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			Avant-propos

			Ce manuel s’adresse aux étudiants des classes préparatoires aux grandes écoles (CPGE) littéraires, filières A/L, qui n’ont pas de programme spécifique pour leurs épreuves écrites et orales en anglais. Il vise à fournir une aide précieuse et structurée pour les candidats se préparant aux concours des ENS.

			Les étudiants des prépas A/L ayant choisi l’option anglais doivent, aux concours des ENS, commenter des textes issus de la littérature anglophone des XIXe et XXe siècles. Ce manuel offre une sélection rigoureuse de textes, accompagnée de commentaires détaillés et de conseils méthodologiques pour maîtriser cet exercice.

			Les épreuves orales en A/L consistent également à expliquer des textes issus de la littérature anglophone des XIXe et XXe siècles. Seule l’ENS Lyon propose un programme spécifique pour l’oral. Ce manuel comprend des exercices variés et des analyses approfondies pour préparer au mieux ces épreuves.

			Ce manuel peut également être un outil précieux pour les étudiants universitaires en LLCER anglais. En effet, la plupart des universités proposent des cours sur la littérature américaine du XXe siècle, faisant de ce manuel un allié pertinent.

			Somme toute, ce manuel propose un panorama des mouvements littéraires de la fin du XIXe et du XXe siècles, enrichi par de nombreux exercices d’entraînement, incluant des commentaires de textes et des dissertations. Chaque section est pensée pour offrir une compréhension claire des courants littéraires et des œuvres majeures, tout en fournissant des outils pratiques pour exceller aux épreuves.

		


		
			Présentation des auteures

			Kendra Drischler Attnäs est professeure d’anglais en CPGE au collège Stanislas à Paris, et elle intervient également en master MEEF à l’ISFEC-AFAREC Île-de-France, pour une préparation au CAPES-CAFEP d’Anglais. Membre de jury de plusieurs grandes écoles de commerce, elle est également l’auteure de Territoire et mémoire (Atlande, 2023).

			Samantha Lemeunier enseigne à l’université Paris Nanterre et intervient en classes préparatoires. Elle est spécialiste de littérature et sa recherche porte notamment sur le modernisme américain, comme en témoigne sa monographie L’improvisation chez William Carlos Williams : expérience-limite du modernisme (L’Harmattan, 2020).

		


		
			Méthodologie du commentaire de texte

			■L’exercice

			Grand incontournable des études littéraires, le commentaire de texte est un exercice qu’il faut savoir pratiquer dès sa première année dans le supérieur. Il consiste en une analyse structurée d’un passage littéraire.

			La plupart des étudiants qui ne parviennent pas à obtenir de bonnes notes à cet exercice tombent dans l’un des deux écueils suivants :

			•La paraphrase (et, par conséquent, le manque d’analyse).

			•Le manque de structure et de logique dans l’argumentation.

			Le premier point nécessite une bonne connaissance et une bonne maîtrise des outils littéraires tels que les figures de styles, les registres de discours ou encore la narratologie. Ce sont eux qui vous permettront de dépasser la paraphrase. Il peut donc être utile de réviser ces points avant son entrée dans le supérieur, afin de mettre toutes les chances de son côté !

			Le deuxième écueil, le manque de logique, est un problème qui s’estompe avec la pratique (plus on a l’habitude d’écrire, plus nos transitions sont fluides, et plus notre argumentation est claire) ainsi qu’un respect rigoureux de la méthode du commentaire de texte.

			■Les étapes à suivre

			1. Lire le texte

			Commencez par une lecture attentive du texte. Qui sont les personnages ? Où se situe-t-on dans l’œuvre ? Que se passe-t-il ? Quel est l’enjeu du passage ?

			Répondre à ces questions vous assurera de ne pas tomber dans le contre-sens ou dans le hors-sujet. Une fois que vous avez bien compris le passage, vous pouvez le relire de manière plus minutieuse pour identifier ses thèmes principaux ainsi que sa structure. Vous pouvez également repérer quelques figures de style ou autres éléments qui semblent pertinents pour l’analyse.

			2. Réfléchir à la structure du texte

			Décomposez le texte en parties logiques. Identifiez les différentes sections, leur rôle et leur contribution à l’ensemble du passage. Cela vous permettra de comprendre comment le propos est articulé et la manière dont il évolue. Souvent, cette étape permet de problématiser le passage, puisque la progression du texte est mise en avant. Par exemple, une problématique portant sur la structure peut ressembler à : « comment expliquer le passage d’un registre épique à un registre lyrique ? ».

			3. Approfondir l’analyse stylistique

			Si vous avez déjà repéré les figures de style, cela ne suffit pas. Il faut maintenant vous demander, pour chacune d’entre elles, quel est leur effet sur le lecteur et comment elles contribuent au sens du passage. Idem pour les symboles et les champs lexicaux identifiés ou pour la syntaxe de l’extrait. Il ne suffit pas d’identifier ce dont il s’agit mais bien d’analyser, c’est-à-dire d’interpréter ces figures de style et autres outils littéraires. Plus vous le faites, plus vous capitalisez de points sur votre note finale. 

			4. Structurer son commentaire

			Une fois les étapes précédentes effectuées, il ne vous reste plus qu’à organiser votre propos de manière logique pour élaborer un commentaire convaincant.

			L’introduction présente brièvement le texte, sa situation dans l’œuvre, sa structure et amène votre problématique. Elle est très importante, non seulement car c’est la première impression que vous donnez à votre correcteur, mais également car elle pose les fondements de votre raisonnement. Il ne faut pas la négliger. L’introduction se termine par l’annonce de plan de votre commentaire.

			Le développement suit un plan logique, qui ne doit pas se contredire. Il faut donc éviter les plans du type « thèse / antithèse / synthèse » qui peuvent s’avérer dangereux s’ils sont mal maîtrisés. Préférez un plan thématique, mettant en avant trois thèmes saillants dans l’extrait. Bien sûr, il n’y a pas de plan « type » et chaque développement est spécifique au texte que vous analysez.

			La conclusion a pour rôle de répondre à la problématique tout en ouvrant le sujet. Il ne suffit donc pas de répéter ce que vous avez dit dans votre commentaire : essayez de dépasser un peu vos arguments pour amener un autre sujet. Une bonne ouverture fait souvent référence à un autre passage de l’œuvre, à une autre œuvre du ou de la même auteur•e ou à l’œuvre de quelqu’un•e d’autre.

			5. Rédiger son commentaire et se relire

			Au moment de la rédaction, respectez toujours l’ordre « idée / exemple /analyse ». Vous annoncez votre idée, c’est-à-dire ce que votre partie va démontrer, puis vous donnez un exemple que vous analysez. Cet ordre vous permettra de rester clair•e tout au long de votre développement.

			N’oubliez pas de rédiger des transitions entre vos parties, pour guider la personne qui vous corrige. La clarté est en effet primordiale.

			Dernière étape très importante : la relecture. Relisez votre commentaire pour vérifier la clarté, la cohérence et la pertinence de votre analyse, et surtout, vérifiez la grammaire, surtout si votre commentaire est rédigé en anglais ! En effet, les erreurs de langue coûtent cher.

		


		
			Méthodologie de la dissertation

			La dissertation vise à évaluer la capacité de l’étudiant•e à structurer une réflexion critique et argumentée sur un sujet donné. Généralement elle n’est pas encore totalement maîtrisée en première année, raison pour laquelle ce n’est souvent qu’à partir de la deuxième année que les examens consistent en des dissertations. Néanmoins, il peut être très formateur de s’intéresser à cet exercice dès la première année, afin de maîtriser toutes les facettes de l’analyse littéraire, et pas uniquement le commentaire de texte.

			Voici les étapes à suivre pour rédiger une dissertation en littérature :

			1.	Compréhension et analyse du sujet

			La plupart du temps, un sujet de dissertation porte sur une œuvre. Il peut s’agir d’un sujet à un terme, d’un sujet à plusieurs termes ou d’un sujet citationnel. Ces trois types de sujets s’analysent de diverses manières :

			•Le sujet à un terme doit être entendu dans tous ses sens possibles. Il faut donc prendre en compte la polysémie du terme ainsi que ses connotations. Il faut conséquemment étendre la signification du sujet.

			•Pour les sujets à deux termes ou plus, il faut aussi prendre en compte tous les sens de chaque terme, mais il ne faut pas non plus oublier d’analyser la manière dont ces mots se répondent. Par exemple, si vous avez le sujet « Nature and culture in The House of Mirth by Edith Wharton », vous ne pouvez pas faire une dissertation portant uniquement sur la nature ni un plan du type « I. Nature, II. Culture ». Il faut que les deux termes soient constamment mis en relation dans votre argumentaire, et ce dès la définition du sujet en introduction.

			•Enfin, un sujet citationnel doit souvent être réduit : il faut extraire le ou les thèmes centraux de la citation. Il est également utile de replacer la citation dans son contexte : de quel chapitre est-elle extraite ? Quel personnage la prononce ?, etc.

			En faisant ce travail et en mettant en relation les termes du sujet ou les différents sens du ou des thèmes évoqués, vous parviendrez sans difficulté à problématiser le sujet.

			2.	Documentation et recherches

			Une fois que le sujet est bien compris et problématisé, il faut penser aux diverses manières d’y répondre et aux outils qui sont à votre disposition. Bien sûr, il va falloir parler de l’œuvre. Faites-vous donc une liste des thèmes et passages qui pourraient répondre à la problématique. Le mieux est de citer le texte et de ne pas oublier de l’analyser à l’aide des outils littéraires fondamentaux tels que les figures de style.

			Si la dissertation est un devoir à faire à la maison, n’hésitez pas à consulter des ouvrages ou des travaux de recherche sur le sujet, pour citer des théoricien•ne•s spécialistes du sujet. Si le devoir est sur table, il peut être utile d’avoir appris en amont quelques citations, idées ou théories de chercheur•euse•s pour étayer votre propos.

			3.	Structurer sa dissertation

			Une fois ces étapes réalisées, vous pourrez vous attaquer à la structure de votre propos.

			L’introduction définit le sujet et met en avant l’axe que vous avez choisi d’explorer.

			Le développement répond à votre problématique de manière logique. Comme pour le commentaire, il faut éviter de se contredire. Pour cette raison, les plans dialectiques sont peut-être à éviter lors des concours car ils peuvent conduire à de très mauvaises notes s’ils ne sont pas maîtrisés. Préférez un plan thématique ou un plan typologique.

			La conclusion, comme pour le commentaire, répond à la problématique et ouvre le sujet (sur une autre œuvre de la même période qui fait écho aux analyses du développement par exemple).

			4.	Rédiger sa dissertation et se relire

			La rédaction doit être claire et les paragraphes suivent l’ordre « idée / exemple / analyse ». Les parties doivent être liées par des transitions.

			Enfin, comme pour le commentaire, la relecture est primordiale, surtout si le travail est rédigé en anglais.

		


		
			Les figures de style

			Qu’est-ce qu’une figure de style ?

			Une figure de style est un outil ou une technique linguistique utilisée pour donner du relief, de la couleur et de l’esthétisme à un texte. Généralement, une figure de style consiste en l’emploi de mots ou d’expressions d’une manière non littérale, afin de créer des effets (visuels ou auditifs) ou des émotions tout en enrichissant le langage.

			Originellement, les figures de style étaient utilisées dans l’Antiquité et faisaient partie de l’art rhétorique. Cet art du discours visait à séduire et persuader son interlocuteur. Pour ce faire, les orateurs grecs avaient par exemple recours à des mots aux sonorités voisines qui, en plus de rendre leur discours esthétique, permettaient à leurs interlocuteurs de mieux retenir leurs paroles. Lors des débats, l’utilisation de figures de style était donc de mise afin d’accroître non seulement son éloquence mais également son pouvoir de persuasion.

			Les premières traces de l’utilisation de figures de style se trouvent chez les poètes et les orateurs de la Grèce antique, tels qu’Homère, Hésiode, Eschyle et Sophocle. Par la suite, les Romains, notamment les poètes tels que Virgile et Horace, ont également utilisé les figures de style dans leurs écrits.
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			Buste d’Aristote.

			Un des penseurs antiques qui a traité du sujet des figures de style est Aristote, philosophe grec du IVe siècle avant Jésus-Christ. Dans son ouvrage intitulé La Rhétorique (circa 350 av. J.-C.), Aristote explore les différentes techniques rhétoriques utilisées pour persuader et convaincre un public. Les figures de style occupent une place importante dans cet ouvrage puisqu’il classe ces dernières en diverses catégories. Par exemple, il décrit la métaphore comme une figure de style consistant à transférer le sens d’un mot à un autre.
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			Le Jeune Cicéron lisant, Vincenzo Foppa de Brescia, circa 1464.

			Il convient de noter que bien que les travaux d’Aristote aient été particulièrement influents dans le domaine de la rhétorique, d’autres penseurs antiques, tels que Cicéron et Quintilien, ont également abordé les figures de style dans leurs écrits sur la rhétorique et l’éloquence. De Oratore (vers 55 avant Jésus-Christ) est un dialogue dans lequel Cicéron explore les différentes dimensions de l’éloquence et de l’art oratoire. Dans ce texte, il examine les qualités et les compétences requises pour être un orateur efficace, et il consacre une section spécifique aux figures de style. Cicéron met également l’accent sur l’importance de la variété et de la modération dans l’utilisation des figures de style, soulignant que leur utilisation excessive ou inappropriée peut avoir un effet contre-productif sur l’auditoire.

			Quintilien, rhéteur et éducateur romain du Ier siècle après Jésus-Christ, a quant à lui abordé le sujet des figures de style dans son ouvrage intitulé Institutio Oratoria (circa 93 apr. J.-C.). Il s’agit d’une œuvre de douze livres dans laquelle Quintilien traite de l’éducation oratoire complète. Il y aborde différents aspects de l’art de l’éloquence, y compris l’utilisation des figures de style, notamment dans le Livre IX. Quintilien insiste sur l’importance de la maîtrise des figures de style pour les orateurs souhaitant captiver leur auditoire, renforcer leurs arguments et susciter des émotions.
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			Quintilien enseignant. 
Frontispice d’une édition de Institutio Oratoria, 1720.

			L’influence de l’art rhétorique s’est ensuite répandue dans toute l’Europe, et l’utilisation des figures de style a été maintenue dans la littérature médiévale et de la Renaissance. Au fil du temps, de nouvelles figures de style ont été créées tandis que les écrivains ont parfois modifié celles déjà existantes. Par exemple, les poètes romantiques ont exploré des figures de style telles que le symbolisme et la synesthésie, leur permettant d’exprimer leurs émotions d’une manière plus subjective et sensorielle.

			À quoi servent les figures de style ?

			Les figures de style ne se limitent pas à la littérature. Aujourd’hui, les figures de style sont également utilisées dans la publicité ou encore dans les discours politiques. Elles sont des outils de communication importants et permettent de créer des effets artistiques et rhétoriques qui ont pour objectif d’influencer l’auditoire. Donc, de manière générale, les figures de style servent à enrichir le langage en apportant des effets expressifs, esthétiques et persuasifs dans la communication écrite et orale.

			En analyse littéraire, les figures de style sont précieuses car elles sont des outils permettant d’interpréter un texte. Dès lors, il ne suffit pas de repérer les figures de style pour rédiger un bon commentaire de texte : il faut absolument expliquer l’effet qu’elles produisent. Voici quelques-unes des fonctionnalités des figures de style :

			•Créer un rythme et une musicalité : certaines figures de style comme l’allitération, l’assonance et la rime peuvent être utilisées pour créer un rythme, une musicalité et une harmonie dans le langage. Elles contribuent à la sonorité agréable (ou désagréable) d’un texte.

			•Exprimer des idées abstraites : les figures de style permettent de donner une forme concrète, tangible ou visuelle à des idées abstraites et originellement immatérielles.

			•Renforcer la persuasion : les figures de style sont souvent utilisées pour renforcer l’impact d’un discours. Elles peuvent rendre les arguments plus convaincants, attirer l’attention sur un élément du texte ou rendre un message plus mémorable.

			•Susciter des émotions : les figures de style permettent de rendre un discours plus poignant ou émouvant en jouant sur les mots, les associations et les contrastes par exemple.
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			Vanité, Philippe de Champaigne, circa 1671.

			Les figures de styles ont également leurs contrepoints visuels en peinture ou au cinéma par exemple. Pour bien analyser le tableau ci-dessus, il est nécessaire de remarquer que le crâne est le symbole d’une notion abstraite (la mort), mais il faut ensuite interpréter ce trope visuel. Il en va de même en ce qui concerne le sablier ; ce dernier symbolise le temps qui passe, mais quel est l’effet produit par ces diverses figures de style sur le spectateur du tableau ? C’est en répondant à cette question que l’analyse commence réellement. Ici, la représentation symbolique de la mort et du temps qui passe rappelle au spectateur la vanité de son existence. Il s’agit donc d’un memento mori (« rappelle-toi que tu vas mourir ») qui rappelle que l’existence humaine est éphémère.

			Comme en arts visuels, la littérature a recours à des symboles représentatifs de la fatuité des possessions humaines et du caractère temporaire de la vie. Dans l’extrait suivant issu de To the Lighthouse (1927) de Virginia Woolf, un crâne de cochon est accroché au mur et se donne à voir. Ce texte intervient à la fin de la première partie de l’œuvre intitulée « The Window ». Dans cette partie du roman, l’histoire se concentre principalement sur la vie quotidienne de la famille Ramsay et sur les pensées et les perceptions intérieures des personnages. L’auteure y explore les interactions et les observations des personnages en mettant en évidence les nuances et les subtilités des relations interpersonnelles et des pensées intérieures. Le roman lui-même est connu pour l’accent qu’il met sur les flux de conscience (en anglais, « stream of consciousness ») et les impressions subjectives des personnages. Dans ce passage, le crâne est mentionné comme une source de perturbation et de querelle au sein de la famille Ramsay. Il suggère une certaine tension et un malaise en raison de son aspect effrayant ou inquiétant. Le crâne symbolise également la mortalité, offrant un contraste avec la vie quotidienne et les préoccupations des personnages :

			There was James wide awake and Cam sitting bolt upright, and Mildred out of bed in her bare feet, and it was almost eleven and they were all talking. What was the matter? It was that horrid skull again. She had told Mildred to move it, but Mildred, of course, had forgotten, and now there was Cam wide awake, and James wide awake quarreling when they ought to have been asleep hours ago. What had possessed Edward to send them this horrid skull? She had been so foolish as to let them nail it up there.

			Cette mention du crâne dans la première partie du roman s’interprète également comme une anticipation des thèmes qui seront explorés tout au long du récit, tels que la mortalité, la fragilité de la vie et les questions existentielles. L’allégorie de la mort que constitue le crâne permet ainsi de proposer diverses pistes d’interprétation du roman de Virginia Woolf, illustrant dès lors la nécessité de maîtriser les figures de style et autres outils littéraires pour rédiger des commentaires et dissertations riches en analyses.

			Pour faciliter leur mémorisation, les figures de style peuvent être classées en huit catégories, nommément les figures de répétition, les figures d’analogie, les figures de substitution, les figures d’opposition, les figures d’amplification, les figures d’atténuation, les figures prosodiques, et les figures de construction. Ces catégories ainsi que les principales figures de style qui les composent sont présentées dans les pages suivantes.

			Quelques figures de répétition

			■L’anaphore / anaphora

			Une anaphore consiste à répéter un même mot ou groupe de mots au début de plusieurs phrases ou vers successifs. Cette figure de style renforce l’impact d’un discours en ce qu’elle crée un effet rythmique favorisant sa mémorisation. Elle permet en outre de souligner et de mettre en évidence un terme, une expression ou une idée en le répétant de manière systématique. Cette répétition crée une sorte de motif ou de structure récurrente qui attire l’attention du lecteur ou de l’auditeur.

			Dans son discours de 1963, Martin Luther King Jr. a par exemple recours à des anaphores : il répète le segment de phrase « I have a dream ». En voici un extrait :

			I have a dream that one day even the state of Mississippi, a state sweltering with the heat of oppression, will be transformed into an oasis of freedom and justice. I have a dream that my four little children will one day live in a nation where they will not be judged by the color of their skin but by the content of their character. I have a dream today.
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			Martin Luther King prononçant son discours « I Have a Dream » 
lors de la Marche sur Washington pour l’emploi et la liberté, 28 août 1963.

			■L’épanadiplose / epanalepsis

			L’épanadiplose est proche de l’anaphore. Elle consiste à reprendre le même mot ou groupe de mots de manière cyclique au début et à la fin d’une phrase ou d’un vers. L’épanadiplose permet de mettre en relief un mot ou une idée en le faisant résonner à la fois au début et à la fin de la structure grammaticale. Cela crée un effet de symétrie pouvant renforcer l’impact émotionnel ou rhétorique du discours. Par exemple, dans l’extrait ci-dessous de King Lear (1606) de Shakespeare, le mot « blow » est répété en début et en fin de vers :

			Blow winds and crack your cheeks! Rage, blow!

			■L’épiphore / epiphora

			L’épiphore est ce que l’on pourrait appeler l’inverse d’une anaphore. Elle fait se répéter un même mot ou groupe de mots à la fin de plusieurs phrases ou vers. Cela crée un effet d’écho et de résonance. L’extrait suivant de The Merchant of Venice (1600) de Shakespeare est une illustration de cette figure de style, le mot « ring » étant répété à la fin de chaque vers :

			
BASSANIO — Sweet Portia,

			If you did know to whom I gave the ring,

			If you did know for whom I gave the ring

			And would conceive for what I gave the ring

			And how unwillingly I left the ring,

			When nought would be accepted but the ring,

			You would abate the strength of your displeasure.

			PORTIA — If you had known the virtue of the ring,

			Or half her worthiness that gave the ring,

			Or your own honor to contain the ring,

			You would not then have parted with the ring.



			Notons que l’utilisation d’anaphores et d’épiphores dans un même texte est appelée symploque (« symploce » en anglais).

			■L’épizeuxe / epizeuxis
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			Couverture de Songs of Innocence and of Experience (1794).

			L’épizeuxe est une figure de style qui consiste en la répétition immédiate d’un même mot ou d’une même expression sans qu’il n’y ait d’autres mots entre les répétitions. Cela crée un effet d’insistance, comme l’illustre le poème « The Tyger » publié dans Songs of Experience (1794) de William Blake :

			Tyger Tyger, burning bright

			Quelques figures d’analogie

			■La comparaison / simile

			Une comparaison consiste à établir une relation de ressemblance entre deux éléments distincts à l’aide d’un mot de comparaison tel que « comme », « tel·le que » ou encore « pareil·le à », etc. Elle permet de mettre en évidence les similitudes entre ces deux éléments pour mieux les comprendre ou les décrire. La comparaison permet d’enrichir un texte et de le rendre plus vivant en utilisant des images et des analogies. Elle aide également à visualiser et à rendre concrètes des idées abstraites ou complexes en les rapprochant d’éléments plus familiers. Dans cet extrait du chapitre XIII de The Sun Also Rises (1926), Ernest Hemingway établit une comparaison entre un café et un navire de combat pour décrire l’atmosphère dynamique du Café Napolitain à Paris :

			The cafe was like a battleship stripped for action. The waiters went by in white aprons and their pen was busy taking the orders and delivering them. The tables were crowded together and everyone sat at the tables with drinks before them.

			■La métaphore / metaphor

			Une métaphore établit une comparaison implicite entre deux éléments. Contrairement à la comparaison, qui utilise des mots de comparaison, la métaphore crée une relation directe entre les deux éléments sans forcément mentionner explicitement l’élément métaphorisé. Elle associe ainsi un objet, concept ou idée à une image qui lui offre une dimension supplémentaire. Par exemple, dans la célèbre pièce As You Like It (1599) de Shakespeare, la métaphore du théâtre est utilisée dans le monologue de Jacques (Acte II, scène VII) pour évoquer le monde :

			
All the world’s a stage,

			And all the men and women merely players;

			They have their exits and their entrances,

			And one man in his time plays many parts,

			His acts being seven ages.



			Quelques figures de substitution

			■L’allégorie / allegory

			Une allégorie attribue un sens symbolique à des éléments concrets ou à des personnages pour exprimer des idées abstraites. Pour simplifier, dans une allégorie, les éléments concrets ou les personnages agissent un peu comme des métaphores. Par exemple, dans l’allégorie de la caverne de Platon, la caverne représente le monde sensible et les ombres projetées sur les parois de la caverne représentent les illusions de notre perception sensorielle. Cette allégorie est utilisée pour illustrer la différence entre la réalité et les apparences trompeuses.

			La littérature anglophone a souvent recours à des allégories, et pas uniquement de manière ponctuelle. Par exemple, dans Animal Farm (1945), George Orwell utilise les animaux pour représenter des personnages ou des valeurs de la Révolution russe de 1917. En effet, Animal Farm dépeint l’histoire d’une ferme où les animaux se révoltent contre les humains pour établir leur propre société égalitaire. Cependant, au fil du temps, les cochons qui dirigent la rébellion deviennent de plus en plus autoritaires et corrompus, mettant en danger les idéaux de la révolution.

			■L’antonomase / antonomasia

			Une antonomase se produit lorsqu’un nom propre devient un terme générique pour désigner une caractéristique ou une qualité associée à une personne célèbre ou à un personnage historique. Un « Don Juan » est une antonomase se rapportant à la pièce Don Juan (1844) de José Zorrilla dans laquelle le personnage principal est un grand séducteur. De la même manière, une personne qui écrit bien sera qualifiée de « Shakespeare » en référence au grand dramaturge anglais.

			
				
					[image: ]
				

			

			Portrait de William Shakespeare (1564-1616) attribué à John Taylor, 1610.

			■La métonymie / metonymy

			La métonymie est une figure de style qui consiste à utiliser un terme pour désigner un autre terme ou une autre idée avec laquelle il est étroitement lié. Il s’agit souvent de la partie pour le tout, mais la métonymie peut également faire référence à une relation de cause à effet ou bien à un lien de contenant à contenu. Pour résumer, c’est un moyen d’exprimer une idée ou de faire référence à quelque chose en utilisant un mot associé plutôt que de la nommer directement. Les métonymies sont utilisées en littérature mais aussi dans le langage courant. On entend souvent « boire un verre », où le contenant se substitue au contenu (nommément, la boisson). La synecdoque (« synecdoche » en anglais) est une forme particulière de métonymie. Elle consiste à utiliser une partie d’un objet, d’un concept ou d’une personne pour représenter le tout ou inversement.

			■La périphrase / perphrasis

			Au lieu d’utiliser directement un mot ou une expression, la périphrase cherche à transmettre le sens en décrivant ou en identifiant le concept de manière indirecte. En d’autres termes, la périphrase s’attache à décrire l’élément auquel elle fait référence sans le mentionner. Pour faire référence à la mort, Sir Walter Scott utilise par exemple la périphrase du sommeil qui ne s’interrompt jamais dans « The Lady of the Lake » (1810) :

			
Sleep the sleep that knows not breaking,

			Morn of toil nor night of waking.



			« The Lady of the Lake » est un poème narratif se déroulant en Écosse au XVIe siècle. Il met en scène plusieurs personnages, notamment le roi James V, une mystérieuse dame nommée Ellen Douglas et le héros principal, un jeune homme nommé James Fitz-James. L’intrigue se concentre sur la quête de James Fitz-James pour retrouver Ellen Douglas, femme dont il est tombé amoureux. Durant son voyage pittoresque, James Fitz-James rencontre divers personnages et prend part à des batailles épiques.

			■La personnification / personification

			La personnification est une figure de style attribuant des caractéristiques humaines (comme des qualités ou des émotions) à des objets inanimés, des animaux ou des concepts abstraits. La personnification vise à rendre les descriptions plus vivantes.

			Dans le chapitre XIV de The Handmaid’s Tale (1985), Margaret Atwood a notamment recours à une personnification. Dans ce roman dystopique, la protagoniste se trouve dans la République de Gilead, société totalitaire où les droits des femmes ont été supprimés et où la narratrice est assignée à un couple de haut rang pour leur donner des enfants. À travers le regard d’Offred, le lecteur vit ses luttes, ses peurs et ses souvenirs du passé. Des analepses (en anglais, « flashbacks ») révèlent sa vie avant Gilead, où elle avait un mari et une fille. Le roman explore ainsi les thèmes de l’oppression genrée, du contrôle et de la manipulation. Au fur et à mesure de l’histoire, Offred s’implique dans une rébellion dangereuse et entretient des relations secrètes qui remettent en question les règles de Gilead. Alors que la narratrice nommée Offred songe à un jardin qu’elle trouve subversif, elle attribue des caractéristiques humaines aux végétaux, personnification donnant l’impression que le jardin respire et prend vie :

			Light pours down upon it from the sun, true, but also heat rises, from the flowers themselves, you can feel it: like holding your hand an inch above an arm, a shoulder. It breathes, in the warmth, breathing itself in.

			Attention, en anglais « personification » ne prend qu’un seul <n> !

			■La prosopopée / prosopopoeia

			Une prosopopée consiste à donner la parole ou à faire agir un objet normalement inanimé ou une personne décédée, absente, ou encore imaginaire. Par exemple, dans la célèbre pièce de Shakespeare intitulée Hamlet (1601), le roi Hamlet apparaît sous forme de fantôme pour parler à son fils, constituant ainsi une prosopopée.
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			Troisième quarto d’Hamlet (1605).

			Quelques figures d’opposition

			■L’antithèse / antithesis

			Une antithèse consiste à opposer deux termes, idées ou concepts de manière contrastée dans une même phrase ou un même passage. Elle met en évidence les différences entre les éléments opposés. Une illustration de ce trope apparait dans Four Quartets (1941), recueil de poèmes méditatifs de T.S. Eliot. Le second poème intitulé « East Coker » explore les thèmes de la mort, de la résurrection et de la rédemption. Il fait référence aux racines familiales d’Eliot à East Coker pour aborder les questions de l’identité, de la tradition et de l’espoir. Diverses antithèses apparaissent dès les premiers vers du texte (« beginning » / « end » ; « rise » / « fall » ; « destroyed » / « restored » ; « old » / « new ») :

			
In my beginning is my end. In succession

			Houses rise and fall, crumble, are extended,

			Are removed, destroyed, restored, or in their place

			Is an open field, or a factory, or a by-pass.

			Old stone to new building, old timber to new fires



			■L’oxymore / oxymoron

			Un oxymore est une figure de style qui consiste à associer deux termes de sens opposés ou contradictoires dans une même expression ou phrase. Cela crée une tension ou un contraste, car les termes utilisés semblent s’exclure mutuellement. L’oxymore est souvent utilisé pour susciter l’intérêt, la surprise ou pour exprimer une idée paradoxale de manière concise. Par exemple, au chapitre I de Song of Solomon (1977) de Toni Morrison, l’expression « loud silence » constitue un oxymore :

			Perhaps it was the loud silence of his dead wife, perhaps it was Ruth’s disturbing resemblance to her mother.

			■Le chiasme / chiasmus

			Un chiasme se caractérise par la répétition de termes ou de structures grammaticales dans un ordre inversé. Dans un chiasme, les éléments sont disposés selon le schéma ABBA, créant ainsi un effet de symétrie inversée. La citation suivante provenant de l’acte III, scène 3 d’Othello (1604) de Shakespeare affiche une structure en chiasme. Dans cette scène, Othello, le protagoniste de la pièce, est tourmenté par des doutes et des soupçons concernant la fidélité de sa femme Desdémone. Il est confronté à l’influence manipulatrice d’Iago, qui sème la suspicion dans l’esprit d’Othello. La citation exprime l’agonie intérieure d’Othello face à ses sentiments contradictoires puisqu’il est partagé entre l’amour et le doute. Le chiasme renforce cette ambiguïté :

			
But O, what damned minutes tells he o’er

			Who dotes, yet doubts; suspects, yet strongly loves



			Notons qu’une antimétabole (« antimetabole » en anglais) est un type particulier de chiasme : il s’agit de la répétition exacte des mêmes mots en suivant la structure ABBA.

			■Le parallélisme / parallelism

			Le parallélisme fait se répéter une même structure grammaticale ou construction syntaxique. Cela crée un effet d’équilibre, de rythme et de symétrie. Dans A Tale of Two Cities (1859), Charles Dickens écrit notamment :

			It was the best of times, it was the worst of times.

			Ce roman historique se déroule à Londres et à Paris à la fin du XVIIIe siècle, à l’époque de la Révolution française. L’œuvre suit les destins de plusieurs personnages, dont Charles Darnay, noble français émigré en Angleterre, Sydney Carton, avocat anglais, et Lucie Manette, jeune femme dont le père a été emprisonné en France. Le récit explore les contrastes entre la vie en Angleterre et en France : si l’Angleterre est présentée comme un havre de paix et de stabilité, la France est déchirée par les conflits sociaux, la pauvreté et la violence révolutionnaire. Puisque le roman met en regard deux pays, il n’est pas étonnant de trouver des parallélismes dès son incipit : en effet, ils annoncent la dualité inhérente à l’œuvre.

			Quelques figures d’amplification

			■L’accumulation / accumulation

			Une accumulation consiste à répéter plusieurs mots, expressions ou idées similaires dans une phrase, une ligne ou un passage pour créer un effet de saturation. Une accumulation est observable ci-dessous dans un passage du chapitre IV (intitulé « Calypso ») d’Ulysses (1920) de James Joyce, Plus précisément, il apparaît dans la section où Leopold Bloom est à la cuisine en train de préparer le petit-déjeuner. Le passage décrit les différents aliments et produits qu’il prépare ou qui se trouvent dans la pièce, offrant ainsi un aperçu de l’environnement domestique de Bloom et ajoutant des détails sensoriels à la scène :

			Rangoon beans, strikes of tomatoes, drums of figs, drills of Swedes, spherical potatoes and tallies of iridescent kale, York and Savoy, and trays of onions, pearls of the earth, and punnets of mushrooms and custard marrows.

			■L’hyperbole / hyperbole

			Une hyperbole est une figure de style qui consiste à exagérer de manière intentionnelle une idée, une situation ou une description pour créer un effet d’amplification ou de dramatisation. Elle est utilisée pour mettre en évidence une caractéristique ou une émotion.

			Par exemple, dans The Adventures of Huckleberry Finn (1884) de Mark Twain, le personnage principal, Huckleberry Finn, se retrouve dans une situation angoissante et se sent complètement impuissant et effrayé. Il décrit son état émotionnel avec une hyperbole humoristique, en disant que ses yeux ressortaient tellement qu’il aurait pu y accrocher son chapeau. Cette hyperbole souligne l’intensité de sa peur et ajoute une touche comique à la description de sa détresse :

			I was helpless. I did not know what in the world to do. I was quaking from head to foot, and could have hung my hat on my eyes, they stuck out so far.

			
				
					[image: ]
				

			

			Huckleberry Finn dessiné par E.W. Kemble 
dans l’édition originale de 1884.

			Quelques figures d’atténuation

			■L’euphémisme / euphemism

			Un euphémisme adoucit, atténue ou rend moins directe une expression jugée trop brutale. Il s’agit d’utiliser des termes ou des phrases plus douces pour décrire quelque chose de manière indirecte ou voilée. L’euphémisme est souvent utilisé pour éviter de choquer, de blesser ou de créer un malaise chez le lecteur et peut également être utilisé pour parler de sujets tabous, délicats ou embarrassants. Par exemple, dans Tess of the d’Urbervilles (1891) de Thomas Hardy, le viol de la protagoniste est relaté en termes philosophiques qui s’éloignent de la crudité de la réalité :

			Why it was that upon this beautiful feminine tissue, sensitive as gossamer, and practically blank as snow as yet, there should have been traced such a coarse pattern as it was doomed to receive; why so often the coarse appropriates the finer thus, the wrong man the woman, the wrong women the man, many thousand years of analytical philosophy have failed to explain to our sense of order.

			■La litote / understatement

			Une litote atténue l’expression d’une idée en utilisant une affirmation modérée pour suggérer le contraire de ce qui est dit. En d’autres termes, on en dit moins pour en suggérer davantage. Dès lors, la litote sert souvent à créer un effet d’ironie créant une tension entre ce qui est dit et ce qui est vraiment entendu. Dans Romeo and Juliet (1597) de Shakespeare, un combat est organisé entre Mercutio, Tybalt, et Romeo à l’acte III, scène 1. À cette occasion, Mercutio est blessé à mort mais décrit sa plaie comme une égratignure, constituant ainsi une litote :

			Ay, ay, a scratch, a scratch

			■La prétérition / praeteritio

			La prétérition est une figure de style rhétorique dans laquelle on prétend ne pas parler ou ne pas aborder un sujet tout en le mentionnant ou en l’évoquant indirectement. Dans le chapitre VI de The Life and Adventures of Nicholas Nickleby (1839), le personnage de Charles Dickens fait une critique subtile du système politique de l’époque et de l’influence exercée par les femmes sur les décisions politiques de leurs maris. Pour cela, il utilise une prétérition :

			It is not for me to say by what means or by what degrees, some wives manage to keep down some husbands as they do, although I may have my private opinion on the subject.

			Quelques figures prosodiques

			■L’allitération / alliteration

			L’allitération correspond à la répétition d’un même son consonantique au début de mots ou de syllabes proches dans une phrase ou un vers. Elle crée un effet rythmique et musical et peut être utilisée pour attirer l’attention sur un mot ou une idée particulière ou créer une sonorité intéressante. Elle permet ainsi d’attribuer une certaine musicalité au texte. Le premier vers du poème « The Soul selects her own Society » (1862) d’Emily Dickinson affiche par exemple une allitération en /s/ :

			The Soul selects her own Society

			Dans ce poème, l’auteure explore le thème de l’isolement et de la solitude choisie. Elle suggère que l’âme humaine a le pouvoir de choisir de se retirer du monde extérieur.
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			Daguerreotype d’Emily Dickinson, circa 1847.

			■L’assonance / assonance

			L’assonance est proche de l’allitération. Elle consiste en la répétition d’un même son vocalique à l’intérieur d’une phrase ou d’un vers. Elle crée une certaine harmonie dans le texte tout en ajoutant de la cohérence prosodique à une phrase ou à un poème. À la fin du poème romantique « Annabel Lee » (1849) d’Edgar Allan Poe, le son /a/ est par exemple répété plusieurs fois, pas uniquement dans la rime :

			
And so all the night-tide, I lie down by the side

			Of my darling – my darling – my life and my bride



			■L’homéotéleute / homoioteleuton ou internal rhyme

			L’homéotéleute, également appelée rime interne, est une figure de style qui consiste en la répétition de sons identiques ou similaires à la fin de plusieurs mots ou groupes de mots à l’intérieur d’une même phrase ou d’un même vers. Donc, contrairement à la rime classique qui se situe à la fin des vers, l’homéotéleute se trouve à l’intérieur du vers ou de la phrase. Dans son essai autobiographique The Summing Up (1938), William Somerset Maugham établit une rime en /i/ à l’intérieur d’une phrase, c’est une homéotéleute :

			I must aim at lucidity, simplicity and euphony.

			■La paronomase / paronomasia

			La paronomase est une figure de style qui consiste à jouer sur les sonorités et les similitudes de prononciation entre des mots proches, mais qui ont des sens différents. Elle repose sur un jeu de mots fondé sur la similarité phonétique des termes utilisés. Il peut également s’agir de paronomases homophoniques, comme dans cet extrait d’Alice’s Adventures in Wonderland (1865) de Lewis Carroll où Alice discute avec une souris et comprend le mot « tail » à la place du mot « tale » :

			
‘Mine is a long and a sad tale!’

			‘It is a long tail, certainly,’ said Alice.



			Quelques figures de construction

			■L’aposiopèse / aposiopesis

			Une aposiopèse est une interruption du discours, laissant ainsi une partie de l’idée ou de l’intention implicite ou non exprimée. Cela crée une suspension ou une interruption dramatique, laissant au lecteur le soin d’imaginer ou de compléter le reste de la phrase. À titre d’exemple, dans l’extrait suivant des Adventures of Tom Sawyer (1876) de Mark Twain, la tante de Tom Sawyer interrompt brusquement son discours :

			
She looked perplexed for a moment, and then said, not fiercely, but still loud enough for the furniture to hear:

			‘Well, I lay if I get hold of you I’ll—’

			She did not finish, for by this time she was bending down and punching under the bed with the broom.



			■L’ellipse / ellipsis

			Une ellipse est une figure de style qui consiste à omettre intentionnellement des mots, des phrases ou des éléments dans un texte, tout en sous-entendant leur présence ou leur signification. L’ellipse accélère non seulement le récit mais participe également à l’économie textuelle puisqu’elle donne au lecteur un rôle actif en le laissant compléter les informations manquantes. L’un des exemples les plus connus d’ellipses se trouve certainement dans To The Lighthouse (1927) de Virginia Woolf. Le roman s’organise en trois parties, la première étant située avant la Première Guerre mondiale, la seconde pendant la guerre et la dernière dix ans après la mort de la mère de famille, c’est-à-dire après la guerre. Bien que la seconde partie se situe pendant la guerre, elle n’est pas vraiment mentionnée (seulement indirectement lorsqu’un navire de guerre est rapidement décrit ou au détour d’une parenthèse qui mentionne brièvement la mort d’un personnage au combat, mais il n’est jamais vraiment fait mention de ce qu’il se passe pendant la guerre sur le champ de bataille). Ce saut dans le temps entre l’avant et l’après-guerre constitue une ellipse.
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			Première édition de To the Lighthouse illustrée par Vanessa Bell, 1927.

			■L’hypallage / hypallage

			Une hypallage attribue à un mot ou à une expression une caractéristique qui s’appliquerait normalement à un autre mot ou à une autre expression dans le contexte en question. Cela crée une sorte de déplacement ou de confusion des attributs entre différents éléments du discours. Dans The Waste Land (1922), poème épique qui explore la désolation et la décadence de la société occidentale après la Première Guerre mondiale, T.S. Eliot utilise par exemple l’hypallage « forgetful snow » :

			
Winter kept us warm, covering

			Earth in forgetful snow, feeding

			A little life with dried tubers.



			Ce mot se prononce /haˈpæləˌdʒi/ en anglais.

			Exercices

			
Exercice 1

			Les extraits suivants sont issus du roman Moby Dick (1851) d’Herman Melville. Identifiez la figure de style présente dans chaque passage.

			1.	He piled upon the whale’s white hump the sum of all the general rage and hate felt by his whole race from Adam down.

			2.	The ribs and terrors in the whale, arched over me a dismal gloom, while all God’s sun-lit waves rolled by, and lift me deepening down to doom.

			3.	The ship tore on; leaving such a furrow in the sea as when a cannon-ball, missent, becomes a ploughshare and turns up the level field.

			4.	Ahab seemed a pyramid, and I, like a blazing fool, kept kicking at it.

			5.	The ship struck as if an iceberg had snapped its mainmast in two.

			6.	The murmuring water curled away from the bow of the boat, and poured across the stern, as low, billowy clouds pour across the fiery disk of the setting sun.

			Corrigé : 1. Hyperbole – 2. Métaphore – 3. Comparaison – 4. Comparaison – 5. Comparaison – 6. Prosopopée, comparaison et allitération.



			
Exercice 2

			Les extraits suivants sont issus du roman The Great Gatsby (1925) de F. Scott Fitzgerald. Identifiez la figure de style présente dans chaque passage.

			1.	They had spent a year in France for no particular reason, and then drifted here and there unrestfully wherever people played polo and were rich together.

			2.	The bar is in full swing, and floating rounds of cocktails permeate the garden outside, until the air is alive with chatter and laughter.

			3.	Gatsby, in a white flannel suit, silver shirt, and gold-colored tie, hurried in.

			4.	I was within and without, simultaneously enchanted and repelled by the inexhaustible variety of life.

			5.	Her voice is full of money.

			6.	A universe of ineffable gaudiness spun itself out in his brain while the clock ticked on the wash-stand and the moon soaked with wet light his tangled clothes upon the floor.

			Corrigé : 1. Allitération en /p/ – 2. Synecdoque (“The bar is in full swing”) – 3. Accumulation – 4. Antinomie – 5. Métaphore – 6. Personnification.



			
Exercice 3

			Find the figures of speech in this text.

			In the small hours of the morning, when the whole city slept, the elusive letter lay concealed in a drawer, its secrets guarded by the silent shadows. The ink on the paper whispered tales of intrigue, while the folded edges held a mystery that would make even the most composed person shudder. The letter was a weapon, sharp as a dagger, poised to pierce the facade of lies and reveal the truth hidden in the depths of deceit.

			Corrigé : Personnification (« when the whole city sleeps ») – Prosopopée (« the ink on the paper whispered tales of intrigue ») – Allitération en /l/ (« the elusive letter lay concealed ») – Métaphore (« The letter was a weapon ») – Comparaison (« sharp as a dagger ») – Allitération en /p/ (« poised to pierce ») – Allitération en /d/ (« the depths of deceit ») – Chiasme (« pierce the facade of lies and reveal the truth hidden in the depths of deceit »).



		


		
			Part 1. 
20th-century American Literature before 1945

			Samantha Lemeunier

			This first part argues that the period before 1945 was a landmark era in American literary history. Technological and artistic innovations flourished, and literary voices diversified.

			The beginning of this part focuses on 19th-century Realism. This movement focused on depicting everyday life and ordinary characters with fidelity, and it continued to shape literary narratives at the turn of the century, giving way to texts grounded in the socio-economic realities of the time. Authors such as Henry James and Edith Wharton notably explored human consciousness with precision, which inspired subsequent writers to elaborate on their characters’ psyches.

			Influenced by the profound social, political, and technological transformations that swept the nation at the turn of the century and after World War I, the rise of Modernism, marked by radical departures from traditional literary conventions, saw writers such as Marianne Moore, T.S. Eliot, Gertrude Stein, H. D., William Carlos Williams, F. Scott Fitzgerald, and William Faulkner experiment with new techniques, fragmented structures, and singular symbolism. These innovations not only challenged readers’ expectations but also mirrored the dynamics of a rapidly changing world.

			Additionally, the Harlem Renaissance brought forth a new generation of African-American writers and intellectuals, who explored themes of racial identity and heritage. Regionalism also flourished, with authors depicting the distinct cultural and social landscapes of different U.S. regions, while the emergence of new voices and genres, including detective fiction, science fiction, and proletarian literature, further enriched American literary expression during this period.

			The following sections are aimed at giving you an overview of how rich this period was, with authors and specific works. You will also find exercises such as text commentaries and model essays with corrections in order to put in practice the knowledge that you will acquire.

		


		
			New England Literature

			New England is a region in the northeastern United States which includes six states (Connecticut, Maine, Massachusetts, New Hampshire, Rhode Island and Vermont). It has a rich literary heritage including the oral traditions of Native American tribes. The arrival of Europeans marked a new chapter in the history of New England literature: in 1640, Cambridge, Massachusetts, witnessed the establishment of the first British-American printing press by Stephen Daye. This press produced the Bay Psalm Book, the first book printed in British North America according to scholar Stuart A.P. Murray1.

			In the 19th century, New England became a hub for what can be considered as the American version of Romanticism, namely Transcendentalism. During this movement, characterized by a focus on nature, individualism, and self-reliance, writers such as Ralph Waldo Emerson and Henry David Thoreau, who both came from Massachusetts, produced important works. Concord, an important city in Massachusetts, was also cherished by authors such as Nathaniel Hawthorne.

			Other writers contributed to fueling New England literature. Washington Irving, Emily Dickinson, Henry Wadsworth Longfellow, and Edgar Allan Poe all left their mark. Poets such as Robert Lowell or Anne Sexton further solidified the region’s literary reputation2.

			The 20th and 21st centuries continued this tradition. Writers such as Donald Hall or Elizabeth Bishop emerged from New England while Pulitzer Prize winners Oliver La Farge and Edwin O’Connor added to New England’s literary prestige.

			The landscapes and history of New England have served as inspiration for countless works. Edith Wharton’s Ethan Frome represents the specific atmosphere of the region (the novel is set in the fictional town of Starkfield, which is a veiled representation of the isolated New England locations in rural areas) while H.P. Lovecraft’s gothic horror stories are often set in New England. The author was born and raised in Providence, Rhode Island, where he heard about local folklore as the region’s history is filled with tales of witch trials, mysterious disappearances, and unexplained phenomena, which align perfectly with Lovecraft’s themes of the unknown and the supernatural. The Salem witch trials, for example, reflect a dark aspect of New England’s past that Lovecraft could easily reuse in his narratives.

			This tradition continued throughout the 20th and 21st centuries: Stephen King, John Irving, and Dan Brown are just some of the writers who draw inspiration from the region. Local writer Dennis Lehane, whose novel Gone Baby Gone was adapted into a successful movie, further showcases the region’s enduring commitment to literature.

			The New England literary tradition is often characterized by several distinctive features:

			•Transcendentalism: New England poetry is closely associated with the Transcendentalist movement, which appeared in the 19th century (between the 1830s and the 1850s). Transcendentalism is a philosophical current that, as its name suggests, transcends idealism. Famous Transcendentalists such as Ralph Waldo Emerson, Henry David Thoreau and Margaret Fuller, believed in the interconnectedness of all existence, the inherent good within humanity, and the power of intuition, often surpassing the limitations of reason. The movement’s emphasis on both nature and democratic ideals left a strong legacy in the United States.

			Transcendentalism drew inspiration from various sources, including German Romanticism and Plato’s philosophy, while challenging the prevailing focus on reason that predominated during the 18th century. Advocates within the movement led to social reforms such as women’s suffrage, improved working conditions, or temperance (which corresponds to the moderation of people’s consumption of alcohol and eventually led to Prohibition).

			•A Connection to Nature: many New England poets drew inspiration from the natural beauty of the region, with its dense forests and isolated pathways.

			•Simplicity and Clarity: New England poets were apt to favor a clear and straightforward language, making their poetry accessible to everyone. This is especially the case of the poetry of Emily Dickinson.

			•Spiritual and Moral Themes: many New England poets studied the relationship between humanity and the divine and explored the morality of their times.

			•Historical References: some New England poets such as Henry Wadsworth Longfellow incorporated European and North American historical and cultural references into their works.

			•Narrative and Lyric Poetry: New England poets wrote both narrative and lyric poetry. Narrative poems often told stories, while lyric poetry focused on conveying emotions.

			■Famous Poets and Works

			Ralph Waldo Emerson (1803-1882)

			Emerson was a philosopher, essayist, and poet who is considered as the leader of the Transcendentalist movement. His works, such as “Nature” (1836), reflected on the interpenetration between spirituality and the natural world. The poet therefore stood as a mediator between man and nature.
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			Photogravure of Ralph Waldo Emerson (19th century).

			Incipit of “Nature”

			
To go into solitude, a man needs to retire as much from his chamber as from society. I am not solitary whilst I read and write, though nobody is with me. But if a man would be alone, let him look at the stars. The rays that come from those heavenly worlds, will separate between him and what he touches. One might think the atmosphere was made transparent with this design, to give man, in the heavenly bodies, the perpetual presence of the sublime. Seen in the streets of cities, how great they are! If the stars should appear one night in a thousand years, how would men believe and adore; and preserve for many generations the remembrance of the city of God which had been shown! But every night come out these envoys of beauty, and light the universe with their admonishing smile.

			The stars awaken a certain reverence, because though always present, they are inaccessible; but all natural objects make a kindred impression, when the mind is open to their influence. Nature never wears a mean appearance. Neither does the wisest man extort her secret, and lose his curiosity by finding out all her perfection. Nature never became a toy to a wise spirit. The flowers, the animals, the mountains, reflected the wisdom of his best hour, as much as they had delighted the simplicity of his childhood.

			When we speak of nature in this manner, we have a distinct but most poetical sense in the mind. We mean the integrity of impression made by manifold natural objects. It is this which distinguishes the stick of timber of the wood-cutter, from the tree of the poet. The charming landscape which I saw this morning, is indubitably made up of some twenty or thirty farms. Miller owns this field, Locke that, and Manning the woodland beyond. But none of them owns the landscape. There is a property in the horizon which no man has but he whose eye can integrate all the parts, that is, the poet. This is the best part of these men’s farms, yet to this their warranty-deeds give no title.



			Henry Wadsworth Longfellow (1807-1882)

			Longfellow was known for his narrative poems, including “The Song of Hiawatha” and “Paul Revere’s Ride.”

			“The Song of Hiawatha” (1855) is based on the legends and folklore of the Ojibwa (one of the largest Native American groups in the U.S.) and other Native American tribes. It tells the story of the hero Hiawatha. The text is a romanticized and imaginative retelling of Native American legends and blends elements of mythology, folklore, and history into an epic poem that reflects Longfellow’s interest in Native American cultures and their contributions to American heritage.

			The poem begins with the introduction of Hiawatha, a great Ojibwa warrior who possesses supernatural abilities. Hiawatha is depicted as a cultural and spiritual leader who brings unity, knowledge, and wisdom to his people.

			Throughout the poem, Hiawatha’s life and adventures are narrated. Hiawatha is raised by his grandmother called Nokomis. The hero’s adventures include his quest to bring agriculture, hunting, and fishing to his people, as well as his efforts to establish peace among neighboring tribes. He encounters various mythical and supernatural beings.

			The love story between Hiawatha and a beautiful Dakota woman, Minnehaha, is important in the poem. They marry and live a peaceful life by the shores of a lake. However, tragedy strikes when Minnehaha dies during a harsh winter storm.

			The poem also includes elements of Native American spirituality, with references to the “Manito” (a life essence) and an emphasis put on the natural world. In the end, Hiawatha’s life is celebrated as he departs from his people, leaving behind a legacy of wisdom, cultural advancements, and peace.

			First stanza of “The Song of Hiawatha”

			
Should you ask me, whence these stories?

			Whence these legends and traditions,

			With the odors of the forest

			With the dew and damp of meadows,

			With the curling smoke of wigwams,

			With the rushing of great rivers,

			With their frequent repetitions,

			And their wild reverberations

			As of thunder in the mountains?



			Walt Whitman (1819-1892)

			Walt Whitman’s most famous poetry collection Leaves of Grass reworks traditional poetic forms and celebrates the American experience. Because of his attachment to America, he inspired Modernist and localist poets such as William Carlos Williams.
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			Walt Whitman photographed by George Collins Cox in 1887.

			“I Sing the Body Electric” is included in Walt Whitman’s collection Leaves of Grass. This poem exalts the human body as a source of beauty, vitality, and spirituality. Whitman celebrates the diversity and interconnectedness of human beings, emphasizing that every individual, regardless of their background or physical attributes, contributes to the concepts of life and liveliness. He thus asserts the sacredness and unity of the human body.

			
The first two stanzas of “I Sing the Body Electric”
 in Leaves of Grass

			I sing the body electric,

			The armies of those I love engirth me and I engirth them,

			They will not let me off till I go with them, respond to them,

			And discorrupt them, and charge them full with the charge of the soul.

			Was it doubted that those who corrupt their own bodies conceal themselves?

			And if those who defile the living are as bad as they who defile the dead?

			And if the body does not do fully as much as the soul?

			And if the body were not the soul, what is the soul?



			Robert Frost (1874-1963)

			Robert Frost is known for his rural and pastoral poetry, as well as his experimentations with language. Frost’s life was marked by both personal and professional challenges. He experienced several losses, including the death of his father when he was a child, the loss of several of his children, and a series of professional setbacks. Despite these hardships, Frost persevered and became a prolific poet who obtained four Pulitzer Prizes for Poetry.

			“The Road Not Taken” (1915) is one of Robert Frost’s most famous poems. It explores the idea of choice and its consequences in life. The poem describes a traveler who comes across a fork in the woods and must decide which path to take. Each path represents a different choice or direction in life. After careful consideration, the traveler chooses the less-traveled path, and this choice, according to the poem, makes all the difference. Despite its popularity, the poem’s meaning has been the subject of various interpretations, making it a source of ongoing critical discussion and reflection.

			
“The Road Not Taken” in Mountain Interval

			Two roads diverged in a yellow wood,

			And sorry I could not travel both

			And be one traveler, long I stood

			And looked down one as far as I could

			To where it bent in the undergrowth;

			Then took the other, as just as fair,

			And having perhaps the better claim,

			Because it was grassy and wanted wear;

			Though as for that the passing there

			Had worn them really about the same,

			And both that morning equally lay

			In leaves no step had trodden black.

			Oh, I kept the first for another day!

			Yet knowing how way leads on to way,

			I doubted if I should ever come back.

			I shall be telling this with a sigh

			Somewhere ages and ages hence:

			Two roads diverged in a wood, and I––

			I took the one less traveled by,

			And that has made all the difference.



			His poems are deeply influenced by New England landscapes. He notably published a collection entitled New Hampshire in 1923. Here is one of the poems of the collection, “Stopping by Woods on a Snowy Evening.” The poem describes the harsh winters of the region in the dense woods of New Hampshire. The line “To stop without a farmhouse near” also hints at the feeling of isolation of the speaker:

			
Whose woods these are I think I know.

			His house is in the village though;

			He will not see me stopping here

			To watch his woods fill up with snow.

			My little horse must think it queer

			To stop without a farmhouse near

			Between the woods and frozen lake

			The darkest evening of the year.

			He gives his harness bells a shake

			To ask if there is some mistake.

			The only other sound’s the sweep

			Of easy wind and downy flake.

			The woods are lovely, dark and deep,

			But I have promises to keep,

			And miles to go before I sleep,

			And miles to go before I sleep.



			Emily Dickinson (1830-1886)

			Although she lived a reclusive life, Emily Dickinson is now recognized as one of the most important American poets. Raised in a well-educated family, she attended Amherst Academy and briefly studied at Mount Holyoke Female Seminary before retreating into a reclusive life in her mid-20s. Despite her seclusion, Dickinson maintained correspondences with friends and family.

			During her lifetime, she penned nearly 1,800 poems, although the majority remained unpublished until after her death. Her poetry, characterized by unconventional punctuation, capitalization, and syntax, explored themes such as death, nature, love, and the human mind.

			Emily Dickinson’s unconventional work gained recognition posthumously, making her one of the most celebrated American poets and a precursor to Modernist poetry.

			Text Commentary 1

			
Comment on “Because I Could Not Stop for Death” by Emily Dickinson

			Because I could not stop for Death –

			He kindly stopped for me –

			The Carriage held but just Ourselves –

			And Immortality.

			We slowly drove – He knew no haste

			And I had put away

			My labor and my leisure too,

			For His Civility –

			We passed the School, where Children strove

			At Recess – in the Ring –

			We passed the Fields of Gazing Grain –

			We passed the Setting Sun –

			Or rather – He passed Us –

			The Dews drew quivering and Chill –

			For only Gossamer, my Gown –

			My Tippet – only Tulle –

			We paused before a House that seemed

			A Swelling of the Ground –

			The Roof was scarcely visible –

			The Cornice – in the Ground –

			Since then – ‘tis Centuries – and yet

			Feels shorter than the Day

			I first surmised the Horses’ Heads

			Were toward Eternity –

			Suggestions for a Commentary

			The poem “Because I Could not Stop for Death” was published in 1863. At that time, Emily Dickinson had already experienced the death of her cousin and lived near a cemetery, which might have constituted a source of inspiration for her poem. This idea of proximity with death can be identified in the poem as the speaker notes the “kind” aspect of death.

			In the poem, the speaker describes a journey with Death, a personified character described as a polite and patient driver in a carriage. Death arrives unexpectedly, and the speaker, unable to resist, willingly goes along for the ride. During the journey, they pass by various scenes that represent the different stages of life, such as a school (childhood), a grain field (adulthood and work), and a setting sun (old age). The poem ultimately conveys the idea that death is an inevitable and natural part of life, and it takes the speaker on a peaceful and reflective journey towards the afterlife. Through this nuanced exploration, Dickinson invites reflection on the enigmatic and multifaceted nature of humans’ mortal journey.

			The text can be divided into two parts: the first three stanzas dedramatize the idea of death by describing a carriage tour with the personified Reaper, whereas the last three stanzas are more about the speaker’s disillusionment when she discovers that the place where she will stay for eternity is cold and unimpressive.

			Therefore, how can we account for this ambivalence between serenity and disappointment regarding death?

			A first part will suggest that the poem is initially aimed at dedramatizing death, but a second part will argue that death is represented as a duplicitous persona, which, as a third part will show, allows the author to rework Transcendentalist themes.

			Death is personified in the poem as illustrated on line 2: “He kindly stopped for me.” Such personification suggests proximity between the speaker and the Reaper, an idea all the more emphasized by the meliorative adverb “kindly.” All therefore seems as if the speaker were comfortable with the idea of death. The carriage also constitutes a symbol of the liminal stage between life and death, and its pace is reassuring: “We slowly drove – He knew no haste” is iambic3, harmonious and therefore soothing.

			As a matter of fact, the rhythm of the poem brings about a sense of harmony. The prosody is mainly composed of iambic tetrameters, a regular meter which fuels the musicality of the poem. Harmony is also conveyed by the multiple alliterations at stake in the poem such as “my labor and my leisure too” in which a binding alliteration in /l/ fluidifies the line. All this grants the poem a reassuring tone while bringing about a sense of serenity.

			Yet, a shift in mood takes place in the fourth stanza in which the speaker realizes that the afterlife is not as comfortable as what she had expected. After passing the “setting sun,” which constitutes a symbol of death, the speaker suddenly feels cold (“quivering and Chill”) and realizes that she is underdressed: “For only Gossamer, my Gown – / My Tippet – only Tulle –”. This quote moreover shows a fragmentation of speech: the lines contain no verb and are divided by commas or dashes.

			Even when discovering the house in which she will stay for eternity, the speaker resorts to fragmented language (“The Cornice – in the Ground –”), thus showing her disappointment. The house is described as “a swelling of the ground,” introducing the theme of anamorphism in the poem. This paraphrasis describing her grave therefore shows that her expectations have been deformed and disfigured.

			This disfigurement might be analyzed as a reworking of the Transcendentalist theme of death. If at the beginning of the poem, the speaker adopts the Transcendentalist perspective of death, namely a natural event in the natural world, the end of the poem suggests that humanity might not be fit for death.

			The poem also reworks the Christian perspective of death: no heaven is evoked and the “house” that welcomes the dead speaker is conversely in the ground. It suggests that death is religiously idealized. In the poem, the dead are invisibilized (“The Roof was scarcely visible”) and stuck for “centuries” in this “eternity.”

			In the end, “Because I Could Not Stop for Death” transcends simplistic portrayals of mortality. It navigates the delicate balance between embracing death as a natural part of existence and confronting the disillusionment that arises when human expectations collide with the stark reality of the afterlife.



			


				
					1. See: Murray, Stuart A.P. The Library an Illustrated History. New York: Skyhorse Publishing, 2009, 140.

				

				
					2. See: Buell, Lawrence. New England Literary Culture from Revolution Through Renaissance. Cambridge: Cambridge University Press, 1986.

				

				
					3. An iamb is a metrical foot consisting of two syllables. It is one of the most common metrical feet in English poetry and is characterized by an unstressed syllable followed by a stressed syllable. When several iambs are combined to form a poetic line, it is known as iambic meter. For example, Shakespeare’s sonnet 18 is written in iambs : “Shall I comPARE thee TO a SUMmer’s DAY?”
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