  POESIE
   A. Essence de la poésie
 * Une façon différente de réagir ; une manière d'être et d'ouvrir les yeux.

 * Une façon différente de parler.

 B. Ses moyens d'expression

* Basée sur l'inspiration ou le travail d'écriture ?


* Elle fait appel à : L'irrationnel, l'imagination, l'intuition, la sensibilité, l'enthousiasme, le rêve...


 * Les thèmes poétiques : ceux qui paraissent propres à toucher en nous l'irrationnel ou une poésie des idées claires (Racine), des circonstances les plus ordinaires, des choses vulgaires et laides (Prévert). 


* Un style poétique peut se définir à travers :
   - ses élements (mot, syntaxe, figure, ...) dont certains appartiennent aussi à la prose. La poésie ne se réduit pas à la simple versification.

   - un langage poétique que chaque époque a cru pouvoir définir : à l'époque classique, noblesse du langage ; chez les symbolistes, liberté du mot, jeu sur l'obscurité, syntaxe assouplie, ...

 C. Ses missions

* Décrire : Horace : "ut pictura poesis", c'est à dire : la poésie est une peinture.

   - Cette poésie descriptive a contre elle ceux qui assignent d'autres buts à la poésie, et en particulier ceux qui pensent que la poésie décrit mal. 

   -  Les moyens de la poésie permettent de faire apparaître, de faire voir les choses pour la première fois et pour toujours.


* Orner et mettre en valeur une pensée claire. C'est la conception des XVII° et XVIII° siècles.

   - La poésie philosophique est une poésie vibrant d'une passion philosophique qui se sert des symboles. Elle condense la pensée, lui donne plus de force et d'éclat.

   - Cette poésie trouve sa grandeur dans la richesse et la beauté des idées ; mais elle est critiquée par les partisans des autres missions de la poésie et par les Modernes du XVIII° siècle qui pensent que les ornements irrationnels de la poésie affaiblissent la rigueur de la poésie.


* Exprimer les émois du coeur (cf les romantiques)

   - la forme est surtout un ornement. La sensibilité devient une attitude poétique qui saisit ce qui échappe à la raison claire.

   - Elle rencontre l'opposition de ceux qui considèrent que la poésie n'a rien à voir avec la sensibilité, ou qui penchent pour les autres conceptions.


* La poésie est connaissance

   - c'est un moyen de connaissance. L'attitude poétique consiste à voir les choses d'une façon fondamentalement différente de celle du prosateur. Elle préfère le domaine de l'irrationnel à la science et la raison.

   - le poète est voyant, il offre un monde qui n'est que merveilles. 

   - elle est aussi connaissance des hommes, en particulier de ses zones obscures, irrationnelles. La tentation est alors celle de la poésie pure.


* Un chant de l'âme
   - la poésie est musique, et accessoirement, image. La pensée claire importe peu et le sens ne se rapporte que vaguement à l'effet suggestif de l'ensemble ou même n'existe pas, la poésie n'étant que la libération de l'inconscient.

   - cette conception présente le danger de limiter l'univers à celui du poète.


* La poésie engagée
   - la poésie a été longtemps didactique et se veut de nouveau pédagogique au XIX° siècle. Au XX°s, les oeuvres de Claudel militent pour la foi. Il y a également la poésie de la Résistance. Le poète chilien Neruda va même jusqu'à dire "la poésie est une insurrection". C'est un moyen d'expression privilégié pour s'opposer aux régimes totalitaires.

   - Procédés favoris : recours aux sentiments simples, aux thèmes mobilisateurs, aux images frappantes, aux symboles, à l'obsession du rythme. (ou poéise de contrebande)

   - poésie très critiquée. Certains jugent l'engagement comme une régression, une prostitution de la muse.

  D. La poésie en question

* Rejetée par :
   - ceux qui se méfient de sa puissance (Platon)

   -ceux qui sont exaspérés par ses formes dégénérées, ses débordements

   - ceux qui lui repprochent son caractère ésotérique

   - ceux qui la méprisent parce qu'ils sont rationnalistes et que pour eux seules comptent les idées claires

   - tous les "béotiens" sensibles uniquement à l'utilité pratique.


* Elle est utile car :
   - elle procure un plaisir

   - elle créé la beauté en renouvelant la vision des choses rendues plus essentielles 

   - elle offre un accès aux choses intellectuelles, aux idées, aux mondes obscurs, aux profondeurs de soi-même

   - elle affine et enrichit la sensibilité, l'enflamme et l'incite à l'action ; console, apaise

   - elle a une valeur morale car elle purifie les passions , exalte l'héroïsme

   - elle a une valeur civilisatrice comme en témoigne l'importance de la poésie dans les civilisations antiques.

  ORPHEE, DIONYSOS ET APOLLON

La poésie, ce n'est pas humain. A l'origine étaient les Muses. Chacune avait une attribution précise Calliope, la poésie épique - Clio, l'Histoire - Polymnie, la pantomime et la poésie lyrique - Euterpe, la flûte et le dithrambe - Terpsichore, la poésie légère et la danse - Erato, la lyrique chorale - Melpomène, la tragédie - Thalie, la comédie - Uranie, l'astronomie.


Toutes ont un point commun : elles sont les Chanteuses divines, filles de Zeus et de Mnémosyne (la Mémoire) ou parfois d'Harmonie.


Plusieurs points sont à retenir de ces légendes :
   * La poésie est indiscutablement liée à la musique.

   * Les activités théâtrales sont du domaine de la poésie.

   * Ainsi que l'ensemble des domaines de l'art et de la pensée : l'astronomie étant conçue par les Grecs comme cette branche supérieure des mathématiques qui permet de lire les signes que les Dieux disposaient dans le ciel. Polymnie est désignée parfois comme Muse de la Géométrie.

   * La poésie est d'inspiration divine.


SYMBOL 240 \f "Wingdings" Ethymologie : Poésie vient du terme grec "poiein", c'est à dire "faire" (au sens le plus large du terme, "créer"). La poésie est, éthymologiquement, la création par excellence.


SYMBOL 240 \f "Wingdings" La tradition prête aux muses deux domiciles distincts. Pour les uns, elles résidaient au nord, en Thrace, et inspirèrent Orphée, et Dionysos. Pour les autres, elles séjournaient en Boétie (au sommet du mont Hélicon, puis sur le mont Parnasse, au-dessus de Delphes), et étaient sous la dépendance d'Apollon. 


Orphée, Dionysos, Apollon : le mythe des Muses unifiait trois tendances (ou trois tentations) poétiques que l'évolution des formes et des inspiration a peu à peu dissociées.

 Mais quel que soit son point d'application, la poésie procède des Muses, et le poète quête auprès d'elles la grâce divine de l'inspiration. (cf début du chant I de l'Odyssée.
  Sous le signe d'Orphée

S'accompagnant sur la lyre (ou sur la cithare), Orphée savait chanter des chants si suaves que les bêtes fauves lui faisaient cortège, que les arbres s'inclinaient vers lui pour mieux l'entendre. Dès lors qu'Orphée revient des Enfers sans Eurydice, inconsolable, le lyrisme devient synonyme d'expression personnelle et de larmes. A la mort d'Orphée, sa lyre fut placée par les Dieux parmi les constellations. 


La poésie lyrique n'est pas toujours désespérée. Ce qui fonde le lyrisme, c'est essentiellement le souvenir, sous la forme du regret, et du temps qui passe ; le sentiment d'étrangeté au monde, ou d'incompatibilité aux autres. Le poète lyrique est seul, et il n'est pas (ou plus) à la bonne place (cf les romantiques surtout).

 Sous le signe de Dionysos

A son retour des Enfers, Orphée passait pour avoir fondé, avec Dionysos, les mystères d'Eleusis : la poésie y servait sans doute de communication directe avec les Dieux.

 
Dionysos est un dieu fou, escorté de Bacchantes, et porté sur l'ivresse. Il faut entendre ivresse, aussi, en un sens symbolique (cf Baudelaire, le Spleen de Paris, "Enivrez-vous").


Sous le règne de Dionysos, la poésie devient cri rituel, délire mystique, où la flûte (la flûte de Pan) remplace la lyre.


Le culte de Dionysos se célébre par des processions tumultueuses, pleines de bruit et de fureur. Les cortèges, peu à peu réglés, donne naissance aux représentations théâtrales, mais l'aspect "panique" (Pan) subsiste longtemps dans la célébration des Mystères de Dionysos, si bien que le Sénat romain, goûtant sans doute peu la poésie débridée, surtout à tendances orgiaques, interdit la célébration des Bacchanales en 186 av. J.C.

 
La poésie dionysiaque tend à dire l'ivresse (cf Apollinaire, Alcools, "Je suis ivre d'avoir bu tout l'univers (..) le jour naissait à peine"), le désir d'ivresse (Mallarmé, Poésies : Du Parnasse contemporain, "La chair est triste, hélas ! (..) entends le chant des matelots !").

 
Il y a des liens (mythiques, et permanents) entre le poète "orphique" et le poète "dionysiaque" : tous deux sont des étrangers. Cette étrangeté au monde, qui dans la poésie lyrique devient souvent renoncement, vire à l'agression dans ces poésies frénétiques (Rimbaud, "Mauvais sang" in Une saison en enfer). 


On comprend bien, dès lors, que cette poésie, dont la syntaxe est empruntée au cri, refuse les mirages ordinaires du sens.

  Sous le signe d'Apollon

Apollon est le dieu solaire, et le dieu de la musique et de la poésie - et de la divination : tous ces emblèmes se retrouvent dans la typologie poétique. On représentait Apollon régnant sur les "Iles des Bienheureux", paradis commun des initiés à l'orphisme et du néopythagorisme. 


Cette complicité entre le lyrisme et les mathématiques ne doit pas étonner. Pythagore passait pour avoir composé des Vers Dorés (souvent dus à ses disciples) qui sous des formes cachées, sous ces rythmes empruntés aux mathématiques symboliques, rendaient compte de l'ordre du monde.


Sous le signe d'Apollon se rangent donc les poètes qui ont pour ambition de percer le secret des choses : poésie de synthèse entre l'intelligence et la matière (Nerval, les Chimères, "Vers Dorés' : "Homme, libre penseur ! (..) sous l'écorce des pierres !").


Le mouvement de cette poésie peut donc se décomposer ainsi :

    * On suppose que le monde est mystère, et que la poésie est avant tout formulation énigmatique (Poe, le Corbeau, "Rentrant dans la chambre, toute l'âme en feu (..) Le Corbeau dit : "Jamais plus !").

   * Au centre de cette énigme, la Réalité s'analyse en trois éléments :


- d'abord, les "choses". (cf Francis Ponge, "le Galet", in le Parti pris des choses).


- le locuteur lui-même, interrogeant sans cesse sa pensée. Si Poe se dédoublait en corbeau (son double négatif), Valéry a recours au mythe de Narcisse (Valéry, Charmes, "Fragments du Narcisse", "O semblave !... (..) inépuisable Moi ! ..").


- Mais ce qui es le plus profondément ancré au coeur du mystère, c'est l'énigme de la création poétique elle-même. 


Le but central de cette poésie, comme Mallarmé l'a défini, c'est "donner un sens plus pur aux mots de la tribu". En d'autres termes, si la poésie lyrique fait vibrer la corde des sentiments, si la poésie "dionysiaque" a pour ambition d'aller ailleurs, la poésie "apollinienne", poésie épurée, réduite à son principen s'applique à cerner les manière du discours.


Historiquement, les choses sont bien sûr plus complexes. Si certaines évolutions paraissent bien nettes (épuration malherbienne après les excès de lyrisme des poètes de la Renaissance ; mouvement "parnassien", théorisant "l'art pour l'art" après déluges de larmes des romantiques ...), d'autres sont plus difficiles à cerner, puisque parfois dans le même poète cohabitent la tentation lyrique et la tentation dyonisiaque (Apollinaire, Alcools, "Nuit Rhénane"), ou la tentation dionysiaque et la mystique de la langue (Rimbaud, "Voyelles"), et parfois même le lyrisme du Moi et de la désespérance se combine avec un recours aux images magiques du Tarot (Nerval, les Filles du feu, "El desdichado").

 Petite histoire de la POESIE
 Un héritage du Moyen Age ?

Les poètes du Moyen Age, trouvères au Nord, en "langue d'oil", troubadours au Sud, en "langue d'oc", couraient les routes comme autrefois les aèdes grecs, d'un château à l'autre. Les genres poétiques qu'ils pratiquaient exaltaient les valeurs guerrières (chansons "de geste") et leurs amours chevaleresques. Ainsi les versions successives de la légende de Tristan et d'Yseult nous présentent une sombre et violente histoire à laquelle se surajoutent peu à peu des épisodes marginaux, sur le modèle du Lai de chèvrefeuille de Marie de France composé en 1180.


D'ajouts périphériques en épisodes rajoutés, la grande poésie médiévale fait le lit du roman : les épopées de Chrétien de Troyes inspirent en 1485 la Mort d'Arthur de Malory, récit en prose.


Du côté des formes fixes, on assiste à une défaveur du lai, à un oubli rapide, à partir de la fin du XV°s, des principes de la ballade (cf Villon) ; le rondeau, plus bref, se maintient quelque temps pour s'effacer derrière le sonnet. 


Si l'oeuvre de Pétrarque est écrite au XIV°s, il faut en effet attendre le siècle suivant pour qu'elle soit diffusées en France. Clément Marot, le premier, adopte cette forme fixe vouée à un destin glorieux, au début du XVI°s. 


Enfin, du côté de la métrique, on assiste à l'irréversible montée de l'alexandrin. Utilisé dès le milieu du XII°s, systématique dans le Roman d'Alexandre qui lui laissera son nom, ce mètre ample détrône peu à peu le décasyllabe, qui convient mieux aux adaptations musicales : la poésie, à partir du XVI°s, est davantage lue que chantée.

 Prouesses techniques : les Grands Réthoriqueurs


On a nommé "Grands Réthoriqueurs" (par une erreur de lecture d'un critique du XIX°s) les poètes de la Cour qui régnèrent à la fin du XV°s (ex : Jean Marot, Octavien de Saint-Gelays). ce trait commun de leurs productions est une extrême virtuosité formelle : grands amateurs de rimes riches, équivoquées, de jeux phonétiques savants, ils sont peut-être les premiers à faire du langage l'objet de la poésie. (cf Paul Zumthor, Anthologie des Grands Réthoriqueurs).

 Renaissance et poètes de Cour

Après les errances des poètes du Moyen Age est arrivé le temps de la sédentarisation. Les Marot, père et fils, s'attachent à un prince (de Charles VIII à François I°), et les poètes de la Pléiade (ou encore : de la Brigade) s'enrégimentent sous la bannière du Roi : ils sont le bras poétique dans la lutte contre le protestantisme.


Avec ces poètes, le sonnet prend une place majeure dans la littérature. Un second point est primordial : à l'instigation de leurs deux chefs de file, ils concourent tous à un enrichissement immense de la langue. Dans le but de rivaliser avec leurs modèles antiques, ils créent véritablement un nouveau vocabulaire français, par dérivation, étymologisation, suffixation, avec une telle virtuosité qu'il faudra toute l'autorité bougonne d'un Malherbe pour y mettre le holà.


Cette poésie, par ses raffinements (on parle de "pétrarquisme" ou de "pindarisation") semble parfois "gratuite". Mais elle est essentiellement jouissance à utiliser une langue nouvelle. Le même Du Bellay peut à la fois dégager un lyrisme très sombre et très personnel , et recourir aux images, "concetti", et autres "pointes" annonciatrices des jeux formels des poètes précieux.

 Les deux tentations des poètes baroques

L'étiquette "baroque" n'est pas d'époque : la critique moderne a appelé ainsi la période courant de la fin du XVI°s jusqu'au milieu du XVII°s.


La poésie baroque a deux tentations parfois simultanées : 

  * dire la fluidité, l'écoulement de toute chose (Pierre de Marbeuf, Poèmes, "Je disais l'autre jour ma peine et me tristesse"). Le premier baroque s'établit ainsi : eaux mouvantes, style fluide, sentiments fluctuants, incertitude du signe. 

  * dire la fixation, la minéralisation du monde (Théophile de Viau, Oeuvres poétiques, "Contre l'hiver"). L'eau s'immobilise, les matières dures remplacent les éléments fluides, et le chant du poète s'arrête.

   Vers la préciosité

Comme son nom l'indique, la préciosité tend à faire de toute oeuvre un bijou : les précieux cisèlent leurs poèmes.


La préciosité a des racines dans les aspects les plus formalistes des oeuvres de la Renaissance. Malleville ou Voiture empruntent bien des thèmes à Ronsard ou Du Bellay, eux-mêmes imitateurs de Pétrarque. 


La poésie baroque est véritablement européenne : en Espagne Gonhora exploite la même veine, toute de virtuosité réthorique, à tel point que le "gongorisme" sera un doublet de "préciosité". En Angleterre, Shakespeare laisse, à côté de sont théâtre, les Sonnets jouant sur les mêmes valeurs alambiquées. 


Le problème est que ces raffinements de la forme et du fond apparaîtront très vite comme d'une gratuité absolue. Molière se moquera des précieuses qui se font "voiturer les commodités de la conversation", c'est à dire apporter des fauteuils. 


Deux mouvement se développent donc simultanément. Le baroque le plus noir exprime, en ces temps de guerres religieuses, les malheur de l'humanité (Sponde, d'Aubigné), l'incertitude et l'inconstance (d'Urfé), et les exprime sous les modes de l'excès. Simultanément, certains poètes regroupés autour de Malherbe (Racan, Maynard) travaillent à discipliner l'expression, et instaurent lentement le règne de la restriction, qui va finalement triompher à l'âge classique.

 Les mutations du classicisme


En 1670, le vieux Corneille et le jeune Racine entrent en compétition sur le sujet de Bérénice. Dans ce duel entre le plus typique représentant de la génération baroque, et le plus exigeant des jeunes "modernes", le public opta pour le second : dans les "poèmes dramatiques", comme on appelait les tragédies, la mode était passée des surenchères dans l'expression ; les poètes restreignent leur vocabulaire, épurent leur syntaxe, leurs alexandrins se structurent, et l'idéal du discours poétique se rapproche du ton de la conversation naturelle. Loin du mythe du "génie" inspiré par les Muses, le poète doit être un "honnête homme".

 (cf Boileau, L'Art poétique)

 Un siècle sans poésie ?

A force de prêcher le naturel, les théoriciens de la littérature en arrivent à mépriser les carcans des règles poétiques (cf Dissertation sur le poème épique, Oeuvres de l'abbé de Pons). Dans ces conditions, la poésie se confine dans l'épigramme, ou dans la galanterie rapide.


En revanche, à la même époque, l'Allemagne et l'Angleterre se tournent vers les temps barbares. Goethe, Schiller, Novalis, Burger s'inpirent des légendes allemandes médiévales. Mac Pherson attribue à un pseudo-barde celte qu'il baptise Ossian des poèmes tous pleins de bruit et de fureur : que la mystification ait aussi bien marché est significatif d'un désir latent de redonner à la poésie le pouvoir d'exprimer autre chose que des (im)politesses.

 Les contradictions de la fin du siècle

D'un côté l'abbé Delille raffine dans la perfection formelle (les Jardins). D'un autre, le lyrisme le plus personnel revient en force : Legouvé et Gilbert tressent des vers sur la mélancolie, et Chénier retrouve l'inspiration mytholigisante des poètes Renaissants comme pour mieux camoufler son lyrisme sous des références néo-classiques.


La réthorique révolutionnaire, puis le goût "romain" remis à la mode en cette fin de siècle, et sous l'Empire, estompent un instant cette réunification de la poésie et des plaintes du Moi. Le romantisme, "inventé" par les Allemands, adopté par les Anglais, c'est, sous l'Empire, le style de l'ennemi, ou d'aristocrates suspects de sympathies royalistes.


Il faut la venue de Byron, Anglais fuyant l'Angleterre, désespéré héroïque, pour que s'impose une poésie tissée d'énergie et de larmes.

 Romantisme

La poésie romantique est caractérisée par trois paramètres :

 - le culte du Moi

 - le goût du désespoir

 - le sentiment lyrique de la vie : là où l'art classique ne voyait que des formes, le romantique voit des âmes, exacerbation de l'âme du poète. 


Lamartine : "La poésie chante bien, pleure bien, mais décrit mal". Il n'est pas de regard extérieur au poète.

 Briser le carcan classique

Avec le grand retour du lyrisme, le romantisme inaugure une nouvelle langue poétique. Que ce soit au théâtre, avec Hernani ou dans ses recueils, Hugo bouscule les traditions de cadence, de mesure, et surtout ces conventions qui faisaient de la langue de la poésie, en France, l'une des plus pauvres. Les romantiques font entrer en poésie des vocabulaires ordinairement jugés bas, ou communs : tel était l'abus de termes nobles que le mort ordinaire paraît être une audace. Audaces accumulées que revendique Hugo dans les Contemplations.

 Et l'épopée dans tout ça ?

Dans la lignée des épopées antiques, le Moyen Age, avec la Chanson de Roland avait maintenu la tradition épique. A partir du XVI°s, le genre cesse d'inspirer les poètes. Ronsard, en imitateur de Virgile, tente bien avec la Franciade de continuer l'Eneide. Voltaire, avec la Henriade, tente de donner à la France une épopée nationale. Ce sont des échecs.


Il faut attendre Hugo et les premier volumes de la Légende des siècles pour qu'une épopée véritablement française voie le jour. On pourrait voir un paradoxe dans le fait qu'un poète romantique prenne assez de recul sur lui-même pour retrouver le sens du récit à point de vue externe nécessaire à la poésie épique. Mais ce serait faire peu de cas de la figure centrale de Napoléon, essentiel dans la mythologie romantique : la Légende des siècles dépasse encore l'hypertrophie du Moi dans le culte des héros, de l'antiquité biblique aux futurs utopiques.

Les tentations de la "forme pure"

Passe encore pour les plus grands : mais à partir de 1830 une nuée de romantiques très mineurs se met à pleurnicher en vers. Une "réaction" était inévitable. 


L'un des premiers, Vigny part fignoler les derniers chants des Destinées dans son château charentais. Un nouveau mouvement se dessine, celui du Parnasse : la référence à la demeure des Muses n'est pas innocente, la poésie de Banville, de Leconte de Lisle ... ou de Théophile Gautier, romantique allié à l'art "pur", regarde du côté d'Apollon plus que de celui d'Orphée.

 Baudelaire, à la croisée des modes

Si Baudelaire dédie justement à Théophile Gautier ses Fleurs du Mal, c'est parce qu'il se reconnaît au moins partiellement dans ces exigences de haute technicité. Le fait qu'il remette à la mode le sonnet, tombé en désuétude à la fin du XVII°s, va dans le même sens : la pensée poétique vit mieux dans une forme fixe.


Mais simultanément, Baudelaire systématise le recours au poème en prose. Même s'il avoue lui-même sa dette envers Aloysius Bertrandn même si on peut trouver au poème en prose une lointaine ascendance dans le verset biblique, Baudelaire impose définitivement ce paradoxe : unir l'univers du poème aux manières de la prose. Si le XVIII°s ne voyait dans la poésie que contraintes artificielles, Baudelaire est la chaîne indispensable vers la poésie libre.

"Le poète doit se faire voyant"

Dans une célèbre lettre datée du 15 mai 1871 - quelques jours avant la "Semaine sanglante" de la Commune de Paris - Rimbaud donne à son ami Paul Demeny, avec cours accéléré de littérature poétique, le "programme" des prochaines années, - son programme : "Je dis qu'il faut être voyant, se faire voyant. Le Poète se fait voyant par un long, immense et raisonné dérèglement de tous les sens." etc, etc... Parmi les "voyants" modernes, Baudelaire, et bien sûr Verlaine, qui avant de "faire une fin" dans le néo-classicisme et l'absinthe, fut lui aussi un rude désarticulateur des règles poétiques. Ce n'est que par hasard qu'il ignora Lautréamont, autre grand pourfendeur de la norme.

 Vers un nouveau langage

A la fin du XIX°s, la poésie référe presque toute entière à Rimbaud. Excepté quelques figures en décalage (Heredia et son néo-parnassisme, Rostand et le néo-romantisme de son théâtre en vers), les poètes s'essaient à fabriquer un nouveau langage. 


Mallarmé désarticule la syntaxe, ré-invente la langue, et résume la fonction du poète dans son Tombeau d'Edgar Poe : "Donner un sens plus pur aux mots de la tribu". Dans sa lignée, Valéry renonce - pour un temps - à la poésie, désespérant de trouver une forme apte à dire l'Idée. Claudel cherche, dans le verset emprunté au discours biblique, le nouveau mode d'expression d'une nouvelle apocalypse. A l'aube de la Grande Guerre, la poésie se cherche une nouvelle aurore.

 Apollinaire, l'enchanteur pourrissant

En 1913 paraît Alcools : c'est sans doute là l'un des textes fondamentaux de la modernité poétique. Apollinaire, qui avant de mourir trouvera le temps d'inventer le mot surréaliste, renonce à la ponctuation. Il faut y voir plus qu'un symbole. Pierre Reverdy : "N'est-il pas naturel en effet que dans la création d'oeuvres d'une structure nouvelle on se serve de moyens nouveaux appropriés ? La ponctuation est un moyen infiniment utile pour guider le lecteur et rendre plus facile la lecture des oeuvres de forme ancienne et de composition compacte. Aujourd'hui chaque oeuvre porte, liées à sa forme spéciale, toutes les indications utiles à l'esprit du lecteur. Chaque chose est à sa place et aucune confusion n'est possible qui exigerait l'emploi d'un signe quelconque pour la dissiper. Chaque élément ainsi placé prend plus rapidement et même plus nettement dans l'esprit du lecteur l'importance que lui a donnée l'esprit de l'auteur. Ce n'est donc pas une liberté, c'est au contraire un ordre supérieur qui apporte une clarté nouvelle et ne peut se concilier qu'à des oeuvres simples et d'une grande pureté."

 Dada

En 1916, des poètes en rupture de nationalisme guerrier, réunis à Zurich autour de Tristan Tzara, fondent le mouvement Dada. Pour les dadaïstes, la mort de millions d'hommes entre Marne et Verdun marque le glas des anciens discours. Si le respect de la syntaxe a débouché sur tant de morts, le nihilisme seul peut amorcer une nouvelle création.

 Les principes du surréalisme

Le surréalisme naît de trois principes :

  - la poésie, la littérature ne peuvent exister indépendamment de tous les autres arts : le surréalisme est une esthétique générale.

  - à l'aube de toute création, il y a l'image. Mais qu'est-ce qu'une image ? Reverdy en fait la théorie dès 1918 dans Nord-Sud.

  - sous le signe du freudisme qui lentement s'impose, le surréalisme affirme la primauté de l'inconscient, non pas en ce qu'il est brut, mais en ce qu'il n'est pas enseveli sous les contraintes stérilisantes du discours ordinaire.


Rien d'étonnant dès lors à ce que la descendance du surréalisme, après la seconde guerre mondiale, lorgne du côté de l'art brut  : la vraie poésie tient un discours à l'opposé du logos grec, la parole logique.


Rien d'étonnant non plus à ce que certains poètes assignent clairement à la poésie une pure fonction linguistique. A l'impuissance des disciples naturels de Mallarmé, Francis Ponge oppose le nécessaire devoir de restructuration de la langue. Et voilà que d'instinctive la poésie redevient le haut lieu de l'intellect - mais d'un intellect débroussaillé, lavé des platitudes du discours. 

 Rien d'étonnant enfin à ce que les Manifestes poétiques soient plus nombreux que les poèmes : le plus curieux est qu'il y ait encore des poèmes. Après tout, placé devant une semblable alternative, le peintre suprématiste Malevitch, après avoir peint une ultime toile, parfaite et dérisoire (Carré blanc sur fond blanc) ne se consacra plus qu'à la théorie de son art.

Où l'on reparle de l'épopée

Dans un tel contexte il n'est pas fortuit que la seule vraie tentative épique du XX°s, l'Anabase de Saint-John Perse emprunte ses décors et ses personnages à un paysage aride où se profilent, au loin, les tours de Babylone - qui est dans la Bible Babel, lieu initial de la confusion des langues. Il s'acharne à retrouver un langage édénique, celui d'un Adam sans faute et sans Dieu, lorsque tout était signe et que tout faisait sens.

 Poètes combattants

Les poètes n'ont jamais hésité à s'engager dans les combats les plus politiques. Marot rédigeant les Psaumes protestants, Ronsard ou Desportes demandant la tête de ces mêmes protestants, D'Aubigné polémiquant avec les catholiques, Voltaire attaquant les "décrets" de la Providence, Hugo fustigeant le Second Empire, tous se sont, à des titres divers, sentis partie prenante dans les débats déchirant la Cité.


Pendant la Seconde Guerre mondiale, les Editions de Minuit éditèrent une plaquette clandestine, l'Honneur des poètes, où sous de faux noms Eluard, Aragon, Desnos, Pierre Emmanuel, Guillevic, Jean Lescure, Loys Masson, Ponge, Seghers, Tardieu, Vildrac participèrent au combat de la France libre. Mais cette réunion, dans une cause commune, de poètes communisants et catholiques, fut parfois peu goûtée. Benjamin Péret, en exil au Mexique, fustigea cette alliance tactique d la faucille et du goupillon, au nom de la poésie. 

La poésie miroir

La poésie s'inscrit dans la marge, car c'est la marge qui fait la page, qui fait le texte. Telle semble être la fonction - la mission - de la poésie moderne : revenir inlassablement sur les pièges du discours. Le poète moderne n'est plus un technicien des mots, mais un homme inquiet, émerveillé parfois de trouver un discours véritablement plus signifiant que la page blanche.

 Perspectives modernes

Aujourd'hui la poésie se vend mal. Les désarticulations parfois trop savantes passent mal. Ultime grande figure de la poésie française, René Char a su définir les fonctions du poète : "Dans nos ténèbres, il n'y a pas une place pour la Beauté. Toute la place est pour la Beauté."

 ASPECTS TECHNIQUES DE LA POESIE
 I) Le compte des syllabes

1) Faut-il dire pied ou syllabe ?
 Au sens strict du terme, le pied est l'unité de mesure des vers basés sur une rythmique très différente selon qu'il s'agit de vers latins, grecs, anglais ou français.

 Le pied latin est une combinaison de syllabes, caractérisées par leur longueur d'intonation. Ainsi le dactyle est un pied composé d'une "longue" et de deux "brèves", le spondée se compose de deux "longues", etc.

 Bien que, par imitation, certains poètes du XVI°s aient tenté d'imposer une telle rythmique, la langue française, qui ignore à peu près la notion de "longueur" syllabique, s'est révélée inapte à une telle versification. C'est donc par mimétisme avec la prosodie latine que l'on parle de pieds en français, là où il conviendrait mieux de toujours utiliser le terme de syllabe.

   2) Le problème du "e muet"
 Ce que nous appelons aujourd'hui un "e muet" ne le fut pas toujours - et dans le midi de la France, il ne l'est toujours pas, le plus souvent. 

 Trois cas se présentent :

   - à l'intérieur d'un mot, l'e muet ne compte plus.

   - à la fin d'un mot après une voyelle, on ne tolère l'e muet que s'il est élidé (suivi d'une voyelle) ou s'il termine le vers. (Nota : jusqu'à la fin du XVI°s, un e muet précédé d'une voyelle pouvait compter pour une syllabe. Malherbe proscrivit cet usage). De même le e muet des formes verbales ne compte pas.

   - à la fin d'un mot, précédé d'une consonne, l'e muet se prononce s'il n'est pas élidé, ou s'il est placé en fin de vers.

   3) Diérèse et synérèse
 Dans le décompte des syllabes, il ne peut y avoir d'hésitation que sur les semi-consonnes, ordinairement orthographiées avec un groupement de voyelles.

 (w) : "oué" =) fouet

       "oui" =) oui

 (ué) : "ui" =) ruine

 (yod) : "io"=) lion

 II) Rimes
 Il y a synérèse si la semi-consonne ne compte que pour une syllabe. Il y a diérèse si cette semi-consonne compte pour deux syllabes. C'est, très souvent, question d'usage. "Lion" est utilisé, par Marot ou par La Fontaine, en diérèse. Mais ce serait abus de marquer une diérèse sur la finale des mots en -tion. (Nota : à l'inverse, les finales en -ier ne sont comptées avec synérèse que depuis Malherbe. C'est ainsi que la poésie peut donner au phonéticien de précieux renseignements sur l'évolution de la prononciation.)

 Le système des rimes, qui n'existe pas dans toutes les versifications des langues accentuées (grec, latin, anglais, allemand, etc.) est destiné en français à marquer le rythme.

 Les rimes sont donc disposées, stratégiquement, au point essentiel du vers : sa terminaison. Mais il arrive, suivant le même raisonnement, que l'on trouve de rimes internes, généralement disposées à la césure.

   1) Rimes masculines, rimes féminines
 * Est dite féminine toute rime s'achevant sur un e muet, au singulier comme au pluriel.

 * En poésie classique, on ne peut faire rimer une rime masculine avec une rime féminine.

 * Toujours en poésie classique, on ne peut faire rimer un mot singulier avec un mot pluriel.

 (Nota : ces règles sont impératives jusqu'au XIX°s. Dès lors, le respect ou l'infraction de ces impératifs sont en eux-mêmes signifiants.)

   2) De la rime pauvre à la rime riche
 * La rime est dite pauvre quand l'homophonie porte seulement sur la voyelle, sans participation consonnantique. (Nota : on acceptera plus facilement une rime féminine pauvre qu'une rime masculine, dans la mesure où le e, bien que muet, prolonge la rime pour "l'oeil".)

 * La rime est dite suffisante si elle est constituée d'un son vocalique et d'un son consonantique. 

 * Au-delà, la rime est dite double ou léonine (voyelle + consonne + voyelle). De là, la rime peut être équivoquée ("joli as (..) délias"). Elle peut même être milliardiaire, voire monorime ("magnanime (..) à Nîmes"). 

 (Nota : ce n'est pas par hasard que ces rimes très recherchées ont eu la faveur des écoles poétiques très "techniques", comme les Grands Rhétoriqueurs, ou les poètes parnassiens : plus la rime est riche, plus elle "met en scène" le procédé qui la constitue.)

   3) La rime pour l'oeil
 On a appelé rimes normandes certaines rimes qui témoignent d'une prononciation aujourd'hui disparue, qui se maintint en Normandie jusqu'au milieu du XVII°s. Ainsi le Rouennais Marbeuf, et bien d'autres, dont Corneille font rimer "amer/aimer", dans la mesure où le "r" terminal des verbes du premier groupe s'est longtemps prononcé.

   4) "Que toujours le bons sens s'accorde avec la rime" (Boileau)
 * Un mot ne peut rimer avec lui-même.

 * Il vaut donc mieux qu'il ne rime pas avec un mot de même radical.

 * De même est proscrite la rime entre mots de sens voisins, même si leurs radicaux sont dissemblables.

 * On a déconseillé la rime entre deux mots de même formation grammaticale.

   5) Disposition des rimes
 Toujours depuis Malherbe, la poésie française s'impose une alternance de rimes masculines et féminines.

 * Rimes plates : AA, BB, CC... C'est la disposition classique du théâtre en vers et de l'épopée.

 * Rimes croisées : ABAB.

 * Rimes embrassées : ABBA.

(Nota : quand le même son est reproduit plus de deux fois, la rime est dite redoublée.)

 III) Les différents mètres
 Le mètre, c'est la mesure du vers, caractérisée par le nombre de syllabes du vers.

   1) Alexandrin (12 syllabes)
 C'est le plus long des vers réguliers. Cette longueur permet des effets très variés, ne serait-ce que le déplacement des coupes secondaires et des accents. 

 L'alexandrin classique a une césure obligatoire à la sixième syllabe. Ces deux groupes de six syllabes sont appelés des hémistiches.

   2) Décasyllabe (10 syllabes)
 C'est l'un des plus anciens vers de la poésie française, et il a été utilisé dans tous les genres. Le Moyen Age l'utilise dans les chansons de geste, la Renaissance l'emploie aussi bien dans la poésie galante que dans la poésie épique. Cette diversité d'usage explique, par exemple, les intentions exprimées par Paul Valéry lorsque, racontant la genèse de son Cimetière marin, il affirma avoir eu l'intention de "porter le Dix à la puissance du Douze", c'est-à-dire de muer potentiellement le décasyllabe à la puissance d'évocation de l'alexandrin. 

 (Nota : le décasyllabe est, en principe, affecté d'une césure après la quatrième syllabe. Cette césure dégage donc automatiquement un hémistiche de six syllabes. Il y a deux façons pour un poète de jouer sur cette rythmique 4 + 6:

 Soit (4) + 6

        + 4

= 4 + 10   =) dégagement d'un décasyllabe interne à cheval sur deux vers.

 Soit 4 + 6

     + 2 (+ 2)

= 12 (+ 2)  =) dégagement d'un alexandrin interne sur deux vers.

 Soit (4) + 6

     + 2 + (2 + 6)

= (4) + 8 + 8  =) dégagement de deux octosyllabes successifs.

   3) Octosyllabe (8 syllabes)
 Ce fut sans doute, et de tout temps, le vers le plus utilisé : comme il n'a pas de césure obligatoire, il n'impose aucune contrainte technique, et se plie à tous les sujets. Ses huits syllabes permettent) la fois de développer un sens, et de ne pas peser sur l'articulation.

   4) Les mètres impairs (9 et 7 syllabes)
 Le plus souvent, les mètres impairs ont un effet par différence avec les vers les plus classiques : ils créent une frustration ou un malaise, au lieu de combler l'attente. 

 * Le vers de onze syllabes est ostensiblement un refus de l'alexandrin. 

 * Le vers de neuf syllabes a toujours été fort peu utilisé, sauf dans la poésie lyrique chantée, où la musique peut suppléer la dixième syllabe, créant ainsi un effet de suspens où l'art achève la chanson. La césure à la quatrième syllabe lui donne un air de décasyllabe inachevé.

 * le vers de sept syllabes (heptasyllabe) ne convient ni aux sujets graves, ni aux longs poèmes.

   5) Les vers courts (de une à six syllabes)
 Les vers courts ont été utilisés seuls : il existe des poèmes de vers de une syllabe, mais le tour de force rythmique, compliqué encore par les exigences de la rime, dénature le plus souvent la syntaxe, et fait immédiatemment apparaître l'aspect burlesque de tels poèmes.

 Le plus souvent, les vers courts sont intégrés à des strophes hétérométriques, où ils servent de contrepoint à des vers plus longs. A la rigueur, on peut combiner entre eux des vers courts : l'aspect de virtuosité est alors très sensible.

 Enfin il faut noter que des vers courts ne signifient pas forcément accélération du rythme.

  IV. Rythmique
  1) Les pauses obligatoires
 Les césures et les rimes imposent aux vers un rythme premier : ainsi, jusqu'au début du XVIII°s, où s'imposent peu à peu une prononciation plus "naturelle", un alexandrin est toujours prononcé selon le schéma : ..

 D'où ressort clairement l'extraordinaire importance des mots disposés à la césure et à la rime : dans une suite d'alexandrins classiques il suffit souvent d'écrire à la suite ces mots privilégiés pour avoir une bonne idée du sémantisme du poème.

 A ces poses obligatoires s'ajoutent des pauses secondaires :

- celles de la syntaxe, dont il est remarquable qu'elle suit presque toujours la structure du vers ;

- celles des rytmiques secondaires, introduites par le poète, surtout dans les vers longs :

  12 = 3  + 3 + 3 + 3 (tétramètre) 

  12 = 4 + 4 + 4 (trimètre)

  12 = (4 + 2) + (4 + 2)

   2) Enjambement, rejet, contre-rejet
 Toute violation des pauses obligatoires du vers, à la césure et à la rime, est un enjambement. Le risque est de tirer la poésie vers la prose, mais l'avantage est qu'en déplaçant les coupes habituelles, on fait porter l'accent sur des mots que leur incongruité de position met mieux en valeur. 

 V. Phonétique du vers : hiatus, allitérations, assonances
   1) Hiatus
 L'hiatus est la rencontre de la voyelle sonore finale d'un mot avec la voyelle sonore initiale du mot suivant. Cette interdiction est très ancienne. Certains orateurs grecs proscrivaient l'hiatus en prose. 

 Le t euphonique de "aima-t-il" s'imposa au XVI°s, et l'usage des liaisons est un autre exemple de cette aversion de l'hiatus.

 En poésie classique, on admit toutefois l'hiatus lorsque, pour l'oeil, une lettre intermédiaire (e muet, h muet...) évitait la rencontre indésirable. 

   2) Allitérations et assonances
 La distinction entre ces deux termes est faible : traditionnellement, on conviendra que l'allitération est la reprise d'un même son consonantique, et l'assonance la reprise d'un même son vocalique.

 Initialement, les allitérations étaient pour l'essentiel un procédé mnémotechnique et permettaient de mieux retenir le vers.

 On en déduira qu'un allitération ne signifie rien en soi. En dehors de quelques cas d'harmonie initiative, la plupart du temps, les allitérations ont des effets techniques (martèlement, allongement). Enfin, très souvent, l'allitération reprend l'un des sons du mot essentiel du vers. 

VI. Strophes et formes fixes
   1) Strophes
 Les strophes ou groupes de vers, les plus communes sont le distique (deux vers), le tercet (trois vers), le quatrain (quatre vers), le quintil (cinq vers), le sizain (six vers), le huitain (huit vers), le dizain (dix vers).

 A ces groupes usuels, on rajoutera, plus rares, l'heptain (sept vers), le neuvain (neuf vers), le onzain (onze vers) et le douzain (douze vers). Au delà, on cesse de parler de strophe. 

 A l'imitation de l'italien, on a parfois appelé la strophe "stance" : traditionnellement, il s'agit de sujets lyriques ou religieux.

 Enfin, il faut noter que certaines strophes sont volontiers carrées, c'est à dire que le nombre de syllabes du vers utilisé est identique au nombre de vers de la strophe.

   2) Formes fixes
 Le haut Moyen Age divise ses chansons de geste en laisses, qui, comme leur nom l'indique, laissaient au poète la bride sur le cou : le nombre de vers des laisses est fort variable. De même, le lai était fait d'un nombre indéterminé de strophes.

 Plus tard, les règles se précisèrent et naquirent alors le virelai (sur deux rimes avec refrain), le triolet (huit vers sur deux rimes, dont le premier, le quatrième, et le septième vers sont semblables), la ballade (trois couplets de huit vers sur les trois mêmes rimes, chaque couplet se concluant sur un même vers, que l'on retrouve à la fin de l'envoi de quatre vers, qui clôt le poème), le chant royal (mêmes règles que la ballade, mais sur cinq strophes de douze vers), la villanelle (poème à couplets de trois vers, avec refrain, s'achevant sur un quatrain), et enfin le rondeau (douze à quinze vers sur deux rimes dont le début du premier est repris au milieu et à la fin).

 Au XVI°s, les poètes de la Renaissance enrichirent le domaine français de genres empruntés à l'Antiquité (l'ode) et à l'Italie (le sonnet). Introduit par Marot, le sonnet est l'un des plus formalistes des poèmes : deux quatrains construits sur les deux mêmes rimes, suivis de deux tercets qui sont en fait la réunion d'un distique à rimes plates et d'un quatrain à rimes croisées, le tout en décasyllabes ou - plus souvent - en alexandrins.

VII. Vers le vers libre...
 Du vers classique au vers libre, les poètes ont suivi, à partir du XIX°s, deux voies.

   1) Une poésie "proséifiée"
 La première victime de la libéralisation des contraintes fut le e muet. Tristan Corbière le remplace par des apostrophes, et Francis Jammes suppose, lui, que le lecteur l'élidera tout seul.

 Puis on varia les mètres. Marceline Desbordes-Valmore revint au vers de neuf syllabes, imitée bientôt par Verlaine qui usa aussi du vers de onze syllabes. 

 Au début du XX°s, Paul Claudel utilise la technique, renouvelée de la Bible, du verset, dont les unités rythmiques dépassent de beaucoup les mètres ordinaires.

 Enfin le vers sera totalement désarticulé : Edmond Rostand ne respecte plus la césure, et Verlaine invente la rime enjambante? 

  2) Une poésie "poématisée"
 En faisant paraître, en 1855, les poèmes en prose du Spleen de Paris, Baudelaire reconnut sa dette envers Aloysius Bertrand et son Gaspard de la nuit. Ces "poèmes", qui gardaient encore une présentation prosaïque, donnèrent naissance aux premiers vers libres, ceux de Rimbaud.

 Au début du XX°s, Apollinaire supprime la ponctuation et dans sa foulée les surréalistes désorganisent la syntaxe. Entre temps Mallarmé dans son fameux Coup de dés avait réorganisé l'espace-page. 

