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400 ans de littérature française : 

une aventure à travers les siècles 
Boris Ehret 

 

La littérature, une machine à explorer le temps et les émotions 

Et si l'on te disait que tu as accès à la plus puissante des machines à voyager dans le temps ? 

Mieux que Netflix, plus immersive qu'un jeu vidéo, cette machine, c'est la littérature. Chaque livre 

est un portail. Il peut te transporter dans le Paris misérable du XIXe siècle avec Victor Hugo, te 

faire sentir le sable chaud d'Algérie avec Albert Camus, ou te plonger dans les intrigues de la cour 

du Roi-Soleil avec Molière. 

Au fil des siècles, des groupes d'artistes, de poètes, de romanciers ont formé des "équipes" ou 

des "squads" pour répondre aux grands bouleversements de leur époque. On appelle ces équipes 

des "mouvements littéraires". Chaque mouvement est une réaction au précédent : on s'oppose, 

on critique, on invente de nouvelles règles. C'est une immense conversation, parfois une véritable 

"battle" d'idées, qui se déroule sur plus de quatre cents ans. Comprendre cette histoire, ce n'est 

pas juste apprendre des dates par cœur ; c'est découvrir comment notre vision de l'amour, de la 

société, de la liberté et même de nous-mêmes s'est construite. 

Prêt(e)? On embarque pour un voyage exceptionnel, du chaos flamboyant du Baroque à l'écriture 

de soi d’aujourd’hui. Accroche-toi! 
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Le Baroque (env. 1580-1660) – Le monde est une scène 

de théâtre! 

 

Dans les coulisses de l'Histoire : un monde en plein chaos 

Pour comprendre le Baroque, il faut imaginer une France en pleine crise. La fin du XVIe siècle est 

marquée par les terribles guerres de Religion entre catholiques et protestants. Le pays est à feu 

et à sang, la violence est partout. Cette instabilité crée un sentiment profond de doute : les certi-

tudes d'hier s'effondrent, le monde semble imprévisible et changeant. 

À cette crise s'ajoute une révolution scientifique. Des astronomes comme Copernic prouvent que 

la Terre n'est pas le centre de l'univers. C'est un choc ! L'humanité perd sa place centrale dans la 

création, et l'idée que le monde est un univers stable et ordonné est remise en question. Dans ce 

contexte, l'Église catholique lance la Contre-Réforme : pour réaffirmer sa puissance face au pro-

testantisme, elle utilise l'art de manière spectaculaire. Les églises se remplissent d'œuvres gran-

dioses, riches et émouvantes, destinées à impressionner les fidèles et à toucher leur cœur. C'est 

dans ce bouillonnement de chaos, de doute et de faste que naît l'art baroque. 

 

Le Style Baroque : l'art de l'excès et de l'illusion 

Le mot "baroque" vient du portugais barroco, qui désigne une perle de forme irrégulière. À l'ori-

gine, c'était un terme péjoratif, utilisé pour se moquer de ce style jugé "bizarre", "exagéré" et de 

mauvais goût. Ce n'est que bien plus tard qu'on a reconnu sa richesse et son originalité. 

Les caractéristiques principales du style baroque sont : 

● Le mouvement et l'exubérance : Le baroque déteste les lignes droites et la simplicité. Il 

aime les courbes, la surcharge décorative, le foisonnement de détails. Pour te faire une idée, 

imagine un clip musical ultra-dynamique, avec des effets spéciaux dans tous les sens, des 

changements de costumes constants et une caméra qui ne s'arrête jamais. Ça, c'est l'esprit 

baroque!. 

● L'illusion et le théâtre : Le thème central est que le monde est une illusion, une grande 

scène de théâtre où chacun joue un rôle (theatrum mundi). Les auteurs adorent jouer avec 

les apparences, le rêve, les masques, les déguisements et le "trompe-l'œil". Une de leurs 

techniques favorites est la "mise en abyme" : c'est du théâtre dans le théâtre, comme un film 

où les personnages vont au cinéma voir un film. 
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● Les contrastes et les émotions fortes : Le baroque adore les oppositions violentes : la vie 

et la mort, la lumière et l'ombre (pense au clair-obscur en peinture), le réel et l'illusion, le 

grotesque et le sublime. Le but est de surprendre le lecteur et de provoquer en lui des émo-

tions intenses. 

 

Les stars du mouvement : Corneille et d'Aubigné 

● Pierre Corneille (1606-1684) : On le connaît surtout comme un grand auteur classique, mais 

dans sa jeunesse, c'était un maître de l'esthétique baroque. Avant d'écrire Le Cid, il s'est 

amusé à créer des pièces audacieuses et libres, loin des règles strictes qui s'imposeront plus 

tard. 

○ Le saviez-vous? Corneille lui-même qualifiait sa pièce L'Illusion comique de "monstre 

étrange". C'est un véritable ovni théâtral qui mélange tous les genres (comédie, tragédie, 

pastorale) et qui joue avec le spectateur. C'est la preuve de sa liberté créatrice avant que 

le classicisme ne vienne tout réglementer. 

● Agrippa d'Aubigné (1552-1630) : Imagine un poète-soldat, un "bad boy" protestant qui a 

combattu pendant les guerres de Religion. Il a raconté l'horreur de ce qu'il a vécu dans Les 

Tragiques, un immense poème épique rempli de fureur, de passion et d'images spectacu-

laires. C'est une œuvre puissante qui mélange satire politique, visions apocalyptiques et té-

moignage personnel. 

 

L’œuvre culte : L'Illusion comique (1636) de Corneille 

Imagine un père, Pridamant, qui a perdu son fils Clindor depuis dix ans. Désespéré, il consulte un 

magicien, Alcandre, qui lui promet de lui montrer toute la vie de son fils grâce à des visions pro-

jetées dans une grotte. Mais ce que Pridamant découvre est une série de scènes incroyables et 

contradictoires : son fils est devenu tour à tour un soldat vantard et peureux (le fameux Mata-

more), un amoureux transi, un prisonnier condamné à mort, puis un grand seigneur marié à une 

princesse... jusqu'à ce qu'il le voie se faire assassiner. Au moment où le père est anéanti par le 

chagrin, le magicien révèle le secret : tout ce qu'il a vu n'était qu'une pièce de théâtre. Son fils et 

les autres personnages sont en réalité des comédiens à succès. La pièce se termine par une ma-

gnifique déclaration d'amour au théâtre, cet art de l'illusion qui peut tout représenter. 
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La phrase à retenir & l'héritage 

Et la mer et l'amour ont l'amer pour partage, 

Et la mer est amère, et l'amour est amer, 

... 

— Pierre de Marbeuf, Recueil de vers (1628) 

Cette citation est un parfait exemple de l'esprit baroque. Elle joue sur les sonorités (mer/amer) et 

les contrastes pour créer une image forte et surprenante, typique de ce mouvement qui aime les 

jeux de mots et les métaphores audacieuses. 

Aujourd'hui, le mot "baroque" est entré dans le langage courant pour décrire tout ce qui est ex-

travagant, surchargé, spectaculaire. Pense aux films de Baz Luhrmann (Moulin Rouge!, Elvis) ou de 

Tim Burton, avec leurs décors grandioses, leurs mouvements de caméra fous et leurs émotions 

exacerbées. C'est l'héritage direct de l'esthétique baroque ! On retrouve aussi cet esprit dans cer-

tains opéras rock ou clips musicaux qui privilégient le spectacle total pour impressionner et émou-

voir. 
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Le Classicisme (env. 1660-1690) – L'ordre, la raison et un 

Roi-Soleil 

 

Dans les coulisses de l'Histoire : Louis XIV met de l'ordre 

Après le chaos et l'instabilité de la période baroque, la France aspire à l'ordre. C'est le projet de 

Louis XIV. Après les troubles de la Fronde (une guerre civile qui a marqué sa jeunesse), le "Roi-

Soleil" décide de centraliser tous les pouvoirs. Il impose un ordre strict à la société française, sym-

bolisé par le château de Versailles, une "cage dorée" où il contrôle la noblesse. 

Cette volonté d'ordre s'étend aux arts. En 1635, le cardinal de Richelieu avait créé l'Académie 

française avec une mission claire : donner des règles à la langue française, la rendre pure et élo-

quente. Louis XIV poursuit ce projet en créant d'autres académies (peinture, sciences, musique). 

L'art devient une affaire d'État, un outil pour célébrer la grandeur du roi et la puissance de la 

France. 

 

Le Style Classique : la quête de la perfection 

Le classicisme naît en réaction directe au "désordre" et à "l'exubérance" du baroque. Si le baroque 

est un art du mouvement et de l'émotion débridée, le classicisme est un art de la maîtrise et de la 

raison. 

Les caractéristiques principales du style classique sont : 

● La raison et la mesure : L'art doit être contrôlé par la raison. On recherche l'ordre, la clarté, 

l'équilibre et la sobriété. Fini les excès et les complications inutiles!. 

● L'imitation des Anciens : Les auteurs de l'Antiquité grecque et romaine (comme Aristote, 

Sophocle ou Virgile) sont considérés comme des modèles de perfection. On s'inspire de leurs 

œuvres, de leurs mythes et de leurs règles pour atteindre un idéal de beauté universel et 

intemporel. 

● Des règles strictes : Au théâtre surtout, on impose des règles précises. La plus célèbre est la 

règle des trois unités : l'action doit se dérouler en un seul jour (unité de temps), en un seul 

lieu (unité de lieu) et ne concerner qu'une seule intrigue principale (unité d'action). À cela 

s'ajoutent la vraisemblance (l'histoire doit être crédible) et la bienséance (rien ne doit cho-

quer la morale ou le bon goût du public ; pas de violence sur scène, par exemple). 
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● Plaire et instruire : L'art classique a une double mission, résumée par la formule latine pla-

cere et docere. Une œuvre doit être agréable (plaire) mais aussi utile (instruire). Une comédie 

fait rire pour corriger les défauts des hommes, et une tragédie émeut pour purger les spec-

tateurs de leurs mauvaises passions (c'est ce qu'on appelle la catharsis). 

 

Le Mot du Spécialiste : L'honnête homme 

L'idéal humain de l'époque classique est "l'honnête homme". Attention, cela ne veut 

pas juste dire quelqu'un de gentil! C'est un homme cultivé, élégant, modéré en tout, 

qui maîtrise parfaitement ses émotions et sait briller en société par son esprit, mais 

sans jamais être pédant ou ennuyeux. C'est l'incarnation de l'équilibre et de la mesure. 

 

Molière (1622-1673), le comique qui dérangeait le pouvoir 

Jean-Baptiste Poquelin, dit Molière, est le génie absolu de la comédie française. Il était un homme 

de théâtre complet : auteur, acteur, metteur en scène et chef de troupe. Protégé par le roi Louis 

XIV, il a pourtant passé sa vie à se battre contre la censure des puissants, notamment les dévots 

qui n'appréciaient pas du tout ses critiques de l'hypocrisie religieuse. 

● Anecdotes croustillantes : 

○ Le scandale de Tartuffe : Cette pièce, qui dénonce un faux dévot manipulant une famille, 

a été jugée si scandaleuse qu'elle a été interdite pendant cinq ans ! Molière a dû se battre, 

réécrire sa pièce et compter sur le soutien du roi pour enfin pouvoir la jouer. C'était un 

vrai combat pour la liberté d'expression. 

○ La mort "sur scène"? La légende dit que Molière est mort sur scène en jouant Le Malade 

imaginaire. La réalité est un peu différente : atteint de tuberculose, il a été pris d'une 

violente quinte de toux et d'une hémorragie pendant la quatrième représentation, mais 

il a tenu à finir la pièce. Il est mort chez lui quelques heures plus tard. Cet épisode montre 

sa passion absolue pour le théâtre, jusqu'à son dernier souffle. 

○ Le "riromètre" de sa servante : Son ami Boileau raconte que Molière avait une tech-

nique secrète pour tester ses scènes comiques. Il les lisait à sa servante, Louise Lefebvre, 

et si elle ne riait pas, il les retravaillait. Cela montre son souci de créer un comique uni-

versel, capable de toucher tout le monde, pas seulement les intellectuels des salons. 

 

L’œuvre culte : L'Avare (1668) de Molière 

Harpagon est un vieil homme richissime, mais il est surtout l'homme le plus avare du monde. Son 
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obsession pour l'argent est si forte qu'il fait vivre ses enfants, Cléante et Élise, dans la misère. Le 

problème ? Ses enfants sont amoureux et veulent se marier, mais pas du tout avec les partis riches 

et vieux qu'Harpagon a choisis pour eux. Pour couronner le tout, Harpagon veut lui-même épou-

ser la jeune et jolie Mariane, dont son propre fils est secrètement amoureux ! La situation devient 

explosive lorsque la fameuse "cassette" d'Harpagon, où il cache ses 10 000 écus d'or, est volée. Il 

devient fou, soupçonne tout le monde, et la maison sombre dans un chaos hilarant. 

 

La phrase à retenir & l'héritage 

Il faut manger pour vivre, et non pas vivre pour manger. 

— Molière, L'Avare (1668) 

Cette phrase, prononcée par Valère pour critiquer l'avarice d'Harpagon, est devenue un proverbe. 

Simple, efficace et universelle, elle résume parfaitement l'idéal de mesure et de bon sens du clas-

sicisme. 

Les personnages de Molière sont si justes qu'ils sont devenus des archétypes, des modèles de 

caractères humains que l'on retrouve partout. L'avare (Harpagon), l'hypocrite religieux (Tartuffe), 

le bourgeois qui veut devenir noble (Monsieur Jourdain)... Ces figures sont immortelles. Pense à 

Balthazar Picsou, l'oncle avare de Donald Duck, ou à certains personnages de séries qui se croient 

experts en tout (The Big Bang Theory). Molière a créé des portraits psychologiques qui nous par-

lent encore aujourd'hui. Plus largement, la structure narrative de la plupart des films hollywoo-

diens – une intrigue claire, un début, un milieu, une fin – est un héritage direct de la recherche de 

clarté et d'ordre du classicisme. 
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Critère Le Baroque (Le monde du 

désordre) 

Le Classicisme (Le monde 

de l'ordre) 

Contexte Guerres, instabilité, doute Monarchie absolue, stabilité, 

certitude 

But de l'art Surprendre, émouvoir, im-

pressionner 

Plaire et instruire, élever 

l'âme 

Mots-clés Mouvement, excès, illusion, 

courbe 

Règle, raison, mesure, ligne 

droite 

Héros type Inconstant, changeant, pas-

sionné 

"Honnête homme", maître 

de soi 

Genre favori Tragi-comédie (mélange des 

tons) 

Tragédie ou Comédie (sépa-

ration des genres) 

Rapport au réel Le monde est un théâtre, 

une illusion 

L'art imite la nature (vrai-

semblance) 
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Les Lumières (XVIIIe siècle) – osez penser par vous-

même ! 

 

Dans les coulisses de l'Histoire : une vague de contestation 

Le XVIIIe siècle s'ouvre avec la mort de Louis XIV en 1715. Après son règne autoritaire, une période 

de relâchement s'installe. La monarchie absolue est affaiblie et de plus en plus critiquée. C'est 

aussi un siècle de grands changements : la bourgeoisie, composée de commerçants et d'entre-

preneurs, devient plus riche et plus influente. Elle réclame plus de pouvoir. Le livre devient plus 

accessible, et les idées nouvelles se diffusent rapidement dans les salons, les cafés et les clubs, qui 

sont les "réseaux sociaux" de l'époque. Les penseurs français sont très influencés par le modèle 

de la monarchie parlementaire anglaise, qui limite le pouvoir du roi et garantit des libertés fon-

damentales. 

 

Les idées des Lumières : la raison contre l'obscurité 

Le mot "Lumières" est une métaphore : les philosophes veulent "éclairer" l'humanité avec la lu-

mière de la Raison pour la sortir de l'obscurité des préjugés, de l'ignorance et de la superstition. 

Leur projet est immense : repenser toute la société sur des bases rationnelles. 

Leurs grands combats sont : 

● La lutte contre l'injustice et l'absolutisme : Ils critiquent la monarchie absolue de droit 

divin et proposent de nouveaux modèles politiques basés sur la séparation des pouvoirs 

(Montesquieu) ou le contrat social (Rousseau). 

● La tolérance et la liberté de conscience : Ils mènent une guerre sans merci contre le fana-

tisme religieux et l'intolérance. Voltaire, en particulier, se bat pour que chacun puisse croire 

(ou ne pas croire) librement, sans être persécuté. 

● La diffusion du savoir : Pour les Lumières, le savoir rend libre. C'est pourquoi Diderot et 

d'Alembert lancent le projet fou de L'Encyclopédie (1751-1772), un ouvrage monumental qui 

vise à rassembler toutes les connaissances humaines de l'époque pour les rendre accessibles 

au plus grand nombre. 

● La quête du bonheur : C'est une idée neuve! Les philosophes affirment que le but de la vie 

n'est pas de souffrir sur Terre pour mériter le paradis, mais de chercher le bonheur ici et 

maintenant. 
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Voltaire et Rousseau, les rivaux géniaux 

● Voltaire (1694-1778) : C'est le "super-héros" de la tolérance. Esprit brillant, ironique et com-

batif, il a utilisé sa plume comme une arme pour dénoncer les injustices. 

○ Anecdotes croustillantes : Voltaire était un vrai rebelle ! Jeune, son insolence lui a valu 

d'être emprisonné à la Bastille. Il a dû s'exiler en Angleterre, et ce séjour lui a ouvert les 

yeux sur un modèle politique plus libre. Plus surprenant, il est devenu très riche en ex-

ploitant une faille dans la loterie nationale, ce qui lui a permis d'être indépendant finan-

cièrement pour mener ses combats. 

● Jean-Jacques Rousseau (1712-1778) : C'est le grand rival de Voltaire. Alors que Voltaire 

croit au progrès et à la civilisation, Rousseau pense que l'homme naît bon mais que la société 

le corrompt. Il est le philosophe de la nature, du sentiment et de l'égalité. 

○ Anecdotes croustillantes : Rousseau a eu une vie compliquée. Orphelin, il a eu une 

jeunesse errante, changeant souvent de métier et de protectrice. Il est considéré 

comme l'inventeur de l'autobiographie moderne avec Les Confessions, un livre incroya-

blement honnête où il raconte tout de sa vie, y compris ses moments les plus honteux, 

comme l'abandon de ses cinq enfants. 

 

L’œuvre culte : Candide ou l'Optimisme (1759) de Voltaire 

Candide est un jeune homme incroyablement naïf qui vit dans un beau château en Allemagne. 

Son professeur, Pangloss, lui a appris que "tout est pour le mieux dans le meilleur des mondes 

possibles". Mais un jour, pour un baiser échangé avec la belle Cunégonde, Candide est chassé du 

château. Commence alors pour lui un tour du monde des catastrophes : il est enrôlé de force dans 

l'armée, assiste à des massacres, survit au tremblement de terre de Lisbonne, échappe à l'Inquisi-

tion, est fait esclave... À travers ce voyage initiatique plein d'humour noir et d'ironie, Voltaire dé-

molit la philosophie de l'optimisme béat et dénonce le fanatisme, la guerre et l'injustice. 

 

La phrase à retenir & l’héritage 

Il faut cultiver notre jardin. 

— Voltaire, Candide (1759) 

C'est la conclusion de Candide. Face aux grands malheurs du monde qu'il ne peut pas changer, la 

sagesse consiste à agir concrètement, à son échelle, pour améliorer ce qui est à sa portée. C'est 
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un appel à l'action modeste mais efficace, loin des grandes théories abstraites. 

L'héritage des Lumières est immense. Leurs idées ont directement inspiré la Révolution française 

et la Déclaration des Droits de l'Homme et du Citoyen de 1789. Aujourd'hui encore, les débats sur 

la laïcité, la liberté d'expression, la justice sociale ou les droits humains sont les héritiers directs de 

leurs combats. Les philosophes des Lumières seraient aujourd'hui des lanceurs d'alerte sur Inter-

net, des journalistes d'investigation ou des créateurs de chaînes YouTube de vulgarisation scien-

tifique, utilisant tous les médias pour combattre les "fake news" et les préjugés. 
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Le Romantisme (env. 1800-1850) – le "Moi", la passion 

et le mal du Siècle 

 

Dans les coulisses de l'Histoire : une jeunesse désenchantée 

Le XIXe siècle commence sur les ruines d'un monde. La Révolution française et les guerres napo-

léoniennes ont bouleversé l'Europe. La génération qui naît autour de 1800 a grandi avec les récits 

épiques de Napoléon, les rêves de gloire et de liberté. Mais après la chute de l'Empire en 1815, 

c'est le retour à une monarchie plus conservatrice et à une société bourgeoise jugée ennuyeuse 

et matérialiste. 

Cette jeunesse se sent perdue, sans idéal, coincée entre un passé héroïque révolu et un présent 

médiocre. Ce sentiment de mélancolie, de vague à l'âme et de désenchantement, on l'appelle le 

"mal du siècle". Les artistes romantiques sont les porte-paroles de cette génération "paumée". 

 

Le Style Romantique : l'explosion des sentiments 

Le romantisme est une révolution artistique qui rejette la dictature de la raison et les règles strictes 

du classicisme. Pour les romantiques, ce qui compte, ce n'est pas la raison universelle, mais la 

sensibilité individuelle. 

Les grandes caractéristiques du romantisme sont : 

● L'exaltation du "Moi" : L'artiste romantique place son "moi", ses sentiments personnels, au 

centre de son œuvre. Il explore ses joies, ses angoisses, ses amours, sa mélancolie. C'est le 

triomphe du lyrisme, l'expression des émotions intimes. 

● La primauté de la passion : Contre la mesure classique, les romantiques valorisent les pas-

sions extrêmes, l'amour fou, la révolte. Pour eux, mieux vaut souffrir ou mourir par amour 

que de ne jamais avoir ressenti une émotion aussi intense. 

● La communion avec la nature : La nature n'est plus un simple décor. Elle est un refuge, un 

lieu de méditation, et surtout, le miroir de l'âme du poète. Un paysage tourmenté reflète sa 

tempête intérieure, un lac paisible sa mélancolie. 

● L'évasion dans le rêve et l'exotisme : Pour fuir un présent décevant, les romantiques s'éva-

dent. Ils se réfugient dans le rêve, le fantastique, le passé (surtout le Moyen Âge, qu'ils idéa-

lisent) ou des pays lointains et exotiques comme l'Orient. 

● La liberté dans l'art : Les romantiques veulent briser les règles. Victor Hugo, dans la préface 
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de sa pièce Cromwell, devient le chef de file du mouvement en réclamant la fin de la sépara-

tion des genres (on peut mélanger le tragique et le comique, le sublime et le grotesque) et 

la fin des unités de temps et de lieu au théâtre. C'est la naissance du drame romantique. 

 

Hugo, le géant ; Musset, l'enfant terrible 

● Victor Hugo (1802-1885) : C'est le chef incontesté du romantisme français, un véritable 

géant de la littérature qui a excellé dans tous les genres : poésie, roman, théâtre. C'est aussi 

un homme engagé, qui s'est battu toute sa vie contre la peine de mort et l'injustice sociale. 

○ Anecdotes croustillantes : Hugo a appris la mort de sa fille adorée, Léopoldine, noyée 

dans la Seine, en lisant un journal. Cette tragédie a bouleversé sa vie et a inspiré certains 

de ses plus beaux poèmes, comme "Demain, dès l'aube...". Pour son 79e anniversaire, la 

rue où il habitait a été rebaptisée "avenue Victor-Hugo" de son vivant. Imagine recevoir 

une lettre adressée à "Monsieur Victor Hugo, en son avenue"! 

● Alfred de Musset (1810-1857) : C'est "l'enfant terrible" du romantisme. Poète dandy, élé-

gant et tourmenté, il incarne parfaitement le "mal du siècle". Sa vie est aussi célèbre que son 

œuvre, notamment à cause de sa relation passionnelle et destructrice avec l'écrivaine George 

Sand. 

○ Anecdote croustillante : Lors d'un souper, la célèbre actrice Rachel met aux enchères 

une bague. Après que les offres ont atteint 3 000 francs, elle se tourne vers Musset et lui 

demande : "Et vous, mon poète, que me donnez-vous ?". Il répond : "Je vous donne mon 

cœur." Rachel lui jette la bague en disant : "La bague est à vous". 

 

L’œuvre culte : Les Misérables (1862) de Victor Hugo 

C'est bien plus qu'un roman, c'est une fresque immense sur la société française du XIXe siècle. 

L'histoire suit le destin de Jean Valjean, un homme condamné à cinq ans de bagne pour avoir volé 

un pain. Libéré après 19 ans, il est rejeté par la société. Une rencontre avec un évêque bienveillant 

va changer sa vie et le lancer sur le chemin de la rédemption. Mais il est poursuivi sans relâche 

par l'inspecteur Javert, pour qui la loi est absolue. Autour d'eux gravitent une galerie de person-

nages inoubliables : Fantine, la mère courage obligée de se prostituer ; sa fille Cosette, exploitée 

par les terribles Thénardier ; le jeune révolutionnaire Marius... C'est une épopée sur la misère, 

l'injustice, la rédemption, l'amour et la révolte. 
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La phrase à retenir & l’héritage 

On n'est pas seulement un homme, on est un monde. 

— Victor Hugo, Tas de pierres 

Cette phrase résume l'ambition romantique : explorer le "moi" pour y trouver l'universel. Chaque 

individu contient en lui toute la complexité du monde. 

L'héritage du romantisme est partout. La plupart des comédies romantiques hollywoodiennes, 

avec leurs coups de foudre, leurs obstacles et leur "happy end", sont les lointaines descendantes 

des récits d'amour passionné des romantiques. Dans la musique pop, de nombreux artistes expri-

ment une mélancolie, un spleen, un sentiment de décalage avec le monde qui est une version 

moderne du "mal du siècle". Le héros romantique, solitaire, incompris et en quête d'absolu, a 

inspiré d'innombrables personnages de films et de séries. 
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Le Réalisme (env. 1830-1890) – le roman, un miroir de 

la société 

 

Dans les coulisses de l'Histoire : l'ère de l'industrie et de l'argent 

Le milieu du XIXe siècle est une période de transformations profondes. C'est la Révolution in-

dustrielle : les usines se développent, les chemins de fer quadrillent le pays, les villes grandissent 

à toute vitesse. Cette nouvelle économie consacre le triomphe de la bourgeoisie d'affaires et de 

la valeur argent. 

Politiquement, après l'échec des espoirs de la révolution de 1848, Napoléon III instaure le Second 

Empire, un régime autoritaire. L'heure n'est plus aux grands idéaux romantiques, mais au prag-

matisme, à l'enrichissement et au progrès matériel. Les écrivains réalistes décident de tourner le 

dos aux rêves et aux sentiments exacerbés du romantisme pour se confronter à cette nouvelle 

réalité. 

 

Le Style Réaliste : montrer le vrai, sans embellir 

Le réalisme naît en opposition directe au romantisme, accusé de fuir la réalité pour se réfugier 

dans l'imaginaire. Le projet réaliste est simple : le roman doit être un "miroir" de la société. Il doit 

tout montrer, le beau comme le laid, sans chercher à idéaliser. 

Les principes du réalisme sont : 

● La reproduction fidèle du réel : L'écrivain se fait historien ou journaliste du présent. Il mène 

des enquêtes, se documente minutieusement pour que son roman soit le plus exact possible. 

Stendhal disait que le roman est "un miroir qu'on promène le long d'un chemin". 

● L'intérêt pour tous les milieux sociaux : Contrairement à la littérature précédente qui se 

concentrait sur les nobles et les héros, le réalisme s'intéresse à tout le monde : la bourgeoisie, 

les artisans, les paysans, les ouvriers... La littérature doit représenter la société dans sa totalité. 

● Des personnages ordinaires : Les héros réalistes ne sont plus des êtres exceptionnels. Ce 

sont des personnages ordinaires, souvent médiocres, confrontés aux difficultés de la vie quo-

tidienne, notamment l'ascension sociale et les questions d'argent. 

● L'objectivité et l'impersonnalité : L'auteur doit s'effacer de son récit. Il ne doit pas donner 

son avis ou juger ses personnages. Il expose les faits, comme un scientifique observe une 
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expérience. Flaubert disait que l'artiste doit être dans son œuvre "comme Dieu dans la créa-

tion, invisible et tout-puissant". 

 

Balzac, le titan ; Flaubert, le styliste 

● Honoré de Balzac (1799-1850) : C'est le titan du roman réaliste. Il a eu un projet démesuré 

: écrire La Comédie humaine, un ensemble de plus de 90 romans et nouvelles pour peindre 

un tableau complet de la société française de son temps. 

○ Anecdotes croustillantes : Balzac était un travailleur forcené, écrivant jusqu'à 18 heures 

par jour, dopé par des quantités astronomiques de café (on parle de 50 tasses par jour!). 

Malgré son succès, il était constamment endetté à cause de son train de vie luxueux et 

de ses mauvais investissements, et passait son temps à fuir ses créanciers. 

● Gustave Flaubert (1821-1880) : C'est l'obsessionnel du style. Pour lui, chaque phrase devait 

être parfaite. Il pouvait passer des jours sur une seule page, la "hurlant" dans son bureau (son 

"gueuloir") pour tester sa musicalité. 

○ Anecdotes croustillantes : Flaubert a été traîné en justice pour "outrage à la morale 

publique et à la religion" pour son roman Madame Bovary. Il a été acquitté, mais le procès 

a fait un scandale énorme et a contribué au succès du livre. Adolescent, il est tombé 

follement amoureux d'une femme mariée, Élisa Schlésinger, rencontrée sur une plage de 

Trouville. Cette passion impossible a nourri toute son œuvre, en particulier L'Éducation 

sentimentale. 

 

L’œuvre culte : Le Père Goriot (1835) de Balzac 

L'histoire se déroule dans une pension de famille parisienne minable, la pension Vauquer, où co-

habitent plusieurs personnages. Parmi eux, Eugène de Rastignac, un jeune étudiant ambitieux 

venu de province pour conquérir Paris, et le père Goriot, un vieil homme ruiné et méprisé de tous. 

Rastignac découvre peu à peu le secret de Goriot : il s'est saigné aux quatre veines pour ses deux 

filles, Anastasie et Delphine, qui l'ont abandonné après avoir fait de riches mariages. Elles n'ont 

plus qu'une seule utilité à ses yeux : lui soutirer de l'argent pour payer leurs dettes de luxe. À 

travers l'apprentissage cynique de Rastignac, qui hésite entre l'honnêteté et la corruption pour 

réussir, Balzac dresse un portrait féroce d'une société où l'amour paternel est bafoué et où l'argent 

est roi. 
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La phrase à retenir & l’héritage 

Il ne faut pas toucher aux idoles : la dorure en reste aux mains. 

— Gustave Flaubert, Madame Bovary (1857) 

Cette phrase, devenue un proverbe, résume la désillusion qui est au cœur du réalisme. Elle met 

en garde contre l'idéalisation et montre que la confrontation avec la réalité est souvent décevante. 

L'héritage du réalisme est immense, notamment dans le cinéma et les séries télévisées. Des séries 

comme The Wire (Sur écoute) sont souvent comparées à l'œuvre de Balzac pour leur ambition de 

dépeindre une ville (Baltimore) dans toute sa complexité sociale, en montrant les interactions 

entre les différents milieux : les dealers, la police, les politiques, les dockers, l'école... Cette ap-

proche qui consiste à montrer comment le système social broie les individus est un héritage direct 

du réalisme du XIXe siècle. 
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Le Naturalisme (env. 1870-1890) – Le roman comme la-

boratoire scientifique 

 

Dans les coulisses de l'Histoire : la science reine 

Le naturalisme est le prolongement direct du réalisme, mais avec une ambition supplémentaire : 

faire de la littérature une science. La seconde moitié du XIXe siècle est marquée par un engoue-

ment sans précédent pour la science et la méthode expérimentale. Le positivisme, une philoso-

phie initiée par Auguste Comte, affirme que seule la connaissance scientifique, basée sur l'obser-

vation et l'expérimentation, est valide. 

Deux théories scientifiques vont particulièrement influencer les écrivains naturalistes : 

1. Les théories de l'évolution de Darwin : L'idée que les espèces évoluent par sélection natu-

relle et adaptation à leur environnement est transposée à la société. On pense que les indi-

vidus sont en compétition et que les "plus aptes" socialement réussissent. 

2. Les débuts de la génétique : Des médecins comme le Dr Lucas publient des traités sur 

l'hérédité. L'idée que les caractéristiques physiques, mais aussi les "tares" (comme l'alcoo-

lisme, la folie), se transmettent de génération en génération fascine les écrivains. 

 

Le Style Naturaliste : l'homme déterminé 

Le naturalisme reprend les principes du réalisme (enquête, documentation, description de tous 

les milieux) mais y ajoute une dimension scientifique. Pour Émile Zola, le chef de file du mouve-

ment, le romancier doit être un "ouvrier de la pensée" qui travaille comme un scientifique dans 

son laboratoire. 

Le principe fondamental du naturalisme est le déterminisme. L'homme n'est pas libre ; il est le 

produit de trois forces qui le déterminent : 

● L'hérédité : le poids de la famille, les tares génétiques. 

● Le milieu : l'environnement social, l'éducation, les conditions de vie. 

● Le moment historique : l'époque dans laquelle il vit. 

Le roman naturaliste est donc une sorte d'expérience : l'auteur place un personnage avec une 

certaine hérédité dans un milieu social donné et observe comment il se comporte, presque 
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comme on observerait une réaction chimique. Cela conduit les naturalistes à s'intéresser particu-

lièrement aux aspects les plus sombres et les plus crus de la société : la misère ouvrière, l'alcoo-

lisme, la prostitution, la violence.... 

 

Émile Zola (1840-1902), l'enquêteur social 

Zola est la figure centrale du naturalisme. Comme Balzac, il a un projet monumental : Les Rougon-

Macquart, une série de 20 romans sous-titrée "Histoire naturelle et sociale d'une famille sous le 

Second Empire". Son but est d'étudier l'influence de l'hérédité et des milieux sur plusieurs géné-

rations d'une même famille. Zola est aussi un intellectuel engagé, célèbre pour son article "J'ac-

cuse...!" dans lequel il a défendu le capitaine Dreyfus, injustement accusé de trahison. 

● Anecdotes croustillantes : Pour écrire ses romans, Zola se transformait en véritable journa-

liste d'investigation. Pour Germinal, il est descendu dans une mine de charbon dans le Nord 

de la France pendant une grève pour observer les conditions de vie des mineurs. Pour La 

Bête humaine, il a fait des trajets en locomotive pour comprendre le travail des cheminots. Il 

a eu une double vie pendant des années : marié à Alexandrine, il est tombé amoureux de la 

jeune lingère de la maison, Jeanne Rozerot, avec qui il a eu deux enfants qu'il a reconnus 

après la mort de sa femme. 

 

L’œuvre culte : Germinal (1885) d'Émile Zola 

Étienne Lantier, un jeune homme au chômage, arrive dans le village minier de Montsou, dans le 

nord de la France. Il est embauché à la mine du Voreux et découvre des conditions de travail 

inhumaines : la faim, le froid, le danger permanent, des salaires de misère. Il est hébergé par la 

famille Maheu, des mineurs depuis des générations. Révolté par cette injustice, et influencé par 

ses lectures socialistes, Étienne pousse les mineurs à la grève pour obtenir une augmentation. 

Mais la grève s'éternise, la faim devient insupportable, et la lutte pacifique tourne à la violence. Le 

roman est une plongée terrifiante et puissante dans le monde de la mine, une épopée de la lutte 

ouvrière qui se termine par un massacre mais aussi par une lueur d'espoir, comme une graine qui 

germera un jour. 
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La Phrase à retenir & l’héritage 

La vérité est en marche et rien ne l'arrêtera. 

— Émile Zola, "J'accuse...!" (1898) 

Cette phrase, écrite lors de l'affaire Dreyfus, résume la foi de Zola et des naturalistes dans la 

science et la vérité. Pour eux, la mission de l'écrivain est de révéler la vérité sur la société, même 

si elle est dérangeante, car c'est le seul moyen de la faire progresser. 

Le naturalisme a profondément influencé le cinéma social. Des réalisateurs comme Ken Loach en 

Angleterre ou les frères Dardenne en Belgique continuent aujourd'hui de faire des films qui mon-

trent la vie des classes populaires, les injustices sociales et le poids du déterminisme social, avec 

une méthode très proche de celle de Zola : une enquête de terrain approfondie et une volonté de 

montrer la réalité sans fard. 
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Le Symbolisme (env. 1870-1890) – Le monde est une fo-

rêt de symboles 

 

Dans les coulisses de l'Histoire : le rejet du matérialisme 

À la fin du XIXe siècle, certains artistes et poètes commencent à se sentir à l'étroit dans le monde 

que décrivent les réalistes et les naturalistes. Ils rejettent une société qu'ils jugent trop matérialiste, 

bourgeoise et obsédée par le progrès technique et la science. Pour eux, la science peut expliquer 

le "comment" des choses, mais pas le "pourquoi". Ils pensent que la réalité visible, matérielle, n'est 

qu'une apparence et qu'il existe un autre monde, plus profond, mystérieux et spirituel, caché der-

rière le voile des apparences. C'est une renaissance de l'idéalisme et un intérêt pour le rêve, l'éso-

térisme et le mystère. 

 

Le Style Symboliste : suggérer plutôt que décrire 

Le symbolisme est avant tout un mouvement poétique. Son manifeste est publié en 1886 par Jean 

Moréas, mais ses idées existaient déjà chez des poètes comme Baudelaire, Verlaine et Rimbaud. 

Les principes du symbolisme sont : 

● Déchiffrer le monde caché : Pour les symbolistes, le poète est une sorte de voyant, de dé-

chiffreur. Sa mission n'est pas de décrire le monde réel, mais de percevoir les liens secrets 

qui existent entre le monde visible et le monde invisible. Pour cela, il utilise des symboles, 

des images qui permettent de faire le pont entre ces deux mondes. 

● Suggérer et non nommer : Le poète symboliste ne dit pas les choses directement. Il préfère 

la suggestion, la nuance, l'impression. Il cherche à créer une atmosphère, à évoquer une sen-

sation plutôt qu'à décrire un objet précisément. Mallarmé disait : "Nommer un objet, c'est 

supprimer les trois quarts de la jouissance du poème qui est faite de deviner peu à peu : le 

suggérer, voilà le rêve.". 

● La musicalité avant tout : La poésie doit se rapprocher de la musique. Les symbolistes ac-

cordent une importance capitale au rythme, aux sonorités, à l'harmonie des vers. Verlaine 

écrit dans son "Art poétique" : "De la musique avant toute chose". Pour atteindre cette mu-

sicalité, ils expérimentent de nouvelles formes, comme le vers libre, qui se libère des con-

traintes de la rime et du décompte régulier des syllabes. 
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Les "Poètes Maudits" 

● Charles Baudelaire (1821-1867) : Il est le grand précurseur du symbolisme. Dans son recueil 

Les Fleurs du Mal, il explore les "correspondances" entre les parfums, les couleurs et les sons, 

et montre que la nature est un "temple" rempli de symboles à déchiffrer. 

○ Anecdote croustillante : Comme Flaubert, Baudelaire a eu un procès pour "outrage à la 

morale" pour Les Fleurs du Mal. Il a été condamné à une amende et a dû retirer six 

poèmes de son recueil. Ces poèmes ne seront réhabilités qu'en... 1949! 

● Paul Verlaine (1844-1896) : C'est le poète de la musique, de la mélancolie et de la nuance. 

Sa poésie est simple en apparence, mais pleine de suggestions et d'émotions subtiles. 

● Arthur Rimbaud (1854-1891) : C'est le génie absolu, le "voyant". Adolescent révolté, il a 

écrit toute son œuvre poétique entre 16 et 20 ans avant d'abandonner la littérature pour 

devenir aventurier et trafiquant en Afrique. 

○ Anecdote croustillante : La relation entre Verlaine et Rimbaud est l'une des plus cé-

lèbres et des plus destructrices de l'histoire littéraire. Amants terribles, leur histoire se 

termine à Bruxelles en 1873, lorsque Verlaine, ivre, tire au pistolet sur Rimbaud et le 

blesse au poignet. Verlaine finira en prison pour cette agression. 

 

L’œuvre Culte : "Le Bateau ivre" (1871) d'Arthur Rimbaud 

Ce long poème est une hallucination magnifique. Un bateau, libéré de ses marins, part à la dérive 

sur la mer. Il raconte son voyage fantastique, une plongée dans un univers de visions incroyables, 

de couleurs et de sensations jamais vues : "des cieux crevant en éclairs", "des mers fermentant", 

"des poissons chantants". Le bateau, c'est bien sûr Rimbaud lui-même, le poète adolescent qui se 

libère de toutes les attaches (sa famille, sa ville, les règles de la poésie) pour un voyage initiatique 

et sensoriel au cœur de l'inconnu. Mais après l'ivresse de la découverte, vient la lassitude et le 

regret de "l'Europe aux anciens parapets". C'est un poème sur la liberté absolue et son prix. 

 

La Phrase à retenir & l’héritage 

Car JE est un autre. 

— Arthur Rimbaud, Lettre à Paul Demeny (1871) 

Cette phrase révolutionnaire signifie que le poète doit se défaire de sa personnalité consciente 

pour laisser parler une force plus profonde, l'inconscient, l'universel. Le "je" du poète n'est pas 

son petit "moi" quotidien, mais un canal pour des visions qui le dépassent. 
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L'influence du symbolisme est énorme. En cherchant à exprimer des états d'âme plutôt qu'une 

réalité objective, il a ouvert la voie à toute la poésie moderne et au surréalisme. Aujourd'hui, on 

retrouve cet esprit dans des domaines inattendus. Les clips de certains artistes, comme Lana Del 

Rey, sont très symbolistes : ils ne racontent pas une histoire claire, mais créent une atmosphère 

nostalgique et onirique à travers une succession d'images symboliques (vieilles voitures, drapeaux 

américains, paysages californiens...). La publicité utilise aussi massivement les symboles pour as-

socier une marque à une idée ou une émotion (le "swoosh" de Nike pour la vitesse, la pomme 

d'Apple pour l'innovation...). 

 

  



24 
 

Le Surréalisme (env. 1924-1945) – Libérez votre incons-

cient! 

 

Dans les coulisses de l'Histoire : le traumatisme de la Grande Guerre 

Le surréalisme naît sur les ruines de la Première Guerre mondiale (1914-1918). Cette guerre, d'une 

violence inouïe, a été un traumatisme pour toute une génération. Les jeunes artistes qui en re-

viennent sont dégoûtés par la société qui a permis un tel massacre. Ils rejettent en bloc les valeurs 

traditionnelles : la patrie, la religion, la famille, la logique, la raison... tout ce qui leur semble res-

ponsable de la catastrophe. 

Ce mouvement est précédé par Dada, un courant encore plus radical né en 1916, qui prône la 

destruction de l'art et du langage. Mais certains, comme André Breton, veulent dépasser cette 

simple négation pour proposer une nouvelle façon de voir le monde et de créer. C'est aussi 

l'époque où les théories de Sigmund Freud sur la psychanalyse et l'inconscient se diffusent en 

France. L'idée qu'il existe en nous une part cachée, refoulée, qui guide nos actions, fascine les 

futurs surréalistes. 

 

Le Style Surréaliste : l'art du rêve et du hasard 

Le surréalisme est officiellement lancé en 1924 par André Breton avec la publication du Manifeste 

du surréalisme. Le mot lui-même signifie "au-dessus de la réalité". Le but est d'explorer les terri-

toires de l'inconscient, du rêve, de la folie, pour atteindre une "sur-réalité". 

Les techniques et thèmes surréalistes sont : 

● L'écriture automatique : C'est la technique reine du surréalisme. Le principe est d'écrire le 

plus vite possible, sans réfléchir, sans se soucier de la grammaire ou de la logique, pour laisser 

parler directement l'inconscient. C'est une "dictée de la pensée, en l'absence de tout contrôle 

exercé par la raison". 

● Le rêve et la folie : Les surréalistes sont fascinés par les rêves, qu'ils considèrent comme une 

porte d'accès à l'inconscient. Ils notent leurs rêves et s'en inspirent pour leurs œuvres. La folie 

est aussi vue comme une forme de libération de l'esprit, non comme une maladie. 

● Le hasard et les rencontres insolites : Ils croient au "hasard objectif", l'idée que certaines 

coïncidences ne sont pas dues au hasard mais révèlent un désir inconscient. Leurs œuvres 

cherchent à créer des images surprenantes en rapprochant des réalités très éloignées. Pense 
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à la fameuse phrase de Lautréamont, qu'ils admiraient : "beau comme la rencontre fortuite 

sur une table de dissection d'une machine à coudre et d'un parapluie". 

● L'amour fou et la femme : L'amour est une force révolutionnaire, une expérience qui trans-

cende la réalité. La femme est idéalisée, elle est une muse, une "femme-enfant" qui guide le 

poète vers le merveilleux. 

 

Breton, le "Pape" ; Éluard, le poète de l'amour 

● André Breton (1896-1966) : C'est le théoricien et le chef de file incontesté du mouvement, 

souvent surnommé le "pape du surréalisme". C'est lui qui définit les règles, écrit les mani-

festes, et décide qui fait partie du groupe... ou qui en est exclu ! 

○ Anecdote croustillante : Pendant la Première Guerre mondiale, Breton, alors étudiant 

en médecine, a travaillé dans des centres psychiatriques. C'est là qu'il a découvert les 

travaux de Freud et qu'il a commencé à s'intéresser aux discours des malades, qu'il voyait 

comme une forme de poésie brute, libérée de la logique. 

● Paul Éluard (1895-1952) : C'est le grand poète de l'amour du groupe surréaliste. Sa poésie, 

plus simple et plus accessible que celle de Breton, célèbre la femme aimée (notamment ses 

épouses Gala, puis Nusch) comme une source de lumière dans un monde sombre. 

○ Anecdote croustillante : La vie amoureuse d'Éluard est digne d'un roman. Sa première 

femme, Gala, le quitte pour le peintre Salvador Dalí, mais ils resteront amis. Pendant la 

Seconde Guerre mondiale, il s'engage dans la Résistance et écrit l'un des poèmes les plus 

célèbres de cette période, "Liberté", qui fut parachuté par les avions anglais au-dessus 

de la France occupée. 

 

L’œuvre culte : Nadja (1928) d'André Breton 

Ce n'est pas un roman traditionnel. C'est un récit autobiographique où Breton raconte sa ren-

contre et sa relation avec une jeune femme mystérieuse et fascinante, Nadja, dans les rues de 

Paris. Nadja semble vivre dans un autre monde, elle est guidée par des coïncidences, des visions, 

et dit des phrases énigmatiques qui bouleversent Breton. Pour lui, elle incarne l'esprit surréaliste 

à l'état pur. Le livre est un mélange de texte, de photographies des lieux de Paris où ils se sont 

rencontrés, et de dessins de Nadja. C'est une enquête sur la beauté, le hasard et l'amour fou. 
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La phrase à retenir & l’héritage 

L'imagination au pouvoir! 

Même si cette phrase est surtout célèbre pour avoir été un slogan de Mai 68, elle résume parfai-

tement l'esprit surréaliste. Pour eux, l'imagination n'est pas une simple évasion, c'est une force 

capable de changer la vie et de transformer le monde. 

L'influence du surréalisme sur l'art du XXe et du XXIe siècle est colossale. En peinture (Dalí, Ma-

gritte, Max Ernst), mais aussi au cinéma. Le réalisateur David Lynch (Twin Peaks, Mulholland Drive) 

est un héritier direct du surréalisme. Ses films sont construits comme des rêves (ou des cauche-

mars), avec une logique qui nous échappe, des images choquantes et symboliques, et une atmos-

phère étrange et inquiétante qui cherche à explorer les recoins sombres de l'inconscient. 
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L'Absurde (env. 1942-1960) – La vie n'a pas de sens, et 

alors? 

 

Dans les coulisses de l'Histoire : le choc de la Seconde Guerre Mondiale 

Le mouvement de l'absurde naît des cendres de la Seconde Guerre mondiale. Le traumatisme est 

encore plus profond que celui de 1914-18 : la Shoah, la bombe atomique, la découverte des camps 

de concentration... Tout cela montre une faillite totale des valeurs humanistes. L'Histoire semble 

n'être qu'une succession de violences insensées. 

Dans ce monde en ruines, les grandes questions existentielles reviennent avec force : Quel est le 

sens de la vie? Pourquoi l'homme existe-t-il s'il doit mourir? Pourquoi tant de souffrance? Pour 

les écrivains de l'absurde, la réponse est terrible : il n'y a pas de sens. La condition humaine est 

absurde. Le mot "absurde", nous dit Albert Camus, naît de la confrontation entre le désir de 

l'homme de trouver un sens au monde, et le "silence déraisonnable du monde" qui ne lui répond 

pas. 

 

Le Théâtre de l'Absurde : la tragédie du langage 

L'absurde s'exprime surtout au théâtre, avec des auteurs comme Ionesco et Beckett. On l'appelle 

parfois le "nouveau théâtre". Il rompt totalement avec les conventions du théâtre traditionnel. 

Ses caractéristiques sont : 

● L'absence d'intrigue logique : Il ne se passe souvent "rien" dans une pièce de l'absurde. 

L'action n'avance pas, elle tourne en rond. Les pièces ont souvent une structure circulaire : la 

fin ressemble au début. 

● La crise du langage : Le langage n'est plus un outil de communication, mais un symptôme 

de la vacuité de l'existence. Les dialogues sont remplis de clichés, de répétitions, de non-

sens, de phrases qui ne se répondent pas. Les personnages parlent pour ne rien dire, simple-

ment pour meubler le vide et l'angoisse. 

● Des personnages perdus : Les personnages sont des anti-héros, des marionnettes perdues 

dans un monde qu'ils ne comprennent pas. Ils n'ont pas de psychologie complexe, ils sont 

souvent interchangeables. 

● Le mélange du comique et du tragique : Le théâtre de l'absurde est souvent très drôle. On 

rit des situations grotesques et des dialogues insensés. Mais c'est un rire grinçant, un "rire 
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jaune", car derrière la comédie se cache une angoisse profonde face au vide de l'existence. 

C'est ce qu'on appelle la tragi-comédie. 

 

Camus, le philosophe ; Ionesco, le farceur tragique 

● Albert Camus (1913-1960) : Né en Algérie, il est une des grandes figures intellectuelles de 

l'après-guerre. Il a développé sa philosophie de l'absurde dans son essai Le Mythe de Sisyphe 

et l'a illustrée dans son roman L'Étranger. 

○ Anecdote croustillante : Camus était un excellent gardien de but au football dans sa 

jeunesse à Alger. Il disait : "Tout ce que je sais de plus sûr à propos de la moralité et des 

obligations des hommes, c'est au football que je le dois." Une tuberculose l'a malheu-

reusement obligé à arrêter le sport et l'a poussé vers l'écriture. Il a reçu le Prix Nobel de 

littérature en 1957. 

● Eugène Ionesco (1909-1994) : D'origine roumaine, il est l'un des pères du théâtre de l'ab-

surde. 

○ Anecdote croustillante : L'idée de sa première pièce, La Cantatrice chauve, lui est venue 

en apprenant l'anglais avec la méthode Assimil. Il a été frappé par l'absurdité des phrases 

toutes faites de la méthode ("Le plancher est en bas, le plafond est en haut"), qui sont 

devenues la base de ses dialogues vides de sens. 

 

L’œuvre culte : L'Étranger (1942) d'Albert Camus 

Meursault est un employé de bureau à Alger. Le roman commence par une phrase célèbre : "Au-

jourd'hui, maman est morte." À l'enterrement de sa mère, Meursault ne pleure pas. Il ne semble 

rien ressentir. Il vit sa vie de manière détachée, indifférente, guidé par ses sensations (le soleil, la 

mer). Un jour, sur une plage, ébloui par le soleil, il tue un homme "à cause du soleil". Lors de son 

procès, on ne le juge pas tant pour son crime que pour son "insensibilité", son refus de jouer le 

jeu social et de montrer les émotions que la société attend de lui. Condamné à mort, c'est seule-

ment face à la certitude de sa fin qu'il se révolte et accepte l'absurdité de sa condition, se sentant 

enfin en accord avec "la tendre indifférence du monde". 

 

La Phrase à retenir & l’héritage 

Ce divorce entre l'homme et sa vie, l'acteur et son décor, c'est proprement le senti-

ment de l'absurdité. 
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— Albert Camus, Le Mythe de Sisyphe (1942) 

Cette phrase définit parfaitement ce que ressent l'homme absurde : il se sent "étranger" au monde, 

comme un acteur qui ne comprendrait pas le sens de la pièce dans laquelle il joue. 

L'héritage du théâtre de l'absurde est très visible dans l'humour. Les Monty Python, le célèbre 

groupe de comiques britanniques, sont de grands héritiers de l'absurde. Leurs sketchs sont sou-

vent basés sur le non-sens, la rupture de la logique et des dialogues qui tournent à vide, créant 

un comique à la fois hilarant et déstabilisant. On retrouve aussi cet esprit dans certains films des 

frères Coen ou de Quentin Dupieux. 
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Le Nouveau Roman (env. 1950-1970) – La mort du per-

sonnage 

 

Dans les coulisses de l'Histoire : l'ère du soupçon 

Après la guerre, le monde continue de changer. La société de consommation se développe, et la 

psychanalyse a montré que la personnalité humaine est bien plus complexe et insaisissable qu'on 

ne le pensait. Dans ce contexte, certains écrivains commencent à "soupçonner" le roman tradi-

tionnel, celui de Balzac ou de Zola. Ils pensent que raconter une histoire avec un personnage bien 

défini, une intrigue chronologique et un narrateur qui sait tout est devenu une forme de men-

songe, une simplification de la complexité du monde réel. 

 

Le Nouveau Roman : l'aventure d'une écriture 

Le "Nouveau Roman" n'est pas un mouvement très organisé, mais plutôt un groupe d'écrivains 

(publiés pour la plupart aux Éditions de Minuit) qui partagent une même volonté de déconstruire 

et de réinventer le genre romanesque. 

Leurs principales "attaques" contre le roman traditionnel sont : 

● Le refus du personnage : Le personnage traditionnel, avec son nom, son caractère, sa psy-

chologie, disparaît. Il est souvent réduit à une initiale (le personnage de A... dans La Jalousie) 

ou à un pronom. On ne sait rien de ses pensées ou de ses motivations. Le lecteur ne voit le 

monde qu'à travers sa perception subjective et fragmentaire. 

● La fin de l'intrigue : L'histoire linéaire (début, milieu, fin) est abandonnée. L'intrigue est écla-

tée, répétitive, parfois inexistante. Le temps n'est plus chronologique, il suit les méandres de 

la conscience, mélangeant présent, passé et imaginaire. Le roman devient un puzzle, un la-

byrinthe. 

● La description objective : Alors que le personnage s'efface, les objets prennent une impor-

tance capitale. Ils sont décrits de manière très précise, géométrique, presque clinique, mais 

sans que ces descriptions ne révèlent une quelconque signification psychologique. C'est une 

description qui refuse de donner un sens au monde. 

● Le lecteur actif : Le Nouveau Roman refuse de donner au lecteur une histoire "prête à con-

sommer". Il lui demande de participer, de reconstituer le sens, d'accepter de se perdre. 

Comme le dit l'un de ses théoriciens, le roman n'est plus "l'écriture d'une aventure, mais 

l'aventure d'une écriture". 
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Robbe-Grillet, le théoricien ; Sarraute, l'exploratrice de la conscience 

● Alain Robbe-Grillet (1922-2008) : Il est considéré comme le chef de file et le principal théo-

ricien du mouvement, notamment avec son essai Pour un nouveau roman. 

○ Anecdote croustillante : Élu à l'Académie française en 2004, il a refusé de prononcer le 

discours de réception traditionnel et de porter le célèbre "habit vert", jugeant ces rituels 

dépassés. Il n'y a jamais siégé, restant un rebelle jusqu'au bout. 

● Nathalie Sarraute (1900-1999) : D'origine russe, elle est une pionnière du Nouveau Roman. 

Son projet est d'explorer les "tropismes" : des mouvements intérieurs de la conscience, des 

réactions psychologiques infimes et fugaces qui se passent avant les mots et qui sont à l'ori-

gine de nos relations avec les autres. 

○ Anecdote croustillante : Avocate de formation, elle a été radiée du barreau en 1941 à 

cause des lois antisémites du régime de Vichy. C'est cette exclusion qui l'a poussée à se 

consacrer entièrement à l'écriture. 

 

L'œuvre Culte : La Jalousie (1957) d'Alain Robbe-Grillet 

Ce roman est un exercice de style radical. Le narrateur, qu'on ne voit et n'entend jamais, observe 

sa femme, désignée par la lettre A..., et leur voisin, Franck. Il les soupçonne d'avoir une liaison. Le 

livre est une description obsessionnelle et répétitive de leurs gestes, de leurs paroles, des objets 

qui les entourent (une table, un verre, une tache sur un mur...). Le lecteur est piégé dans le regard 

du mari jaloux, dont la perception déforme la réalité. Le titre joue sur le double sens du mot 

"jalousie" : le sentiment, mais aussi le store à lamelles à travers lequel on peut observer sans être 

vu. C'est un roman où il ne se passe presque rien, mais où la tension est maximale. 

 

La Phrase à retenir & l’héritage 

Le monde n'est ni signifiant ni absurde. Il est, tout simplement. 

— Alain Robbe-Grillet, Pour un nouveau roman (1963) 

Cette phrase résume le projet du Nouveau Roman : refuser de projeter un sens humain (psycho-

logique ou philosophique) sur le monde. Il faut le décrire tel qu'il est, dans sa simple présence 

matérielle. 

L'influence du Nouveau Roman se retrouve de manière surprenante dans certains jeux vidéo 
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narratifs modernes. Des jeux comme Life is Strange ou Heavy Rain reprennent plusieurs de ses 

principes : le joueur est plongé dans la subjectivité d'un personnage, il doit explorer l'environne-

ment pour reconstituer l'histoire, et ses choix modifient la narration. Comme le lecteur du Nou-

veau Roman, le joueur devient co-créateur de l'histoire, vivant une "aventure de la narration" où 

l'exploration et la perception sont plus importantes que l'action pure. 
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La Littérature Contemporaine (depuis 1980) – écrire 

"Je" pour raconter le monde 

 

Dans les coulisses de l'Histoire : Un monde fragmenté 

Depuis les années 1980, il est difficile de parler d'un seul grand "mouvement" littéraire. Le monde 

est devenu plus complexe : c'est la fin des grandes idéologies (comme le communisme), la montée 

de la mondialisation, la révolution numérique et l'explosion d'Internet. La littérature reflète ce 

monde fragmenté : il n'y a plus une seule école dominante, mais une multitude de courants et de 

voix singulières. Cependant, une tendance très forte se dégage : l'exploration de l'intime, l'écriture 

de soi. 

 

La tendance dominante : L'autofiction 

L'autofiction est un genre littéraire inventé dans les années 1970 par l'écrivain Serge Doubrovsky. 

C'est un mélange entre l'autobiographie et la fiction. 

● Comme dans l'autobiographie, l'auteur, le narrateur et le personnage principal ont le même 

nom. L'histoire est basée sur la vie réelle de l'auteur. 

● Mais, contrairement à l'autobiographie qui promet de dire toute la vérité, l'autofiction reven-

dique le droit de mentir, de réinventer, de "fictionnaliser" sa propre vie. L'auteur se met en 

scène, mélange des faits réels et des éléments inventés pour créer une œuvre littéraire. 

L'écriture de soi devient un moyen d'explorer des questions universelles (la famille, l'amour, la 

honte, la classe sociale, la maladie...) à travers le prisme d'une expérience personnelle. 

 

Ernaux, la sociologue de l'intime ; Houellebecq, l'icône pop 

● Annie Ernaux (née en 1940) : Récompensée par le Prix Nobel de littérature en 2022, elle est 

une figure majeure de la littérature contemporaine. Son projet est d'utiliser sa propre vie 

comme un champ d'exploration sociologique. 

○ Anecdote croustillante : Toute son œuvre est marquée par le sentiment de "trahison 

de classe". Issue d'un milieu très modeste (ses parents tenaient un café-épicerie en Nor-

mandie), elle est devenue professeure de lettres et écrivaine. Elle raconte le fossé culturel 

qui s'est creusé avec sa famille et la honte sociale qu'elle a pu ressentir, transformant 
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cette expérience intime en une analyse puissante des inégalités sociales. 

● Michel Houellebecq (né en 1956) : C'est sans doute l'écrivain français le plus célèbre et le 

plus controversé au monde. Ses romans, souvent pessimistes et provocateurs, décrivent le 

malaise de l'homme occidental contemporain (solitude, misère affective et sexuelle, consu-

mérisme). 

○ Anecdote croustillante : Houellebecq est devenu un véritable personnage de la pop 

culture. Il joue son propre rôle dans des films (L'Enlèvement de Michel Houellebecq, Tha-

lasso), chante sur des albums de rock, et ses apparitions médiatiques sont de véritables 

événements. Il brouille constamment les pistes entre l'homme, l'auteur et le personnage 

qu'il s'est créé, ce qui est une forme de mise en abyme très contemporaine. 

 

L'œuvre culte : La Place (1983) d'Annie Ernaux 

Deux mois après avoir obtenu son diplôme de professeure, le père d'Annie Ernaux meurt. Ce livre 

est une tentative de lui rendre justice. Mais ce n'est pas une biographie classique. Ernaux choisit 

une "écriture plate", neutre, presque clinique, pour raconter la vie de cet homme, ancien ouvrier 

devenu petit commerçant. Elle décrit ses gestes, ses habitudes, ses expressions, sa manière de 

parler, pour montrer la distance et le fossé culturel qui se sont installés entre lui et elle, la "trans-

fuge de classe" qui a accédé au monde de la culture. C'est un livre court, poignant et incroyable-

ment puissant sur l'amour filial, la honte sociale et la mémoire. 

 

La phrase à retenir & l’héritage 

J'écris pour venger ma race. 

— Annie Ernaux 

Attention au mot "race"! Il ne s'agit pas d'ethnie, mais de sa classe sociale d'origine. Ernaux veut 

donner une voix et une dignité au monde populaire, souvent méprisé ou absent de la "grande" 

littérature. 

L'autofiction est peut-être l'ancêtre littéraire de nos pratiques numériques. Quand on se met en 

scène sur Instagram, qu'on raconte sa vie dans des stories TikTok ou Snapchat, on pratique une 

forme d'écriture de soi. On sélectionne des moments de sa vie, on les met en scène, on les raconte 

avec un certain style pour créer une image de soi. Quand un influenceur partage une expérience 

personnelle (sur la santé mentale, une discrimination...) pour aborder un sujet de société, il utilise, 

sans le savoir, les mêmes ressorts que l'autofiction : partir du "je" pour toucher à l'universel. De 

même, des séries françaises comme 
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Le Bureau des Légendes montrent l'influence de cette littérature du réel en mêlant destins indivi-

duels et grands enjeux géopolitiques dans une fiction qui se veut la plus plausible possible. 

 

Conclusion : La conversation continue... 

Notre voyage s'achève ici, mais l'aventure de la littérature, elle, ne s'arrête jamais. Du chaos ba-

roque à l'ordre classique, de la raison des Lumières à la passion romantique, de l'observation du 

réel à l'exploration de l'inconscient, chaque mouvement a apporté sa pierre à l'édifice, sa réponse 

aux questions de son temps. 

Tu l'as vu, la littérature n'est pas une collection de vieux livres poussiéreux. C'est un dialogue 

vivant, une conversation qui traverse les siècles et qui continue aujourd'hui, dans les livres, mais 

aussi dans les films, les séries, la musique et même sur tes réseaux sociaux. Chaque fois que tu lis 

un livre, tu rejoins cette conversation. 

Maintenant, c'est à toi de jouer. Choisis un mouvement qui t'a intrigué, une œuvre qui a piqué ta 

curiosité (même une nouvelle courte pour commencer!). Ouvre le livre, et lance-toi. Quelle sera ta 

première lecture dans cette grande aventure? 

 

 


