les penseurs socialistes du XIXe siècle et par la psychanalyse freudienne. Ils sont séduits par la Révolution Bolchevique (1917) et se situent à un carrefour entre socialisme utopique, socialisme marxiste et anarchisme. Ils s'opposent au fascisme et aux religions bourgeoises.

Ils contestent radicalement l'art et ses langages. Ainsi, la poésie sera considérée comme mode de connaissance du surréel, magie de l'Univers inaccessible par la seule raison. La peinture (Ernst, Dali, Magritte), la photo (Man Ray), le cinéma (Buñuel) se montreront très proches de ce courant.

Les techniques utilisées sont nouvelles : collage, écriture automatique, jeux de langage... Le mouvement affirme la primauté de l'image, produit de rencontres aussi imprévisibles que possible pour placer le lecteur ou le spectateur dans un état d'émerveillement et de découverte (Picasso, Magritte, Dali). Ces théories sont toutefois exprimées dans des textes très rationnels. Dadaïsme : en 1916, un jeune poète roumain, Tristan Tzara, fonde un mouvement littéraire de type anarchiste qu'il baptise Dada. Ce mouvement qui vise à la destruction de toutes les valeurs et à la désagrégation du langage, a largement préparé le terrain au Surréalisme. Surréalisme : en 1924, se constitue autour d'André Breton et de ses amis un mouvement poétique qui s'étendra très vite à tous les arts. Son ambition est de libérer l'artiste de toutes les contraintes imposées par le goût et la raison. La poésie sera désormais une plongée dans l'inconscient dont elle transcrira les messages les plus insolites et les plus imagés en l'absence de tout contrôle et de toute préoccupation esthétique ou morale. Pour atteindre ce but, les Surréalistes ont pratiqué en particulier l'écriture automatique qui consiste à écrire spontanément tout ce qui se présente à l'esprit sans aucune intervention de la volonté. Les cadavres deviennent exquis, les revolvers ont des cheveux blancs. On atteint alors un monde surréel. POTELET

4- Littérature et engagements politiques (1930-1960)

Les guerres accumulées (14-18, Guerre d'Espagne, 40-45, guerres coloniales), les marques de la crise mondiale de 1929, le Front Populaire, le développement des fascismes et du communisme, les profondes mutations sociologiques de la France après la Grande Guerre, tout cela semble interdire aux écrivains de rester neutres : certains jugeant qu'un message social généreux ne suffit plus, placent alors leur oeuvre dans la voie d'un engagement politique et d'une remise en cause des fonctions de la littérature.

Les voies en sont multiples : Dada et le Surréalisme sont un cas particulier; d'autres s'engagent physiquement dans l'action, et deviennent militants des partis; d'autres enfin produisent des oeuvres où se mêlent littérature, philosophie et politique, pratiquant ainsi une "littérature engagée".

1932 L.-F. Céline Voyage au bout de la nuit 1934 L. Aragon Hourrah l'Oural 1937 A. Malraux L'Espoir 1938 G. Bernanos Les grands cimetières sous la lune 1943 Vercors Le Silence de la mer

J. Anouilh Antigone 1947 A. Camus La Peste 1948 J.-P. Sartre Les Mains sales 1951 A. Camus L'Homme révolté

L'origine sociale compte désormais moins que l'appartenance politique. Le texte est mis au service d'une idéologie. Certains tentent de créer une "littérature prolétarienne" (C. Malva).

J. Vilar veut ouvrir le théâtre au public populaire (1951 : T. N. P.). Continuateur du théâtre de tradition, J. Anouilh développe le thème de la pureté juvénile se heurtant au néant et à la corruption.

Il s'agit de la dernière génération d'écrivains maîtres à penser. En écriture, réalisme et conception marxiste du style (R. Barthes) : la préoccupation esthétique est taxée de "bourgeoisie". Succès de l'existentialisme

Le genre dominant est le roman à thèse (Sartre, Malraux). Engagement : à partir des années 1930, l'écrivain ne conçoit pas de rester indifférent aux événements de son temps; il se doit de prendre des positions politiques ou idéologiques. Sartre met à l'honneur le terme, estimant qu'aucune écriture ne peut être innocente : l'écrivain "sait que les mots, comme dit Brice Parain, sont des pistolets chargés". (Qu'est-ce que la littérature ?, 1947). Il ajoute que tout homme, qu'il le veuille ou non, se trouve engagé, car ne pas choisir est encore une manière de choisir. POTELET

5- Culture de masse (1918-1960)

La culture est désormais produite en masse et consommée par les masses mais non créées par elles et elle ne vise pas à leur émancipation éthique ou politique.

De 1918 à 1940

L'accès à la culture se fait par la presse à grand tirage, le music-hall, le cinéma parlant (1928), la radio prennent de plus en plus d'importance au détriment de l'école et de la lecture. Quelques vedettes sont très populaires : Fernandel, Gabin, Piaf, Mistinguett, M. Chevalier, T. Rossi, Carné, Renoir.

Au théâtre du boulevard, on applaudit Sacha Guitry. La comédie de moeurs est illustrée par M. Pagnol maître de l'exotisme provincial. La bande dessinée américaine se répand à côté des productions européennes : Tintin, les Pieds Nickelés, Bibi Fricotin, Bécassine.

De 1940 à 1960

Les médias se développent de façon extraordinaire (disque microsillon) la culture s'américanise : jazz, comics, western, polars, espionnage, "Série Noire" (1945), A. Christie.

La production française est assurée par : Trenet, Mouloudji, Montand, Prévert, Brassens, Simenon. La presse du coeur se développe : roman-photo (Del Duca, Nous Deux). En BD où la censure est très active, Spirou (Franquin, Morris, Goscinny), Pif, Pilote...

Multiplication des courants littéraires (1945-1960)

La Guerre Froide et la menace atomique provoquent inquiétude et désillusion, redistribution des valeurs, production éclectique, peu renouvelée. 1942 F. Ponge Le parti-pris des choses 1947 B. Vian L'écume des jours

J. Genet Les Bonnes

R. Queneau Exercices de style 1948 H. Bazin Vipère au poing

J. Prévert Paroles 1949 S. de Beauvoir Le deuxième sexe 1950 E. Ionesco La cantatrice chauve, le Roi se meurt 1953 S. Beckett En attendant Godot 1957 M. Butor La Modification

A. Robbe-Grillet La Jalousie

Certaines innovations sont intégrées

 surréalisme (Prévert, Vian)

 engagement politique (Sartre, Malraux, De Gaulle, R.Vaillant)

 retour aux valeurs traditionnelles "Nouveau classicisme" (Gide, Bernanos, Aragon, Eluard, Giono, Césaire, Senghor).

Né de la philosophie sartrienne, l'existentialisme joue dans l'immédiat après-guerre un rôle considérable dans le développement des lettres françaises. Novateur dans sa vision du monde, ce mouvement ne suscite pourtant pas de poétique originale. Il est, de plus, divers dans les options personnelles des auteurs qui y participent. Sympathies marxistes et engagement politique chez Jean-Paul Sartre, engagement plus modéré et humanisme moderne pour Albert Camus. Simone de Beauvoir ouvre la voie à une réflexion sur la recherche de l'identité et de la liberté féminine. Un peu en marge des affrontements d'idées entre existentialistes, marxistes et humanistes chrétiens, Boris Vian,superficiellement influencé par la pensée de Sartre et des éléments du surréalisme, résume l'état d'esprit d'une fraction de la jeunesse (Saint-Germain des Prés); en outre, il popularise en France la bande dessinée américaine, la science-fiction, le jazz. Existentialisme : système philosophique qui trouve son origine chez le philosophe danois Kierkegaard (1813-1855) et le philosophe allemand Heidegger (1889-1976). En France, le terme prévaut dans les années 1945 et trouve une expression privilégiée dans les oeuvres littéraires de Sartre et Camus. L'idée fondamentale de cette philosophie est que l'homme ne se définit que par la somme de ses actes et ne trouve son identité qu'à travers son existence. Aucune divinité ne donnera de sens à sa vie. Jeté dans un monde absurde, il découvre avec angoisse qu'il est responsable de ce qu'il fait; il est "condamné à être libre" et à se choisir à tous les instants. Absurde : sentiment que notre existence et la marche du monde n'ont pas de sens. Notion présente essentiellement dans la littérature des années 1940-1950. POTELET

Une nouvelle réflexion sur l'écriture:

Nouveau Roman : Butor, Sarraute, Robbe-Grillet,C. Simon, M. Duras Nouveau Roman : nouvelle forme de création romanesque qui prévaut dans les années 1950 et qui se caractérise par l'absence d'intrigue, le refus de tout support chronologique, la dissolution des personnages et la présence obsédante des objets. Le nouveau roman substitue à la notion de "style" la notion d' "écriture", conçue comme la pure transcription du monde. Selon la formule de Ricardou, théoricien du nouveau roman, il est "l'aventure d'une écriture", plutôt que "l'écriture d'une aventure". POTELET
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Nouveau théâtre ou théâtre de l'absurde: S. Beckett, E. Ionesco, R. de Obaldia, J. Genet.

Interrogation poétique : Ponge, Queneau, Michaux

Permanence du réalisme au sein d'une énorme production surtout romanesque dont il faut distinguer H. Bazin, B. Cendrars

6- Culture et littérature en question (1960-1985)

Le foisonnement extraordinaire de la littérature laisse apparaître des clivages:

 diffusion des auteurs classiques dans les filières presque exclusivement scolaires et universitaires;

 avant-gardes ambitieuses lues par un public restreint d'intellectuels;

 masse de la production littéraire pour classes moyennes produite selon les canons du XIXe siècle (réalisme);

 paralittérature abondante, diverse et inégale, très fréquentée par les jeunes.

Entre les deux premières catégories qui se veulent Littérature et les deux dernières réellement consommées par le grand public, les liens sont presque nuls.

Place de la littérature

Les grandes idéologies laissent un vide, la poursuite d'idéaux généreux est souvent suivie de rudes désillusions.

Le public change, une classe d'adolescents adopte la culture anglo-saxonne, surtout musicale. L'enseignement des lettres et des sciences humaines a perdu une part de son prestige, celui des arts reste proche de zéro. Dans le monde, la langue française recule tandis que l'anglais, déformé, s'étend.

Le marché du livre constitue l'enjeu d'intérêts importants et les médias accentuent la transformation du livre en objet de consommation.

Subsistance des innovations d'après-guerre

R. Queneau (OULIPO) se consacre à la recherche poétique avec G. Pérec. Autres poètes : Guillevic, Cayrol, Norge
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Les romanciers ont toujours la cote : Lanoux, Sabatier, B. Clavel, H. Troyat, R. Merle, M. Tournier, R. Gary, M. Yourcenar. La littérature de masse vit de l'exploitation systématique de procédés éculés (Delly, G. des Cars, S.A.S., Harlequin,...)

Éléments d'évolution

Quelques auteurs utilisent les canaux populaires pour offrir:

 la chanson à texte : Brel, Barbara, Ferré

 les jeux de langage : B. Lapointe, R. Devos, F. Dard (San Antonio)

 des BD engagées : Brétecher, Comès,...

La littérature s'ouvre aux problèmes du temps: C. Etcherelli, C. Rochefort, S. de Beauvoir, M. Duras, R. Barthes, G. Perrault.

Les sciences humaines fournissent quelques maîtres à penser (Lacan, Lévi-Strauss, Foucault, Baudrillard.) tandis que la recherche se développe grâce aux apports du structuralisme, de la psychanalyse, de la sociologie, de la linguistique, de la sémiologie (R. Barthes, J. Kristeva, Revue Tel Quel). Structuralisme : à l'origine, terme de linguistique, puis méthode d'analyse attachée à l'étude des structures formelles d'un système et à la recherche de réseaux et de lois de fonctionnement qui le régissent. Claude Lévi-Strauss en est le représentant le plus connu. POTELET

Le théâtre connaît une intense activité (Mnouchkine, Chereau, Vitez, Planchon)
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� http://fr.wikipedia.org/wiki/Litt%C3%A9rature.


� Voltaire fait allusion à la guerre entre les Russes (alliés aux Autrichiens) et les Turcs (1736-1739)
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