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    AVANT-PROPOS




    La réputation tragique de Corneille a longtemps laissé L’Illusion comique dans l’ombre. Encore aujourd’hui, on connaît davantage Corneille comme l’immortel auteur du Cid ou de Polyeucte. L’Illusion comique (1635), cette comédie de jeunesse en alexandrins, écrite à moins de trente ans, est pourtant une œuvre dramatique majeure.




    Son intérêt tient, pour une grande part, à sa singularité dramaturgique qui incite à s’interroger non seulement sur la notion de genre, mais aussi sur la nature même du texte de théâtre. En effet, L’Illusion comique apparaît à une époque charnière de l’histoire littéraire et culturelle française, qui voit s’imposer la norme classique et qui définit avec rigueur les genres. Ainsi, cette pièce constitue l’une des ultimes grandes œuvres baroques, mêlant genres et registres avec allégresse. Elle est donc une entrée idéale pour comprendre les enjeux de l’histoire littéraire et la constitution d’un genre ou d’un registre.




    Ce jeu avec les genres et les attentes du public s’inscrit dans une célébration de l’art théâtral et de ses pouvoirs d’illusion. L’Illusion comique offre ainsi un magnifique exemple du rapport du texte à sa représentation, puisque Corneille nous fait pénétrer dans la fabrique de l’illusion en mettant sur scène des représentants métaphoriques de l’auteur, de l’acteur et du spectateur.




    La pièce permet enfin de s’interroger sur le rapport didactique de l’œuvre à son destinataire : nous voilà face à un type d’argumentation d’un genre tout à fait singulier.
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    REPÈRES




    Contexte historique et culturel




    Louis XIII et Richelieu




    Après l’instabilité de la Régence et des premières années de règne de Louis XIII (1610-1624), l’arrivée au pouvoir comme Premier ministre du cardinal de Richelieu en 1624 marque un retour à l’ordre et une reprise en main du royaume. Outre une politique étrangère très active qui vise à réduire la puissance de la maison d’Autriche, le cardinal réprime systématiquement les contre-pouvoirs intérieurs : il combat les protestants avec fermeté (notamment lors du siège de La Rochelle en 1628) et déjoue plusieurs complots fomentés par les grands du royaume pour déstabiliser le pouvoir royal. Il entend « ruiner le parti huguenot, rabaisser l’orgueil des grands, réduire tous les sujets du roi en leur devoir ». On s’oriente ainsi vers une centralisation qui annonce déjà le règne du Louis XIV.




    Cette période est marquée par l’émergence d’une classe bourgeoise dont Corneille lui-même est issu et qui profite de la disgrâce des grands. Mais elle est surtout – en particulier à partir des années 1630 – l’époque d’une réelle effervescence artistique et culturelle à laquelle le pouvoir participe : Richelieu fait ainsi revenir le peintre Nicolas Poussin de Rome à Paris, et il crée l’Académie française en 1635. Le théâtre prend une importance grandissante, les salons deviennent les nouveaux lieux de mondanité et promeuvent un goût plus raffiné.




    Le baroque




    La seconde moitié du xvie siècle et le premier tiers du xviie siècle sont généralement désignés par l’histoire de l’art comme la période baroque. Ce terme est emprunté au vocabulaire de la joaillerie et désigne une perle de forme irrégulière. L’esthétique baroque – que le xxe siècle contribuera à redécouvrir – se caractérise ainsi par son goût pour les formes extravagantes et impures, le mélange des genres et des styles.




    L’apparition d’une telle esthétique est l’expression d’un bouleversement idéologique qui remet en question les certitudes acquises. Les découvertes astronomiques, les grands voyages d’exploration, les désordres politiques et religieux de la seconde moitié du xvie siècle donnent à repenser le monde, les valeurs et les croyances traditionnelles : l’homme a désormais le sentiment d’une instabilité générale et d’un mouvement constant. Les conceptions antique et renaissante d’un monde harmonieux et hiérarchisé sont fortement ébranlées : les travaux des astronomes Copernic (1473-1543) et Galilée (1564-1642), qui ne font plus de la Terre le centre de l’univers, bouleversent les connaissances. C’est l’époque du doute, comme l’illustrent les recherches philosophiques de Descartes (1596-1650). Ce dernier, dans ses Méditations métaphysiques (1641), utilise le doute « hyperbolique » et met en évidence l’illusion sensorielle pour prouver l’existence de Dieu, comme garant nécessaire de la réalité. C’est la permanence de l’identité même qui se trouve finalement remise en question : l’homme ne peut être saisi que dans son inconstance et sa perpétuelle mobilité. Les Essais de Montaigne ne cessent de le rappeler à leurs lecteurs du xviie siècle.




    Le baroque met au premier plan le motif de l’illusion : le monde n’est peut-être qu’une illusion, et la distinction entre rêve et réalité est toujours mouvante. Ce motif central s’exprime dans les thématiques du double, de la métamorphose et du songe, mises en scène dans la pièce La vie est un songe (1635) du dramaturge espagnol Calderón. Le théâtre devient le genre baroque par excellence, puisque la thématique baroque s’exprime en particulier dans la réactivation d’une métaphore* antique, celle du théâtre du monde : le monde n’est qu’un théâtre dans lequel l’homme joue plusieurs rôles, sans pouvoir être jamais sûr de sa véritable identité, sous les yeux de Dieu, dramaturge et metteur en scène. L’homme doit ainsi comprendre la vanité du monde dans lequel il vit pour mieux se convertir à la contemplation de la vie éternelle, constante et ferme. Or, quel meilleur genre pour jouer sur les apparences et donner corps à cette image édifiante que le genre dramatique* ?




    Ce bouleversement idéologique trouve une expression artistique structurée par les thèmes du changement et de l’illusion. Les formes littéraires de l’époque en rendent compte : goût pour le discontinu et l’éclatement, pour la surabondance, pour une langue très imagée et très expressive. Autant de traits que l’on retrouve dans L’Illusion comique.




    Le théâtre au temps de Corneille




    Dignité du théâtre vers 1630




    Louis XIII et Richelieu entendent promouvoir le monde des lettres par goût, mais aussi pour mieux faire rayonner le pouvoir royal. Le théâtre, auquel les jésuites ont donné une nouvelle aura en l’intégrant à l’éducation, profite pleinement de cette politique. En 1634, Richelieu réunit cinq auteurs dramatiques*, dont Corneille, pour écrire une pièce qui sera représentée devant la cour en 1635, La Comédie des Tuileries. En 1641, un édit royal reconnaît le métier de comédien, jusque-là fortement attaqué par l’Église : « Nous voulons que leur exercice, qui peut innocemment divertir nos peuples de diverses occupations mauvaises, ne puisse leur être imputé à blâme, ni préjudicier à leur réputation dans le domaine public ». Les auteurs et les comédiens s’enrichissent, commencent à fréquenter la plus haute société. Les dramaturges, qui vivent principalement des libéralités de leurs protecteurs, acquièrent une réelle reconnaissance sociale.




    L’invitation des troupes italiennes à la cour de France depuis le début du xviie siècle joue un rôle décisif dans la réhabilitation du théâtre. Marie de Médicis et son fils Louis XIII, passionnés de comédie italienne, reçoivent les comédiens italiens avec des honneurs auxquels les comédiens français ne sont pas habitués et auxquels ils vont eux-mêmes essayer de prétendre par leur talent. Ces comédiens italiens profitent de leur renommée européenne et de la protection des princes pour défendre leur métier et plaider la cause des comédiens, souvent dénigrés. Plusieurs ouvrages entreprennent de prouver la dignité de l’art dramatique*. Corneille s’est sans aucun doute inspiré de ces textes et de ces exemples pour nourrir la défense du théâtre qu’il développe dans L’Illusion comique.




    La vie théâtrale en 1630




    Les années 1630 sont décisives dans la vie théâtrale française : reconnaissance publique et politique, rénovation des genres, renouveau des pratiques… Le genre dramatique* est en pleine transformation.




    En 1635, deux troupes permanentes se partagent la vie théâtrale parisienne. La plus ancienne est celle des Comédiens ordinaires du roi, installés à l’hôtel de Bourgogne. La seconde est la troupe du Marais, dirigée par le comédien Mondory dans une ancienne salle de jeu de paume. Les conditions de représentation sont encore précaires, mais semblent évoluer rapidement. Le décor unique s’impose peu à peu, tandis que dans le même temps on crée des décors de plus en plus complexes : L’Illusion comique en donne un bel exemple.




    L’époque est celle d’une double évolution : les années 1630 marquent la fin des fastes baroques, qui se retrouveront dans les pièces à machines* (très en vogue dès les années 1650), et le début de la réglementation classique qui impose au contraire une certaine économie des moyens de représentation. Dès 1630, le théoricien Jean Chapelain voudrait voir le théâtre régi par des lois de composition plus strictes et mieux définies, qui soient inspirées des Anciens et en particulier d’Aristote. Selon lui, seule cette codification permettra au théâtre français d’accéder à la dignité d’art. En 1634, la première tragédie « régulière » est présentée : la Sophonisbe de Jean Mairet remporte un vif succès et marque le début de l’élaboration de la dramaturgie* classique, dont la querelle du Cid constitue une étape décisive.




    L’Illusion comique apparaît donc à une période charnière où la permanence et le succès des genres en vogue se doublent du renouveau de genres laissés-pour-compte : la comédie et la tragédie. En effet, la tragi-comédie* et la pastorale* tiennent le haut de l’affiche et correspondent au goût baroque (intrigue complexe, mélange des registres et des tons, intervention du merveilleux…). Mais la comédie, méprisée en raison de ses liens avec la farce, est quelque peu tombée en désuétude avant de connaître un renouveau grâce à Corneille (Mélite en 1629 ou La Galerie du Palais en 1632). Le jeune dramaturge entend rendre au genre comique toute sa noblesse. Dans l’Examen de Mélite (1660), il explique le succès de sa première pièce :




    La nouveauté de ce genre de Comédie, dont il n’y a point d’exemple en aucune Langue, et le style naïf, qui faisait une peinture de la conversation des honnêtes gens, furent sans doute cause de ce bonheur surprenant, qui fit alors tant de bruit. On n’avait jamais vu jusque-là que la Comédie fît rire sans Personnages ridicules, tels que les Valets bouffons, les Parasites, les Capitans, les Docteurs, etc.




    Corneille entend donc rénover les codes de la comédie. Pourtant, L’Illusion comique reprend beaucoup à la tradition comique et aux recettes théâtrales connues. Ce paradoxe est à l’image du nouveau souffle qui parcourt les années 1630, caractérisées par la coexistence de formes anciennes et d’expériences nouvelles.




    Vie et œuvre de Corneille




    Des origines bourgeoises aux premiers succès




    Pierre Corneille naît le 6 juin 1606 à Rouen dans une riche famille bourgeoise. Il fait de brillantes études au collège des jésuites où il acquiert une solide culture classique et découvre la pratique du théâtre. En 1624, il devient avocat au parlement de Rouen, puis en 1628 son père lui achète une charge officielle (un « office » comme le dit l’époque) ; il est alors avocat du Roi aux Eaux et Forêts et à l’amirauté de France.




    Rien ne semblait donc annoncer sa carrière de dramaturge qui débute pourtant dès l’année suivante à Paris. C’est en effet en 1629 que la troupe du Marais représente avec succès sa première pièce, une comédie : Mélite ou les Fausses Lettres. Il renouvelle le genre comique en mettant en scène de jeunes gens qui s’amusent des jeux de l’amour et du hasard dans un cadre urbain proche du public de l’époque. Les succès s’enchaînent : La Veuve (1631), La Galerie du Palais (1632), La Suivante (1633), La Place royale (1634). Seule sa tragi-comédie* Clitandre, en 1630, est un échec. En 1635, il écrit sa première tragédie, Médée, avant de faire représenter L’Illusion comique l’année suivante.




    En quelques années, il devient l’un des dramaturges les plus importants de cette période particulièrement prolifique. Il est d’ailleurs choisi par Richelieu pour participer à l’écriture de la pièce qui sera donnée à la cour en 1635 (La Comédie des Tuileries). Il est étonnant de voir de quelle façon celui que l’on estime avant tout aujourd’hui pour ses tragédies s’est fait reconnaître en son temps par ses comédies (genre qu’il abandonne ensuite). Ce rapide succès est le signe non seulement d’un vrai talent de dramaturge, mais aussi d’une grande capacité à saisir le goût et les envies du public. L’Illusion comique témoigne de sa grande connaissance des codes et des genres dramatiques* de son époque, qu’il mélange à foison et avec lesquels il s’amuse, et de sa volonté de plaire en proposant une œuvre qui exalte les pouvoirs d’illusion du théâtre. L’Illusion comique constitue une œuvre de transition qui clôt la période de jeunesse.




    De l’investiture tragique à l’autorité dramatique*




    En 1637, la tragi-comédie* du Cid est un triomphe qui installe définitivement Corneille dans la position du premier dramaturge français. La querelle des doctes, qui suit les représentations, loin d’amoindrir ce succès, le prolonge et fait de cette pièce une étape fondamentale dans l’avènement du nouveau genre tragique. Soucieux des nouvelles exigences de régularité dramaturgique et conscient de la mise en place des règles « classiques » et du nouveau goût émergent, Corneille devient l’auteur tragique le plus renommé. Les succès de Horace en 1640, de Cinna en 1641 et de Polyeucte en 1642 assoient sa position. En 1647, il est reçu à l’Académie française.




    Après une production constante tout au long des années 1640, l’échec de Pertharite en 1651 l’éloigne du théâtre jusqu’à Œdipe en 1659. L’édition qu’il donne de ses œuvres complètes en 1660 impose définitivement son autorité dramatique* : il fait précéder chacune de ses pièces d’un Examen qui analyse dans le détail ses choix dramaturgiques, et revient sur les critiques qu’on a pu lui faire ; il relit toute son œuvre à la lumière du classicisme qui s’est imposé en vingt ans. Il accompagne en outre cette édition des Trois discours sur le poème dramatique, textes théoriques qui constituent un véritable traité de dramaturgie* classique. Ses succès et son expérience ont donc fait de Corneille une véritable institution qui peut s’ériger en arbitre de l’art dramatique* et de la tragédie.




    Mais les années 1660 voient émerger un nouveau génie tragique : Racine. Si les pièces de Corneille rencontrent encore un certain succès, elles semblent être considérées comme quelque peu surannées par le nouveau public, plus friand de galanterie et de violence passionnelle que de grands débats héroïques. C’est que les temps ont changé : l’optimisme héroïque des années 1630, lié à une période de reconstruction et d’enthousiasme, meurt avec la répression de la Fronde (1648-1653) et la mise en place d’un ordre oppressant qui monopolise initiatives et valeurs. Ainsi les années 1660-1680 sont-elles marquées par un réel changement idéologique. L’idéal de grandeur héroïque, hérité de l’idéal guerrier et chevaleresque, cède la place à une remise en cause de la capacité de l’homme à faire le bien. On perçoit encore chez Corneille les valeurs héroïques anciennes, car l’auteur du Cid appartient à la génération précédente. Mais l’avènement de la noblesse de robe et de la bourgeoisie enrichie met fin aux aspirations guerrières de la noblesse ancienne, tandis que se dessine une société du loisir et de l’oisiveté. Le public plus mondain perçoit chez un Corneille sexagénaire des valeurs qui ne sont plus les siennes. Et lorsque le jeune Racine, né en 1639, s’attaque à un sujet tiré de l’histoire romaine, matière de prédilection de la tragédie cornélienne, il remporte un succès bien supérieur à celui de son aîné (cf. Bérénice de Racine face à Tite et Bérénice de Corneille en 1670). Après l’échec de Suréna en 1674, Corneille préfère mettre fin à sa carrière et meurt à presque quatre-vingts ans, le 1er octobre 1684.




    Une œuvre érigée en modèle




    L’œuvre prolifique de Pierre Corneille permet de comprendre son époque et les profondes transformations esthétiques et idéologiques qui la traversent. Ses comédies de jeunesse rénovent en profondeur le genre et annoncent moins le génie de Molière que le raffinement de Marivaux. S’il n’a pas créé un nouveau modèle comique, ses réussites tragiques ont participé à la construction d’un modèle dramatique*, soucieux de respecter des règles strictes de composition et d’exposer un héroïsme tragique en accord avec son époque. Corneille tient un rôle fondamental dans la mise en place du classicisme, épris d’épure, de simplicité et de rigueur ; il crée en partie la tragédie classique. Ses Trois discours sur le poème dramatique et les Examens qu’il propose de ses pièces montrent de quelle façon il a repensé l’art dramatique* en fonction des préceptes aristotéliciens : rigueur dans la construction dramaturgique, choix de l’histoire et élaboration de l’action, justification des unités d’action, de temps et de lieu, réflexion sur le vraisemblable et l’extraordinaire. Ces écrits théoriques laissent entrevoir comment Corneille entend respecter les règles et même les fonder, tout en préservant sa liberté créatrice. En effet, ils discutent souvent ces règles, telles que les ont édictées les doctes de son époque, en prenant appui sur ses propres productions. Il réaffirme sans cesse la valeur déterminante du plaisir comme fin première du poème dramatique*, se donnant par là le droit d’inventer et de créer hors de l’emprise des règles. Il est proche en cela de ses successeurs illustres, Molière et Racine. Ainsi en 1637, dans l’Épître en tête de la première édition de La Suivante, il écrit :




    J’aime à suivre les règles, mais loin de me rendre leur esclave, je les élargis et les resserre selon le besoin qu’en a mon sujet et je romps même sans scrupule celle qui regarde la durée de l’action quand sa sévérité me semble absolument incompatible avec les beautés des événements que je décris. Savoir les règles et entendre le secret de les apprivoiser adroitement avec notre théâtre, ce sont deux sciences bien différentes.




    Cette liberté en fait en outre un grand expérimentateur de formes dramatiques* : de ses premiers essais dans la comédie à ses tragi-comédies* et ses réussites tragiques, il n’a de cesse de renouveler et d’inventer. Ses « comédies héroïques » (Don Sanche d’Aragon en 1649 et Pulchérie en 1672) tentent de créer un genre nouveau tandis qu’il écrit aussi des pièces à machines* pour satisfaire le plaisir du roi (Andromède, 1650).




    Témoin et acteur d’une période capitale dans l’évolution du genre dramatique* en France, Corneille laisse une œuvre riche et protéiforme qui permet précisément de saisir toute l’effervescence créatrice de cette époque. L’Illusion comique (1635), pièce de jeunesse, témoigne d’une grande connaissance des outils dramatiques* de son temps et exalte les pouvoirs d’illusion du théâtre pour donner à voir cette magie à laquelle Corneille ne cessera de croire.




    Genèse de L’Illusion comique





    Créer un succès




    Toutes les premières pièces de Corneille sont créées au théâtre du Marais, par la troupe de Mondory. En 1635, le pouvoir ordonne une réorganisation des troupes parisiennes ; Mondory est alors obligé d’engager Bellemore, spécialisé dans le rôle du capitan Matamore. Il est très probable que le directeur de troupe demande à Corneille d’écrire une pièce qui lui permette de faire valoir au mieux sa nouvelle recrue et le jeu de ses comédiens. En mélangeant les genres et les morceaux de bravoure, L’Illusion comique constitue une arme de choix pour concurrencer la troupe rivale de l’hôtel de Bourgogne.




    Corneille utilise sa parfaite connaissance des outils théâtraux et des goûts de son temps pour proposer une véritable « parade » des genres dramatiques* reconnus : la pastorale*, la tragi-comédie*, la comédie et la tragédie. Pour mettre en scène ce mélange, il reprend un principe de construction qui a eu du succès quelques années auparavant : mettre en scène des personnages qui représentent des comédiens. En effet, deux pièces, intitulées toutes les deux La Comédie des comédiens (l’une de Gougenot et l’autre de Scudéry), firent les beaux jours de l’hôtel de Bourgogne puis du théâtre du Marais en 1631 et 1632. Dans l’œuvre de Scudéry, nous suivons un personnage nommé Blandimare qui, à la recherche de son neveu, arrive à Lyon ; découvrant qu’il travaille pour une troupe de comédiens, il invite tous les acteurs à souper et discute avec eux de la valeur du théâtre. Les acteurs lui proposent comme réponse un échantillon de leur art et parviennent ainsi à le convaincre de la valeur du théâtre ; il approuve la vocation de son neveu et se joint lui-même à la troupe. La trame rappelle celle de L’Illusion comique dans laquelle Pridamant recherche son fils et le découvre comédien. Corneille s’inspire donc sans doute d’une matière déjà éprouvée, mais il l’informe de façon tout à fait singulière en proposant une œuvre originale.




    S’inspirer des genres à la mode




    Corneille utilise les outils et motifs dramatiques* des deux genres les plus à la mode au début des années 1630 : la pastorale* et la tragi-comédie*.




    La pastorale*




    La pastorale* met traditionnellement en scène des bergers et des bergères de pure convention dans un décor bucolique de pure fiction, et développe leurs aventures sentimentales : ils s’aiment, se perdent, sont victimes d’enchantements de toutes sortes, se retrouvent, se perdent à nouveau, et tiennent de longs discours sur la nature du sentiment amoureux. Le modèle du genre n’est pas dramatique* : il s’agit de L’Astrée (1607-1628), roman à succès d’Honoré d’Urfé et livre de chevet de toute une génération. On y trouve un mage, le devin Adamas, qui joue un rôle central dans le dénouement en permettant à chacun de retrouver la voie du bonheur. Comme l’Alcandre de Corneille, il apparaît dans un décor champêtre. Le nom même d’Alcandre est déjà celui du mage dans les pastorales* de Jean Rotrou (La Bague d’oubli, L’Innocente Infidélité). Corneille reprend donc un type dramatique* capable de symboliser à lui seul le genre pastoral.




    La tragi-comédie*




    Corneille emprunte à la tragi-comédie* de nombreuses caractéristiques, aussi bien structurelles que thématiques. En effet, l’intrigue romanesque faite de rebondissements successifs (jalousie, emprisonnement, évasion) est construite comme une suite de situations archétypales du genre, dont Corneille n’hésite pas à utiliser de nombreux clichés : le monologue du héros emprisonné, l’enlèvement consenti de l’amoureuse, la fuite des amants. L’auteur de L’Illusion comique connaît parfaitement les modèles dramatiques* de son temps.




    La comédie




    Mais la comédie est, elle aussi, largement présente : dans la reprise de la tradition comique de la farce, et surtout de la commedia dell’arte*. Le personnage de Matamore, accompagné de son parasite, est directement inspiré par les canevas de commedia. Chacune des troupes italiennes invitées à la cour de France comportait parmi les rôles obligés celui de Capitan Fanfaron ; et de nombreux ouvrages faisaient circuler en France ce personnage comique par excellence (notamment le livre de Silvio Fiorillo dans lequel, en 1627, il résume son parcours théâtral : Le Monde conquis par Silvio Fiorillo, dit le Capitaine Matamore, comédien). Le rôle du père noble et ridicule est lui aussi typique des canevas comiques de l’époque, et le Géronte de L’Illusion comique n’est pas sans rappeler le Pantalon de la commedia.




    La tragédie




    Enfin, l’apparition de la tragédie au dernier acte s’inspire du grand modèle de l’époque, Alexandre Hardy. Ce dernier est l’auteur tragique le plus représenté et le plus prolifique du début du xviie siècle. Corneille semble s’amuser à reprendre là un modèle déjà quelque peu archaïque mais qui, lui aussi, remplit une fonction archétypale.




    Ce rapide relevé permet de mettre en évidence un des moteurs de l’écriture dramatique* de L’Illusion comique : la volonté de s’amuser des modèles dramatiques* connus du public. Les reprises sont donc nombreuses, mais la singularité du travail de Corneille est précisément dans son habileté à jouer de tous ces clichés pour les mettre au service d’un propos original, la glorification des pouvoirs illusionnistes du théâtre.




    « On dirait que Corneille s’est fait un jeu de renfermer dans les cinq actes de sa comédie tous les lieux communs du théâtre d’alors. » Ce jugement du critique Robert Garapon en 1957 rend compte du caractère fortement intertextuel de la pièce de Corneille.




    Publication, réception et postérité




    L’Illusion comique est un nouveau succès. La publication tardive de la pièce en 1639, soit trois ans après la représentation, le prouve : lorsqu’une œuvre ne rencontrait pas l’approbation du public, son auteur préférait la publier rapidement afin qu’elle soit reprise par une autre troupe et en province. Dans l’Examen de 1660, Corneille le confirme : « […] la nouveauté de ce caprice en [a] rendu le succès assez favorable pour ne me repentir pas d’y avoir perdu quelque temps », avant de s’étonner que la pièce soit encore représentée au moment où il prépare l’édition de ses œuvres complètes :




    Je ne m’étendrai pas davantage sur ce Poème. Tout irrégulier qu’il est, il faut qu’il ait quelque mérite, puisqu’il a surmonté l’injure des temps, et qu’il paraît encore sur nos Théâtres, bien qu’il y ait plus de trente années qu’il est au Monde, et qu’une si longue révolution en ait enseveli beaucoup sous la poussière, qui semblaient avoir plus de droit que lui de prétendre à une si heureuse durée.




    Mais cet Examen exprime surtout les réserves d’un auteur face à une bizarrerie qui n’est pas du tout du goût classique, à la recherche de pureté et de règles. C’est donc avec un certain dénigrement que Corneille juge sa pièce en 1660. L’affirmation du classicisme, épris de régularité et de règles, a eu raison de l’extravagance de jeunesse. L’auteur livre d’ailleurs une version profondément remaniée de la pièce originale dans l’édition qu’il donne de ses œuvres complètes en 1660 : près de quatre cents vers sont remaniés ; un rôle, toute une scène et plusieurs éléments importants du dernier acte sont même supprimés. C’est bien sûr à l’édition de 1639 qu’il faut se référer si l’on veut saisir l’œuvre dans son intégrité et sa vérité. Mais ces remaniements classiques permettent de saisir la place singulière qu’occupe cette pièce, aussi bien dans l’histoire du théâtre que dans l’œuvre de Corneille.
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