Théâtre 1900-1918

Le théâtre d’idées
Héritier de la tradition naturaliste : volonté de mettre en scène des questions sociales.

Représentants (tous les trois membres de l’Académie française) : 

Eugène BRIEUX (1858-1922) : le plus dogmatique.

Il écrit des « moralisations dramatiques » : pièces militantes en faveur d’une idée.

Pièces à thèse dont le but est la défense et l’illustration d’un programme.

La Robe rouge (1900) : interrogation sur la justice et les dangers (égoïsme, intérêts) qui pèsent sur son fonctionnement impartial.

Les Remplaçantes (1901) : devoirs familiaux (chaque mère doit veiller personnellement à l’éducation de ses enfants)

Paul HERVIEU (1857-1915) : pièces plus réussies sur le plan dramatique x un vocabulaire pompeux qui les rend difficilement digérables.

Tout un programme idéologique qu’il soutient : chaque pièce sera consacrée à un problème social : le mariage (Les Tenailles, 1895), le divorce (Le Dédale, 1903), le féminisme (La Loi de l’Homme, 1897), l’amour maternel et des problèmes que celui-ci affronte après l’émancipation des enfants (La Course du flambeau, 1901).

François CUREL (1854-1929) : le représentant le plus connu de cette tendance.

Drames psychologiques qui relèvent des situations exceptionnelles.

La Nouvelle Idole (1899) : déontologie de la science et ses limites. (Un médecin inocule le cancer à une jeune fille malade de la tuberculose pour suivre des expériences médicales. Or, la fille guérit de la tuberculose. Un remords intenable qui fait que le docteur se contamine lui-même.)

Terre inhumaine (1922) : l’amour entre un homme et une femme appartenant à des nations ennemies. (Pour la première fois, on aborde un sujet qui sera fréquent après la Seconde Guerre mondiale).

Le théâtre d’amour
Peinture des passions = le sujet de prédilection.

Schéma typique : conflit entre les passions et les obstacles sociaux.

Henry BATAILLE (1872-1922) : La Marche nuptiale (1905), La Vierge folle (1910), L’Homme à la rose (1920)

Henri BERNSTEIN (1976-1953) : schéma d’un lieu clos où les passions, intérêts et valeurs morales vont mieux se heurter. Maître du « suspens dramatique » x une psychologie fort conventionnelle : La Griffe (1906), Le Voleur (1906), Le Secret (1913)

Georges de PORTO-RICHE (1849-1930) : Il conçoit le théâtre comme une « anatomie sentimentale » : on l’appelle aussi le « Racine bourgeois ».

Pièce la plus connue : Amoureuse (1891) : une femme qui souffre de trop aimer son mari. Son mari qui souffre de ne pas aimer.

Résumé : « Ah ! Quelle misère d’aimer ! – Ah ! Quel supplice d’être aimé ! »

Le théâtre du boulevard
Grands théâtres situés sur les grands boulevards haussmanniens : ils ciblent un large public bourgeois.

Le père du vaudeville : Georges FEYDEAU (1862-1921) : 39 pièces en tout

Il fait rire les Français de la Belle Époque.

Un théâtre impossible à lire, il faut le voir sur scène : un rythme fou, changements ultra-rapides de répliques, scènes et décors.

Sujets : infidélités (histoires de « coucherie »), tromperies, quiproquos.

Lieux : chambres à coucher, chambres d’hôtel.

Personnages : couples bourgeois après un certain nombre d’années de mariage. Mais aussi des êtres pittoresques : danseuse orientale, prince slave, bègue...

Tout le monde se rencontre, se connaît, couche ensemble, se prend pour un autre. Une sorte de ballet vertigineux où la situation change à tout moment.

Toujours un happy-end : réconciliation générale (les couples se reforment ou entre-échangent les partenaires).

Monsieur chasse ! (1892), Occupe-toi d’Amélie (1908), Mais ne te promène donc pas toute nue (1912)

Autres représentants du genre : Tristan BERNARD (1866-1947) : grand humoriste, inventeur de jeux de mots.

Robert DE FLERS (1872-1927) et Armand DE CAILLAVET (1869-1915) : un couple de dramaturges qui s’inspirent des « potins parisiens »

Georges COURTELINE (1858-1929) : très bon observateur des comédies quotidiennes (il passe sa vie entre les cafés, les promenades dans Paris).

Il déclare ne pas avoir de fantaisie et ne transcrire que ce qu’il a réellement entendu.

Une vingtaine de pièces, presque toujours un seul acte.

Influencé par Molière : farces, satires

Deux thèmes de prédilection : 

· la vie de bureau (employé dans un ministère) : Monsieur Badin (1897) : un employé très riche en inventions pour expliquer ses absences. Il passe son temps à « marier les uns et enterrer les autres ». Tout en ne faisant rien, il se fait passer pour un martyr du travail.

· l’amour : Boubouroche (1893) : un homme gentil et naïf, convaincu de la fidélité de son épouse Adèle. Puis, averti de ses infidélités, il rentre à la maison. Or, la femme a eu le temps de cacher l’amant dans une armoire. Boubouroche s’excuse. Finalement, il découvre quand-même l’homme. Mais la femme est suffisamment rusée pour lui faire avaler que l’homme en question était là pour une mission secrète.

Après la Grande Guerre, le genre léger connaît un grand succès : les Français veulent s’amuser après les années d’épreuves.

Le théâtre du Boulevard satisfait un public relativement peu exigeant, amateur de rire et d’évasion plutôt que d’idées.

Sacha Guitry

(Alexandre Georges-Pierre Guitry: 1885-1957)

Né à Saint-Petersbourg : ses deux parents étaient comédiens, Lucien Guitry (considéré comme le plus grand comédien de son temps
) et Renée de Pontry. À l’âge de cinq ans, il arrive en France. 

Auteur de pièces de théâtre, acteur... Il a été connu déjà avant la guerre, mais c’est après 1918 qu’il est devenu une grande star.

Les femmes

Sacha Guitry a été marié à cinq reprises. Blagues sur le mariage : « Vous ne pouvez pas savoir ce qu'on s'ennuie à Londres un dimanche ! Je m'y étais rendu le samedi, c'était déjà intolérable, le dimanche, c'était impossible, et le lundi je trouvai enfin quelque chose à faire : je me mariai. » 

- sa première femme : Charlotte Lysès (Lucien Guitry a rivalisé avec son fils qui était, lui aussi, amoureux de cette actrice.) Elle a joué dans 19 pièces de son mari. Ils ont divorcé par la suite.

- sa seconde femme (Yvonne Printemps). Elle a joué dans 34 pièces de Sacha Guitry. Ils ont divorcé. 

- sa troisième femme (Jacqueline Delubac). Elle a joué dans 23 pièces de Sacha Guitry. Ils ont divorcé. 

- sa quatrième femme (Geneviève de Séréville). Elle a joué dans 5 pièces de Sacha Guitry. Ils ont divorcé. 

- sa cinquième femme (Lana Marconi, de 32 ans plus jeune). Guitry la demande en mariage : « Mademoiselle, voulez-vous devenir ma veuve ? » Elle a joué dans 7 pièces de Sacha Guitry. Elle lui a survécu.

Anecdote : Le divorce par consentement mutuel n'étant pas reconnu à l’époque, des lettres d'injures mutuelles étaient exigées de la part des deux parties pour en obtenir le prononcé. Dans les divorces concernant Sacha Guitry, on reconnaît nettement sa patte d'humoriste dans les lettres fournies par les deux parties. 

Auteur d’un grand nombre d’aphorismes sur les femmes, le mariage... : 

· Je suis contre les femmes ... tout contre ... 

· On les a dans ses bras – puis un jour sur les bras – et bientôt sur le dos ... 

· Si la femme était bonne, Dieu en aurait une. 

· Abstenez-vous de raconter à votre femme les infamies que vous ont faites les précédentes . Ce n'est pas la peine de lui donner des idées ... 

· Monsieur, si j'avais un mari comme vous, je lui mettrai du poison dans son verre. – Madame, si j'avais une femme comme vous, je le boirai volontiers.

· Le meilleur moyen de faire cesser la tentation, c'est d'y succomber. 

· Il y a certaines bêtises que j'ai faites parce que je savais qu'elles seraient amusante à raconter. 

Les personnages féminins de ses pièces sont toujours très beaux, coquets et frivoles.

Après la guerre, il a été soupçonné de collaboration et inculpé. Un non-lieu a été prononcé. De son arrestation il dira : « ils m'emmenèrent menotté à la Mairie, j'ai cru qu'on allait me marier de force ! »
L’œuvre 

Théâtre boulevardier où les intrigues se nouent dans les salons et antichambres d'une grande bourgeoisie.

Beaucoup de discussions autour de lui et de son  œuvre :

Après sa mort, les critiques « sérieux » (« engagés » et puritains) le vouent à l’oubli. Le cliché d'un homme mondain, charmeur et frivole se crée autour de lui. Ses ennemis le présentent comme un éternel cabotin courant après les honneurs et l’amitié des grands hommes : « Monsieur Moâ ».

Guitry a écrit : « si ceux qui disent du mal de moi savaient exactement ce que je pense d'eux, ils en diraient bien davantage ». 

François Truffaut a dit de lui : « il n'a plus d'ennemis, puisqu'on lui reprochait avant tout d'être vivant ».


Une œuvre considérable : 32 films, 124 pièces, plus une quantité importante d'écrits, de pensées, de réflexions, de mots d'esprit, de souvenirs, de dessins et de vers. 

Domaines d’intérêt : théâtre, cinéma, écriture, radio, peinture et dessin.

Faisons un rêve (1916)

Comédie en quatre actes et en prose : Marcel Achard a affirmé que « c’est une des comédies typiques de la France où un Chinois reconnaîtrait notre génie ». 

Guitry veut tourner résolument le dos à l’actualité dramatique de la Grande Guerre.

Une femme mariée se laisse séduire par un homme riche que son mari a invité chez eux. (Elle veut d’ailleurs se venger de l’infidélité de son propre époux.) Dans un hôtel, elle passe une nuit magnifique avec son amant. Le matin, elle s’inquiète : que dira-t-elle à son mari? 

x 
Le mari rentre, lui aussi, le matin et il a le même souci. Que dira-t-il à son épouse ? L’amant saute sur l’occasion et lui suggère une ruse qui le tiendra deux jours éloigné de Paris. 

Les deux époux, chacun de son côté, s’appliquent à jouir de ces heures bénies comme si elles renfermaient l’éternité. Avant de retrouver la triste et hypocrite routine conjugale, ils ont vécu un rêve.

Caractéristique typique du théâtre bourgeois:

· Huis clos (appartement, hôtel)

· Réduction des rôles à des types (le mari, la femme et l’amant) : figures caricaturales et stéréotypées

· Simplification totale de l’intrigue (une histoire de cul)

· Vastes monologues des différents personnages dans lesquels ils expliquent leur point de vue (un procédé dont Guitry fera un usage encore plus systématique au cinéma) : genre statique

· Jeu de contrastes : par rapport au mariage, univers de lourdeur, de mensonge et de conventions, parfaitement représenté par le mari, l’adultère se donne les apparences d’une vie dominée par l’élégance, l’intelligence et l’intensité des sentiments.

· Comique de situation : quiproquos, rebondissements. 

· Pessimisme sousjacent : le dandysme de parade du séducteur est tout aussi conventionnel que le lâche conformisme de l’époux infidèle. 


Les amants se contentent des trois nuits que le hasard leur offre, leur rencontre 
     n’est qu’un intermède agréable avant de réintégrer l’ennui de tous les jours.


Sur le fond, personne ne rêve réellement dans cette aventure.

· Un cynisme presque flaubertien : quand la médiocrité de l’existence a nivelé tous les idéaux, il ne reste plus qu’à s’attendrir sur ce qu’on a partagé de moins mauvais pour se consoler de survivre à sa jeunesse. 

· Importance de la forme : l’aspect conventionnel de la pièce est racheté par l’élégance du langage, la finesse des dialogues : boutades, paradoxes, mots d’auteur
.

· Aucun engagement : indifférence totale à l’actualité de la guerre. (Après la guerre également, au moment où des dramaturges aussi dissemblables que Camus ou Anouilh posent dans la fiction les questions que suscite une époque troublée.)


Les héros de Guitry sont toujours des fainéants qui n’ont pas d’autres soucis que
     la conquête amoureuse. (Des riches qui courent les femmes, boivent et passent
     leurs temps à inventer toute sorte de plaisirs.)

· Aucune morale : Le but de la vie consiste à jouir. Même là où l’auteur prononce des jugements, c’est très superficiel.

Mémoires d'un tricheur : humour, légèreté, misogynie

En 1936, Sacha Guitry décide d'adapter son livre et d'en faire un film : une succession de scènes dans lesquelles Sacha Guitry explique, commente et raconte tout, laissant les autres personnages muets. 

But: louer le triomphe de la malhonnêteté et nous faire reconnaître dans un personnage « auquel ses mauvaises actions portent bonheur et que la chance abandonne aussitôt qu'il veut s'amender. » 

Marcel Achard

(Marcel-Augustin Ferréol : 1899-1974)

À la fois poète et acteur dans la troupe de Charles Dullin

Il a écrit sa première pièce à l’âge de 10 ans (cape et épée d’une violence extraordinaire).

Achard a véritablement triomphé avec Jean de la Lune (1929).

Comédie en trois actes et en prose montée par Louis Jouvet. Jouée dans le monde entier.

Jef est un homme très sensible (fleuriste extrêmement artistique). Les autres se moquent de lui et l’appellent « Jean de la Lune ». Il est amoureux de Marceline, une coquette
 qui est la maîtresse de Richard. 

Celui-ci, jaloux, rompt avec elle et tente d’ouvrir les yeux à Jef : la femme qu’il aime n’est qu’une dévoreuse d’hommes, incapable d’amour ; elle utilise son indigne frère (un individu très grossier) pour cacher ses infidélités à ses dupes. Peu importe au gentil fleuriste : il épouse Marceline.

Les années ont passé. Jef est toujours heureux. Or, Marceline ne songe en secret qu’à rejoindre son nouvel amant qui, brouillé avec elle, a décidé de partir au Brésil. Elle ne sait, cependant, si Jef accorde foi à ses mensonges par bêtise ou par amour. Touchée par l’absolue confiance qu’il lui témoigne, elle se résout à rester avec lui.

Par la suite, elle devient la maîtresse d’Alexandre, « un petit blond qui danse bien ». Avec une obstination inébranlable, Jef refuse d’admettre les révélations de ses amis et les aveux de Marceline. Il continue à affirmer: « Tu es la droiture même. Il n’y a rien de louche en toi, rien de trouble. » Ainsi, il la reconquiert.

Un dénouement très heureux (invraisemblable)  x  la pièce renvoie l’image d’un monde médiocre et triste. Seul Jef, par son extraordinaire bonté et son manque total de malice, se distingue de cette pauvre humanité de ratés et d’hypocrites. 
« L’atmosphère louche, les petits mensonges de tous les jours, la poste restante, les histoires de bonnes…. »

Jef tire une forme de dignité de son inaptitude foncière à comprendre, à voir clair dans les tortueuses compromissions de cet univers. Non seulement sa naïveté l’en préserve, mais on finit même par se demander si, au fond, elle ne correspond pas à un choix : en s’imposant de jouer son rôle d’ingénu Jean de la Lune désarme la méchanceté des autres. 

C’est en se laissant peu à peu toucher par l’image idéalisée qu’il lui renvoie d’elle-même que Marceline finit par prendre en horreur la femme frivole et égoïste qu’elle a toujours été. 

Presqu’une comédie de mœurs : l’existence d’une réalité désolante, dans laquelle le fou, le simple ou le candide sont seuls encore à réclamer une vie plus belle que la comédie de tous les jours.

Les œuvres d’Achard représentent des mélanges de farces, rêves et fantaisies : il se laisse inspirer par le milieu du cirque et celui de la Comédie italienne.

Femmes coquettes, infidèles, perverses   x   le héros central est en général un naïf tendre, un amoureux malhabile mais optimiste et confiant.

Un poète qui plane dans les airs qui est à la fois ridicule et touchant.

Défense de l’amour, de la tendresse, de la bonté malgré tout.

Roger Vitrac

(1899-1952)

Études classques  x  rencontre au cours de son service militaire de Georges Limbour et de René Crevel.

Ils ont fondé la revue littéraire Aventure.

D’abord dadaïstes, en 1922 Vitrac et Crevel entrent dans le groupe surréaliste.

2 recueils surréalistes : Cruautés de la nuit (1927), Connaissance de la mort (1927)

Breton écrit de lui dans le Manifeste qu’il fait partie de ceux qui ont fait « acte de surréalisme absolu ».

Exclu en 1926 pour avoir « cédé à des instincts commerciaux indignes », car il a fondé avec Artaud le théâtre Alfred-Jarry, association dont le principal titre de gloire fut précisément la création de Victor (dramaturgie onirique).

Dans le Second manifeste, Breton écrit, furieux, que Vitrac est un « véritable souillon des idées dont l’idéal au théâtre est d’organiser des spectacles qui puissent rivaliser en beauté avec les rafles de police ». Pour Breton, ce genre de théâtre est une forme dégradée du surréalisme, il se rapproche des formes bourgeoises.

Tout d’abord poète, puis auteur dramatique. Il écrit des pièces ubuesques et surréalistes : 

· Les Mystères de l’amour (1927)

Victor ou les Enfants au pouvoir (1928)

Pièce en trois actes et en prose 
Victor Paumelle (neuf ans) est un fils « unique » dont l’intelligence, le langage et la taille
 sont au-dessus de son âge.

Il décide de devenir quelque chose de « neuf ». L’enfant modèle commence par briser un vase de Sèvres et menace la bonne, Lili, de l’accuser du forfait : même s’il avoue, ses parents refuseront de le croire. 

La jeune Esther Magneau lui raconte la scène galante qu’elle a surprise entre Thérèse, sa mère, et Charles Paumelle, le père de Victor. Comme pris d’un délire soudain, Victor déclame, parodiant les stéréotypes surréalistes, frappé de démence. Puis il mime, avec Esther, la scène rapportée plus haut, et, devant les parents atterrés, demande au général Lonségur, un ami de la famille, de faire le cheval. 

Au salon, Charles et Thérèse constatent amèrement que les enfants les ont trahis. Victor surgit, toujours déclamant ce qu’il prétend être sa prochaine rédaction. Émilie Paumelle prend son mari à partie : l’atmosphère se dégrade. Apparaît alors l’étrange Ida Mortemart, affligée de la maladie du pétomane. Elle fait fuir Esther dans le jardin et tous se précipitent pour l’empêcher de se noyer dans le bassin. On la ramène ensanglantée. Antoine rentre chez sa femme et sa fille. Demeuré seul avec son épouse, Charles lui lit le Matin (l’édition de la pièce reproduit de véritables coupures de presse) pour retarder la scène de ménage qui point (Acte II). Très lasse, Émilie lui pardonne son infidélité. Souffrant d’un atroce mal de ventre, Victor ne parvient pas à s’endormir : ses cris ponctuent le dialogue de ses parents, affligés par le vent de folie qui souffle alentour. Apparaît Thérèse à la recherche d’Esther ; on apprend que son mari s’est suicidé. Victor à l’agonie meurt d’apoplexie et ses parents se suicident. La bonne le commente: « C’est tout un drame! »
Cette deuxième pièce de Vitrac a fait scandale. 
Cadre d’une comédie bourgeoise traditionnelle  x  passages permanents du cocasse à l’horrible. (Prédécesseur du théâtre de l’absurde.)

Centrée sur le point de vue des deux enfants, la pièce dénonce l’abjection des adultes et heurte le sens logique des spectateurs avec la même force, le même humour macabre que l’on trouvera plus tard chez un Ionesco. 

Enfant prodige voué à l’autodestruction, Victor — tout comme la petite Esther, que sa mère à la moindre occasion gifle à tour de bras — désigne la nostalgie de l’enfance menacée qui hante l’auteur. Par opposition, le monde des parents s’impose comme le lieu de la convention et de l’absurde. 

Charles trompe Émilie avec Thérèse et ces turpitudes bourgeoises sont comme redoublées par l’irruption de la malheureuse Ida Mortemart : le corps grotesque de la visiteuse défie l’ordre rationnel apparent ; il représente l’élément morbide mais aussi la force de mort qui fait éclater le cadre étroit et convenu d’un repas d’anniversaire. Ida incarne la figure moquée de l’amour et souffle l’haleine puante du néant. 

Parodiant la comédie de Boulevard, Vitrac sème un vent de folie sur la scène : la dynamique de l’action est, en effet, portée par la montée du délire. 

Les enfants parodient la scène surprise entre les deux amants, Victor copie les attitudes et le ton de ses parents, et s’acharne à ridiculiser l’image de l’héroïsme en contraignant le général à jouer les bouffons ou en stimulant les effets dévastateurs de la guerre de 1870 sur l’esprit d’Antoine. 

Se moquant des prétendues grandes personnes — alors que tout en lui les dépasse — et des auteurs dramatiques, l’enfant prend le pouvoir pour une soirée, le jour de son anniversaire, date repère de son initiation. Héros tragi-comique, il meurt, figure symbolique de l’esprit d’enfance immolé dans la société bourgeoise pétrie de compromissions et refusant à quiconque, fût-ce à un fils apparemment chéri, le droit à l’« Uniquat ».

�	 Pour l’énerver, les amis de son fils l’appellent « Monsieur Sacha Guitry père ».


�	 Les calembours remplacent ici l’histoire et l’idée.


�	 Inspiration par Célimène de Molière (Misanthrope).


�	 Victor mesure 1,80 m au lever du rideau, et 2 m au dénouement.







