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			Introduction


			Le programme de français pour les Épreuves anticipées du Baccalauréat


			Les élèves des classes de 1re de lycée général et technologique travaillent, en cours de français, sur des œuvres dont la liste est fixée par programme national. Le Bulletin officiel de l’Éducation nationale du 30 avril 2020 précise ainsi :


			« Le programme de français fixe quatre objets d’étude pour la classe de première : la poésie du XIXe siècle au XXIe siècle, la littérature d’idées du XVIe siècle au XVIIIe siècle, le roman et le récit du Moyen Âge au XXIe siècle, le théâtre du XVIIe siècle au XXIe siècle. Chacun des objets d’étude associe une œuvre (ou une section substantielle et cohérente d’une œuvre) et un parcours permettant de la situer dans son contexte historique et générique. Le programme national de douze œuvres, renouvelé par quart tous les ans, définit 3 œuvres par objet d’étude, parmi lesquelles le professeur en choisit une et son parcours associé. »


			Le programme national en vigueur pour l’année scolaire 2024-2025 présente donc pour chacun des quatre objets d’étude au programme, une sélection de trois œuvres accompagnées de l’intitulé d’un parcours, soit un total de douze œuvres et autant de parcours.


			Parmi ces douze œuvres, chaque élève aura à travailler, pendant son année scolaire, sur quatre œuvres en tout, soit une œuvre choisie parmi la sélection de chacun des objets d’étude.


			 


			L’ouvrage que nous vous proposons présente les douze œuvres du programme national, pour la classe de 1re générale pour l’année scolaire 2024-2025, accompagnées chacune du parcours associé.


			Les épreuves du Baccalauréat


			L’étude des œuvres et des parcours qui les accompagnent, font l’objet de plusieurs évaluations à l’examen du Baccalauréat.


			• À l’oral, l’élève peut être amené à travailler sur un extrait de l’œuvre lors de la première partie de l’épreuve (il est sinon interrogé sur un texte extrait du parcours). Il doit alors montrer qu’il connaît les enjeux de l’œuvre et de son écriture en présentant la lecture expressive d’un extrait ainsi qu’une analyse linéaire d’un passage.


			• À l’oral encore, l’élève peut choisir de présenter une des œuvres du programme, pour la deuxième partie de l’épreuve. Il s’agit alors de proposer une argumentation personnelle attestant de l’appropriation de cette lecture et de savoir justifier ses choix lors de l’entretien avec l’examinateur. Une bonne connaissance de l’œuvre et une compréhension de la démarche de l’auteur est là aussi nécessaire pour construire une argumentation personnelle solide et pertinente.


			• À l’écrit, chaque œuvre au programme et son parcours associé peut faire l’objet de la dissertation en 4 heures. La connaissance fine des œuvres doit alors appuyer la construction d’une argumentation solide, en montrant que la réflexion prend appui sur des savoirs liés à l’œuvre elle-même mais aussi au genre, à l’histoire littéraire et à la place spécifique qu’y occupe l’œuvre étudiée.


			Démarche de l’ouvrage


			Cet ouvrage est donc conçu pour accompagner la lecture des œuvres au programme. Dans 4 chapitres, qui correspondent aux 4 objets d’étude définis pour la classe de 1re (la poésie, le roman et le récit, le théâtre et la littérature d’idées), chaque œuvre du programme national, et son parcours associé, fait l’objet d’une étude précise pour aider à la compréhension et à l’appropriation.


			L’œuvre est replacée dans son contexte


			Il s’agit tout d’abord de comprendre le contexte socio-historique dans lequel elle s’inscrit et dans lequel elle a été créée. Écrire sur l’être humain à la Renaissance, au temps de Rabelais, n’a pas le même sens que questionner les rapports humains dans le théâtre de Sarraute. Publier une œuvre ne relève pas du même enjeu dans la société révolutionnaire où évolue Olympe de Gouges ou dans la France de l’avant-guerre pour Colette.


			L’œuvre occupe aussi une place spécifique dans le parcours littéraire de son auteur. La Bruyère se révèle à ses contemporains avec la publication de ses Caractères, alors que Corneille est déjà un dramaturge accompli lorsqu’il écrit Le Menteur.


			L’œuvre enfin peut avoir eu un destin particulier dans la postérité. Les Cahiers de Douai présentent les poèmes parmi les plus connus de la poésie française, œuvre d’un génie poétique de 15 ans, mais Rimbaud lui-même ne les a jamais vus édités ; la Déclaration des droits de la femme et de la citoyenne d’Olympe de Gouge n’est finalement connue que depuis 1975 et sa publication par Benoite Groult dans une démarche volontariste de réflexion sur la place de la femme dans la société. 


			Une première approche de l’œuvre est proposée autour des questions spécifiques, liées à sa structure, sa composition, le choix d’une forme particulière


			S’approprier une œuvre suppose de comprendre comment elle est conçue et construite. Le foisonnement des portraits dans Les Caractères ou les voix apparemment fragmentées des poèmes d’Hélène Dorion  peuvent représenter un frein à une première lecture, que l’on pourra dépasser grâce à des repères proposés. D’une autre manière, le choix de formes poétiques codifiées par Arthur Rimbaud répond à des règles d’écriture précises qu’il est intéressant de connaître pour bien apprécier les émancipations créatrices de leur auteur. La poésie d’Hélène Dorion invite elle à se laisser aller à la musicalité de la composition, aux perceptions et aux sensations que les mots créent au-delà de tout rapport à la forme et au code.


			Le titre peut également être un objet de questionnement intéressant. Les œuvres de Ponge et de Sarraute, notamment, offrent à ce sujet matière à réflexion, la première autour de la mise en abyme de l’écriture et la seconde sur la reprise d’une expression du langage courant.


			Les thématiques essentielles de l’œuvre sont explorées en lien avec l’intitulé du parcours


			Il s’agit ici de construire une réflexion sur la place spécifique de l’œuvre dans le paysage littéraire. Le parcours fixé par programme national offre alors une entrée privilégiée dans l’œuvre. Ainsi la question du regard posé sur le monde à la fois dans une démarche poétique et romanesque est au cœur de l’étude de l’œuvre de Colette, et la réflexion sur les différentes formes du rire guide notre étude de l’œuvre de Rabelais.


			Les textes apportent des questionnements spécifiques, des prises de position, des regards particuliers sur la société. Balzac interroge les choix de vie entre passion et raison, Hélène Dorion questionne notre regard sur le monde, la modernité et interroge notre capacité à contempler. Musset et Corneille proposent, chacun à leur façon, une réflexion sur l’apparence et la vérité des sentiments, sur l’aveuglement de l’orgueil également.


			Les questions spécifiques liées à l’écriture sont explicitées


			Chaque auteur a une écriture propre par le choix des mots, des termes, de tournures de phrases. Les œuvres sont aussi des œuvres littéraires par le rythme et la musique qu’elles créent, et pas seulement dans les textes poétiques. Les synesthésies de Rimbaud sont à apprécier pleinement, et l’efficacité enchanteresse des affabulations du Menteur de Corneille peut être questionnée. Si l’on étudie l’œuvre de l’abbé Prévost, c’est sur les multiples voix qu’il faudra se pencher par l’enchâssement des discours et des récits.


			Pour compléter l’étude de l’œuvre, des propositions de sujets de dissertation et de parcours associés sont formulées


			Les sujets de dissertation permettent une réflexion globale, une synthèse des éléments de compréhension et d’analyse apportés. Ils apportent des exemples de questions envisageables et une structuration possible de la pensée par un plan avec des pistes pour apporter des exemples et des références précises (à l’œuvre et au parcours étudié).


			Les parcours proposés sont des groupements de textes, répondant au même objet d’étude que l’œuvre étudiée, et apportant un éclairage complémentaire au parcours fixé par le programme. L’œuvre prend place alors dans un ensemble de textes plus large traitant du même thème, de la même question.


			Enfin des prolongements sont apportés, permettant, toujours autour de l’œuvre et de son parcours, d’aller explorer d’autres genres littéraires, des textes des « littératures francophones et étrangères, depuis les textes de l’Antiquité jusqu’aux grands textes de la littérature moderne et contemporaine » (BO du 19/01/2019). Mais nous vous proposons aussi de découvrir et de faire des liens avec d’autres domaines artistiques tant il est vrai que la littérature a toujours entretenu des liens étroits avec la peinture, la musique, le spectacle vivant, et, plus récemment, la photographie, le cinéma, la bande dessinée.


			Cet ouvrage doit donc accompagner vos lectures obligatoires, en vue de l’examen, mais aussi vous inciter à poursuivre ces lectures, à les prolonger de manières diverses, à explorer la littérature et les arts. Ils ne sont vivants que par notre regard et nos débats à leur propos, alors nous vous souhaitons de grands questionnements et de belles découvertes !
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La poésie 
du XIXe au XXIe siècle



			
Arthur Rimbaud, 
Les Cahiers de Douai, 1870



			Parcours : émancipations créatrices


			Émilie Stouder


			« Tu as bien fait de partir, Arthur Rimbaud ! 
Nous sommes quelques-uns à croire sans preuve 
le bonheur possible avec toi. »
René Char


		




		

			I.	Une œuvre ancrée dans un monde que le poète cherche à fuir


			A.	Une vie marquée par un désir ardent de liberté


			
► Un portrait figé dans l’imaginaire collectif


			Le visage de Rimbaud est inscrit dans nos représentations collectives par la photographie d’Étienne Carjat réalisée en 1871. Rimbaud a alors 17 ans et cette photo nous donne à voir le beau visage d’un adolescent au regard clair, à la chevelure légèrement indisciplinée et à l’expression peut-être mélancolique. Peu d’autres portraits existent du poète et celui-ci a contribué à sa légende, repris d’innombrables fois, par les plus grands artistes comme Pablo Picasso, Fernand Léger, Sonia Delaunay, Joan Miro, ou encore Alberto Giacometti. Et aujourd’hui nous retrouvons encore et toujours ce même visage sur de multiples objets ayant ou non rapport à l’écriture, lui accordant un statut véritablement iconique pour revendiquer une soif de liberté et de créativité ou encore la douleur de se sentir inadapté à la société et ses codes.


			En 2008 deux libraires ont trouvé dans une brocante une photo d’Arthur Rimbaud adulte. L’enthousiasme médiatique qu’a suscité cette découverte, le long travail d’authentification de la photographie et sa présentation lors d’une exposition au Grand Palais à Paris en 2010, montrent la fascination dont le poète est toujours l’objet. On a cherché dans cette image prise à Aden ? dans les années 1880 les traits de l’adolescent rebelle, les traces de sa vie aventureuse menée ensuite et une élucidation du mystère d’une vie en dehors de tout code établi.


			
► L’adolescent rebelle – l’amant sulfureux – le trafiquant sans scrupules ?


			La légende d’Arthur Rimbaud s’est construite sur les trois identités successives, toutes présentées comme transgressives, qui lui sont attribuées. Au-delà des caricatures ou des stéréotypes il faut sans doute plutôt voir dans la vie de Rimbaud le désir ardent de liberté et la détermination à vivre ce qui lui semblait être sa destinée propre. Cela permettra de reconsidérer sa vie loin de tout sensationnalisme, pour garder de lui l’image du piéton arpentant le monde, qu’il a toujours revendiqué d’être.


			• L’enfance et l’adolescence d’un poète : de Charleville à Paris


			Arthur Rimbaud est né à Charleville le 20 octobre 1854 dans une famille de quatre enfants. Le père, capitaine d’infanterie quitte la famille quand Arthur à quatre ans, et la mère qui les élève seule est décrite comme sévère et particulièrement dévote. Arthur est très tôt en rébellion contre l’autorité maternelle mais il se révèle par ailleurs un élève très studieux et un lecteur insatiable : il excelle en latin et en grec et il commence très tôt à écrire, dès l’enfance. En 1870, en classe de rhétorique (l’actuelle classe de 1re), encouragé par son professeur Georges Izambard, il publie son premier poème, « Les Etrennes des orphelins », un des rares poèmes publiés de son vivant, alors qu’il n’a que 15 ans. Les poèmes qu’il remet à Paul Demeny à l’automne 1870, et qui font l’objet de notre recueil, sont en revanche publiés à titre posthume.


			Rimbaud nourrit d’emblée une haute ambition et il écrit au poète Théodore de Banville qu’il admire pour lui proposer de lire quelques-uns de ses poèmes et de les publier. Pour l’occasion, il se donne 17 ans alors qu’il n’a pas encore 16 ans.


			• Lettre de Rimbaud à Théodore de Banville, le 24 mai 1870


			« Cher Maître,


			Nous sommes aux mois d’amour ; j’ai presque dix-sept ans, l’âge des espérances et des chimères, comme on dit. — et voici que je me suis mis, enfant touché par le doigt de la Muse, — pardon si c’est banal, — à dire mes bonnes croyances, mes espérances, mes sensations, toutes ces choses des poètes — moi j’appelle cela du printemps.


			Que si je vous envoie quelques-uns de ces vers, — et cela en passant par Alph. Lemerre, le bon éditeur, — c’est que j’aime tous les poètes, tous les bons Parnassiens, — puisque le poète est un Parnassien, — épris de la beauté idéale ; c’est que j’aime en vous, bien naïvement, un descendant de Ronsard, un frère de nos maîtres de 1830, un vrai romantique, un vrai poète. Voilà pourquoi. — c’est bête, n’est-ce pas, mais enfin ?


			Dans deux ans, dans un an peut-être, je serai à Paris. — Anch’io, messieurs du journal, je serai Parnassien ! — Je ne sais ce que j’ai là… qui veut monter… — je jure, cher maître, d’adorer toujours les deux déesses, Muse et Liberté.


			Ne faites pas trop la moue en lisant ces vers… Vous me rendriez fou de joie et d’espérance, si vous vouliez, cher Maître, faire faire à la pièce Credo in unam une petite place entre les Parnassiens…


			[…]


			— Je ne suis pas connu ; qu’importe ? les poètes sont frères. Ces vers croient ; ils aiment ; ils espèrent : c’est tout.


			— Cher maître, à moi : Levez-moi un peu : je suis jeune : tendez-moi la main… »


			Arthur Rimbaud


			Après deux fugues en août et octobre 1870, il réussit finalement à gagner Paris l’année suivante. Il est alors invité par Paul Verlaine à qui il a aussi écrit toute son admiration et dont il parlait déjà à Georges Izambard dans sa lettre du 25 août 1870 :


			« J’ai les Fêtes galantes de Paul Verlaine, un joli in-12 écu. C’est fort bizarre, très drôle ; mais, vraiment, c’est adorable. Parfois, de fortes licences ; ainsi :


			Et la tigresse épou — vantable d’Hyrcanie


			est un vers de ce volume. — Achetez, je vous le conseille, la Bonne Chanson, un petit volume de vers du même poète ça vient de paraître chez Lemerre ; je ne l’ai pas lu ; rien n’arrive ici ; mais plusieurs journaux en disent beaucoup de bien. »


			• Le voyageur inlassable : de Bruxelles à Londres et à Stuttgart


			Une fois accueilli à Paris, il côtoie les poètes, fréquente les cercles littéraires mais ses provocations incessantes ne lui permettent pas d’intégrer véritablement les milieux artistiques de la capitale. Il fait sensation avec sa lecture du « Bateau ivre » devant les poètes parnassiens mais il ne réussit pas à être véritablement reconnu et à publier. Sa relation avec Verlaine évolue et le mentor que Rimbaud est venu trouver à Paris devient l’ami et l’amant, le compagnon de voyage aussi dans une société qui voit leur relation avec l’œil du scandale.


			Ils voyagent de la Belgique à Londres, écrivent, boivent, se disputent et vivent en donnant des cours de français. Leur relation prend fin le 10 juillet 1873 quand Verlaine blesse Rimbaud au poignet de deux coups de feu. Verlaine est emprisonné et Rimbaud fait sa convalescence à Charleville auprès de sa mère, la « mother », la « mère Rimb », « la daromphe », comme il la surnomme. Il compose alors son recueil Une saison en enfer, le seul dont il supervise la publication à compte d’auteur. Il n’en distribue cependant que quelques exemplaires et ne veut pas que les autres soient diffusés, voulant même les brûler.


			Puis en 1874, Rimbaud repart à Londres avec Germain Nouveau un poète rencontré à Paris, il continue à écrire. Il revoit une dernière fois Verlaine à Stuttgart en février 1875 et il lui remet le manuscrit de ce qui deviendra le recueil des Illuminations.


			• La suite du voyage : l’Afrique avant l’ultime retour en Europe


			Dans sa dernière période de vie Rimbaud multiplie les voyages et les expériences, militaires et commerciales, revenant à Charleville pour repartir toujours plus loin, d’abord en Italie, en Allemagne, puis à Chypre et en Égypte. À partir de 1880 il quitte totalement l’Europe pour Harar en Éthiopie, et Aden en Arabie où il exerce diverses activités de négoce de café, d’armes. On l’a même dit « trafiquant ». La seule certitude au sujet de ses activités semble être sa rupture complète avec l’écriture poétique. Il ne sait même sans doute rien de la publication des Illuminations en 1886 par la revue symboliste La Vogue.


			Lorsqu’il revient à Marseille en 1891, très malade, et qu’il y meurt d’un cancer généralisé le 10 novembre, beaucoup de ceux qui l’avaient connu le croyaient mort depuis longtemps.


			
► Le poète aux mille appellations


			Arthur Rimbaud est ancré aussi dans l’imaginaire collectif par les périphrases qui le désignent. Les deux plus connues sont dues à Paul Verlaine qui voyait en effet en lui « l’homme aux semelles de vent » et surtout l’un des « poètes maudits » de son temps, comme il le désigne dans son ouvrage éponyme. Il établit ainsi le portrait d’un poète incompris, au génie méconnu par une société incapable d’appréhender la beauté de ses textes. Il le place alors aux côtés de Tristan Corbière et Stéphane Mallarmé dans la première édition des Poètes maudits en 1884, avant d’ajouter Marceline Desbordes Valmore, Villiers de l’Isle Adam et Pauvre Lélian (anagramme de Paul Verlaine lui-même) en 1888. Par de longues notices détaillées sur chaque auteur Paul Verlaine a contribué à faire connaître ces poètes ignorés.


			Arthur Rimbaud est aussi le « Voyant », du terme qu’il utilise lui-même dans deux lettres de mai 1871.Il y expose sa vision de la création à travers des formules qui valent pour de véritables manifestes poétiques.


			À Georges Izamabrd le 13 mai 1871


			« Maintenant, je m’encrapule le plus possible. Pourquoi ? je veux être poète, et je travaille à me rendre voyant : vous ne comprendrez pas du tout, et je ne saurais presque vous expliquer. Il s’agit d’arriver à l’inconnu par le dérèglement de tous les sens. Les souffrances sont énormes, mais il faut être fort, être né poète, et je me suis reconnu poète. Ce n’est pas du tout ma faute. »


			À Paul Demeny le 15 mai 1871


			« Car Je est un autre. Si le cuivre s’éveille clairon, il n’y a rien de sa faute. Cela m’est évident : j’assiste à l’éclosion de ma pensée : je la regarde, je l’écoute : je lance un coup d’archet : la symphonie fait son remuement dans les profondeurs, ou vient d’un bond sur la scène.


			[…]


			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. Toutes les formes d’amour, de souffrance, de folie ; il cherche lui-même, il épuise en lui tous les poisons, pour n’en garder que les quintessences. Ineffable torture où il a besoin de toute la foi, de toute la force surhumaine, où il devient entre tous le grand malade, le grand criminel, le grand maudit, — et le suprême Savant — Car il arrive à l’inconnu ! […]


			Donc le poète est vraiment voleur de feu. »


			B.	Charleville et la société bourgeoise dans le regard de Rimbaud


			Rimbaud affirme explicitement dans ses écrits le rejet de sa ville natale, Charleville. Les Cahiers de Douai reflètent son ennui profond, voire une détestation, autant que son amour de la liberté. Les poèmes du recueil ont en effet été écrits entre mars et octobre 1870, période durant laquelle Rimbaud n’a eu de cesse de chercher à gagner Paris et de fuguer, en vain.


			
► Les traces de la guerre de 1870


			En juillet 1870, lorsque la guerre éclate entre la France et la Prusse, Rimbaud n’a pas encore seize ans. Il n’est donc pas concerné par la mobilisation des troupes armées et il observe de loin la militarisation de la société. On en trouve une évocation particulièrement grinçante dans le poème « À la musique » qui décrit en neuf quatrains la « Place de la gare, à Charleville », là où se retrouve toute la bonne société, abhorrée du poète. Sous son regard, la guerre est entrée dans les codes bourgeois de la promenade dominicale : pour les notables un « orchestre militaire […] Balance ses shakos dans la Valse des fifres » et les « pioupious », soldats en permission, cherchent à séduire les bonnes pendant qu’« un bourgeois à boutons clairs, bedaine flamande » se vante de fumer du tabac de contrebande.


			Rimbaud semble adopter très jeune une posture anti militariste et républicaine, il fait entendre son opposition à l’Empire. On en trouve une évocation explicite dans le poème « L’Éclatante victoire de Sarrebruck », qui décrit une « gravure belge brillamment coloriée » faisant la propagande impériale pour une victoire française largement surestimée. Le ton du poème est explicitement irrévérencieux : Napoléon III est représenté « sur son dada », les « Pioupious » font la sieste, et Rimbaud prétend identifier dans la scène Pitou, Dumanet, et Boquillon qui sont des figures populaires caricaturant des soldats ridicules. Le sonnet se clôt même sur une interrogation qui montre l’incompréhension face à la scène, loin de la célébration apparemment évidente : « De quoi ? ». Le contexte de guerre est donc pour Rimbaud un complément parfait du tableau de la société bourgeoise qu’il rejette. Et son ton devient tragique dans le poème « Le Dormeur du Val » qui dresse le tendre portrait d’un soldat tué au combat, sans doute à Sedan dont le champ de bataille se trouve à moins de vingt kilomètres de Charleville.


			
► Les échos enchanteurs d’un horizon inaccessible


			Rimbaud rêve de la vie parisienne, il rêve de rencontrer des poètes et de devenir l’un des leurs, d’être reconnu. Mais durant l’été 1870, il ne peut que se lamenter en ne recevant à Charleville que de maigres miettes de ce qu’il imagine de l’effervescence culturelle parisienne. Sa lettre à Izambard, datée du 25 août, en est l’expression :


			« Ma ville natale est supérieurement idiote entre les petites villes de province. Sur cela, voyez-vous, je n’ai plus d’illusions. […] Je suis dépaysé, malade, furieux, bête, renversé ; j’espérais des bains de soleil, des promenades infinies, du repos, des voyages, des aventures, des bohémienneries, enfin : j’espérais surtout des journaux, des livres… Rien ! Rien ! Le courrier n’envoie plus rien aux libraires ; Paris se moque de nous joliment : pas un seul livre nouveau ! c’est la mort ! Me voilà réduit, en fait de journaux, à l’honorable Courrier des Ardennes, propriétaire, gérant, directeur, rédacteur en chef et rédacteur unique, A. Pouillard ! Ce journal résume les aspirations, les vœux et les opinions de la population, ainsi, jugez ! c’est du propre !… On est exilé dans sa patrie !!! »


			Charleville représente pour Rimbaud un lieu d’enfermement et de pauvreté intellectuelle alors qu’à Paris ou Bruxelles il imagine ses rencontres avec des poètes, la publication de ses écrits, son embauche dans des journaux et une vie de bohème poétique qui le sauverait de l’ennui.


			
► La respiration intellectuelle offerte par un professeur attentif


			Georges Izambard est une figure essentielle dans le parcours poétique d’Arthur Rimbaud. Jeune professeur au lycée de Charleville, il est semble-t-il le seul à remarquer véritablement le génie de son jeune élève mais aussi sa souffrance de vivre dans un univers qu’il considère comme sclérosant et limitatif. Il lui laisse les clés de la chambre où il ne séjourne pas durant l’été pour que le jeune homme puisse aller lire ses livres. La suite de la lettre du 25 août 1870 montre à quel point Rimbaud a profité de cette opportunité :


			« Heureusement, j’ai votre chambre : — Vous vous rappelez la permission que vous m’avez donnée. […] j’ai lu tous vos livres, tous ; il y a trois jours, je suis descendu aux Épreuves, puis aux Glaneuses, — oui, j’ai relu ce volume ! — puis ce fut tout !… Plus rien ; votre bibliothèque, ma dernière planche de salut, était épuisée !… Le Don Quichotte m’apparut ; hier j’ai passé, deux heures durant, la revue des bois de Doré : maintenant, je n’ai plus rien ! »


			C’est Izambard encore qui va le chercher à la prison Mazas à Paris quand Rimbaud y est emprisonné à la suite de sa première fugue en août 1870. Izambard règle sa dette (son transport jusqu’à Paris) pour qu’il sorte de prison puis le fait héberger chez ses tantes à Douai avant de le ramener à sa mère. En novembre 1870 c’est encore lui qui raccompagne Rimbaud à Charleville après que le jeune homme s’est rendu à Charleroi puis Bruxelles avant de revenir à Douai.


			C.	Les Cahiers de Douai, première œuvre poétique de Rimbaud


			
► Les différentes dénominations


			Le recueil que nous étudions est connu sous différents noms puisque Rimbaud n’a pas mené à terme de projet de publication de ses poèmes dans un ensemble constitué, et sous un titre qu’il aurait choisi. Les titres des différentes éditions relèvent donc du seul choix des éditeurs puis de l’habitude qui a découlé de ces publications premières. Mais les vingt-deux poèmes qui composent cet ensemble constituent bien une entité homogène dans l’esprit du jeune homme puisqu’il les avait recopiés sur du papier d’écolier et regroupés lors de ses séjours successifs à Douai chez les tantes de Georges Izambard, les demoiselles Gindre. Cela explique donc le titre de Cahier de Douai ou Les Cahiers de Douai dans une simple dénomination descriptive qui relie les poèmes au lieu où ils ont été recopiés.


			L’autre nom de cet ensemble de poèmes, Recueil Demeny, procède aussi d’une identification liée aux circonstances. Paul Demeny est en effet un poète né à Douai, celui à qui Arthur Rimbaud en toute confiance avait remis ses poèmes.


			
► Les Cahiers de Douai constituent-ils un recueil ?


			Les poèmes recopiés en septembre et octobre 1870 ont été vraisemblablement écrits entre mars et octobre de la même année. En cela ils constituent un ensemble homogène, traduisant l’état d’esprit du poète et sa créativité poétique sur une courte période. Si recueil il y a, il s’agit d’un florilège des poèmes de l’année.


			On ne peut cependant que difficilement parler de recueil si l’on met dans ce terme une volonté de composition et d’organisation en vue d’une publication. En effet Rimbaud confia tout d’abord à Demeny une première liasse de quinze poèmes en septembre 1870. Puis il donna à son ami une seconde liasse de sept poèmes, en octobre 1870, mais pour lui écrire très peu de temps après « Brûlez, je le veux, et je crois que vous respecterez ma volonté comme celle d’un mort, brûlez tous les vers que je fus assez sot pour vous donner lors de mon séjour à Douai ».


			
► Publication, réception et postérité de l’œuvre


			Certains poèmes ont été publiés dans des revues avant que Rimbaud ne les regroupe en les recopiant ensemble, et la première publication complète du recueil date de 1895. Mais aujourd’hui les lecteurs et commentateurs de Rimbaud retiennent communément la date de 1870 pour parler de cet ensemble, s’arrêtant à la date de leur création. Les liasses manuscrites des poèmes ont par ailleurs circulé dans le monde entier et sont aujourd’hui conservées à la British Library de Londres. Mais entre-temps l’écrivain autrichien Stefan Zweig en a été le plus long propriétaire privé, jusqu’à sa mort en 1942, après les avoir acquis eux enchères en 1914.


			Les vingt-deux poèmes des Cahiers de Douai constituent un patrimoine poétique inestimable et reconnu. On ne peut énumérer toutes les adaptations musicales de ses poèmes, ni les artistes qui se réclament de la bohème d’Arthur Rimbaud. Il suffit de mentionner les versions chantées de Léo Ferré ou les références à la poésie rimbaldienne dans les textes de Bob Dylan, prix Nobel de littérature en 2016, mais aussi de Jim Morrison le chanteur emblématique des Doors pour s’en rendre compte. La vie aventureuse de Rimbaud a également inspiré écrivains et cinéastes. Et sa ville natale, Charleville, a ouvert un musée Arthur Rimbaud dans un ancien moulin, ainsi qu’une « maison des Ailleurs » dans une maison où avait logé sa famille. Dans ce lieu sont évoqués les différents pays et lieux, les « ailleurs » dans lesquels le poète a pu trouver son inspiration. En 2019 le théâtre de la ville a même accueilli la première édition des « Rimbaud du cinéma », cérémonie destinée à récompenser et à mettre la lumière sur des œuvres méconnues du cinéma indépendant, afin de lutter contre une forme d’uniformisation de la création cinématographique. 


			La mémoire d’Arthur Rimbaud est donc une mémoire vivante sans cesse renouvelée, et ses tout premiers poèmes des Cahiers de Douai portent la marque d’un génie qui emporte toujours ses lecteurs génération après génération.


			II.	Une œuvre qui marque la naissance d’un génie poétique


			A.	Rimbaud revendique la liberté en s’appuyant sur une tradition poétique établie


			
► L’émancipation se construit sur un génie d’érudition


			Les Cahiers de Douai révèlent l’étendue des savoirs littéraires de Rimbaud et leur appropriation. Il crée en effet sa poésie en faisant sonner ses prédécesseurs, en s’inscrivant dans une longue tradition poétique. La création se révèle alors une opération alchimique reprenant des matériaux anciens pour en faire surgir une poésie nouvelle. Voici quelques exemples des ressources intertextuelles des textes de Rimbaud.


			• Des échos des maîtres


			Arthur Rimbaud en écrivant à Théodore de Banville dès le printemps 1870 montre son admiration pour les poètes parnassiens. On a pu déceler dans sa lettre quelques marques d’ironie mais il est incontestable que le jeune poète connaît parfaitement le Parnasse, et qu’il en admire la rigueur formelle. Parmi les poèmes envoyés à Banville on peut mentionner « Soleil et chair » tout d’abord titré « Credo in unam » qui évoque les écrits des parnassiens dans son long développement d’inspiration mythologique et son éloge de la beauté en dehors, en apparence, de tout engagement.


			Mais la poésie d’Arthur Rimbaud est aussi teintée de romantisme sans que cela soit pour lui contradictoire. Il adopte de véritables accents hugoliens dans ses emportements, y compris dans « Soleil et chair », mais aussi par exemple dans le poème « Morts de Quatre-vingt-douze… » Il invoque ainsi la grandeur des Révolutionnaires avec un lyrisme épique qui rappelle bien des emportements de la poésie de Victor Hugo :


			Hommes extasiés et grands dans la tourmente,
Vous dont les cœurs sautaient d’amour sous les haillons,
Ô Soldats que la Mort a semés, noble Amante


			Et c’est sans doute dans le poème « Sensation » que l’écho de Hugo est le plus facile à discerner. En évoquant une déambulation dans la campagne, les deux quatrains écrits par Rimbaud font sonner à nos oreilles, les vers de « Demain dès l’aube… » de Victor Hugo :


			« Par les soirs bleus d’été, j’irai dans les sentiers », écrit Rimbaud, « Je ne parlerai pas je ne penserai rien », poursuit-il. On entend alors les vers de Hugo : « Demain dès l’aube, à l’heure où blanchit la campagne je partirai », commence-t-il avant de se décrire centré sur lui-même :« Je marcherai les yeux fixés sur mes pensées, /Sans rien voir au dehors, sans entendre aucun bruit ». Mais là où Hugo achève son trajet devant la tombe de sa fille avec un « bouquet de houx vert et de bruyère en fleur. », Rimbaud s’enchante d’être « Par la Nature, heureux comme avec une femme ». La réminiscence des vers du maître n’empêche pas l’expression toute personnelle de soi.


			• La reprise de formes littéraires figées


			Les références d’Arthur Rimbaud ne se limitent pas à la création poétique de son temps. Nous pouvons nous arrêter sur deux exemples de réécritures parodiques témoignant à la fois de l’esprit de jeu du jeune poète mais aussi de sa grande maîtrise des formes traditionnelles poétiques.


			« Le bal des pendus », tout d’abord, est une réécriture de la « Ballade des pendus » de François Villon, publiée en 1489. On retrouve dans le poème de Rimbaud la même évocation concrète et macabre des morts se balançant au vent et des corps lentement décomposés.


			Vous nous voyez ci attachés, cinq, six :
Quant à la chair, que trop avons nourrie,
Elle est piéça dévorée et pourrie,
Et nous, les os, devenons cendre et poudre. (Villon)

Le corbeau fait panache à ces têtes fêlées,
Un morceau de chair tremble à leur maigre menton :
On dirait, tournoyant dans les sombres mêlées,
Des preux, raides, heurtant armures de carton. (Rimbaud)


			Mais là où le poète brigand du XVe siècle appelle à la compassion pour les pauvres, condamnés par la justice en leur donnant la parole pour clamer « Frères humains, qui après nous vivez, / N’ayez les cœurs contre nous endurcis », Rimbaud lui, met en scène des « paladins », donc des chevaliers, et il ne démontre aucune compassion. Son poème est grinçant, violent, et montre une vraie jubilation dans l’évocation macabre :


			Hurrah ! les gais danseurs, qui n’avez plus de panse !
On peut cabrioler, les tréteaux sont si longs !
Hop ! qu’on ne sache plus si c’est bataille ou danse !
Belzébuth enragé racle ses violons !


			Ici Rimbaud réinvente la danse macabre, cette forme ancienne de la fin du Moyen Âge qui consistait à représenter de manière allégorique et joyeuse la Mort emmenant les vivants, afin de rappeler à chacun sa condition mortelle. Il réécrit donc le poème du XVe en se référant à une autre forme d’expression artistique de la même époque.


			De même le poète réinvente le blason amoureux de manière parodique et provocatrice dans son sonnet « Vénus anadyomène ». Le titre crée l’attente du portrait d’une femme magnifiquement belle, une Vénus sortie des eaux telle la déesse peinte par Botticelli ou Ingres dans des tableaux titrés « La naissance de Vénus ». Or Rimbaud s’amuse à décrire une femme aux « déficits mal ravaudés » sortant d’« une vieille baignoire ». Le portrait est appliqué, multipliant les détails hideux. Tous les attributs traditionnels de la beauté de Vénus (cheveux, silhouette…) sont ici détournés, dans une description péjorative et dégradante :


			Comme d’un cercueil vert en fer blanc, une tête
De femme à cheveux bruns fortement pommadés
D’une vieille baignoire émerge, lente et bête,
Avec des déficits assez mal ravaudés ;

Puis le col gras et gris, les larges omoplates
Qui saillent ; le dos court qui rentre et qui ressort ;
Puis les rondeurs des reins semblent prendre l’essor ;
La graisse sous la peau paraît en feuilles plates 


			Ici Rimbaud s’amuse de la poésie amoureuse qui encense la beauté de la femme. Mais ce faisant il se place aussi dans la lignée du poète burlesque Paul Scarron qui écrit par exemple un contre blason des dents, en consacrant tout son sonnet à l’évocation de ce qu’il reste des dents d’Hélène « fragments noirs comme de l’ébène […] cariés et tremblants » (« Vous faites voir des os… », Recueil de quelques vers burlesques, 1654). Baudelaire aussi, que Rimbaud a beaucoup lu, propose des portraits féminins loin des standards attendus de beauté : ses « petites vieilles » dans les Fleurs du mal sont ainsi des femmes repoussantes mais dont il faut se souvenir qu’elles ont été belles :


			Ces monstres disloqués furent jadis des femmes,
Éponine ou Laïs ! — Monstres brisés, bossus
Ou tordus, aimons-les ! ce sont encor des âmes.
Sous des jupons troués et sous de froids tissus


			Arthur Rimbaud montre donc son goût de la mise à distance et de l’irrévérence tout en rejoignant une longue tradition poétique qu’il connaît à la perfection.


			• Le choix du sonnet et de l’alexandrin


			Il est frappant aussi de constater que ce recueil est présenté comme celui d’un adolescent en rupture avec la société et ses codes mais qu’une de ses formes poétiques de prédilection soit le sonnet. Outre l’écriture contrainte de deux quatrains suivis de deux tercets, le sonnet se construit autour d’une forme de rupture entre les deux groupes de strophes, une voltà, et doit finir par une pointe saillante au quatorzième vers. Sur les vingt-deux poèmes du recueil, dix sont des sonnets et Rimbaud maîtrise le rythme attendu, la petite musique des quatorze vers qui les composent, tout en renouvelant sa mise en œuvre avec inventivité et irrévérence. Nous pouvons mentionner quelques couples de rimes qui révèlent le sens final du sonnet tout en créant une chute frappante, en particulier par l’utilisation de termes très prosaïques. Ainsi « Vénus anadyomène » se clôt sur la rime grossière « Vénus » / « anus » ; « le Dormeur du val » révèle la mort du soldat par la rime « il a froid » / « au côté droit » ; la rime finale de « L’éclatante victoire de Sarrebrück » souligne le ridicule de la revue militaire impériale, « son voisin reste coi » / « De quoi ?… ». 


			Rimbaud écrit aussi presque exclusivement en alexandrins mais il se joue aisément du rythme des douze syllabes proposant des coupes de vers audacieuses ou des rejets qui placent à la rime des termes inhabituels. On peut mentionner par exemple le découpage du vers dans « Le châtiment de Tartuffe » qui met la préposition « sous » à la rime au vers 1. Le rejet du groupe nominal au vers suivant montre l’audace formelle du poète autant que sa parfaite maîtrise des effets. Notre attention est alors attirée par la discordance entre la « chaste robe » noire » et le double sens sexuel de l’action de Tartufe « Tisonnant, tisonnant ». C’est d’ailleurs la répétition de ce terme qui repousse la préposition à la rime. L’enjambement des vers 9 et 10 du « Dormeur du Val » révèle aussi la maîtrise poétique de l’effet de suspens. Le poète semble chercher ses mots avant de révéler la mort du soldat : « Souriant comme / Sourirait un enfant malade ».


			
► Les motifs traditionnels de l’inspiration


			La création prend aussi appui chez Rimbaud sur les thèmes traditionnels des œuvres lues et relues, adorées ou rejetées mais qui ont imprégné durablement son imaginaire pour constituer le premier socle de la création.


			Le jeune poète parle ainsi de ses émois amoureux. Il rapporte ses désirs dans « Rêvé pour l’hiver » ou « À la musique », il fait preuve d’autodérision face à ses emportements ou sa gaucherie dans « Roman » et « Première soirée ». Il rend aussi hommage à l’héroïne shakespearienne avec le poème « Ophélie ». L’exclamation qui lui est adressée « Ciel ! Amour ! Liberté ! Quel rêve, ô pauvre Folle ! » rejoint alors la propre exaltation du poète dans « Ma bohème » :


			J’allais sous le ciel, Muse ! et j’étais ton féal
Oh ! là là ! que d’amours splendides j’ai rêvées !


			Le thème amoureux inscrit Rimbaud dans la tradition poétique de l’inspiration personnelle, de l’expression lyrique. Il en est de même pour la question de la satire sociale, politique ou religieuse. Son engagement critique révèle un regard désabusé posé sur la société bourgeoise, la puissance de l’église et le régime impérial. Il s’inscrit en cela aussi aux côtés des poètes de son temps, et l’on pense aux Fleurs du mal de Baudelaire censurées par la justice impériale en 1857 pour atteinte à la morale publique et religieuse. Ou encore à Hugo contraint à l’exil pour ses engagements politiques et qui crie dans son recueil Les Châtiments toute sa colère contre Napoléon III qu’il nomme « Napoléon le Petit ». Dans « Le Forgeron » Rimbaud semble se rappeler aussi de La légende des Siècles, un autre recueil poétique de Hugo, épopée poétique moderne d’après les mots de Baudelaire. Il construit avec l’allégorie du forgeron une dénonciation explicite de la misère ouvrière de son temps, esquissant même une forme d’idéal socialiste avant l’heure. L’engagement de Rimbaud est aussi explicite contre la guerre comme nous avons pu le dire plus haut, et contre le rôle délétère de l’Église dans la société.


			L’originalité créatrice du poète n’est donc pas à rechercher dans ses sources d’inspiration mais dans la posture adoptée par le poète, dans son regard unique : il faut « se faire voyant » écrit-il, et donc faire preuve d’émancipation en allant au-delà du monde sensible immédiatement intelligible ou accessible.


			B.	Un « Orphée bohémien » (P. Brunel) : l’émancipation des codes et des formes


			
► Le « Voyant » : un provocateur ou un alchimiste ?


			• Les lettres du Voyant


			La première posture du Voyant consiste à regarder le monde en refusant les évidences. Ce que la société regarde comme de la rébellion et un refus de se conformer aux codes est pour Rimbaud une démarche volontaire dans sa recherche de création poétique. Il écrit ainsi à Izambart le 13 mai 1871 :


			« je m’encrapule le plus possible. Pourquoi ? je veux être poète, et je travaille à me rendre Voyant […] il s’agit d’arriver à l’inconnu par le dérèglement de tous les sens. Les souffrances sont énormes, mais il faut être fort, être né poète et je me suis reconnu poète. »


			Le refus du poète de vivre selon les codes bourgeois de la société de Charleville entre donc dans une démarche volontaire et laborieuse pour devenir « Voyant », c’est-à-dire pour devenir ce qu’il est, poète. Pour Rimbaud le premier des Voyants est Charles Baudelaire et l’on peut rappeler les vers de « Bénédiction » qui ouvre Les Fleurs du mal avec la légende personnelle du poète né dans la souffrance et la répudiation, alors même qu’il doit devenir un divin alchimiste des mots :


			Lorsque, par un décret des puissances suprêmes,
Le Poète apparaît en ce monde ennuyé,
Sa mère épouvantée et pleine de blasphèmes
Crispe ses poings vers Dieu, qui la prend en pitié
[…]
Pourtant, sous la tutelle invisible d’un Ange,
L’Enfant déshérité s’enivre de soleil,
Et dans tout ce qu’il boit et dans tout ce qu’il mange
Retrouve l’ambroisie et le nectar vermeil.


			Pour Rimbaud, comme pour son illustre prédécesseur il s’agit bien de trouver de nouvelles sources de beauté, de ne se concentrer que sur son regard singulier posé sur le monde et faire œuvre d’alchimiste. Dans la lettre à Paul Demeny, datée du 15 mai 1871 il poursuit ainsi sa présentation du poète Voyant :


			« Toutes les formes d’amour, de souffrance, de folie ; il cherche lui-même, il épuise en lui tous les poisons, pour n’en garder que les quintessences. Ineffables tortures où il a besoin de toute la foi, de toute la force surhumaine, où il devient entre tous le grand malade, le grand criminel, le grand maudit, – et le suprême Savant ! – Car il arrive à l’inconnu ! »


			• Colorer et illuminer le monde


			Les lettres du Voyant nous poussent à explorer les perceptions sensorielles évoquées dans le recueil, puisqu’il s’agit de travailler à un « dérèglement de tous les sens ». Les couleurs peuvent retenir notre attention, le bleu par exemple qui se teinte de connotations paradoxales. Dans « Les Réparties de Nina » il caractérise la veine qui court sous la peau de la jeune fille et le cerne qui entoure son œil, dans une description apparemment objective, mais il est aussi la couleur du matin comme dans « Sensation », et celle de l’herbe, comme dans « Le Dormeur du Val » où le soldat dort « dans le frais cresson bleu ». Cette couleur devient alors plus symbolique, oscillant entre la beauté associée au petit matin limpide dans la nature et la couleur froide d’une ombre sous les pommiers. Et si le ciel est bleu aussi dans le sonnet « Le Mal », c’est sur ce fond « infini » que « les crachats rouges de la mitraille/ Sifflent tout le jour ». Le poète crée ainsi une palette de couleurs par contrastes et connotations pour donner à voir ce qu’il perçoit du monde, pour apporter une signification qui se passe d’explicitation. Dans ce même poème « les grands calices d’or » de l’Église indifférente viennent s’opposer au « bonnet noir » sous lequel les mères éplorées viennent prier pour le salut de leur fils parti à la guerre. Et encore le fourbe Tartuffe est « jaune » quand la douce Ophélie est « blanche » sur « l’onde calme et noire », et le « Dormeur du Val » a « deux trous rouges au côté droit ». Le choix des couleurs produit une image immédiatement efficiente dans l’esprit du lecteur, participant de la lumière que le poète apporte sur son sujet.


			La lumière occupe ainsi une grande place dans la poésie de Rimbaud. Elle est celle qui fascine « Les Effarés », ces petits enfants qui regardent avec envie la cuisson du pain « Au grand soupirail qui s’allume », et « dans un trou clair ». L’évocation prosaïque du pain se transforme sous les yeux de ces enfants affamés et transis en un tableau quasi mystique associant la lumière et l’extase liée aux autres perceptions, olfactive et auditive, de la cuisson : « Ils écoutent le bon pain cuire […] pétillant et jaune ». Le trou dans lequel se trouve le boulanger devient alors pour quelques instants un lieu d’illumination, par inversion verticale, une « lumière / Du ciel rouvert ». Pour comprendre l’importance des perceptions sensorielles et de la lumière dans la poésie de Rimbaud, nous pouvons nous pencher aussi sur « Le Dormeur du Val ». Dans ce sonnet le poète multiplie les synesthésies, c’est-à-dire les associations des sens, « la lumière pleut », le « petit val mousse de rayons » et la rivière jette des gouttelettes sur ses berges « accrochant follement aux herbes des haillons / D’argent ». Mais le soldat lui ne voit rien de cette beauté immédiate de la nature, « il dort » et « Les parfums ne font pas frissonner sa narine » puisqu’il est mort. Rimbaud rapproche la lumière d’une forme de mystique poétique par l’inventivité de ses images, mais son évocation vaut surtout par le contraste qu’elle crée : le soldat ne peut pas voir cette magnifique lumière, il ne ressent plus rien. 


			
► « L’homme aux semelles de vent » : écrire en arpentant le monde


			• Le motif de la fugue


			L’émancipation créatrice de Rimbaud repose avant tout sur la déambulation. Le poète, dans sa vie adolescente, n’a de cesse de vouloir quitter Charleville, pour rejoindre Paris quand il écrit les Cahiers de Douai. Mais il cherche de même à quitter des lieux et à partir à la recherche d’un ailleurs tout au long de sa vie. L’étude du motif de la marche, du voyage et plus précisément de la fugue est alors essentielle pour comprendre sa poésie. Il l’évoque dans « Au cabaret-vert » quand il pose le contexte de son moment de délectation sensorielle, gustative et visuelle, dans un cabaret de Charleroi :


			Depuis huit jours j’avais déchiré mes bottines
Aux cailloux des chemins. J’entrais à Charleroi
– Au Cabaret vert : je demandai des tartines


			« Ma bohème » représente en cela comme un art poétique de la fugue. Il chante dans ce sonnet le plaisir d’être « sous le ciel » et de marcher sans but. Il se représente démuni de tout bien matériel


			Je m’en allais, les poings dans mes poches crevées ;
Mon paletot aussi devenait idéal […]
Mon unique culotte avait un large trou 


			Mais vivre au bord des chemins lui apporte un incommensurable bonheur de liberté et de communion avec la nature, comme le montrent le rejet du mot « rimes » et les synesthésies utilisées qui associent la beauté du ciel étoilé et le confort d’un lit douillet :


			Petit-Poucet rêveur, j’égrenais dans ma course
Des rimes. Mon auberge était à la grande Ourse.
Mes étoiles au ciel avaient un doux frou-frou.


			Le rêve du voyage ou de la marche sans but se retrouve dans « Sensation » qui fait écho à « Ma bohème » : « J’irai dans les sentiers […] j’irai loin, bien loin, comme un bohémien / Par la Nature ». La fugue est un motif prégnant dans le recueil, presque un leitmotiv. Elle figure dans les rêves amoureux du poète, par exemple dans « Les Reparties de Nina » : « Ta poitrine sur ma poitrine, / Hein ? nous irions, Ayant de l’air plein la narine / Aux frais rayons […] tu viendras, tu viendras, je t’aime ! / Ce sera beau. Tu viendras, n’est-ce pas, et même… ». Et de même en toute simplicité sensuelle dans « Rêvé pour l’hiver » :


			L’hiver, nous irons dans un petit wagon rose
Avec des coussins bleus.
Nous serons bien. Un nid de baisers fous repose
Dans chaque coin moelleux


			Les désirs exprimés ici, comme à la fin du poème « À la musique » ou dans « Roman » sont du même ordre, dans une fugue immobile, liée à l’attente amoureuse


			Nuit de juin ! Dix-sept ans ! – On se laisse griser.
La sève est du champagne et vous monte à la tête
On divague ; on se sent aux lèvres un baiser
Qui palpite là, comme une petite bête…


			• Une langue poétique nouvelle


			L’exploration de l’ailleurs se traduit aussi chez Rimbaud par une exploration des possibles du langage. Sa langue poétique est singulière, oscillant entre la plus grande simplicité, et la recherche audacieuse, entre la grossièreté et l’érudition élégante. Le poète fait preuve d’émancipation créatrice là aussi en s’affranchissant de toute convenance ou contrainte. Il se joue de la recherche de rimes riches de mise dans la poésie romantique et il peut associer des termes prosaïques, très simples ou encore opérer des ruptures brutales de registre de langue. Par exemple dans « Venus anadyomène », « omoplates » rime alors avec « plates », et « Vénus » avec « anus » ; dans « Les Effarés » « culotte » et « tremblote » sonnent à la rime pour refermer le poème. Les termes les plus simples comme « trou », « sous », « pioupious »,« dada », « quoi », « cou », « frou-frou » ou « couacs » se trouvent à la rime, au même titre que des termes d’un registre plus recherché ou élégant. Et le poète ne se prive pas de reprendre des couples de rimes plus traditionnels comme « roses » / « écloses » ou « fleur » / « meurt » dans « Soleil et chair ».


			Outre les choix et associations de mots sans contrainte de registre, la langue de Rimbaud se libère jusqu’au néologisme. Il écrit par exemple dans « Roman » « Le cœur fou Robinsonne » : le poète crée ici un verbe sur le nom de Robinson Crusoé pour évoquer le voyage aventureux. Dans ses lettres il multiplie aussi les inventions lexicales : « je m’encrapule » écrit-il dans la lettre du voyant pour signifier sa démarche volontaire de rébellion. Les Cahiers de Douai ne marquent que le début de cette démarche d’inventivité, et on peut mentionner un de ses néologismes devenus célèbres, l’adjectif « abracadabrantesque » qui apparaît pour la première fois dans le poème « Le Cœur supplicié » écrit en 1871.


			• La fugue musicale du nouvel Orphée


			En musique la fugue est une forme d’écriture musicale qui repose sur une entrée successive de voix qui semblent se poursuivre, se répéter, se répondre. La poésie d’Arthur Rimbaud peut alors être associée à cette forme d’expression non seulement par la présence explicite du motif de la déambulation dans ses poèmes, mais aussi par le réseau sonore et signifiant qui se crée d’un poème à l’autre. Des images reviennent, se répondent, comme on a pu le voir pour la question de la bohème, ou le rêve amoureux, mais aussi pour la satire politique et la critique sociale de la suffisance bourgeoise comme de l’hypocrisie religieuse. Les multiples voix prises par Rimbaud se rejoignent alors pour composer un ensemble qui peut sembler disparate mais qui se révèle finalement très cohérent pour faire recueil.


			Nous pouvons nous arrêter sur le motif explicite et récurrent de la musique, qui construit une mise en abyme de l’écriture poétique. Tout d’abord la fuite en avant réelle ou symbolique d’Arthur Rimbaud et sa recherche poétique font de lui un nouvel Orphée ainsi qu’il se dépeint dans « Ma bohème ». Sa lyre est prosaïque mais il en tire des sons qui enchantent son univers et transfigurent l’espace dans un indicible bonheur :


			[…] Rimant au milieu des ombres fantastiques,
Comme des lyres, je tirais les élastiques
De mes souliers blessés, un pied près de mon cœur.


			Ce dernier tercet nous incite à retrouver dans les autres poèmes des Cahiers de Douai les multiples références à la musique, parmi toutes les perceptions sensorielles retranscrites et mêlées. Ainsi le chant de l’oiseau qui accompagnerait la promenade amoureuse des « Réparties de Nina » « filerait son andante », le rire de la jeune fille de « Première soirée » « s’égrèn[e] en claires trilles » et sur les lèvres de la jeune fille de « Roman », « meurent les cavatines », de petits airs d’opéra. De manière plus prosaïque, dans « Les Effarés », le boulanger « chante » en faisant son pain et d’ailleurs le pain chante lui aussi en cuisant : « chantent les croûtes parfumées ». À l’inverse de ces agréables musiques, dans « Le bal des pendus », « Belzébuth enragé racle ses violons !», contribuant à la terrible évocation macabre. Le contexte militaire de la guerre franco-prussienne permet aussi d’ajouter quelques autres voix musicales grinçantes, celle de l’orchestre militaire du poème « À la musique » et les sifflements des « crachats rouges de la mitraille » dans le sonnet « Le Mal ». Cette dernière musique de mort contraste avec « le bercement des hosannah », ces chants religieux qui révèlent ici l’indifférence de l’Église à la souffrance des soldats et de leurs mères.


			La musique douce, emportée ou grinçante est donc omniprésente dans le recueil. Et l’on pourrait y ajouter la mention des murmures, des cris, des prières, des déclarations, mais aussi toutes les formes d’expressivité de l’écriture poétique par les exclamations, les points de suspension, les questions, qui sont autant de variations rythmées et musicales aussi de l’écriture poétique. Dans « Soleil et Chair » le poète projette même une vision idéale dans laquelle « Le Monde vibrera comme une immense lyre ».


			POUR COMPLÉTER L’ÉTUDE DE L’ŒUVRE


			A • Vers la dissertation


			• Nota Bene : chaque sujet de dissertation repose sur l’étude des Cahiers de Douai dans le cadre du parcours. Nous construisons ici des plans détaillés qui ne prennent appui que sur l’œuvre mais des recours à d’autres œuvres poétiques sont possibles voire souhaitables lors de la rédaction complète de l’exercice. Ces références pourront être prises dans les propositions de parcours qui suivent cette rubrique.


			■ Sujet de dissertation n°1


			Dans quelle mesure la création poétique chez Arthur Rimbaud représente-t-elle une forme d’émancipation ?


			› Pistes de corrigé


			Il faut considérer le sens du terme « émancipation » pour bien envisager toutes les implications du sujet : l’émancipation est en effet une prise de liberté, l’affranchissement d’un lien, d’un état de dépendance, d’une domination. Dans le domaine légal l’émancipation est l’acte par lequel un mineur peut prendre les capacités civiles d’un majeur.


			Si on parle d’émancipation poétique chez Arthur Rimbaud il nous faut donc considérer la tutelle de ses maîtres dont il se libère en créant sa propre voix poétique.


			I.	La création poétique d’Arthur Rimbaud est une émancipation, une prise de liberté par rapport à des codes établis, avec des références maîtrisées et explicites


			A.	Il s’approprie des formes poétiques traditionnelles en faisant preuve d’irrévérence, il semble se jouer de ses références littéraires


			– Il utilise le sonnet à des fins critiques pour marquer sa distance avec le régime impérial (« Rage de César », « L’Éclatante victoire… »), les choix militaires (« Le Mal »), la société bourgeoise et dévote (« le châtiment de Tartuffe ») mais aussi pour chanter son amour de la liberté (« Ma bohème »).


			– Il parodie des textes sérieux et des genres anciens, rend hommage à Villon, à Hugo, à Shakespeare… mais il réinvente aussi la danse macabre ou le contre blason, en s’amusant des genres sérieux.


			B.	Il construit par ailleurs une œuvre poétique polyphonique


			– il joue du langage et des registres de langue en créant des ruptures à l’intérieur d’un même poème (« Le Forgeron »), en inventant des mots (« Roman ») en brisant la musique traditionnelle de l’alexandrin (une préposition à la rime dans « Le châtiment de Tartuffe »)


			– il varie les tonalités de la plus grinçante à la plus légère, ne se laissant pas saisir dans un portrait univoque : il est à la fois horrifié par la guerre, « folie épouvantable [qui] broie / Et fait de cent milliers d’hommes un tas fumant » (« Le Mal ») et il est tout autant à la recherche de la douceur d’un baiser sous les « tilleuls verts » (« Roman », « À la musique »).


			Transition : l’écriture d’Arthur Rimbaud prend donc appui sur une tradition poétique maîtrisée, avec laquelle il prend ses distances. Mais il n’est pas pour autant le premier poète rebelle du XIXe siècle et finalement ses sources d’inspiration ne sont pas novatrices. Hugo comme Baudelaire, deux de ses maîtres ont eux aussi en leur temps créé la polémique sur leur écriture poétique. Il faut donc considérer son émancipation au-delà de sa posture de rébellion contre les codes bourgeois.


			II.	L’émancipation de Rimbaud devient véritablement créatrice quand on considère qu’il crée surtout sa propre poétique


			A.	Il faut « se faire voyant »


			– Dans sa correspondance avec G. Izambard et P. Demeny, Arthur Rimbaud montre qu’il a théorisé sa posture de poète, qu’il considère son rôle comme une forme de mission à mettre en œuvre. Selon lui, il lui faut opérer « un dérèglement de tous les sens » afin de porter un regard neuf sur le monde. L’écriture poétique est donc une émancipation pour aller au-delà du monde immédiatement sensible.


			– Voir par exemple les associations des perceptions sensorielles dans la création de synesthésies signifiantes (« Le Dormeur du val », « Ma bohème »).


			B.	L’écriture poétique ne va pas sans la fugue


			– S’émanciper pour devenir Voyant s’accompagne chez le poète d’une démarche de fuite en avant, il lui faut marcher, prendre la route au sens propre comme au sens figuré pour créer. « Ma bohème » montre en particulier ce bonheur de la fugue.


			– La parole poétique se construit donc en déambulation, d’un poème à l’autre par échos des images qui se rappellent et se complètent : voir la place du chant et de la musique d’un poème à l’autre dans des registres très variés.


			› Éléments de conclusion et ouverture


			• La création poétique chez Arthur Rimbaud est bien une forme d’émancipation puisqu’il met à distance les formes traditionnelles parfaitement connues pour construire son propre chemin poétique. Il crée alors l’image d’un nouvel Orphée, bohémien et voyant, enchantant le monde, le faisant vibrer « comme une immense lyre » (« Soleil et Chair »).


			• Ouverture : la figure d’Orphée se retrouve aussi chez Apollinaire qui poursuit l’émancipation de la création poétique et est l’un des précurseurs du surréalisme.


			■ Sujet de dissertation n° 2


			Paul Verlaine a surnommé Arthur Rimbaud « l’homme aux semelles de vent ». En quoi cette expression permet-elle selon vous d’illustrer son travail de l’écriture poétique dans Les Cahiers de Douai ?


			• Remarque préalable : ce sujet ne comporte pas explicitement les termes du parcours « émancipations créatrices ». Mais il s’y rattache du fait du sens de la périphrase inventée par Paul Verlaine. En effet il propose ici une image du poète toujours en déplacement par la référence aux « semelles » et la mention du vent implique à la fois l’idée de vitesse, voire d’impétuosité et l’idée d’imaginaire.


			• Nous pouvons donc construire notre argumentation à partir de ces deux sens de la périphrase.


			I.	Les Cahiers de Douai proposent une déambulation créatrice foisonnante, Rimbaud parcourt la tradition poétique autant qu’il la survole de ses « semelles de vent »


			A.	Rimbaud survole le monde poétique ancien grâce à ses « semelles de vent »


			– Il revendique une écriture libérée des carcans mais en prenant appui sur des formes traditionnelles maîtrisées.


			L’émancipation créatrice s’appuie sur le sonnet, l’alexandrin… autant de formes parfaitement connues du poète et qui lui servent d’impulsion pour construire sa propre poétique.


			« Le Dormeur du Val » propose la découverte progressive d’un soldat mort, dans la construction traditionnelle du sonnet, tout en emportant le lecteur dans une évocation onirique et sensorielle unique de la Nature


			– Il circule d’une forme à l’autre par la parodie, le pastiche et les réécritures.


			L’hommage à Villon devient une nouvelle danse macabre dans « Le Bal des pendus », « Venus Anadyomène » reprend la forme du contre blason dans un portrait dégradé à la chute grossière, « Sensation » propose un écho léger et enlevé au poème de Hugo (« Demain dès l’aube »).


			B.	La déambulation poétique se révèle alors une grande variété


			– Variété des tonalités : poèmes grinçants (« le Châtiment de Tartuffe »), sarcastiques (« L’Éclatante victoire… »), légers (« Rêvé pour l’hiver »), oniriques, engagés… le poète passe en apparence d’une tonalité à l’autre en un souffle de vent.


			– Le langage est aussi le lieu d’une variété tourbillonnante : Rimbaud opère des ruptures de tons, manie aussi bien le langage grossier que les termes érudits ou une langue des plus simples. Le poème « Les Effarés » est une ressource à mobiliser sur ce point.


			II.	Mais l’expression « l’homme aux semelles de vent » est aussi à entendre presque au sens propre : Arthur Rimbaud ne peut rester en place et la fugue tient une place essentielle dans son recueil


			A.	Le voyage et la fugue inspirent le poète


			– Fuir pour trouver un sens, sortir d’une société bourgeoise sclérosée : deux poèmes montrent des rêves d’ailleurs avec une jeune femme, « Les Réparties de Nina » et « Rêvé pour l’hiver » ; dans un autre registre l’ailleurs peut aussi être historique par le recours à la référence historique à la Révolution pour montrer un engagement politique actuel (« Morts de Quatre-vingt-douze… », « Le Forgeron »…).


			– Pour Rimbaud, il s’agit de trouver l’ailleurs au sens symbolique pour « se faire Voyant » – voir les lettres à G. Izambard et à P . Demeny sur le sujet.


			B.	La fugue est la condition même de la création


			– Arthur Rimbaud se présente en Orphée bohémien déambulant de manière réelle ou symbolique sur les routes de la création : reprendre à ce propos « Ma Bohème », « Sensation » ou « Au cabaret vert », et encore « Soleil et Chair ».


			– La fugue est à entendre aussi au sens musical, les « semelles de vent » suggérant également un souffle qui peut être une musique des vers. Ici nous pouvons nous référer aux notations musicales explicites dans le recueil, qui participent à une mise en abyme de l’acte d’écriture poétique : « l’andante » de l’oiseau dans « Les réparties de Nina » ou les violons grinçants de Belzébuth dans « Le Bal des pendus ».


			› Éléments de conclusion et ouverture


			• L’expression de Paul Verlaine est riche d’évocation et de sens pour représenter le travail de création poétique d’Arthur Rimbaud. À la fois poète vagabond dans sa recherche poétique, esprit léger, moqueur et insouciant, et à la fois poète supérieur, dominant le monde de sa faculté à s’élever au-dessus du monde sensible pour devenir Voyant.


			• Ouverture : « l’homme aux semelles de vent » est le successeur du poète albatros chez Baudelaire, dans le poème éponyme des Fleurs du mal, le « prince des nuées » qui « hante la tempête et se rit de l’archer ».


			B • Parcours et prolongements


			■ Parcours 1 : poète maudit ou poète prophète ?


			› Textes pour le parcours


			• L’étude de l’œuvre de Rimbaud permet d’évoquer la place des poètes dans la société et le regard qui est posé sur eux. Dans les trois textes proposés le portrait du poète est à la fois douloureux dans son rapport au monde mais aussi parfaitement mélioratif.


			• Paul Verlaine dans Les Poètes maudits (1884) contribue à faire connaître le jeune Rimbaud qui a depuis longtemps arrêté d’écrire quand il publie son ouvrage. On peut prendre un extrait du portrait qui lui est consacré pour monter le rôle essentiel que Verlaine lui attribue dans la création d’une parole poétique nouvelle quoique méconnue.


			• Baudelaire dans Les Fleurs du mal (1857) dresse son autoportrait allégorique avec « L’Albatros », il se présente comme inadapté à la société mais majestueux dans son univers poétique. Il est « roi de l’azur » quand il crée mais « ses ailes de géant l’empêchent de marcher » dès qu’il est en compagnie des hommes. Ce poème prolonge dans la construction du recueil le poème « Bénédiction » qui crée une forme de légende du poète par un récit de sa naissance puis de sa vie, qui fait de lui un être à la fois paria et à la fois capable de s’élever vers une lumière et une beauté qu’il est le seul à percevoir.


			• Le poème de Tristan Corbière enfin, « le Crapaud », extrait du recueil Les Amours jaunes (1873), propose un autre autoportrait, très grinçant cette fois, du poète en crapaud, à la fois créature repoussante, mais aussi « rossignol de la boue », doté d’un « œil de lumière » que bien de peu de gens savent voir.


			■ Parcours 2 : le poète arpenteur du monde


			› Textes pour le parcours


			• Pour ce parcours nous pouvons nous intéresser au voyage et à la fugue comme source d’inspiration poétique.


			• Charles Baudelaire dans le sonnet « Parfum exotique » publié dans Les Fleurs du mal (1857) propose un rêve de voyage qui se déclenche par le parfum de la chevelure de la femme aimée. Au terme d’un enchaînement de suggestions sensorielles nouvelles, il perd peu à peu le contact avec le monde réel pour ne plus ressentir que le « parfum des verts tamariniers » et « le chant des mariniers ». L’écriture poétique restitue ici l’envolée onirique, l’émancipation créatrice par les sens.


			• Dans un registre en apparence plus prosaïque, nous pouvons lire « Le relais » publié par Gérard de Nerval dans Odelettes (1853). En trois quatrains le poète évoque la douceur d’une pause lors d’un voyage, la propension du voyageur à se laisser aller au rêve par le « ruisseau qui murmure entre les peupliers […] l’odeur du foin vert » et la contemplation du ciel.


			• Jules Supervielle est également une ressource intéressante dans l’évocation des poètes voyageurs. Il décrit différents ports dans son recueil Débarcadères (1922) et l’on peut par exemple étudier son poème « escale portugaise ». Pour construire ce tableau du port, véritable marine poétique, le poète sollicite tous les sens, associant la blancheur du linge qui sèche aux terrasses, l’odeur des algues et le « soleil bruyant de la saison » dans les rues de la ville.


			• Si l’on souhaite aborder un exemple de poème en prose, le texte de Marcel Proust « Voiles au port » peut être un bon exemple aussi. Publié dans le recueil Les Plaisirs des jours (1896), ce poème présente là aussi une marine poétique, une forme de « rêverie couleur du temps » comme l’écrit Proust lui-même.


			› Proposition de lecture cursive


			• Pour compléter la lecture du recueil de Rimbaud nous pouvons lire le recueil de Robert Desnos Corps et biens publié en 1930. La démarche surréaliste de l’écriture permet en effet d’envisager d’autres formes d’émancipations créatrices puisque le poète joue du langage pour s’y intéresser comme matériau plastique source de création, parfois en dehors de toute construction véritablement signifiante. Desnos joue sur les automatismes du langage, des jeux de mots, des charades… ; il crée en mettant en œuvre l’écriture automatique, en racontant ses rêves ou en mettant en œuvre des rêves éveillés… Les titres de quelques sous-parties de ce recueil annoncent d’emblée ce travail d’exploration du langage par les jeux de mots sur lesquels ils reposent : « Rrose Sélavy », « L’Aumonyme », « Langage cuit »… Le titre du recueil lui-même joue du double sens entre l’évocation du naufrage d’un navire (« sombrer corps et biens ») et l’annonce des thèmes d’inspiration du recueil.


			• L’inventivité de ses images fait bien de lui un autre « voyant », comme on peut le lire dans le poème « P’oasis » dont voici le début :


			« Nous sommes les pensées arborescentes qui fleurissent sur les chemins des jardins cérébraux


			Sœur Anne, ma Sainte Anne, ne vois-tu rien venir… vers Sainte Anne ?


			– Je vois les pensées odorer les mots


			– Nous sommes les mots arborescents qui fleurissent sur les chemins des jardins cérébraux »


			 


		




		

			
Francis Ponge, 
La Rage de l’expression, 19521



			Parcours : dans l’atelier du poète


			Sandra Glatigny


			I.	Une œuvre écrite dans un siècle tragique


			A.	La violence historique


			
► Un siècle sous le signe de l’horreur


			Le XXe est marqué par des événements historiques tragiques : guerres mondiales, civiles, d’indépendance, génocides et totalitarismes ont parcouru tout le siècle. La Première Guerre mondiale, qui aurait dû être rapide, s’enlise dans une guerre de positions qui marquera durablement les esprits en France comme en Allemagne. Des écrivains comme Apollinaire, Céline ou Cendrars prennent part aux combats. Les conflits internationaux font écho aux conflits nationaux. La révolution d’octobre 1917 renverse l’Empire russe, bouleversant le modèle politique et socio-économique. En Italie, l’instabilité permet à Mussolini d’arriver au pouvoir et de mettre en place des lois autoritaires. La crise économique de 1929 génère une dépression sans précédent qui favorisera la montée des fascismes. La guerre civile espagnole, dont Malraux rend compte dans L’Espoir, finit par installer pour quarante ans le dictateur Franco à la tête du pays. Quant à Hitler, il accède démocratiquement au pouvoir et déclenche la Seconde Guerre mondiale. De nouveau, le monde pénètre dans une période d’horreur. Qu’ils combattent dans l’armée comme Saint-Exupéry ou Gary ou comme résistants comme Aragon ou Bernanos, les écrivains ont largement subi les conséquences de ce deuxième conflit. Ainsi Primo Lévi raconte-t-il l’expérience concentrationnaire dans Si c’est un homme.


			D’un point de vue social, le développement du fordisme et du taylorisme impose un nouveau modèle productiviste. Cette évolution qui prolonge la révolution industrielle du siècle précédent s’accompagne de mouvements de contestation. Certes, ces luttes donnent lieu à quelques progrès comme les congés payés et la semaine de quarante heures en 1936. Mais les ouvriers continuent de souffrir au travail. De même, alors que les femmes, qui avaient pris une place prépondérante pendant les guerres, auraient pu profiter de ces phases pour voir leur condition évoluer, elles subissent les réactions conservatrices des hommes de retour du combat. C’est donc un siècle placé sous le signe de la violence : brutalité historique, économique, sociale et politique qui va générer chez les artistes un traumatisme traduit dans leurs œuvres.


			
► L’héritage symboliste


			Ce contexte tragique a profondément modifié le rapport des artistes avec le monde. Il s’agit de trouver de nouveaux modes d’expression pour représenter ce qui paraît dépourvu de signification. Les écrivains, peintres, sculpteurs, musiciens refusent la rationalisation idéologique de la violence historique. Dans le domaine littéraire, les poètes du XXe siècle héritent du symbolisme de Rimbaud et de Mallarmé. Ces derniers s’intéressent au symbole comme manifestation d’une réalité qu’on ne peut réduire à une existence brute et matérielle. Ils visent à faire converger des aspects intraduisibles par la langue commune. Après Baudelaire et son poème « Correspondances », Rimbaud écrit le célèbre poème « Voyelles » qui cherche à faire dialoguer les éléments de l’univers et les différentes perceptions en cultivant le principe de la synesthésie, phénomène qui consiste à associer des impressions venant de domaines sensoriels différents. Le poète joue sur le signifiant (« image acoustique du mot ») et le signifié pour générer une nouvelle vision du monde. Pour les Symbolistes, la poésie doit déployer une forme et une écriture qui favorisent la connaissance du monde et la connaissance de soi.


			
► Expérimentations et surréalisme


			Héritière de ces expérimentations, la poésie moderne prolonge ces recherches tout en remettant en question la conception laissée par les prédécesseurs. Des écrivains aussi différents qu’Apollinaire, Claudel, Valéry ou Breton incarnent ce renouvellement artistique. Apollinaire s’émancipe des contraintes syntaxiques, lexicales et même formelles en créant notamment les Calligrammes, poèmes dont les vers figurent des éléments évoqués. Quant à Breton, il est le chef de file du surréalisme, mouvement qui va marquer l’ensemble des disciplines artistiques jusqu’en 1960. En 1924, il publie le Manifeste du surréalisme qu’il définit comme un « automatisme psychique pur, par lequel on se propose d’exprimer, soit verbalement, soit par écrit, soit de toute autre manière, le fonctionnement réel de la pensée. Dictée de la pensée, en l’absence de tout contrôle exercé par la raison, en dehors de toute préoccupation esthétique ou morale ». Il s’agit de se libérer du carcan moral, esthétique et rationnel qui préside à la création poétique telle que l’ont adoptée les écrivains antérieurs. Aragon, Soupault, Éluard ou Desnos s’adonnent à des pratiques d’écriture ludiques visant à libérer l’art des préjugés que la culture véhicule pour favoriser une prise directe avec la réalité telle qu’elle est. D’une manière générale, la poésie moderne peut se définir comme un espace d’expérience formelle, linguistique et philosophique au sein duquel le poète se remet sans cesse en question.


			B.	Francis Ponge : un poète moderne hors normes


			Francis Ponge est l’un des représentants de cette modernité. Comme ses contemporains, il a connu la guerre : d’abord agent de liaison, il a résisté activement à l’invasion nazie dans la zone Sud. Comme ses contemporains, il s’est livré à de nombreuses expérimentations et a fait de son art un instrument de lutte. Cependant, il est resté en marge de la production littéraire de son temps et a toujours affirmé son indépendance. Il a été proche du mouvement surréaliste pendant un certain moment. Suite à son adhésion au parti communiste, il le côtoie mais conserve une distance critique notamment vis-à-vis de l’irrationnel et de l’automatisme. Pour lui, les Surréalistes, loin de s’être émancipés de la raison, n’ont fait que créer une nouvelle forme de rationalité. Contrairement à André Breton qui explore un univers intérieur dont dépend toute perception du monde, il cherche à se placer du point de vue des objets du monde. Même si, à la lecture, on pourrait croire à une certaine objectivité scientifique, ses textes visent à transmettre des émotions provoquées par les objets et le monde. Par conséquent, contrairement au lyrisme romantique, qui cherche à transmettre les sentiments intimes et personnels du poète, sa poésie développe une subjectivité qui efface le « je » pour ne conserver que la trace affective.


			En outre, il remet en cause le principe de l’analogie défendue par Breton pour prôner « la qualité différentielle ». Selon lui, la démarche poétique doit saisir les différences et non les similitudes. Les images et les rapprochements métaphoriques constituent un voile qui accentue la difficulté à saisir les choses. Or, la poésie est un instrument de connaissance du monde, quête qui n’est jamais achevée comme il le note dans « L’appendice au Carnet du Bois de Pins » : « Ce n’est pas de la relation, du récit, de la description, c’est de la conquête » (p. 160). Il récuse l’idéalisme et la culture judéo-chrétienne, qui imprègnent la tradition poétique et qui semblent dépourvus de sens dans la société contemporaine. Pour lui, il s’agit de provoquer un plaisir émotionnel en multipliant les points de vue sur les objets. Comme Mallarmé, il se méfie de la langue conventionnelle, marquée par l’idéologie et les idées reçues. Dans la même perspective, il use le plus souvent de la prose contre les normes de la versification. Enfin, Ponge se situe en marge de son temps parce qu’il ne cesse d’« écrire contre la poésie ». En effet, la critique du poète et de la poésie revient de manière récurrente dans son œuvre et tout particulièrement dans La Rage de l’expression. Francis Ponge revendique donc son originalité et apparaît comme un poète de la modernité qui échappe à toute classification.


			C.	L’œuvre dans la production littéraire de l’auteur


			
► De la poésie à la réflexion sur la poésie : du poème à l’atelier du poète


			La Rage de l’expression marque un tournant dans l’œuvre du poète. Même si la plupart des textes qui composent le recueil ont été écrits entre 1941 et 1947, la publication de l’ensemble n’aura lieu qu’en 1952. Ce délai est signifié clairement à la fin de « La Mounine » : « Un jour, […] peut-être […] écrirai-je d’un trait simple et aisé ce Poème après Coup sur un Ciel de Provence que promettait le titre de ce cahier, mais que […] nous n’avons pas pu encore nous offrir. » (p. 215) Le poème est daté de mai-août 1941. Ce décalage manifeste la réflexion qui anime depuis longtemps l’auteur. Dans La Rage de l’expression, il exhibe sa passion pour les problèmes d’expression et sa réflexion sur le processus créateur en mettant en abîme toutes les étapes de l’écriture.


			Dès le début de sa carrière, Ponge s’intéresse aux problèmes linguistiques. Nourri de culture méditerranéenne et latine, il explore avec son père le plaisir de la découverte des mots. Ce dernier le familiarise avec le Dictionnaire d’Émile Littré, ouvrage du XIXe siècle, dont les définitions se trouvent en nombre dans La Rage de l’expression. Après la mort de son père, Ponge publie Douze petits écrits (1926), texte satirique qui passe alors inaperçu. En 1923, sa rencontre avec Jean Paulhan, écrivain, critique et éditeur est déterminante. De fait, ce dernier devient un véritable mentor, lui permettant de collaborer à la Nouvelle Revue Française, l’une des publications les plus importantes d’Europe dont il est le directeur à partir de 1926. Par la suite, Ponge a développé cette écriture réflexive qui met en scène le travail de l’écriture. Initiée avec les Proêmes (1948), sa démarche consiste à montrer les brouillons, les carnets, les versions successives de ses textes qu’il publiera à la fin de sa carrière. C’est dans cette continuité qu’il publie en 1952 La Rage de l’expression.


			
► Réception et postérité de l’œuvre : d’une œuvre confidentielle à la reconnaissance académique


			En 1942, la publication du Parti pris des choses marque le début de la reconnaissance. Ponge doit notamment la diffusion de ses écrits à un article de Jean-Paul Sartre2 qui fait l’éloge du « poète des objets ». On salue l’approche révolutionnaire de Ponge qui interroge aussi bien la tradition que la modernité littéraire. Longtemps, sa notoriété s’est limitée à un cercle restreint d’intellectuels et d’initiés. En 1952, il participe à un entretien radiophonique avec André Breton et Pierre Reverdy, poètes reconnus de leur vivant. À cette occasion, il commence à bénéficier d’une plus large diffusion auprès du public. Il faut également noter l’importance des Cahiers du Sud dans l’essor de la carrière du poète. Jean Tortel, le directeur de la revue, s’intéresse tout particulièrement à la genèse de l’écriture. Selon lui, l’originalité de Ponge réside dans le fait qu’il permet au lecteur d’accéder aux coulisses de la création : « Livrer ses recherches, ses piétinements, ses départs, ses scrupules, ses manques : ne rien cacher. » Après Sartre, ce sont Philippe Sollers et la revue Tel quel qui le mettent à l’honneur dans les années 1960. Pour les collaborateurs de cette publication, la grille de lecture passe par le filtre du structuralisme, c’est-à-dire dans le fait d’envisager le texte comme un objet. L’œuvre de Ponge est alors considérée comme anti-lyrique et anti-subjective. Dans les années 1970, le poète accède à une reconnaissance internationale : il est sollicité pour des conférences, participe à des manifestations où de grands artistes contemporains se rencontrent. À sa mort en 1988, il est considéré comme un « moderne académique » comme en témoigne la présence de ses textes dans les manuels scolaires et le choix de La Rage de l’expression pour les épreuves anticipées de français.


			II.	La Rage de l’expression : pénétrer dans les coulisses de la création


			A.	Une œuvre composite


			
► La composition du recueil


			La Rage de l’expression est un recueil composé de 7 textes de longueurs et de formes variées. À première vue, les titres semblent annoncer des poèmes consacrés à la nature. Certes, cette dernière occupe une large place dans le recueil mais c’est davantage la confrontation de ce thème au langage qui fait l’objet de l’œuvre. Pour autant, la référence aux éléments naturels permet de comprendre la logique du recueil. Les titres des poèmes traduisent la volonté d’embrasser le monde et de l’explorer. On passe des êtres volants aux végétaux avec un agrandissement progressif de la perspective. Entre le premier et le dernier poème, Ponge tisse un lien entre la terre et le ciel, entre l’eau et l’air. Ce jeu de relations signifie d’emblée la complexité de l’univers et l’ampleur de la tâche.


			Le recueil s’ouvre sur un poème liminaire qui s’intitule « Berges de la Loire ». La référence à un cadre spatial réel ancre la méthode du poète dans la réalité en le plaçant dans un décor précis dans lequel le lecteur peut se projeter. Mais, contrairement à ce que son titre pourrait annoncer, il ne s’agit nullement d’évoquer le paysage mais d’expliquer la démarche du poète. Ce texte fait figure de manifeste au seuil de l’œuvre : il comporte une dimension argumentative qui défend une certaine conception de la poésie.


			Le deuxième poème est dédié à Jean-Paul Sartre et Simone de Beauvoir. Cette dédicace s’explique aisément par l’importance du philosophe existentialiste dans la carrière de Francis Ponge. Comme on l’a dit précédemment, Sartre rédige un article intitulé « L’Homme et les objets » qui loue une approche poétique luttant contre un langage figé et la réification de l’humanité. « La guêpe » est constitué d’une dizaine de pages, dans lequel Ponge montre toute sa virtuosité à la fois dans la description pseudo-scientifique, dans la maîtrise, souvent parodique, des formes traditionnelles mais également dans la créativité lexicale et métaphorique. Les mots et les choses sont pleinement exploités. Ponge mobilise non seulement l’étymologie, les sens propres et figurés mais sollicite également les « objets mentaux » du lecteur pour susciter les différentes perceptions sensorielles.


			Vient ensuite « Notes prises pour un oiseau » adressé à Ebiche, peintre polonais, ami de Ponge. Il s’agit également d’un texte hétéroclite dans lequel se mêlent commentaire sur le langage ou commentaire métalinguistique, digression métapoétique, listes de définitions du Littré, tentative pour saisir le mot et la chose à laquelle elle renvoie. La référence à l’univers pictural témoigne de la volonté de varier les points de vue et les médiations.


			Le titre du quatrième poème est « L’œillet », dédicacé à Georges Limbour. Le début du poème éclaire la démarche de l’auteur : « Est-là la poésie ? » (p. 55) qu’il tente de définir (p. 56-57). L’œillet est choisi parce qu’il relève de la gageure et résiste à l’appréhension intellectuelle et linguistique. De nouveau, la création poétique se double d’une réflexion sur la poésie qui mêle fragments, références à la tradition et rupture avec cette dernière.


			Le cinquième texte, intitulé « Le mimosa » témoigne également de cette volonté de circonscrire le mot et la chose. Il s’ouvre sur une citation de Fontenelle tirée du Littré. Ce texte est également le récit de l’écriture avec des références prosaïques à ses circonstances.


			On retrouve cette mise en scène de l’aventure de l’écriture de façon plus marquée encore dans « Le Carnet du Bois de Pins », « à [s]on ami disparu Michel Pontremoli ». Aux caractéristiques mentionnées précédemment s’ajoutent des listes de variantes d’un même poème, un « Appendice au Carnet du Bois de Pins », constitué de notes renvoyant au contexte autobiographique de l’écriture, à la manière d’un journal intime et des extraits d’une correspondance inhérente à ce poème. Ce texte retrace à la fois les étapes de la création et certains éléments de la réception.
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