LA POESIE JUSQU'A LA GUERRE


Beaucoup de tendances coexistent mais le symbolisme domine et conserve une place dominante dans la poésie jusqu'à la première guerre mondiale. Les grands poètes contemporains ne représentent qu'eux-mêmes : ils ont leur propre thème.L'influence de Mallarmé se développe : le néo-symboliste, Valéry, Paul Claudel. A part le symbolisme, il y a une poésie d'inspiration chrétienne et un esprit nouveau (renouveau). Apollinaire est une plaque tournante entre ce qu'il y avait et ce qu'il y aura après.

I La poésie symboliste


Il y a beaucoup de revue symboliste : Le Mercure de France, Vers et Prose. C'est dans ces revues que sont publiés les poésies symbolistes. 


Ils continuent à produire des manifestes


Ils utilisent les correspondances : sons, idée... kinesthésie

Le surréaliste produit des associations, des émotions de sensation dans le langage.


Les symbolistes poursuivent la recherche du vers libre : émancipation du vers, dev. de formules, recherche musicale SYMBOL 212 \f "Monotype Sorts" poésie qui serait capable de créer sa propre musique : travail sur le voc., sur le lexique.


Les premiers poèmes des futurs surréalistes sont des poèmes symbolistes. Le symbolisme a transmis quelque chose au surréalisme. 


Apport des symbolistes belges comme Materlinck et Venheren.

Le mouvement symboliste travaille sur des thèmes urbains. Le vers est libre et libéré : anticipe déjà Cendras et Apollinaire.


1) Paul Fort (Reims, 1872-1960)


Vers et Prose, dirigée de 1905 à 1914 par Paul Fort , élu prince des poètes en 1912, accueillait tous les poètes et écrivains qui reconnaissaient leur dette au symbolisme et qui n'étaient pas insensibles aux apports de la modernité et du cosmopolitisme. Autour de Paul Fort, la revue fut un incomparable moyen de rencontres et de confrontations entre artistes, grâce notamment aux réunions du mardi à la Closerie des Lilas. Vers et Prose reflète parfaitement la période de transition, où rien d'exceptionnel ne surgit malgré des publications incessantes : la poésie hésite encore entre la musique, riche et mystique, d'un symbolisme bientôt suranné, et un pittoresque à la fois plus vrai et plus simple. Il est directeur de Vers et prose. Il a écrit Les ballades françaises (40 volumes publiés de 1922 à 1941) : paysage français folklore et rythme du folklore (ex: Complainte du petit cheval blanc, Le bonheur : tonalité mélancolique et mièvre)


2) Saint-Pol Roux


L'oeuvre de Saint-Pol Roux dit "le Magnifique" est abondante. Ce court poème donne une idée de sa méthode : un flot d'images qui s'étirent presque autonomes et, qui obligent à voir les choses comme autant de signes ouvrant sur une autre réalité. Le poète parlait lui-même de "surcréation", prolongeant l'oeuvre de Dieu, auquel il croyait avec ferveur.





Alouettes


Les coups de ciseaux gravissent l'air.


Déjà le crêpe de mystère que jetèrent les fantômes du vêpre sur la chair 

        fraîche de la vie, déjà le crêpe de ténèbres est entamé sur la campagne et sur la

        ville.


Les coups de ciseaux gravissent l'air.


Ouïs-tu pas la cloche tendre du bon Dieu courtiser de son tisonnier de

        bruit les yeux, ces belles-de-jour, les yeux blottis dessous les cendres de la 

        nuit ?


Les coups de ciseaux gravissent l'air.


Surgis donc du somme où comme morts nous sommes, ô Mienne, et

        pavoise ta fenêtre avec les lis, la pêche et les framboises de ton être.


Les coups de ciseaux gravissent l'air.


Viens-t'en sur la colline où les moulins nolisent leurs ailes de lin, viens-

        t'en sur la colline de laquelle on voit jaillir des houilles éternelles le diamant

        divin de la vaste alliance du ciel.


Les coups de ciseaux gravissent l'air.


Du faîte emparfumé de thym, lavande, romarain, nous assisterons, moi la

        caresse, toi la fleur, à la claire et sombre fête des heures sur l'horloge où loge le

        destin, et nous regarderons là-bas passer le sourire du monde avec son ombre

        longue de douleur.


Les coups de ciseaux gravissent l'air.





La Rose et les Epines du chemin, 1901

Malgré le refrain, chaque strophe développe une image distincte, sans vrai lien avec le reste, jusqu'à la dernière "touche" qui semble résumer et éclairer l'ensemble. Les métaphores semblent hardies : notez qu'elles reposent surtout sur des synesthésies (les "correspondances" chères à Baudelaire) et qu'elles visent à donner une animation autonome -presque une personnification- aux choses de la Création. 

C'est une personne étrange surnommé "le magnifique" qui vivait dans un manoir breton en ruine. Il a été assassinné. C'est un poète très secret, hermétique dont la poésie demande un déchiffrage. C'est de l'idéo-réalisme qui  préfigure le surréalisme. L'image poétique prend une autonomie : Les reposoirs de la procession 1893

Attention extrême aux matériaux sonores; construction d'un univers d'images sombres ou claires. L'image commence à prendre un ailleurs de ce qui sera chez le surréalisme. C'est une recherche de la dimension de l'image.


3) Paul Valéry


Poète, mathématicien, esthéticien, penseur, Valéry est une grande figure intellectuelle qui a influencé Breton à ses débuts. Il est né en 1871 et a écrit ses premiers vers à 13 ans. Il a lu Huysmans, Mallarmé. A Paris, il connaît Louys (post-décadent) qui le présente à Mallarmé, Debussy, Hérédia. Mallarmé faisait des réunions littéraires tous les mardis chez lui, réunion où il leur parlait de poèsie et de littérature. Valéry a été le grand héritier de Mallarmé comme théoricien et comme praticien. Mallarmé se posait la question : qu'est-ce que le lire et l'écrire ? Valéry est actualisant; c'est un élève de Mallarmé. Lorsqu'une grave crise intellectuelle se produit, il abandonne la poésie. Il n'écrit plus qu'en prose jusqu'en 1912. Valéry se remet à la poésie en 1917 : La Jeune Parque, livre qui le rend célèbre. Il est élu à l'académie française. Valéry s'est intéressé au problème de la création et notamment de la création poétique. Il meurt en 1945.


Pour lui, le poème est d'abord fabrication : enjeu métaphysique, poésie hermétique, précieuse. Il est soucieux de faire poétique. Il détruit la notion d'auteur. L'oeuvre est production de langage avant tout. La poèsie est fondamentalement rythmes,jeux, chants et n'a pas d'autres buts que lui-même : Egoscriptor. Le poète travaille sur l'ensemble du signe (sé/sa) : le signifié devient ambivalent. Il y a une conscience linguistique de la poésie.

"Mallarmé place l'attention sur le mot". Le poème n'est pas un dérivé de l'objet, il le produit. Une oeuvre est rigoureusement impersonnelle. C'est une mise en question de la notion d'auteur et de sens. Valéry est un poète néo-classique : la poésie est mesurée, pas de vers libre. Il est en retrait par rapport à la pratique de Mallarmé (un coup de dé n'abolira jamais le hasard: nouvelle fome poétique). 

Album de vers ancien, 1920 : ce sont des poèmes symbolistes et proche du parnasse. Il y a des sujets emprunté à l'antiquité. Le paysage devient un état d'âme. On y retrouve le thème de la création et du mystère.

Charmes, 1922 : l'incantation, l'envoutement,le chant. Le poète crée des charmes c'est-à-dire des poèmes. Il y a des poèmes de 18 vers à 310 vers. Valéry travaille sur la syntaxe et la sonorité jusqu'à l'hermétisme. Ce sont des étapes de l'itinéraire intellectuel vers la connaissance. Les grands thèmes (= poèmes avec beaucoup de vers) : achèvement, rapport lucidité/inspiration; conscience de soi (Narcisse); rapport du poète au monde (Ebauche d'un serpent); rapport du temps  vie/mort (Le cimetière marin)

Les Pas, p74 


L'attente de l'émotion qui permettra l'éveil de l'inspiration.


C'est une attente de l'aimé, une attente de l'inspiration poétique (vigileance ; lucidité). C'est l'attente éveillé de la venue du poème : poésie, écoute de l'absolu, poésie comme don, poésie qui écrit la venue du poème et l'inquiétude du poète qui attend.

Le cimetière marin, p 77


C'est avec de poème que Valéry va synthétiser à la fois les allégories de l'oeuvre poétique et ses sentiments sur la vie humaine. L'ensemble du poème repose sur un principe métrique (4/6) qui oblige à des alternances inégales (jamais 5/5). Ce flottement iluustre le sujet apparent (la mer qui miroite, vue des hauteurs de Sète) et, surtout, la méditation du poète sur la tentation de la fixité (silence, ombre ou mort) et l'appel contrariant, mais exaltant, du mouvement (vie, lumière, désirs).


Ce cimetière marin est celui de Sète. C'est un poème difficile. Le poète est parmis les tombes et contemple la mer : vie/mort, temps. Il y a une équivalence entre la mer contemplée et le poète. 

SYMBOL 212 \f "Monotype Sorts" classicisme de la forme et poésie dans la perspective de Mallarmé.

1917  La jeune Parque

Une jeune fille s'éveille sur des rêves et se rappelle des rêves sensuels (innocence/appel de désir). Elle s'achemine sur les bords du suicide et se laisse appeler par le désir : éveil d'une conscience poétique.



La fileuse



Lilia..., neque nent




(les lis ne filent pas)

Assise, la fileuse au bleu de la croisée

Où le jardin mélodieux se dodeline; 

Le rouet ancien qui ronfle l'a grisée.

Lasse, ayant bu l'azur, de filet la câline

Chevelure, à ses doigts si faibles évasives, 

Elle songe, et sa tête petite s'incline.

Un arbuste et l'air pur font une source vive

Qui, suspendue au jour, délicieuse arrose

De ses pertes de fleurs le jardin de l'oisive.

Une tige, où le vent vagabond se repose, 

Courbe le salut vain de sa grâce étoilée, 

Dédiant magnifique, au vieux rouet, sa rose.

Mais la dormeuse file une laine isolée; 

Mystérieusement l'ombre frêle se tresse

Au fil de ses doigts longs et qui dorment, filée.

Le songe se dévide avec une paresse

Angélique, et sans cesse, au doux fuseau crédule

La chevelure ondule au gré de la carresse....

Derrière tant de fleurs, l'azur se dissimule, 

Fileuse de feuillage et de lumière ceinte : 

Tout le ciel vert se meurt. Le dernier arbre brûle.

Ta soeur, la grande rose où sourit une sainte, 

Parfume ton front vague au vent de son haleine

Innocente, et tu crois languir...Tu es éteinte

Au bleu de la croisée où tu filais la laine.

v.5 "évasive" cherche éthymologie

v.9 "perte de fleurs"

strophe 6 rime serpentine, fin du vers rime avec l'hémistiche du vers suivant.

II La poésie d'inspiration chrétienne


1) Péguy (1873-1960)

Un homme d'engagements : Charles Peguy est né à Orléans en 1873, dans une famille pauvre. Il est élevé par sa mère et sa grand-mère. Boursier, il prépare le concours d'entrée à l'Ecole normale supérieure de la rue d'Ulm, à Paris, où il est reçu en 1894.

Là, ses convictions socialistes s'affirment : il s'engage aux côtés de Jaurès et de Zola dans la révision de la condamnation de Dreyfus. Il découvre aussi sa vocation de poète, sous le signe de Jeanne d'Arc (Jeanne d'Arc, 1897).

En 1898,il se lance dans le journalisme et fonde les Cahiers de la quinzaine, revue "socialistement socialiste", qui jouera un rôle considérable dans la vie intellectuelle de 1900 à 1914. Les Cahiers prennent le parti des peuples opprimés : Arméniens, Noirs, paysans russes. A partir de 1905, Péguy, qui redoute l'imminence d'une guerre avec l'Allemagne, devient patriote et nationaliste, s'opposant même au socialisme internationaliste et pacifiste. Parallèlement, il renoue avec la foi de son enfance, revient à l'écriture poétique et publie le Mystère de la charité de Jeanne d'Arc (1910); les Tapisseries (1902).

Son oeuvre lyrique célèbre la terre maternelle, le patriotisme chrétien, la dimension sacrée de l'existence.

Il meurt au combat le 5 septembre 1914, sur le front de la Marne.


Il a reçu une éducation catholique et il est l'un des intellectuels dreyfusard. Il est le rédacteur du Cahier de la quinzaine qui paraît de 1900 à 1914. Il y a eu 229 livraisons : dossiers littéraires, d'actualité, poésie... Il est passé du dreyfusisme au nationalisme. A la fin de sa vie, il revient vers la foi, vers le catholicisme (non-pratiquant).

Mystères (trois; représentation , théâtre qui parle du christ) : deux mettent Dieu en scène avec Gervaise. C'est une méditation sur les sur-espérances, une méditation de Dieu sur l'agonie de l'homme. p42.

Tapisseries (deux) : qui ornaient l'intérieur des cathédrales. Il revient aux vers réguliers.p43.


Peguy retrouve le vers libre en verset biblique. Il fait des jeux sur les répétitions, sur le rythme obsédant : poésie lithanique.

La Tapisserie de Notre-Dame

Etoile de la mer, voici la lourde nappe

Et la profonde houle et l'océan des blés

Et la mouvante écume et nos greniers comblés

Voici votre regard sur cette immense chape, 

Et voici votre voix sur cette lourde plaine

Et nos amis absents et nos coeurs dépeuplés,

Voici le long de nous nos poings désassemblés

Et notre lassitude et notre force pleine.

Etoile du matin, inaccessible reine, 

Voici que nous marchons vers votre illustre cour, 

Et voici le plateau de notre pauvre amour, 

Et voici l'océan de notre immense peine.

Un sanglot rôde et court par delà l'horizon.

A peine quelques toits font comme un archipel.
Du vieux clocher retombe une sorte d'appel.

L'épaisse église semble une basse maison.

Ainsi nous naviguons vers votre cathédrale.
De loin en loin surnage un chapelet de meules, 

Rondes comme des tours, opulentes et seules

Comme un rang de châteaux sur la barque amirale.

Deux mille ans de labeur ont fait de cette terre 

Un réservoir sans fin pour les âges nouveaux.
Mille ans de votre grâce ont fait de ces travaux

Un reposoir sans fin pour l'âme solitaire.

Vous nous voyez marcher sur cette route droite, 

Tout poudreux, tout crottés, la pluie entre les dents.
Sur ce large éventail ouvert à tous les vents

La route nationale est notre porte étroite.

Nous allons devant nous, les mains le long des poches, 

Sans aucun appareil, sans fatras, sans discours, 

D'un pas toujours égal, sans hâte ni recours, 

Des champs les plus présents vers les champs les plus proches.

Rythme lent et ample, marche solennelle et sereine : le poème prend l'allure du pèlerinage à Chartres, de l'avancée collective des croyants. Dans le détail, le vocabulaire religieux s'étend à toute chose et réalise un unisson mystique (voyez strophe 5, notamment) tout en conservant une simplicité, une complicité (fin), presque familière.


2) Claudel (1868-1955)


Comme Péguy, Paul Claudel est inséparable de sa foi. Son oeuvre est toute liée à sa conversion de Noël 1886, même quand son sujet n'est pas un thème religieux. Car Claudel -condition préalable à toute entreprise poétique- aspire à tout dépassement. Une quête de tout  ce qui est ailleurs anime sa vie, celle du diplomate qui court le monde, celle du chrétien exalté, celle de l'écrivain qui veut "épouser le monde entier" et trouver une langue puissante, rythmée, qui permettra de traduire les souffles et les grouillements du monde. Voilà pourquoi on ne saurait réduire la poésie de Claudel à des référents : l'exotisme, le catholicisme, l'honneur et l'espérance...Elle est plutôt une parole spéciale, une manière unique de mimer, tout en la déchiffrant, la vitalité de la réalité, pleine de sève, d'énergie et de heurts.


C'est un homme de théâtre et un grand poète. Il est né dans une famille aisée. Il est reçu premier au concours de diplomatie. D'ailleurs, la diplomatie le fait voyager dans le monde entier. Une crise le convertie au catholicisme. Il fréquente Valéry et Gide. Il écrit ses premiers vers à cette époque. Il est vice-consul aux EU et diplomate en Chine et au Japon. Sa vie affective fût perturbée. 


L'art poétique de Claudel a réfléchi sur l'art en général.

1928-34 : Position et proposition sur le vers français : l'art n'est pas séparable d'une conception religieuse. La poésie est co-naissance au monde. Le poète recommence l'acte de la création. L'inspiration poétique est une respiration fondamentale. Le verset claudélien vient de la bible et de l'ode grec : rythme où la pensée est un mouvement vital.

p 49 : une longue, une brève, une longue, une brève : conception respiratoire de la poésie, poésie comme un souffle vital

1910 :  Les cinq grand Odes : ils ont été écrit en Orient. 

- la première Ode se place sous l'invocation des 9 muses de la mémoire. La mémoire est mère de muses.

- la deuxième ode : L'esprit et l'eau oppose le poète dans les murs de  à l'ivresse de l'eau (larmes que la séparation et la passion ont fait éprouvés au poète.

L'Orient : 


Connaissance de l'Est p 48 : évocation allégorique de la création

L'oiseau noir dans le soleil levant


Cent phrases pour évantails
SYMBOL 212 \f "Monotype Sorts" poèmes inspirés par haï ko japonais : formes brèves et anciennes de petits poèmes à la mode qui cherche à capter l'instant, un bref moment du monde.

Positions et Propositions I, 1928

     La pensée bat comme la cervelle et le coeur. Notre appareil à penser en état de chargement ne débite pas une ligne interrompue ; il fournit par éclairs, secousses, une masse disjointe d'idées, images, notions, souvenirs, concepts, puis se détend avant que l'esprit se réalise à l'état de conscience dans un nouvel acte. Sur cette manière première, l'écrivain, éclairé par sa raison et son goût et guidé par un but plus ou moins distinctement perçu, travaille, mais il est impossible de donner une image exacte des allures de la pensée si l'on ne tient pas compte du blanc et de l'intermittence.

     Tel est le vers essentiel et primordial, l'élément premier du langage, antérieur aux mots eux-mêmes : une idée isolée par un blanc.

     L'expression sonore se déploie dans le temps et par conséquent est soumise au contrôle d'un instrument de mesure, d'un compteur. Cet instrument est le métronome intérieur que nous portons dans notre poitrine, le coup de pompe à vie, le coeur qui dit indéfiniment : 



Un. Un. Un. Un. Un. Un. Un.



Pan (rien). Pan (rien). Pan (rien).

     L'iambe fondamental, un temps faible, un temps fort.

     Et, d'autre part, la matière sonore nous est fournie par l'air vital qu'absorbent nos poumons et que restitue notre appareil à parler qui le façonne en une émission de mots intelligibles. Ainsi la création poétique dispose d'une espèce d'atelier où il faut distinguer le métal, la forge et le soufflet (...). On a souvent parlé de la couleur et de la saveur des mots. Mais on n'a jamais rien dit de leur tension, de l'état de tension de l'esprit qui les profère, dont ils sont l'indice et l'index, de leur chargement.

La langue est rythme et pulsation : L'essence de la poésie est dans le rythme oral du langage. La parole et la voix sont les moyens premiers de l'acte poétique. Le verset de Claudel reflète une esthétique de la surabondance rythmique. Ni versification ni simple prose expressive, ce verset est la "figure" même des rythmes du monde : respiration humaine, mouvements de la nature (le vent, la mer...), enthousiasme mystique, jaillissement des images. Contrairement à Valéry, dont le vers maîtrise, discipline et renferme, Claudel laisse la forme métrique épouser le rythme vital ou cosmique dans un mouvement de dilatation quasi spontané. La rhétorique cède ainsi la place à l'authencité, au lyrisme "pneumatique" et "vibratoire".

III L'esprit nouveau


Apollinaire fait une conférence en 1917 sur l'esprit nouveau : conscience planétaire, fascination sur la modernisme (cinéma, vitesse..). La conception de l'art brise les stéréotypes : esthétique du fragment, du discontinu. La poésie a la volonté de libérer la prosodie (brise la syntaxe) : conception de l'art comme une création et non comme une reproduction. Il y a une fascination dans les thèmes de la vie urbaine.

Deux revus : Sic fondé par P. Abirot, directeur de 1916 à 1919


        Nord-Sud Pierre Reverdy 1917-1916


1) Blaise Cendrars 1887-1961


Blaise Cendrars (Frédéric-Louis Sauser) a vraiment passé sa vie à "bourlinguer", pour reprendre un de ses propres titres. Né en Suisse, il s'évade dès l'âge de 17 ans de sa pension pour une série de voyages qui le conduisent en Mandchourie, au milieu de la guerre russo-japonaise (1905), en Perse, en Sibérie. On le retrouve ensuite vivant à NY avec une polonaise, ce qui lui inspire Pâques à New York (1912). Il est à Paris en 1914, où il vient de fonder une revue, Les Hommes nouveaux, dans laquelle est publiée sa Prose du Transsibérien. La guerre venue, il s'engage dans la Légion étrangère, perd un bras au combat. Après l'armistice, il continuera à courir le monde et à se lier avec tous les artistes les plus en vue, tout en s'intéressant au cinéma. Se tournant vers le roman, plus ou moins autobiographique, il publie beaucoup jusqu'à sa mort, en s'attachant à diverses formes méconnues de culture : notamment, outre le cinéma, la littérature nègre et la poésie de la pègre.


Cette vie exubérante est parfois louche et trouve son illustration dans le tourbillon énergique et rythmé des poèmes de Cendrars. Avant Apollinaire, il veut créer un langage adapté à la nouvelle civilisation qui commence, capable de concurrencer les arts en vogue au même moment, futurisme, simultanéisme et cubisme surtout. C'est aussi le mouvement qui fascine Cendrars : le monde moderne, il le sent, se caractérise déjà par la vitesse  et par les inventions mécaniques qui modifient toute notre vision. Le poème va se faire hymne à ces métamorphoses, tout en imitant la trépidation, tantôt frénétique, tantôt comme saisie d'angoisse, de l'aventureuse société moderne, riche en sensations et en surprises.


C'est un aventurier, un écrivain, un poète, un essayiste, un grand voyageur. Il est né en Suisse. Il fugue de sa pension et va en Mandchoury (1905).

1912 Les pâques à NY : poème qi va boulversé Apolinaire

1913 La prose du transibérien : grand dépliant, point de vue mobile sur le monde p 37

Toutes les possibilités de la prosodie sont utilisées ainsi que toutes les ressources possible.

SYMBOL 212 \f "Monotype Sorts" simultanéisme poétique

1914-15 : légion étrangère

1919 Du monde entier

        Au coeur du monde: esthétique du collage prosateur, récit autobiographique

Le ventre de la mère
C'est mon premier domicile


Un choc au crâne me détendait

Il était tout arrondi



Et je ruais sur ton coeur

Bien souvent je m'imagine

Ce que je pouvais bien être


Le grand muscle de ton vagin







Se resserrait alors durement

Les pieds sur ton coeur maman

Je me laissais douloureusement faire

Les genoux tout contre ton foie

Et tu m'inondais de ton sang

Les mains cripés au canal




Qui aboutissait à ton ventre


Mon front est encore bosselé







De ces bourrades de mon père

Le dos tordu en spirale


Pourquoi faut-il se laisser faire

Les oreilles pleines les yeux vides

Ainsi à moitié étranglé ?
Tout recroquevillé tendu

La tête presque hors de ton corps

Si j'avais pu ouvrir la bouche







Je t'aurais  mordu

Mon crâne à ton orifice


Si j'avais pu déjà parler

Je jouis de ta santé



J'aurais dit :

De la chaleur de ton sang

Des étreintes de papa



Merde, je ne veux pas vivre !

Bien souvent un feu hybride

Electrisait mes ténèbres







Du monde entier au coeur du monde


2) Apollinaire


Il incarne, à lui tout seul l'esprit nouveau : perpétuelle quête d'identité (cf Le phénix). Il observe sans cesse de nouvelles voies. Il essaye de ne rien laisser échapper de la réalité. Par exemple, il s'intéresse au mouvement Dada. C'est une véritable tête chercheuse. Mais c'est aussi le dernier grand héritier du romantisme / symbolisme. Il a tout lu : immense culture poétique.


C'est le fils naturel d'une comtesse polonaise sans père identifié. Apollinaire est un pseudonyme. Il naît en 1880 à Rome. Il passe son adolescence à Monaco. A 18 ans, il est anarchiste et dreyfusard. Il devient répétiteur en Rhénanie (all) où il rencontre Annie Playder (= muse pour lui). Il va vite rompre SYMBOL 212 \f "Monotype Sorts" cela va lui inspiré les Rhénanes dans Alcools.
Il fréquente le bateau-lavoir. Il rencontre Marie Laurencin (modèle et peintre) avec qui il est jusqu'en 1912. Il va en prison accusé d'un vol de tableaux. Les soirées de Paris lui inspire  Le pont mirabeau et Zone. Il a commencé à publier dès 1904 dans Vers et prose. 

1911 : Bestiaire
1913 : Les peintres cubistes : manifeste qui le rend célèbre


Alcools premier recueil publié

1914 : il s'engage   Poèmes à Lou où il chante la guerre.

1915 : blessé à la tête

1916 :Le poète assassiné 

Il rencontre les poètes du mouvement Dada.

Les mamelles de Tirésias
Il meurt en 1918 d'une grippe.

A défaut d'être lui-même un modèle cohérent,  Apollinaire va du moins expérimenter toutes ces formes d'inspiration et d'écriture. Il sollicite aussi bien un lyrisme naïf fort traditionaliste qu'une langue nouvelle et énigmatique. Il peut, tout à la fois,murmurer une confidence, intime comme une berceuse et , la page suivante, tracer le chaos nerveux d'une modernité presque agressive. Ce curieux mélange des genres, surtout évident dans un recueil comme Alcools, fait d'Apollinaire le créateur le plus complet et le plus significatif de cette période, si frémissante et fertile. Son oeuvre féconde et inspirée opère la synthèse de toutes les originalités poétiques -un peu comme le fit Baudelaire au milieu du XIX siècle. Et, après la Grande Guerre, tous les poètes lui devront un peu de leurs audaces ou de leurs thèmes.

Alcools, 1913 : tous les textes publiés jusque là. C'est un panorama de son écriture. C'est le recueil qui va le faire connaître. Ce recueil a comme thématique  prosodie : recueil composite. Apollinaire donne ce qu'il a produit. Il rassemble toutes les tendances qui lui a précédé et ce qui est à venir. Il n'y a pas de ponctuations. Le poème doit tenir sur son rythme. La poésie est capable par ses propres forces de tenir grâce à son rythme. Alcools exploite le vers libre et toutes ses possibilités : c'est une poésie très moderne consciente de l'héritage qu'elle a derrière elle. La vie urbaine apparaît dans cette poésie. Le lexique est extrêmement varié : élargissement du champ de vocabulaire.

Zone  : le début est moderne et provoquant. Le tutoiement lance le poème sur un ton de conversation. Le moderne s'oppose à l'ancien. Il y a un vocabulaire de la technique, de la rue, du travail. Univers de la prose concrère : les journaux. Prose, aviation, religion sont mis ensemble. Cette poésie valorise la surprise. Le ton est simple, le vocabulaire est très peu connoté poétiquement : les gens sont mêlés. On peut écrire des vers avec la prose du quotidien

rythme
v.1 11 ou 12 en disant -ancien- avec diérèse : moderne ou ancien


v.2 16  v.3 (7-9)  v.4 10

    A la fin tu es las de ce monde ancien

Bergère ô tour Eiffel le troupeau des ponts bêle ce matin

Tu en as assez de vivre dans l'antiquité grecque et romaine

Ici même les automobiles ont l'air d'être anciennes

La religion seule est restée toute neuve la religion

Est restée simple comme les hangars de Port-Aviation

Seul en Europe tu n'es pas antique ô Christianisme

L'Européen le plus moderne c'est vous Pape Pie X

Et toi que les fenêtres observent la honte te retient

D'entrer dans une église et de t'y confesser ce matin

Tu lis les prospectus les catalogues les affiches qui chantent tout haut

Voilà la poésie ce matin et pour la prose il y a les journaux

Il y a les livraisons à 25 centimes pleines d'aventures policières

Portraits des grands hommes et mille titres divers

J'ai vu ce matin une jolie rue dont j'ai oublié le nom

Neuve et propre du soleil elle était le clairon

Les directeurs les ouvriers et les belles sténo-dactylographes

Du lundi matin au samedi soir quatre fois par jour y passent

Le matin par trois fois la sirène y gémit

Une cloche rageuse y aboie vers midi

Les inscriptions des enseignes et des murailles

Les plaques les avis à la façon des perroquets criaillent

J'aime la grâce de cette rue industrielle

Située à Paris entre la rue Aumont-Thiéville et l'avenue des Ternes






Alcools
La chanson du mal-aimé
quintil : 5 vers

quintil d'octosyllabe

entrelace le passé et le présent.

Caligrammes
Lundi rue Christine : poème-conversation (bribes de conversation entendues)

- on y trouve des poèmes simultanéistes Les fenêtres
- idéogrammes lyriques : images et textes  p 63

Apollinaire a dit " Et moi aussi je suis peinture"
SYMBOL 212 \f "Monotype Sorts" désir d'écrire une poésie qui figure dans sa forme


3) Pierre Reverdy (1899-1960)


Précurseur du Surréalisme, il vit chichement, entre 1907 et 1914, dans le milieu des cubistes, avec Apollinaire, Picasso, Braque, Léger, Max Jacob : ses premiers recueils -qu'il imprime lui-même, étant typographe- sont illustrés par Juan Gris. Après la guerre, Breton le revendique comme un de ses prédécesseurs et le proclame "le plus grand poète actuellement vivant" (1928). Mais Reverdy n'a que faire de l'esprit frondeur et pourfendeur du Surréalisme. Il a déjà amorcé un retour aux choses simples, à des émotions toutes intérieures et vécues, à la nature. Ce marginal va trouver dans la réclusion monastique le vrai lieu : il vivra à l'abbaye de Solesmes jusqu'à sa mort.


C'est un poète qu'on redécouvre de plus en plus. C'est un méridionale qui est né à Narbonne. Il est typographe de son métier. Il vit pauvrement. Il fait parti du mouvement cubiste. Il crée la théorie de l'image que récupérera Breton. Il se retire dans une abbaye. 


Il a beaucoup écrit : deux recueils.

1948 Le livre de mon bord : il oppose le prosateur qui lie et le poète qui assemble des disparates.

L'image (photocopie) : clé de l'image moderne

- l'image est une création et non une reproduction du réel : l'esprit produit SYMBOL 212 \f "Monotype Sorts" propre univers de l'image poétique.

- opposition résolu entre la comparaison et l'image : on se sert de la rhétorique. On priviligie ce qui éloigne ce qui est paradoxal. Elle ne doit ressembler à rien. Baudelaire était le premier à dire qu'il y avait du beau moderne.

- dans la poésie moderne, il y a quelque chose d'éternel et quelque chose de moderne. Une image est forte lorque le rapport de la réalité est éloigné : lointain mais juste. Justesse poétique ressentie.

SYMBOL 212 \f "Monotype Sorts" André Breton gardera tout sauf le beau juste.

Il ne s'agit pas de vérifier dans la réalité si l'image est la bonne

"L'image est une création pure de l'esprit. Elle peut naître d'une comparaison mais du rapprochement de deux réalités plus ou moins éloignées. Plus les rapports des deux réalités seront lointains et justes, plus l'image sera forte - plus elle aura de puissance émotive et de réalité poétique."  Nord-Sud, mars 1918


Voyages sans fin
Tous ceux qui vus de dos s'éloignaient en chantant

Qu'on avait vus passer le long de la rivière

Où même les roseaux redisaient leurs prières

Que reprenaient plus fort et plus loin les oiseaux

Ils viennent les premiers et ne s'en iront pas

Le chemin qu'ils ont fait se comptait pas à pas

Et disparaissait à mesure


Ils marchaient sur la pierre dure

Au bord des champs ils se sont arrêtés

Au bord de l'eau ils se désaltéraient


Leurs pieds soulevaient la poussière

Et c'était un manteau brodé par la lumière

Tous ceux qui s'en allaient

marchant dans ce désert

Et pour qui maintenant le ciel s'était ouvert

Cherchaient encore le bout où finirait le monde

Le vent qui les poussait continuait sa ronde


Et la porte se refermait

     Une porte noire




La nuit




Sources du vent, 1929
DADA ET LE SURREALISME


Ils sont issus de la guerre grâce à la jeunesse qui a vu la mort en masse. La guerre est une preuve que le monde ancien est à jeter ainsi que toutes les valeurs qui vont être remis en cause. Les jeunes gens sont en colère et sont enragé

Breton La clé des champs 

Le surréalisme ne peut être compris que par la guerre qui la fait naître et à laquelle il retourne.
C'est un mouvement qui a une grande importance dans la poésie moderne. 

Le nihilisme Dada reste actif : il n'a , encore aujourd'hui, pas perdu de sa force : côté iconoclaste qui continue à fasciner.

Il n'y a pas un poète qui ne s'est pas confronté au surréalisme.

Breton meurt en 1966 et le surréalisme est auto-dissout en 1969 : c'est le dernier grand mouvement littéraire qui dit qu'elle n'en ait pas un.


1) Le mouvement Dada 


La Grande Guerre, meurtrière de Péguy, et indirectement d'Apollinaire, semble avoir été, aux yeux des jeunes artistes et intellectuels modernistes, symptomatique de l'absurdité e "vieux monde". Méfiants à l'égard de la société bourgeoise, profondément hostiles aux traditions littéraires et artistiques, convaincus que l'Occident dégénère dans une crise paraxystique, les avant-gardistes vont transformer un rejet instinctif en théorie créatrice. Leur contestation radicale et brouillonne va s'en prendre à tout ce qui représente la sclérose et les duperies de l'institution : bienséances, langage, stéréotypes du goût, conformisme politique...


Dès 1916, autour de Tristan Tzara (Samuel Rosenstock, 1896-1963), révolutionnaire allemand émigré, s'organisent des séances qui tiennent à la fois du "happening" subversif et de l'usine poétique. C'est au cabaret Voltaire, à Zurich, que se croisent ainsi poètes, peintres, sculpteurs et autres novateurs : ce mélange est commandé par la conception même du mouvement Dada qui veut -outre faire scandale- supprimer les cloisonnements entre les formes d'expression et surtout créer un langage total, jouant non sur une logique discursive mais sur la fusion de rythmes, de graphismes, de collages, de montages de mots et d'images, de typographies variées, de bruits ("clrg grtl gzdr / à dada ibidilivizi rizididi") etc.


Ce mouvement naît à Zurich, en Suisse pendant la guerre. Les artistes se réunissaient alors au cabaret Voltaire. Tristant Tzara crée le mouvement en 1916 . C'est un poète roumain. Dans ce cabaret : théâtre, musique. C'est une volonté de faire table rase de tout ce qui se faisait jusque là. -Dada- est un mot qui n'a pas de sens et qui a été choisi pour cela. Ce mouvement est le refus de ne rien construire. 

Manifeste Dada = refus et le dérisoire : volonté de mettre en crise le système

Kurt Schwitters fait des tableaux avec des déchets.

Marcel Duchp pratique le nihilisme dans l'art : non signification artistique

Artistes: Pilalia, Max Erns, Manray, Duchamp

1919 : Le mouvement Dada va à Paris invité par Littérature (Aragon, André Breton)

Quand l'article dada passa dans le journal il passa sous cette forme





Lis





Tes





Ratures

Jusqu'en 1922, il fera le plus de scandale qu'ils pourront.

Pour faire un poème dadaïste



Prenez un journal.



renez des ciseaux.



Choisissez dans ce journal un



article ayant la longueur que vous



comptez donner à votre poème.



Découplez l'article.


Découpez ensuite avec soin chacun



des mots qui forment cet article et 



mettez-les dans un sac.



Agitez doucement.



Sortez ensuite chaque coupure



l'une après l'autre dans l'ordre où



elles ont quitté le sac.



Copiez consciencieusement.


Le poème vous ressemblera.


Et vous voilà "un écrivain infini-



ment original et d'une sensibilité



charmante encore qu'incomprise



du vulgaire..."




Tristan Tzara, Littérature, 1920

Le manifeste Dada, 1918

     Tout produit du dégoût susceptible de devenir une négation de la famille, est dada; protestation aux poings de tout son être en action destructive : dada; connaissance de tous les moyens rejetés jusqu'à présent par le sexe pudique de compromis commode et de la politesse : dada; abolition de la logique, danse des impuissants de la création : dada; de toute hiérarchie et équation sociale installée pour les valeurs par nos valets : DADA; chaque objet, tous les objets, les sentiments et les obscurités, les apparitions et le choc précis des lignes parallèles, sont des moyens pour le combat : DADA; abolition de la mémoire : DADA; abolition de l'archéologie : DADA; abolition des phrophètes : DADA; abolition du futur: DADA; croyance absolue indiscutable dans chaque dieu produit immédiat de la spontanéité : DADA; saut élégant et sans préjudice d'une harmonie à l'autre sphère; trajectoire d'une parole jetée comme un disque sonore cri; respecter toutes les individualités dans leur folie du moment : sérieuse, craintive, timide, ardent, vigoureuse, décidée, enthousiasme; peler son église de tout accessoire inutile et lourd; cracher comme une cascade lumineuse la pensée désobligeante ou amoureuse, ou la choyer -avec la vive satisfaction que c'est tout à fait égal -avec la même intensité dans le buisson, pur d'insectes pour le sang bien né, et doré de corps d'archanges, de son âme. Liberté : DADA DADA DADA, hurlement des douleurs crispées, entrelacement des contraires et de toutes les contradictions, des grotesques, des inconséquences : LA VIE.


2) Le surréalisme


Le surréalisme naît officiellement en 1914 avec le premier manifeste du surréalisme et avec la publication de La révolution surréaliste.

1922 : Breton rompt avec Tzara au sujet du nihilisme : il faut proposer d'autres valeurs. Il a une pensée qui se veut alternative.

1902 : Les champs magnétiques écrit par Breton et Soupault

SYMBOL 212 \f "Monotype Sorts" événement considérable : premier ouvrage d'écriture automantique (conséquence énorme) + premier ouvrage écrit à deux.

C'est un concept qui vient de la psychiatrie : écriture sous hypnose = thérapie

Cela consiste à écrire mécaniquement ce qui vient.
Breton avait une formation psychiatrique et il a connu Freud. Il a ainsi plusieurs bonnes raisons de chercher dans cette direction. Il veut être capable de capter le message sublidinal : nous ne cessons de penser et il doit y avoir un moyen de capter cela.


Ils pratiquent donc une expérience à deux qui dure de un à deux mois : on va voir ce que ça donne d'écrire à toute vitesse l'un en face de l'autre en se fichant complètement de ce que ça veut dire : ils veulent mieux connaître le fonctionnement de la pensée.

C'est un des textes les plus purs que l'on puisse lire : idée qu'ils ont mis la main sur un trésor (trésor de Rimbaud "Le poète se fait voyant").


Cet ouvrage a une véritable dimension d'enquête. La raison et la conscience ne sont pas 

nié mais passe en dominé. Cette activité rompt avec la morale.

Manifeste du surréalisme, 1924


Faites vous apporter de quoi écrire, après vous être établi en un lieu aussi favorable que possible à la concentration de votre esprit sur lui-même. Placez-vous dans l'état le plus passif, ou réceptif, que vous pourrez. Faites abstraction de votre génie, de vos talents et de ceux des autres. Dites-vous bien que la littérature est un des plus tristes chemins qui mènent à tout. Ecrivez vite sans sujet préconçu, assez vite pour ne pas retenir et ne pas être tenté de vous relire. La première phrase viendra toute seule, tant il est vrai qu'à chaque seconde il est une phrase étrangère à notre pensée consciente qui ne demande qu'à s'extérioriser. Il est assez difficile de se prononcer sur le cas de la phrase suivante; elle participe sans doute à la fois de notre activité consciente et de l'autre, si l'on admet que le fait d'avoir écrit la première entraîne un minimum de perception. Peu doit vous importer, d'ailleurs; c'est en cela que réside, pour la plus grande part, l'intérêt du jeu surréaliste. Toujours est-il que la ponctuation s'oppose sans doute à la continuité absolue de la coulée qui nous occupe, bien qu'elle paraisse aussi nécessaire que la distribution des noeuds sur une corde vibrante. Continuez autant qu'il vous plaira. Fiez-vous au caractère inépuisable du murmure. Si le silence menace de s'établir pour peu que vous ayez commis une faute : une faute, peut-on dire, d'inattention, rompez sans hésiter avec une ligne trop claire. A la suite du mot dont l'origine vous semble suspecte, posez une lettre quelconque, la lettre l par exemple, toujours la lettre l, et ramenez l'arbitraire en imposant cette lettre pour initiale du mot qui suivra.





Secrets de l'art magique surréaliste, Breton


Le surréalisme est une approche générale de la vie qui se veut anti-dualiste.

SYMBOL 212 \f "Monotype Sorts" essaye de récuser l'anormal et le normal

SYMBOL 212 \f "Monotype Sorts" veut faire plutôt rejoindre les contraires : fusion


Une oeuvre surréaliste n'a pas pour vocation d'aller dans un musée ou lu.

SYMBOL 212 \f "Monotype Sorts" signe à décrypter dans l'existence, rencontres qui se produisent

SYMBOL 212 \f "Monotype Sorts" les inconscients communiquent de façon qui échapper à la conscience   L'amour fou Breton


L'expérience surréaliste consiste à être attentif aux signes du merveilleux, aux inter-signes. Les oeuvres sont des zones priviligiées où affleurent ces non-consciences : hasard objectif.

Tournesol p 89 : il sert à décrypter le sens de lavie

. 
L'oeuvre compte pour ce qu'elle va déclenché dans l'existence : elle produit des effets.

Les surréalistes se promènent dans la ville comme des chevaliers errant dans la forêt en vu d'une quête. Ils s'abondonnent à l'errance.

Nadja, Breton : Ce roman parle d'une rencontre inévitable. Quoiqu'ils fassent, ils se retrouvent. Nadja est une femme inquiétante qui le séduit mais qui l'inquiète. Elle a une capacité à comprendre les tableaux qu'il lui montre. C'est une femme détentrice de puissance.


L'oeuvre surréaliste inclue en elle le rôle du hasard.


Les activités du groupe
- La révolution surréaliste
- bureau de recherche surréaliste ouvert à tous

"La poésie doit être fait par tous et non par un" : mot d'ordre des surréalistes

- ils se réunissent dans des cafés : Aragon, Breton, Eluard, Peret, Soupault, Desnos, Grevel, Artaud, René Char puis des peintres comme Picasso, Max Ernst, Miro, Tanguy, Dali.

Ils mènent une activité collective

SYMBOL 212 \f "Monotype Sorts" continuité des scandales ( cf mort d'Anatole France)

SYMBOL 212 \f "Monotype Sorts" diffusion du surréalisme sous forme de tract

SYMBOL 212 \f "Monotype Sorts" expérience, enquête sur la pensée avec hypnotyque (Grevel faisait des séances collectives)

cf. Corps et bien Desnos : contrepétrerie ( o mon crane étoile de nacre qui s'étiole.)

SYMBOL 212 \f "Monotype Sorts" langage et peinture : jeux du cadavre exquis (le cadavre exquis boira le vin nouveau)

SYMBOL 212 \f "Monotype Sorts" enquête sur le suicide : le suicide est-il une solution ?

SYMBOL 212 \f "Monotype Sorts" recherche collective qui portait sur la pensée et sur une autre façon de vivre l'existence.

Ecrits collectifs
Les champs magnétiques Breton et Soupault

Ralentir travaux 1930 Eluard, Breton et Char : titres tirés du langage stéréotypé mais dérivé de leurs sens : pratique du dépaysagement du langage

L'immaculé conception 1930 : textes où Breton et Eluard essayent de simuler des délires patalogiques ou explore des zones frontières et on voit jusqu'où on peut aller.

152 Proverbes mis au goût du jour Paul Eluard et Benjamin Péret

"Les éléphants sont contagieux"

Anthologie de l'humour noir 1940 Breton qui a lancé la notion d'humour noir.

+ galerie de peinture tout au long du mouvement.

L'expérience du langage
Corps et bien Robert Desnos  p 95 : poème construit sur le verbe intransitif.

" Tu me suicides, si docilement.

Je te mourrai pourtant un jour.

Je connaîtrons cette femme idéale

et lentement je neigerai sur sa bouche.

Et je pleuvrai sans doute... même si je fais tard, même si

je fais beau temps.

Nous aimez si peu nos yeux

et s'écroulerai cette larme sans

raison bien entendu et sans tristesse.

Sans."

Confiance sans limite accordé au langage : abandon au langage, écriture automatique.

Mots sans mémoire  Michel Leiris   p 100 : Leiris est lié au groupe à ses débuts. Il est surtout connu pour son oeuvre autobiographique.

- inversement des phonèmes

- pratique de l'anagramme ou du contrepet

bataille de la phrase, productivité du signifiant, expérience du lyrisme.


La poésie ne se fait pas avec des idées mais avec des mots. Leiris, au lieu de diffuser les jeux de mots dans un récit ou une forme quelconque, les traite un à un et les fait miroiter par les connotations et les homophonies du signifiant. Mais le sens ne se perd pas, il se diffuse en ricochets. La litanie est même une sorte de chaîne où le sens se multiplie et se perpétue. Rien n'est plus sérieux que le jeu.

L'instant fatal Raymond Queneau (1903-1976)


Pour rompre avec la tradition empesée, le poète multiplie les dérisions : mots syncopés, style familier, grammaire élémentaire, termes suffixés de façon vulgaire ("aille" notamment), argot, parodie des styles officiels et de leurs thèmes (la mort personnifiée, les héros antiques, par ex.), plaisanteries et traits d'humour, etc.

Voici le premier grand principe que Queneau fixe au "petit inventeur littéraire"

"
Epui sisaférir, tan mye : 

     jécripa pour anméilé lmond
"


Bâton, Chiffres et Lettres
Surréalisme 1930 : rupture
- autour de la question politique. Par exemple, Le surréalisme au service de la révolution à la place de La révolution surréaliste.

SYMBOL 212 \f "Monotype Sorts" exclusion : recentrement sur ce que Breton voulait ce qu'il soit.

- 1929 Second Manifeste surréaliste
- Aragon, en 1933 et Eluard en 1935 ont quitté le surréalisme


Breton avait un tempérament de théoricien : il n'y avait que lui qui pouvait être le centre du surréalisme.


L'arrivé de Dali apporte beaucoup avec la méthode paranoïaque : principe de plaisir sur le principe de réalité. Dali propose de pratiquer une sorte de méthode : les tableaux sont des pièges à regard.


Le surréalisme va continué à exister après la guerre mais il sera détrôné par l'existentialisme. Breton meurt en 1966 et le groupe s'autodissoudra en 1969. Le surréalisme était la dernière manifestation de la pensée romantique.

L'AMOUR ET LA POESIE


1) André Breton (1896-1966)

Breton est indissociable du surréalisme : il en sera, jusqu'à sa mort, le théoricien et le vigileant gardien. Personnalité passionné et intransigeante, il incarne l'éthique surréaliste - un esprit de révolte et d'autonomie-, tandis que son oeuvre en illustre l'esthétique dans toutes ces facettes. Son caractère entier l'a souvent placé au coeur des polémiques, mais la force et la continuité de ses recherches font la synthèse idéale du mouvement dont il fut "le pape", selon le mot de ses détracteurs.


La question est au centre de la pensée poétique de Breton

Nadja

L'amour fou

SYMBOL 212 \f "Monotype Sorts" l'image de la femme fée, la médiatrice qui ouvre les portes du sur-réel.

1945 : mythe de la fée-serpent, Mélusine ( personnage fabuleux d'un roman en prose de Jean d'Arras, composé en 1392 pour Jean de Berry. Fille d'une fée, elle pouvait se transformer en serpent. Les légendes et les romans de chevalerie du Poitou la représentent comme l'aïeule et la protectrice de la maison de Lusignan). Breton se sert  de ce mythe pour raconter sa rencontre avec Elisa, amour qui lui a échappé. 

Arcane 17, "Ma seule étoile vit".

Signe ascendant,   : c'est un discours sur l'amour, sur la poésie : l'un et l'autre sont inséparables. On vit dans ce poème le beau comme merveilleux, le beau comme étrange. Breton fait une recherche de l'étrange. Dans un propos sur la poésie, il a dit que ce n'était pas une écriture automatique mais mixte. Ce poème est un défilé de métaphores ou d'images fortes fugaces. Toutes renvoient à la même idée : la poésie est un don d'émerveillement, une revanche sur les conformismes et les lenteurs du monde réel.

L'expérience de l'écriture automatique est un cas limite. Mais Breton y voit une analogie avec le fonctionnement de toute poésie. Irruption brute, révélation et conquête, est poétique tout ce qui surgit contre le monde réel ou banal. D'où l'intérêt du merveilleux ou du fantastique et, surtout, de tous les accidents qui viennent briser la continuité ou la platitude de l'existence. Au besoin, on provoquera ces ruptures, en se livrant au hasard, aux aléas, à la gratuité. Par là, Breton rejoint le magique ou l'ésotérisme, puisque tout devient signe doté d'un pouvoir d'étonnement ou d'émerveillement.


Sur la route de San Romano

La poésie se fait dans un lit comme l'amour

Ses draps défaits sont l'aurore des choses

La poésie se fait dans les bois.

Elle a l'espace qu'il lui faut
Pas celui-ci mais l'autre que conditionnent

L'oeil du milan

La rosée sur une prèle

Le souvenir d'une bouteille de Traminer embuée sur un plateau d'argent

Une haute verge de tourmaline sur la mer

Et la route de l'aventure mentale

Qui monte à pic

Une halte elle s'embroussaille aussitôt

Cela ne se crie pas sur les toits

Il est inconvenant de laisser la porte ouverte 

Ou d'appeler des témoins

Les bancs de poissons les haies des mésanges

Les rails à l'entrée d'une grande gare

Les reflets des deux rives

Les sillons dans le pain

Les bulles du ruisseau

Les jours du calendrier

Le millepertuis

L'acte d'amour et l'acte de poésie

Sont incomptatibles

Avec la lecture du journal à haute voix

Le sens du rayon de soleil

La lueur bleue qui relie les coups de hache du bûcheron

Le fil du cerf-volant en forme de coeur ou de nasse

Le battement en mesure de la queue des castors

La diligence de l'éclair

Le jet de dragées du haut des vieilles marches

L'avalanche

La chambre aux prestiges

Non messieurs ce n'est pas la huitième Chambre

Ni les vapeurs de la chambrée un dimanche soir

Les figures de danses exécutées en transparence au-dessus des mares

La délimitation contre un mur d'un corps de femme au lancer de poignards

Les volutes claires de la fumée

Les boucles de tes cheveux

La courbe de l'éponge des Philippines

Les lacés du serpent corail

L'entrée du lierre dans les ruines 
Elle a tout le temps devant elle
L'étreinte poétique comme l'étreinte de chair

Tant qu'elle dure

Défend toute échappée sur la misère du monde

Signe ascendant, 1948


2) Eluard


Eluard et Aragon sont deux poètes lyriques issus du surréalisme. Ce sont des gens marqués par le surréalisme qui leur a permis de prendre conscience de leur génie.


Eluard participe au mouvement dada , puis au mouvement surréaliste, dont il va être l'un des menbres les plus actifs. A cette époque, les ennuis de santé s'ajoutent aux souffrances sentimentales dont témoigne Capitale de la douleur (1926). Gala le quitte pour Dali en 1931, mais Eluard reconstruit une relation amoureuse avec Nush, qu'il épouse en 1934. Avec les autres surréalistes, il adhère en 1926 au parti communiste, et s'en fait exclure comme eux en 1933. Mais de 1938 à 1942, la guerre d'Espagne puis le nazisme le décident à revenir au parti communiste, qu'il ne quittera plus. La guerre d'Espagne lui inspire aussi, sans Cours naturel (1938), des poèmes d'amour et un poème intitulé "La victoire de Guernica".


La seconde guerre mondiale met Eluard au premier rang des poètes de la résistance avec son poème "Liberté". Mais il est surtout un poète de l'amour qu'il ne sépare pas de la poésie. La mort de Nush en 1946, le plonge dans le désespoir, jusqu'à sa rencontre avec Dominique Lemor, sa dernière compagne.


Eluard maintien la prosodie régulière. Sa période surréaliste est marqué par quatre recueils : 

1926 Capitale de la douleur

1929 L'amour, la poésie
1932 La vie immédiate
1934 La rose publique

A partir de 1936, il s'ouvre à une inspiration plus large : "De l'horizon d'un seul à l'horizon de tous". C'est une poésie qui retrouve un humanisme et qui, du coup, s'engage (politique et résistance). Il sera communiste jusqu'à la fin de ses jours. Pour lui, la poésie doit être vu par tous et non par un. 

Deux Poètes d"aujoud'hui 1947,  p 107 : poème dédié "A mes amis exigeants" (parle t-il de Breton ?) :  il s'agit moins d'un poème, malgré son allure générale très organisée, avec anaphore ("si je vous dis..") et images travaillées, que d'un manifeste. La deuxième partie ("mais si") est dominée par les thèmes de l'engagement (lutter, libérer), mais le début semble exagérer les clichés poétiques, sans pourtant arriver à les affadir : il y a une distance mais non une renonciation.

"Car vous marchez sans but sans savoir que les hommes

Ont besoin d'être unis d'espérer de lutter

Pour expliquer le monde et le transformer"
Conférence d'Eluard, Londres, 24 juin 1936


"Poésie pure ? La force absolue de la poésie purifiera les hommes, tous les hommes. Ecoutons Lautréamont : La poésie doit être faite par tous. Non par un. Toutes les tours d'ivoire seront démolies, toutes les paroles seront sacrées et l'homme, s'étant enfin accordé à la réalité, qui est sienne, n'aura plus qu'à fermer les yeux que s'ouvrent les portes du merveilleux (...)


Le poète est celui qui inspire bien plus que celui qui est inspiré."


Eluard est un grand poète de l'amour du siècle. Ses inspiratrices sont Gala, Nush, Jacqueline. Sa vie est scandée par l'amour.

Par tempérament, Eluard demande à la poésie de manifester sa jubilation amoureuse, sans détours : il affiche même parfois une sensualité et des ébouissements érotiques où toute intimité se dévoile sans pudeur. Souvenir d'Apollinaire sans doute, et des indécences hardies du Surréalisme, ce témoignage brûlant constitue l'un des plus puissants recueils contemporains sur la poésie des amants



Je t'aime
Je t'aime pour toutes les femmes que je n'ai pas connues

Je t'aime pour tous les temps où je n'ai pas vécu

Pour l'odeur du grand large et l'odeur du pain chaud

Pour la neige qui fond pour les premières fleurs

Pour les animaux purs que l'homme n'effraie pas

Je t'aime pour aimer

Je t'aime pour toutes les femmes que je n'aime pas

Qui me reflète sinon toi-même je me vois si peu

Sans toi je ne vois rien qu'une étendue déserte

Entre autrefois et aujourd'hui

Il y a eu toutes ces morts que j'ai franchies sur de la paille

Je n'ai pas pu percer le mur de mon miroir

Il m'a fallu apprendre mot par mot la vie

Comme on oublie

Je t'aime pour ta sagesse qui n'est pas la mienne

Pour la santé

Je t'aime contre tout ce qui n'est qu'illusion

Pour ce coeur immortel que je ne détiens pas

Tu crois être le doute et tu n'es que raison

Tu es le grand soleil qui me monte à la tête

Quand je suis sûr de moi.



Le Phénix, 1951

Une sensualité avouée et parfois indiscrète. Le vocabulaire est emprunté surtout au corps , aux gestes, aux sensations, à l'exaltation du désir, à la sexualité. Les images ruissellent et se fondent sur du concret, associées parfois à la chaleur. L'amour physique paraît sain et sans remords.


3) Aragon


Né le 3 octobre 1897  à Paris d'un père qui refusa de la reconnaître et d'une mère qui, jusqu'à ses vingt ans, se fit passer pour sa soeur, Louis Aragon connaît un roman familial passablement compliqué.


Avant de devenir le chantre de la Résistance, le dernier poète du parti communiste français -dont il sera menbre jusqu'à sa mort-, Aragon est le plus proche ami de Breton. Tous deux étudiants en médecine, ils se rencontrent durant la première guerre mondiale à l'hôpital du Val-de-Grâce. Ils se lient aussitôt d'amitié et créent ensemble en 1919 la revue Littérature. Auparavant, envoyé au front en juin 1918, Aragon y avait obtenu la croix de guerre.


Aragon se consacre donc d'abord aux expériences d'écriture automatique , comme en témoignent les poèmes recueillis en 1926 sou le titre le Mouvement perpétuel. A partir de 1925, il veut orienter le surréalisme en direction d'une révolution effective, plus engagée que le mouvement dada ou que la révolte surréaliste. Il adhère au parti communiste en 1927, rencontre en 1928 Elsa Triolet, belle-soeur du poète soviétique Maïakovski, et découvre avec enthousiasme l'URSS en 1930, au Congrès international des écrivains, à Kharkov, où le surréalisme est condamné. La rupture avec Breton est alors inévitable. Aragon quitte les surréalistes et s'engage par le roman dans le cycle du "monde réel". Il apprend également le métier de  journaliste à l'Humanité, puis devient codirecteur d'un nouveau quotidien communiste, Ce soir.

Au début de la seconde guerre mondiale, il est mobilisé dans un groupe sanitaire et son courage lui vaut une seconde décoration, la médaille militaire. La démobilisation marque pour lui le début de la Résistance, qu'il mène en zone sud en constituant un réseau d'intellectuels avec le parti communiste clandestin, et en diffusant des poèmes qui , sur des mètres traditionnels (alexandrins et strophes rimées) repris à la tradition de troubadours du MA, exaltent l'amour d'Elsa et de la France opprimée : le Crève-Coeur (1941), les Yeux d'Elsa (1942), Brocéliande, le Musée Grévin (1943), la Diane Française (1945). Aragon renoue alors avec une certaine simplicité de langage, avec des formes rhétoriques éprouvées (la litanie, par exemple) et des formes prosodiques classiques.


Après la guerre, la mort de Staline en 1953, le rapport Krouchtchev et l'écrasement de l'insurrection hongroise à Budapest en 1956 engendrent bien des désillusions, dont l'écho se lit dans le Roman inachevé (1956). A la fin des années 50, beaucoup de vers d'Aragon quittent la page écrite pour être chantés par Lino Léonardi, Jean Ferrat et surtout Léo Ferré.


En 1970 meurt Elsa, qu'il avait tant célébrée (Elsa, 1959; le Fou d'Elsa, 1963). Aragon meurt en 1982, à 85 ans.


Aragon est le plus talentueux de tous, le plus doué : c'est un virtuose de la parole. Il a toujours séduit par son invention vertigineuse.

Le Paysan de Paris : conception du surréalisme merveilleux : Aragon a une écriture moderne

La Diane française 1945   p 109 : Après sa rupture, sa poésie change : retour à la prosodie régulière ce qui est un choix délibéré. Il y a une volonté de retrouver une prosodie qu'il fait remonter au troubadour (La Leçon de Ribérac)

              CANTIQUE A ELSA

1. Ouverture

Je te touche et je vois ton corps et tu respires

Ce ne sont plus les jours du vivre séparés

C'est toi tu vas tu viens et je suis ton empire

     Pour le meilleur et pour le pire

Et jamais tu ne fus si lointaine à mon gré

Ensemble nous trouvons au pays des merveilles

Le plaisir sérieux couleur de l'absolu

Mais lorsque je reviens à nous que je m'éveille

     Si je soupire à ton oreille

Comme des mots d'adieu tu ne les entends plus

Elle dort Longuement je l'écoute se taire

C'est elle dans mes bras présente et cependant

Plus absente d'y être et moi plus solitaire

     D'être plus près de son mystère

Comme un joueur qui lit aux dés le point perdant

Le jour qui semblera l'arracher à l'absence

Me la rend plus touchante et plus belle que lui

De l'ombre elle a gardé les parfums et l'essence

     Elle est comme un songe des sens

Le jour qui la ramène est encore une nuit

Buissons quotidiens à quoi nous nous griffâmes

La vie aura passé comme un air entêtant

Jamais rassasié de ces yeux qui m'affament

    Mon ciel mon désespoir ma femme

Treize ans j'aurai guetté ton silence chantant

Comme le coquillage enregistre la mer

Grisant mon coeur treize ans treize hivers treize étés

J'aurai tremblé treize ans sur le seuil des chimères

     Treize ans d'une peur douce-amère

Et treize ans conjuré des périls inventés

O mon enfant le temps n'est pas à notre taille

Que mille et une nuits sont peu pour des amants

Treize ans c'est comme un jour et c'est un feu de paille

     Qui brûle à nos pieds maille à maille

Le magique tapis de notre isolement

L'amour est l'expérience synthétique de toutes les déchirures : croix, incertitude, blessure, regret, sanglot, flétrissure, désillusion. Mais le poème s'élargit à la condition humaine tout entière et se fait complainte, avec une sorte de ferveur que justifie la correction du dernier vers.

Le Cantique ne corrige qu'en apparence cette impression tragique. Notez le thème de l'incommunicabilité, du lien fatal, de la difficulté de posséder qui on aime, de l'écrasement du couple dans la nuit des hommes et des temps. Ce malaise réapparaît en continu dans le poème par un jeu constant des contradictions, parfois simplement juxtaposées. L'émotion est forte et l'ensemble paraît atteindre au plus profond du mystère d'aimer.

   LE COUPLE    

 De la rencontre entre le poète et sa muse  vont naître 42 ans de vie commune et une oeuvre poétique majeure, à travers les soubresauts de l'histoire.

I   LA RENCONTRE : Le 6 Novembre 1928

     1) du côté d'Elsa

       " J'avais lu L e paysan de Paris et parce que rien ne pouvait être plus proche, plus mien, plus parent, comme on dit en russe, j'ai voulu connaître l'homme qui avait écrit cela. Je l'ai rencontré."

        Elsa a repéré Aragon dans une bagarre de surréaliste. Elle manoeuvre Maïakovski, poète soviètique qui fut son beau-frère,  qui propose la rencontre.

     2) du côté d'Aragon

       "Le lendemain, dans le même lieu de confusion et de courants d'air, un peu plus tard, brusquement, le local s'étant fait presque vide, je rencontra Elsa Triolet. Nous ne nous sommes plus quittés depuis"

                                                                                      Les littératures soviétiques
        "Je t'ai dit madame et tu le même soir."                                                                                                                                                                                                                        Aragon  a déclaré lors d'une interview que losrqu'il avait aperçu Elsa , il avait pensé : " Cette femme-là, où ça ira avec elle ou je me tue."  , idée que l'on retrouve dans Les cloches de Bâle, roman dédié " A Elsa Triolet sans qui je me serais tu." 

II   L'IMPOSSIBILITE DU COUPLE: Il n'y a pas d'amour heureux

       ARAGON

     Lorque qu''Elsa écrit Le cheval Blanc, dans les années 42-43, Aragon se met alors à écrire Aurélien. Lors d'une interview, Aragon parle de ce roman, de l'impossibilité du couple, et d'Elsa...

     " L'impossibilité du couple est le sujet même d'Aurélien. "

     " L'obsession du Cheval Blanc n'a cessé de m'occuper l'esprit pendant que j'écrivais Aurélien. Vous me direz  alors que c'est là-même la preuve du couple, dans un moment où il y a eu une sorte de drame entre nous. Et ce drame, c'était le drame même qu'exprime le poème Il n'y a pas d'amour heureux.(...) Ce poème est des premiers jours de 1943. A cette époque, Elsa a voulu me quitter. (...) Il y avait alors, dans les mouvements de résistance auxquels nous appartenions, une loi à laquelle on ne pouvait manquer et qui voulait que deux  personnes(...) travaillant dans ces mouvements, n'eussent pas le droit de continuer à habiter ensemble parce qu'ils multipliaient ainsi par deux les possibilités d'amener la police à leurs trousses.(...) Je croyais avoir justement transposé la chose, moi qui travaillait, (...) en essayant de persuader Elsa que ce qu'elle écrivait était suffisant comme travail social. Elsa ne le pensait pas et elle me disait: " Je ne peux admettre l'idée qu'on arrivera à la fin de cette guerre et que quand on me demandera : Et vous qu'avez-vous fait ? Je devrai dire : Rien."  Et puisque, si elle travaillait, nous ne pouvions rester ensemble, elle avait décidé de me quitter. (...) Cependant l'essentiel de cette histoire est ailleurs. Elsa m'avait arraché mes lunettes masculines, ces préjugés de l'homme qui, sous le prétexte d'assumer toutes les responsabilités du couple, confine la femme à n'être que sa femme, son reflet."

       ELSA

    Elsa, dans une lettre qu'elle écrivit à Aragon approximativement en 1964, parle elle aussi , d'une certaine manière de l'impossibilité du couple:

     " Je te reproche de vivre depuis trente-cinq ans comme si tu avais à courir pour éteindre le feu. Dans ta course, il ne faut surtout pas te déranger, ni te suivre.(...) Il ne faut surtout pas s'aviser de faire quoi que ce soit avec toi, ensemble .(...) J'étouffe de toutes les choses pas dites, sans importance, qui auraient rendu la vie simple, sans interdits. Avoir constamment à tourner la langue sept fois avant d'oser dire quelque chose, de peur de provoquer un cyclone -et lorsque cela m'échappe, ce la ne rate jamais ! J'y ai droit." 

III   L'IMPORTANCE D'ETRE DEUX

      En 1966, Guy Béart présente une émission qui s'intitule Bienvenue à laquelle il convit Elsa et Aragon. Aragon nous dit, nous montre l'importance d'Elsa dans sa vie, l'importance du couple.

    " Je n'ai dans la vie qu'une peur, c'est qu'elle n'écrive plus. parce qu'alors pour moi ce sera exactement comme sur la mer les bateaux si les phares s'éteignent, je ne sais pas sur quel récif j'irai." 

     Dans une autre interview, nous retiendrons la phrase suivante qui nous montre, en quelques mots, l''importance qu'Aragon accorde au couple :" Je vois dans notre monde à nous les grains de l'homme de l'avenir non pas dans un homme amoureux mais  dans le couple qui s'aime."

IV   LA MORT D'ELSA

     En 1969, Elsa écrivit Le rossignol se tait à l'aube. Ce livre est comme un adieu. On savait Elsa malade depuis des années. Elle meurt le 16 VI 1970. 

     Après sa mort, Aragon écrivit dans Les mots de la fin, ce poème : 

      "J'attends mourir comme un mauvais amant

       Toujours en retard au rendez-vous

       A cette affreux  carrefour de l'absence

       Dans ce lieu sans espoir même d'une parole

       Sans même le gémir d'un reproche profond

       Sans ce coup d'oeil perdu qu'on porte sur les portes

       Et pareil à jamais à l'arbre de grand vent."

     Dès lors, Aragon gardera toujours avec lui le dernier livre d'Elsa où l'on retrouve ces mots qu'elle avait écrit avant de mourir:

   " Puisque l'alliance de nos livres nous unira pour le meilleur et pour le pire, dans cette avenir qui était notre rêve et notre soucis majeur, à toi et à moi. Les morts sont sans défense alors nos livres croisés viendront, noir sur blanc, la main dans la main s'opposer à ce qui nous arrache l'un à l'autre."

     Survivant au mythe qu'il aura si pompeusement contribué à construire, Aragon, vieilli, malgré sa façon de se trahir, ne parviendra pas à rompre l'alliance de la muse et du poète, enfermés ensemble sous la même dalle pour l'éternité.
L'EMPIRE SURREALISTE

Breton  "L'infracassable noyau de nuit de l'expérience poétique"
A. ARTAUD 1886-1948

"L'éternel témoinde soi-même"


Antonin Artaud souffre depuis son enfance de troubles nerveux, d'une "effroyable maladie de l'esprit", écrira t-il, dont témoignent déjà ses recueils poétiques, l'Ombilic des limbes (1925), et le Pèse-Nerfs (1927). Les explorations des surréalistes dans les domaines du merveilleux et de l'inconscient l'attirent. Intégré au groupe et à ses travaux, il en est vite exclu par Breton en raison de la violence de ses écrits. 


Il souffre d'effondrement central de l'âme : impossibilté de la parole. Il vit dans la souffrance, dans le sentiment que sa pensée ne lui appartient pas : expérience vécu dans sa chair. Il a une souffrance mentale et physique qui nourrit sa participation aigü au surréalisme et à sa création poétique. Son oeuvre est immense.


Il envoit ses poèmes à J. Rièvières qui lui répond que quelque chose manque. L'essentiel des poèmes d'Artaud est dans ces lettres.

Le Pèse-Nerfs, 1925, p98 : la littérature devient l'expérience de la pensée. La pensée naît-elle de la souffrance du corps ? "Je suis un abîme complet"

Le récit de la souffrance : le vocabulaire est précis, cruellement imagé, détaillé, presque rigoureux. L'expérience de la maladie est présentée comme un diagnostic ou un compte rendu, avec une progression et une sorte de commentaire. Une violence un peu cruelle et masochiste se fait jour.

La convulsion se retourne contre la société et les hommes : on va de "je" à "l'homme" et de "poète" à "dans la rue/femme". Cet élargissement semble provoquer un apaisement. Les mots ont fait leur office.

Le document définit l'état exprimé par les deux poèmes.

SYMBOL 212 \f "Monotype Sorts" pensée sur le théâtre

SYMBOL 212 \f "Monotype Sorts" renouvellement de la mise en scène

SYMBOL 212 \f "Monotype Sorts" expérience dramaturgique

Le Théâtre et son double, 1964  p 195 : érotisme, violence, terreur, boulversement affectif

Artaud revendique un "théâtre total", un "théâtre de la cruaté" : tous les moyens de la réalisation scénique et le jeu physique des acteurs doivent agresser violemment l'esprit et le corps des spectateurs, libérant ainsi les instincts primitifs, la cruauté, ce dont le seul langage des mots est incapable.

LE GROUPE DU GRAND JEU

C'est, à l'origine, un groupe de lycéens qui s'est formé à Rheims en 1922. A Paris, une revu intitulé Le grand jeu a été créée par René Daumal, R. Gilbert Lecomte et R. Vaillance. Ils sont attirés par le surréalisme et l'expérience des limites.

Daumal a mené des recherches personnelles : sanskri, linguiste.

1936 Le contre-ciel
1938 Grande Beuverie
1939 Le mont analogue
Daumal est l'un des animateurs du groupe "le Grand Jeu", proche du surréalisme, puis, il se tourna vers les religions orientales, puis vers un ésotérisme inspiré de Gurdjieff.

MICHAUX (1899-1984)

Un voyageur : Né en Belgique, Michaux dit de lui-même qu'il a "[une] façon d'exister en marge, [une] nature de gréviste" : il s'embarque comme matelot à vingt ans. La découverte de Lautréamont "déclenche en lui le besoin longtemps oublié d'écrire". En 1924, seul et pauvre, il s'installe à Paris où il côtoie surtout des peintres surréalistes, Klee, Max Ernst, Dali, Chirico. Michaux a d'ailleurs laissé lui-même une importante oeuvre graphique et picturale.

Dans les années 1927-1929, il voyage à travers le monde et il commence à publier (Ecuador, 1929; Un barbare en Asie, 1932). Dans d'autres recueils se manifeste surtout la volonté du poète d'analyser son être (Qui je fus, 1927, Mes propriétés, 1929). En 1930 paraît Un certain Plume, repris sous le titre de Plume en 1938, nom d'un personnage absurde, sans cesse en butte à l'absurdité de la vie. Lointain Intérieur (1938) décrit des voyages imaginaires. Michaux se consacre de plus en plus à la peinture et au dessin, mais n'abandonne jamais l'écriture (La nuit remue, 1934; Ailleurs, 1948; Chemins cherchés, chemins perdus, transgressions, 1981). En 1956, Michaux entreprend d'expérimenter sur lui-même les effets de la mescaline (drogue qu produit des hallucinations), et il décrit ces états mentaux singuliers notamment dans l'Infini turbulent (1957). Il meurt à Paris en 1984.

Souvent associé au surréalisme en raison du caractère anti-logique et ironique de sa poésie, Michaux explore aussi bien les contrées imaginées, les espaces de son imaginaire que les pays réels.

Il n'est pas surréaliste car il a peu de lien avec le groupe. Dans sa pratique littéraire et dans son rapport avec les drogues, il s'intéresse avec des choses analogues mais d'un autre point de vue. Il a fait une longue recherche sur le voyage, sur le voyage artificiel (drogue) mais aussi le vrai voyage.

- du voyage réel au voyage imaginaire

voyage poétique :  Ecuador, Un barbare en Asie
1936  Voyage en Grande Garabagne

1949 La vie dans les plis : langue sobre et précise qui accentue l'étrangeté de ce qu'elle écrit

- le personnage de Plume : il se retrouve dans les situations les plus absurdes dont il ne prend pas conscience. C'est un personnage étrange.

- l'expérience des limites de la raison avec hallucinogène : expérimentation de drogue puissante

Il veut voir ce qui se passe dans l'esprit et dans quelle mesure l'esprit peut être conscience. C'est une expérience d'observation : volonté de viligeance, volonté de conserver le témoignage en forme écrite et en forme peinte.

1956 Misérable Miracle
1957 l'Infini turbulent
1961 Connaissance par les gouffres

- il écrit -contre- : il fait parti de ces écrivains qui déteste qu'on les appelle poète. C'est de ce côté qu'il est le plus éloigné des surréalistes. Il ne s'abandonne pas au miroitement du langage. Il refuse de s'abandonner au lyrisme. Il a fait de grande invention verbale.

Le grand combat
Il l'emparouille et l'endosque contre terre; 

Il le rague et le roupète jusqu'à son drâle; 

Il le pratèle et le libucque et lui barufle les ouillais; 

Il le tocarde et le marmine, 

Le manage rape à ri et ripe à ra.

Enfin il l'écorcobalisse.

L'autre hésite, s'espudrine, se défaisse, se torse et se ruine.

C'en sera bientôt fini de lui; 

Il se reprise et s'emmargine...mais en vain

Le cerceau tombe qui a tant roulé.

Abrah ! Abrah ! Abrah !

Le pied a failli !

Le bras a cassé !

Le sang a coulé !

Fouille, fouille, fouille, 

Dans la marmite de son ventre est un grand secret

Mégères alentour qui pleurez dans vos mouchoirs; 

On s'étonne, on s'étonne, on s'étonne

Et on vous regarde

On cherche aussi, nous autres, le Grand Secret.

Curieusement, on a l'impression immédiate de comprendre. C'est que les mots de Michaux ne sont pas totalement arbitraires. Ils rappellent des termes que nous connaissons, en les déformant légèrement ou en les imitant. Ou bien, ils ont des sonorités suggestives. Du moins ils ne paraissent pas forgés gratuitement.

LA QUÊTE DE LA PRESENCE

LE JUSTE RAPPORT DES MOTS ET DES CHOSES

C'est la poésie qui s'est développé après la guerre.

André Frénaud

Jean Follain

Tous ces poètes ont cherché à rompre avec les excés

G. Guillevic

du surréalisme et ont rechercher un contact avec la

Ph. Jaccottet

réalité du monde.

Francis Ponge

Y. Bonnefoy


I Yves BONNEFOY

Poésie metaphysique : Bonnefoy est né en 1923 à Tours. D'abord attiré par les mathématiques, il se consacre finalement à se "intérêts poétiques, déjà et de longue date prédominants". Proche des milieux surréalistes d'après-guerre, fréquentant peintres et poétes, il publie en 1946 une petite revue d'inspiration surréaliste, la Révolution la nuit. Mais il quitte le surréalisme en 1947, préférant la réalité "ordinaire" à la surréalité, et délaissant aussi les études de mathématiques pour la philosophie. Sa poésie et ses essais critiques sont d'ailleurs souvent proches d'une méditation philosophique. Néanmoins, il récuse le concept au profit de " l'ici et maintenant", et célèbre "la présence" et le "simple". Le ton grave de sa poésie est empreint de ferveur , et ses poèmes ont une profondeur et une plénitude telles qu'on les qualifie souvent de "métaphysiques".

A la suite de plusieurs voyages en Italie, il est devenu un admirable commentateur de la peinture italienne, de la Renaissance au baroque. La publication de Du mouvement et de l'immobilité de Douve, en 1953, lui vaut de faire la connaissance de Jacques Dupin et d'André du Bouchet avec qui il créera la revue de l'Ephémère en 1966. Bonnefoy est aussi un grand traducteur de Shakespeare, Yeats, Keats, Seféris. Professeur associé en différents lieux universitaires, aux EU, en Suisse comme en France, il a été élu en 1981 à la chaire d'études comparées de la fonction poétique, inaugurée par Paul Valéry au Collège de France. De très nombreux prix ont récompensé son oeuvre, composée de recueils poétiques comme Hier régnant désert (1958), Dans le leurre du seuil (1975) ou Ce qui fut ma lumière (1985), de prose poétique (l'Arrière-pays, 1972) et de récits (Rue Traversière, 1977).

Du mouvement et de l'immobilité de Douve (1953) : Cette oeuvre a fait à elle seule le renom de Yves Bonnefoy. Une figure mystérieuse donne à ces pages leur unité : Douve, forme fragile, mi-femme, mi-symbole. Faute de pouvoir atteindre directement Douve, le poète demande aux arbres d'être ses médiateurs.

Aux arbres

Vous qui vous êtes effacés sur son passage, 

Qui avez refermé sur elle vos chemins, 

Impassibles garants que Douve même morte

Sera lumière encore n'étant rien.

Vous fibreuse matière et densité, 

Arbres, proches de moi quand elle s'est jetée

Dans la barque des morts et la bouche serrée

Sur l'obole ² de faim, de froid et de silence.

J'entends à travers vous quel dialogue elle tente

Avec les chiens, avec l'informe nautonier ²², 

Et je vous appartiens par son cheminement

A travers tant de nuit et malgré tout ce fleuve.

Le tonnerre profond qui roule sur vos branches,

Les fêtes qu'il enflamme au sommet de l'été

Signifient qu'elle lie sa fortune à la mienne

Dans la méditation de votre austérité.

² Modeste offrande, contribution en argent mais aussi en pièce que le mort donnait à Charon, qui, dans la mythologie grecque, faisait passer le fleuve des Enfers aux âmes des morts.

²² Personne qui conduit un bateau; ici, Charon.

Bonnefoy rejette la facilité et rejette l'oubli du réel. L'acte est lieu de la poésie : il a une approche idéaliste.

1947 L'anti Platon, recueil 

C'est un poète qui écrit dans la mort de dieu, dans une époque où on ne peut plus y croire.

Comment pouvons-nous encore, en ces temps-là, vivre ?

Que pouvons-nous y faire ? C'est une question plus qu'une réponse

"Ce que nous aimons et ce que nous perdons a sa place dans le sacré".

Ce que le poète cherche à aspirer, c'est un réalisme de la présence du monde : "la célébration des objets les plus vides de cette terre".


II Philippe JACCOTTET (né en 1925)

Le désir d'effacement : Né a Moudon, en Suisse, Philippe Jaccottet vit jusqu'à la fin de ses études de littérature à Lausanne, où il étudie aussi le grec et l'allemand. Il découvre très tôt les poètes allemands Hölderlin et surtout Rilke, qui seront les sources de son inspiration poétique. En 1946, après un voyage en Italie où il se lie d'amitié avec le poète Ungaretti, il s'installe à Paris et collabore jusqu'en 1953 aux éditions Mermod.

Depuis 1953, date de son mariage avec le peintre Annie-Marie Haesler, il demeure à Grignan dans la Drôme. Il s'y consacre à la poésie, à la critique littéraire et à la traduction (Homère, Hölderlin; Rilke, Thomas, Mann, Musil, Leopardi, Ungaretti..). La poésie de Jaccottet répugne à la grandiloquence, privilégie la simplicité, la discrétion : ne souhaite-t-il pas que " l'effacement soit [sa] façon de resplendir"? Ses principaux recueils poétiques sont : l'Effraie (1953), l'Ignorant (1958), Airs (1967), Pensées sous les nuages (1983), auxquels il faut ajouter des pièces en prose (Paysages avec figures absentes, 1967) et des carnets rédigés de 1954 à 1979 et publiés en 1984, sous le titre  la Semaison.

Il part d'un refus de la facilité

La semaison : ce qui veut dire qu'elle ne doit pas paraître verbal. 

Pour lui, le surréalisme a la tendance du verbalisme. Il condamne aussi la pratique de l'image du surréalisme. Il est conscient de l'histoire de chaque mot dans le texte. Le mot est toujours chargé de passé. Il ne faut pas faire parler les images à la place de ce qui doit être dit.

Est-ce que ce sont les bons mots ?

Est- ce que c'est cela que j'ai ressenti ?

"L'expression juste, oui si elle éclaire si elle ouvre la voix" : si le langage doit s'effacer, il doit se faire transparent. La poésie doit permettre d'aller vers le monde. C'est dans la recherche de l'effacement qu'il y a possibilité que le monde revive. Il se méfie beaucoup de la métaphore. Jaccottet a eu la révélation de la poésie japonaise de Haï-Ku et de Basho (poèmes très courts). Il a le sentiment de découvrir là ce qu'il cherchait lui. Il voit chez le Haï-Ku le poème qui s'efface de lui-même. 

Il est à l'écoute du divin dans le monde et hors du monde perceptibles à travers les choses sans pouvoir dire qu'il croit en Dieu : nostalgie du divin.

" Toute poésie est la voix donnée à la mort"




La semaison
Airs

Toute fleur n'est que de la nuit

qui feint de s'être rapprochée

Mais là d'où son parfum s'élève 

je ne puis espérer entrer

c'est pourquoi tant il me trouble

et me fait si longtemps veiller

devant cette porte fermée

Toute couleur, toute vie

naît d'où le regard s'arrête

Ce monde n'est que la crête

d'un invisible incendie.


III GUILLEVIC : blanchir les mots pour étreindre les choses

Comme Francis Ponge Eugène Guillevic (né en 1907), se méfie de l'envol des mots et il se refuse à tout lyrisme ostentatoire. A sa manière, il est un "réaliste", un "matérialisme", qui contrôle et blanchit son langage pour mieux restituer le réel. Mais alors que Ponge transfère à l'écriture et à tous ses jeux son effort de saisie des choses, Guillevic est plus concis et circonspect. Il cherche, en refusant les images et les métaphores, à ramener les choses au calme, au silence : " à leur innocence ou à leur repos, à leur impouvoir essentiel, à leur inertie, à ce que Guillevic appelle leur suffisance" (J.-M. Gleize). Il faut cerner et circonscrire.

Pour arriver à cette possession, Guillevic privilégie l'objet ferme, comme la pierre ou le menhir (Carnac), et tâche de ramener tout ce qui liquide ou fuyant à une forme solide et stable. C'est bien ce que fait l'écriture qui métamorphose un monde opaque, fragile, visqueux, gluant, en signes délimités et nets. Le poème est une fluidité durcie, comme ces confins bretons où l'eau salée fige les terres en marais, où le sol est "terraquée", mêlé de terre (terra), et d'eau (aqua). Il prend d'ailleurs la forme d'un soliloque rauque et froid, s'allonge comme une pierre dressée, et finit par nous donner l'impression que ce sont les choses qui nous parlent et non plus nous qui parlons d'elles.

Il refuse le surréalisme en quoi il voit une influence de ragots. Il leur repproche de négliger le côté formel de la poésie, ce qu'il y a de spécifique : tenue des vers, version.

SYMBOL 251 \f "Monotype Sorts" réafirmation de la spécificité du vers comme tel  comme système de rythme et de version.

Il pratique le poème comme un jeu : pierre dans le temps.

"Mon poème est la cathédrale"
C'est quelqu'un qui inclue le silence dans la chant poétique : le chant peut être silence, le silence peut exister pour lui et pour tous. La poésie est inscription du silence entre les vers et dans les vers. C'est un poème communiste. Il vise lui aussi l'objet, surtout l'élémentaire de l'objet : c'est l'élément qui est visé à travers l'objet. Réalité du monde non-humanisé. Le poème se bâtit comme un roc, dans sa forme, dans sa densité. La poésie cherche à exister comme une chose.

La bouteille
Et si tu n'étais plus

Qu'une bouteille imaginée ?

Bien sûr, la même ligne, 

Ta couleur de bouteille, 

La lumière au travers, 

L'horizon pour patrie.

Parti, ton contenu

De vin, de tourbillon

Versable dans le verre

Rien qu'un spectacle

Inoffensif


IV Francis PONGE (1899-1988)

L'amour des mots : Francis Ponge est né à Montpellier mais ses parents s'installent ensuite à Caen, loin de la lumière méditerranéenne. Au lycée, l'apprentissage du latin tout comme la lecture du Littré et la découverte des étymologies lui montrent que "les mots constituent un monde aussi riche et aussi réel que le monde sensible dans lequel nous vivons". Elevé par son père "dans l'amour des héros", Ponge place son idéal de gloire dans la littérature et notamment dans la figure de Malherbe, poète du XVII siècle qui aima les "mots bien assurés, bien équarris, ajustés, polis comme il faut". Après son baccalauréat, Ponge entreprend des études de droit et de philosophie.

En mai 1923, la mort de son père l'affecte si profondément qu'il croit "devenir fou". Il devient employé aux éditions Hachette tout en publiant ses premiers textes (Douze Petits Ecrits, 1926), et découvre dans le monde du travail une véritable vie de bagne. Délégué syndical C.G.T. et menbre du parti communiste, il est licencié après les grèves du Front populaire de 1936. Il s'engage dans la Résistance, rencontre Camus et Eluard, et publie, en 1942, le Parti pris des choses.

Le refus des effets : Très originale, la tentative de Ponge refuse les effets poétiques et adopte la forme des poèmes en prose. Elle tend à des définitions-descriptions d'objets simples, comme le galet, le cageot, la figue ou le savon. L'objet passe, grâce à l'écriture, à l'état d'"objeu" (jeu sur le nom qui le désigne, sur l'étymologie, jeu avec et sur les mots du poème), pour aboutir, si cet objet de langage est réussi, à l'"objoie", jouissance du texte que Ponge souhaite faire partager à son lecteur.

La véritable notoriété de Ponge intervient dans les années 1960, quand la revue Tel que (dirigée par Philippe Sollers) voit en lui un modèle d'artisan du langage. Proèmes en 1948, puis le Grand Recueil en 1962 -qui rassemble des oeuvres éparpillées- et le Savon en 1967 établissent son autorité. Il obtient le Grand Prix de l'Académie française en 1984 et meurt en 1988.

Il n'a pas de successeur. Il est rétissant à la notion de poète. Il n'a jamais revendiqué sa fonction de poète bien au contraire. Le sens n'est pas premier. C'est un produit de l'écriture.

(un poète contemporain Denis Roche mécrit a tenté de mettre fin à sa propre production littéraire : c'est un poète dans la lignée de Ponge).

La perspective de Ponge met fin à toute poésie possible. C'est quelqu'un qui a un rapport très original avec l'analogie. Ponge, pour sa part, pense que si l'on compare les objets, ce n'est pas pour les rapprocher mais pour voir ce qui est distinct : voir la spécificité des choses.

"Les choses n'acceptent pas de rester sage comme des images".

Il est intéressé par le socialisme et il adhère au surréalisme en 1930.

1931-1950 : il fait un travail de salarié et il lui restait très peu de temps pour écrire.

C'est Sartre qui a lancé Ponge.

1977 Comment une figue de paroles et pourquoi : allégorie de la vie créative.

cf Le morceau de viande où la vie matérielle de la chair comme processus de vie et de mort comme processus mécanique est présenté.

L'huître
    L'huître, de la grosseur d'un galet moyen, est d'une apparence plus rugueuse, d'une couleur moins unie, brillamment blanchâtre. C'est un monde opiniâtrement clos. Pourtant on peut l'ouvrir : il faut alors la tenir au creux d'un torchon, se servir d'un couteau ébréché et peu franc, s'y reprendre à plusieurs fois. Les doigts curieux s'y coupent, s'y cassent les ongles : c'est un travail grossier. Les coups qu'on lui porte marquent son enveloppe de ronds blancs, d'une sorte de halos.

     A l'intérieur l'on trouve tout un monde, à boire et à manger : sous un firmament (à proprement parler) de nacre, les cieux d'en-dessus s'affaissent sur les cieux d'en-desssus s'affaissent sur les cieux d'en-dessous, pour ne plus former qu'une mare, un sachet visqueux et verdâtre, qui flue et reflue à l'odeur et à la vue, frangé d'une dentelle noirâtre sur les bords.

     Parfois très rare une formule perle à leur gosier de nacre, d'où l'on trouve aussitôt à s'orner.

L'huître : microcosme et matérialisme. L'écriture est une manière de servir une certaine partie du langage. Il critique la langue par rapport à lui-même. Le texte s'auto-représente.

"J'ai beaucoup expliqué que, s'il y avait dans ce texte beaucoup de mots en âtre, c'est parce que j'était déterminé par le fait que dans l'huître il y a uître et dans âtre il y a â, t, r,e, c'est pourquoi il y a "opiniâtre", comme il y a d'autres mots en âtre. Eh bien, ça depuis trente ans. Plus récemment, il y a seulement quelques mois, peut-être, ou quelques semaines, ou un ou deux ans,  je me suis aperçu qu'il y avait aussi dans ce texte une quantité de consonnes doubles, deux m, deux n, deux l, etc., qu'il y en avait une grande quantité, autant que de a accent circonflexe. Il est évident que, si j'ai laissé passer ces mots, ou si je les ai retenus (c'est la même chose), si je ne les ai pas refusés -parce qu'il m'en vient beaucoup naturellement, mais il s'agit de refuser tous ceux qui ne sont pas dans palette-, c'est que le ll ou les nn rendent compte du côté feuilleté de la coquille de l'huître.






Colloque de Cerisy, 1977

Chez Ponge, il y a deux principes : le parti pris des choses et le compte-tenu des mots.

Le mot a un coefficient de valeur.

blanchâtre : coefficient négatif, péjoratif

brillant : coefficient positif


Sa


différent de la linguistique : il regarde jusqu'où on peut aller 


Sé


inversement à la linguistique.


Réf

La crevette : le rythme de la phrase décrit la crevette : dimension rythmique qui mène le mouvement de la crevette : saut et gambade.
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