
  AVANT-PROPOS


  Le nom d’Antigone éclate en 1944. Une figure de femme-enfant se fraie un chemin dans les décombres de la Libération et de l’immédiat après-guerre, livrant un combat à l’issue ambiguë contre l’Ordre, le Bonheur et la Vie.


  Des deux personnages affrontés, comme les lions figés d’un blason, la postérité ne revendique que la seule Antigone : Anouilh, après Sophocle, a contribué à forger l’icône d’une résistante, farouche et idéaliste, que les modernes ont incluse dans le martyrologe des vaillants combattants de la Liberté.


  L’héroïsation d’Antigone ne va toutefois pas sans simplifications. Une lecture attentive montre combien ce culte se méprend sur Sophocle, et surtout réduit, affadit et gomme les hésitations et les ambiguïtés d’Anouilh.


  Pourtant, tous les jugements, toutes les critiques, qu’ils soient d’ordre moral ou politique, ne parviendront pas à dissiper l’aura qui entoure cette figure singulière. L’envoûtante création d’Anouilh résiste au temps, silhouette noire et blanche, d’ombre et de lumière contrastées, et dont la devise se résume à un simple nom : « Être Antigone ».


  L’auteur.


  I


  REPÈRES


  Fiche signalétique


  Le texte de référence est celui publié par les Éditions de la Table ronde.


  La pièce est composée sous sa forme pratiquement définitive en 1942, et reçoit à ce moment l’aval de la censure allemande. Elle n’est jouée pour la première fois que le 4 février 1944, le délai de deux ans étant dû sans doute à des difficultés financières. Après une interruption provoquée par les combats pour la libération de Paris en août 1944, les représentations reprennent normalement en septembre.


  Des reprises ont lieu à Paris en 1947, 1949 et 1950. Antigone est jouée dès mai 1944 à Bruxelles, en 1945 à Rome dans une mise en scène de Lucchino Visconti, et en 1949 à Londres, avec l’acteur shakespearien Laurence Olivier dans le rôle du Chœur.


  Le théâtre de l’Atelier à Paris héberge les représentations en 1944 avec la distribution suivante :


  
    
      

      
    

    
      
        	
          Mise en scène :

        

        	
          André Barsacq

        
      


      
        	
          Antigone :

        

        	
          Monelle Valentin

        
      


      
        	
          Créon :

        

        	
          Jean Davy

        
      


      
        	
          Le Chœur :

        

        	
          Auguste Boverio

        
      


      
        	
          Le Garde :

        

        	
          Beauchamp

        
      


      
        	
          Hémon :

        

        	
          André le Gall

        
      


      
        	
          Ismène :

        

        	
          Suzanne Flon

        
      


      
        	
          La Nourrice :

        

        	
          Odette Talazac

        
      


      
        	
          Le Messager :

        

        	
          Rambauville

        
      


      
        	
          Les Gardes :

        

        	
          Matos et Sylver

        
      

    
  


  Le Prologue et le Page ne sont pas mentionnés dans la liste des personnages des éditions d’Antigone.


  Contexte historique


  Antigone est une pièce des années noires, lorsque la France connaît la défaite face aux armées nazies et l’Occupation.


  L’Occupation


  Situation générale


  En 1942, Anouilh réside à Paris, qui est occupé par les Allemands depuis la débâcle de 1940 et l’Armistice. La République a été abolie et remplacée par l’État français, sous la direction du maréchal Pétain. La France est divisée en plusieurs régions, zone libre au Sud, sous l’administration de Vichy, zone occupée au Nord, sous la coupe des Allemands, zone d’administration allemande directe pour les départements du Nord et du Pas-de-Calais, rattachés à la Belgique, zone annexée au Reich pour l’Alsace-Lorraine et zone d’occupation italienne dans le Sud-Est.


  Refusant l’Armistice et le gouvernement de Vichy, le général de Gaulle a lancé un appel le 18 juin 1940 depuis Londres et regroupe autour de sa personne les Forces françaises libres (F.F.L.). Le 23 septembre 1941, un « Comité national français » a été constitué, première étape vers un gouvernement en exil. Sur le territoire de la métropole, la Résistance s’organise, d’abord de façon indépendante et sporadique, puis en se rapprochant de de Gaulle sous la forme de réseaux (Combat par exemple). En 1942, le mouvement a pris déjà une certaine ampleur qui se manifeste par des actes de sabotage et des attentats contre des Allemands et des collaborateurs ; l’armée d’occupation réplique par des représailles massives et sanglantes.


  Radicalisation du régime de Vichy


  L’année 1942 marque un tournant décisif dans cette période. Les rapports de force se sont modifiés, car les États-Unis viennent de déclarer la guerre à l’Allemagne. En France, le 19 avril 1942, Pierre Laval revient au pouvoir après une éclipse d’un an et demi et accentue la collaboration avec les nazis. Dans un discours radiodiffusé le 22 juin 1942, il déclare fermement : « Je souhaite la victoire de l’Allemagne » et crée le Service du travail obligatoire (S.T.O.) pour fournir en main-d’œuvre les usines de guerre allemandes. La rafle du Vél. d’Hiv. le 16 juillet 1942 envoie des milliers de juifs, via Drancy, dans les camps de concentration et d’extermination.


  Ce n’est qu’en 1944 que nazis et collaborateurs subissent de véritables revers. Le Comité national de la résistance (C.N.R.), institué le 15 mai 1943, fédère les différentes branches de la lutte antinazie et prépare l’après-guerre. Le 6 juin 1944, le débarquement des Alliés en Normandie déclenche l’insurrection des maquis en France et organise la reconquête du territoire français. Paris se soulève avant le moment prévu et se libère seul fin août 1944.


  Avant même que la guerre ne soit finie, l’épuration se met en place : de nombreux sympathisants du régime de Vichy sont jetés en prison et condamnés, certains sont exécutés, parfois sans procès ; les milieux culturels (journalistes, écrivains, acteurs) ne sont pas épargnés. C’est dans ce climat troublé que de Gaulle regagne la France et en assure dans un premier temps le gouvernement.


  Les origines historiques de la pièce


  C’est à un acte de résistance qu’Anouilh doit l’idée de travailler sur le personnage d’Antigone. En août 1942, un jeune résistant, Paul Collette, tire sur un groupe de dirigeants collaborationnistes au cours d’un meeting de la Légion des volontaires français (L.V.F.) à Versailles, et blesse Pierre Laval et Marcel Déat. Le jeune homme n’appartient à aucun réseau de résistance, à aucun mouvement politique ; son geste est isolé, son efficacité douteuse. La gratuité de son action, son caractère à la fois héroïque et vain frappent Anouilh, pour qui un tel geste possède en lui l’essence même du tragique. Nourri de culture classique, il songe alors à une pièce de Sophocle, qui pour un esprit moderne évoque la résistance d’un individu face à l’État. Il la traduit, la retravaille et en donne une version toute personnelle.


  La nouvelle Antigone est donc issue d’une union anachronique, celle d’un texte vieux de 2 400 ans et d’un événement contemporain.


  Biographie de J. Anouilh


  Il est à noter que J. Anouilh a toujours refusé de livrer des détails sur sa vie : « Ma vie privée est mon affaire personnelle », déclare-t-il dans un entretien au New York Times le 13 septembre 1964.


  Une passion précoce pour le théâtre


  En 1942, pendant la composition d’Antigone, Jean Anouilh est âgé de trente ans.


  Il naît en 1910 à Bordeaux d’un père tailleur et d’une mère violoniste, et reçoit une éducation protestante. À partir de 1921, il vit à Paris et rentre au collège Chaptal. Pris très tôt de passion pour l’écriture théâtrale, il lit Shaw, Claudel et Pirandello, et subit l’influence d’un auteur à la mode, Henri Bataille. De son propre aveu, le choc décisif vient d’une représentation en 1928 de Siegfried, de Jean Giraudoux :


  « C’est le soir de Siegfried que j’ai compris. Je devais entrer par la suite dans une longue nuit dont je ne suis pas encore sorti, dont je ne sortirai peut-être jamais, mais c’est à cause de ces soirs du printemps 1928 où je pleurais, seul spectateur, même aux mots drôles, que j’ai pu m’évader un peu. »


  Il calque ses premières tentatives littéraires sur les œuvres de celui qui constitue pour lui à la fois une révélation et un modèle. À la même époque, il va voir et écouter le grand acteur Charles Dullin à l’Atelier.


  Après des études de droit et un court passage dans une maison de publicité, il rejoint le monde du théâtre en devenant d’abord le secrétaire particulier de l’acteur Louis Jouvet, entre 1929 et 1930. Un désaccord sépare les deux hommes, et Anouilh se tourne résolument vers l’écriture. Il se prend d’admiration pour Cocteau et ses Mariés de la tour Eiffel, avec presque autant de force que pour Giraudoux :


  « Jean Cocteau [vient] de me faire un cadeau somptueux et frivole : il [vient] de me donner la poésie du théâtre. »


  Il obtient un premier succès d’estime en 1932, à l’âge de 22 ans, avec l’Hermine, pièce créée à Paris. Il épouse au même moment celle qui interprétera pour lui de nombreux premiers rôles, Monelle Valentin.


  Un auteur à succès


  Il connaît un succès triomphal en 1938 avec Le Bal des voleurs, que monte André Barsacq, le futur metteur en scène d’Antigone ; La Sauvage, qu’il a écrite en 1934, est montée et jouée par le célèbre couple Pitoëff avec une égale réussite. Jean Anouilh devient alors une figure parisienne, un auteur à la mode. Il s’est dégagé de l’influence de Giraudoux, de sa virtuosité et de son éclat, pour adopter un style plus personnel. Il collabore avec des célébrités, Pierre Fresnay, Yvonne Printemps et le compositeur Francis Poulenc pour Léocadia en 1939, et fonde avec Jean-Louis Barrault et René Barjavel la revue La Nouvelle Saison.


  La période d’Antigone


  Il ne cesse pas d’écrire pendant l’Occupation, et donne Eurydice en 1941. Mais dans ce climat troublé il se sent décalé, à l’écart, et refuse d’afficher une opinion tranchée. Face aux nazis et à la Résistance, il se veut au-dessus de la mêlée et refuse de suivre quelque mouvement que ce soit, ce qui lui sera abondamment reproché. En 1944, un an après Les Mouches de Sartre, Antigone est jouée pour la première fois. Elle connaît le succès, mais avec un parfum de scandale. Dans le contexte de la fin de la guerre, la pièce est récupérée ou accusée par tous les bords.


  Après la Libération, la rumeur accuse Anouilh de sympathies pro-nazies. Il s’en défend, mais affiche une certaine compassion pour les vaincus et dénonce les excès de l’épuration. Il organise une campagne de signatures pour sauver l’écrivain collaborationniste Robert Brasillach qui a été condamné à mort en février 1945, mais cette tentative échoue. L’exécution de Brasillach le marque profondément.


  À Antigone et Eurydice doivent être ajoutées deux autres pièces d’inspiration mythologique, un Oreste inachevé et publié en 1945, rédigé apparemment dans les mêmes années, qui deviendra Tu étais si gentil quand tu étais petit en 1972, et une Médée publiée en 1946 et jouée en 1953. Un médiocre Œdipe ou Le Roi boiteux vient en 1978 s’ajouter tardivement à cet ensemble et donne une sorte d’introduction à Antigone.


  Un après-guerre fructueux


  Après la guerre, sa production ne s’interrompt pas, et il obtient encore de nombreux succès, voire des triomphes. Se détachent particulièrement Pauvre Bitos ou Le Dîner de têtes, en 1956, où il dénonce les procès politiques – y compris ceux de la Libération – et Becket ou L’Honneur de Dieu en 1959, où se font jour des thèmes voisins de ceux d’Antigone et où il présente une version particulière de l’assassinat de l’archevêque Thomas Becket par Henri II d’Angleterre en 1170. Anouilh est toujours un auteur à la mode, qui fréquente les grands acteurs ou en fait connaître. Parmi les interprètes de son théâtre, on compte Suzanne Flon, qui joue Ismène dans Antigone et Jeanne d’Arc dans L’Alouette en 1952 ; Michel Bouquet en 1947 dans L’Invitation au château ; François Périer ou Michael Lonsdale. Son théâtre est la mise en scène constante de la quête de l’absolu, de l’impossibilité de l’atteindre. Idéalisme et réalisme s’opposent et se détruisent l’un l’autre, tandis que ses personnages s’apparentent de plus en plus à des pantins, à des marionnettes qu’un manipulateur dirige au gré de ses désirs.


  Le déclin


  L’inspiration se modifie toutefois au fil des années. Si sa production reste abondante, elle s’oriente petit à petit vers des pièces où l’ironie tourne à la simple dénonciation, à une charge parfois facile. Les interrogations sur la pureté, l’opposition constante entre idéalisme et réalisme perdent de leur netteté. En 1956, dans L’Hurluberlu ou Le Réactionnaire amoureux, Anouilh tournait en dérision le théâtre de l’Absurde avec esprit ; en 1976, Chers Zoiseaux n’est qu’une attaque banale contre les intellectuels. Même s’il reçoit le prix mondial Cino del Duca en 1970, et le prix de la Critique en 1971 pour Ne réveillez pas Madame, peu de pièces marquent véritablement la production de ses dernières années. Jean Anouilh meurt en 1987.


  Parallèlement à l’écriture théâtrale, Anouilh a également participé à des scénarios ou des dialogues de films à partir de 1936, entre autres pour l’Anna Karénine de Julien Duvivier en 1947 et Caroline chérie de R. Pottier en 1950. Il a adapté ou mis en scène de nombreuses pièces de théâtre, entre autres trois comédies de Shakespeare en 1952, Victor ou Les Enfants au pouvoir de Roger Vitrac en 1962 ou l’Ordalie de Kleist en 1967.


  Contexte littéraire


  Les auteurs


  L’afflux des auteurs étrangers


  Le début du siècle voit la découverte d’auteurs étrangers, que le théâtre naturaliste et symboliste, puis le Cartel (voir page 19), commencent à faire connaître :


  
    
      

      

      
    

    
      
        	
          Grande-Bretagne

        

        	
          George Bernard Shaw

        

        	
          Pygmalion, Sainte Jeanne

        
      


      
        	
          Norvège

        

        	
          Henrik Ibsen

        

        	
          La Maison de poupée, 
Le Canard sauvage

        
      


      
        	
          Suède

        

        	
          August Strindberg

        

        	
          Mademoiselle Julie

        
      


      
        	
          Russie

        

        	
          Anton Tchekhov

        

        	
          Les Trois Sœurs

        
      


      
        	
          Italie

        

        	
          Luigi Pirandello

        

        	
          Six Personnages en quête d’auteur

        
      

    
  


  Une production française abondante


  Le théâtre de boulevard survit difficilement à la disparition de Feydeau, de Labiche et de Courteline. Henri Bataille l’associe au drame, tandis que Sacha Guitry le transforme en explorant la magie du langage et en faisant de sa propre vie une constante mise en scène. L’apparition du cinéma bouleverse les équilibres et remplace les tréteaux.


  À la suite d’Alfred Jarry et de son Ubu roi en 1896, des auteurs isolés ou des groupes maintiennent la tradition de la subversion. Apollinaire crée un scandale avec Les Mamelles de Tirésias en 1917, mais est dépassé par le mouvement Dada et Cœur à gaz de Tristan Tzara en 1921, qui prétend littéralement se moquer du public. Antonin Artaud (Les Cenci, 1935) tente de dépasser le théâtre avec les moyens mêmes du théâtre, et allie technique et métaphysique. Le mouvement surréaliste reste résolument méfiant à l’égard de la scène, à l’exception de Roger Vitrac (Victor, 1928).


  Quelques grands noms


  De l’abondance d’une production très souvent médiocre ne subsistent que quelques noms. Armand Salacrou (Patchouli, 1930) propose une méditation, parfois drolatique, sur l’absurdité de la condition humaine. Jean Giraudoux, adepte de fioritures étincelantes, connaît le succès avec Siegfried en 1928, Amphitryon 38 en 1929, Intermezzo en 1934, Electre en 1937, Ondine en 1939. Jean Cocteau, brillant, élégant et concis, fait preuve d’une curiosité inlassable et touche à tous les genres. Les Mariés de la tour Eiffel en 1921, Orphée en 1926, Les Enfants terribles en 1929, La Machine infernale en 1934, Les Parents terribles en 1938 font de lui la coqueluche du Tout-Paris. En marge des honneurs, Paul Claudel achève quasiment son œuvre théâtrale avant 1914, mais ne connaît son premier succès qu’en 1943 avec Le Soulier de satin, monté par Jean-Louis Barrault à la Comédie-Française.


  La renaissance du genre tragique


  Au xxe siècle, la tragédie revendique une double origine et se réclame à la fois du théâtre antique et de la tragédie du xviie siècle.


  La tragédie en Grèce


  Le genre de la tragédie connaît une naissance brutale et un déclin rapide en un espace géographique limité : les trois grands auteurs que la tradition a consacrés, Eschyle, Sophocle et Euripide, appartiennent tous au ve siècle av. J.-C. et sont athéniens. Le contexte social et culturel de l’Athènes de Périclès définit le genre tragique autant, sinon plus, que le caractère religieux de son origine et ses liens avec le culte de Dionysos. L’étymologie de « tragédie » reste obscure, même si la tradition traduit le terme par un hypothétique « chant du bouc » (trag-oidos), qui serait lié aux sacrifices à Dionysos.


  La scène grecque est divisée en deux sphères différentes. Dans la première, deux puis trois acteurs interprètent plusieurs rôles à la fois et représentent des héros mythiques. Dans la seconde, un groupe de citoyens chantent et dansent et composent le chœur, mené par le personnage du coryphée. La structure de la représentation met en évidence une tension entre le passé mythique de la cité et son présent, entre ses héros et ses citoyens. Toute tragédie est constituée par une dissension, un différent, un conflit, dont le héros légendaire est à la fois le centre et le prétexte, et met en scène non pas des modèles à imiter, mais des problèmes. Malgré la diversité d’approche des poètes tragiques, l’homme est chez eux constamment soumis à questionnement, car il est par essence incompréhensible. Vivant tissu de contradiction, à la fois coupable et innocent, il est l’objet d’étude d’une conscience tragique naissante.


  Le xviie siècle français et la tragédie


  À partir des années 1550, le théâtre antique est redécouvert et fait l’objet de traductions ou d’adaptations. Face aux drames violents et à la tragi-comédie, le genre de la tragédie renaît peu à peu. En France, Corneille et Racine montrent, par des voies différentes, l’impossibilité du bonheur pour l’homme et la force du Destin, héritage chrétien de la Fatalité antique. L’opposition entre drame et tragédie se construit sur cette question : à la différence du drame, la tragédie illustre le conflit d’un héros face à quelque chose qui le dépasse et qui est d’ordre transcendant.


  La grande diversité des approches contredit le caractère monolithique des quelques règles d’unité et de bienséance édictées par Boileau dans son Art poétique. Les catégories d’Aristote qui leur ont donné naissance sont âprement discutées, comme les notions de convenance, de vraisemblance et de surprise, et jusqu’à la célèbre catharsis, ou purgation des sentiments des spectateurs par le spectacle. L’essence de la tragédie classique semble résider dans la mise en valeur des passions humaines, et particulièrement de l’amour, qui devient à cette époque l’objet d’enquête prédominant.


  Le xxe siècle et la redécouverte du genre tragique


  Les xviiie et xixe siècles poursuivent la lecture des tragédies antiques, mais dans des cabinets universitaires restreints. Lorsque Léon Halévy publie en 1846 La Grèce tragique, chefs-d’œuvre d’Eschyle, de Sophocle et d’Euripide, les pièces ne sont destinées sur scène qu’à un public restreint. À partir des années 1890, au contraire, les œuvres antiques font l’objet de représentations, à la Comédie-Française et ailleurs. En 1936, des étudiants offrent une représentation très remarquée des Perses d’Eschyle dans la cour d’honneur de la Sorbonne. Souvent les pièces ne sont pas montrées dans leur texte original, mais font l’objet d’une légère adaptation, comme le fait Cocteau pour l’Antigone de Sophocle en 1922.


  Plus souvent les pièces antiques sont totalement réécrites : le mythe grec est à la mode. Claudel compose Protée, un drame satyrique inspiré de l’Hélène d’Euripide, en 1926 ; Cocteau réécrit l’Œdipe roi de Sophocle dans La Machine infernale 


  

  La naissance de la mise en scène


  

  

  

  

  

  

  

  

  

  

  

  La situation matérielle du théâtre en France


  

  

  

  

  

  

  Antigone dans l’œuvre d’Anouilh


  Par rapport aux recueils


  

  
    
      

      
    

    
      
        	
          
        

        	
          
        
      


      
        	
          
        

        	
          
        
      


      
        	
          
        

        	
          
        
      


      
        	
          
        

        	
          
        
      


      
        	
          
        

        	
          
        
      


      
        	
          
        

        	
          
        
      


      
        	
          
        

        	
          
        
      


      
        	
          
        

        	
          
        
      


      
        	
          
        

        	
          
        
      

    
  


  

  

  Par rapport aux autres pièces mythologiques
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