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 On explore ici les origines de la poésie 

française, qui sont étroitement liées à la tradition 

orale. Dès le Moyen Âge, les poètes étaient souvent 

des troubadours ou trouvères, des poètes-musiciens 

qui composaient des chants courtois pour les 

seigneurs et les cours royales. Leur poésie, chantée, 

évoquait des thèmes de chevalerie, d’amour 

courtois et d’aventures épiques. L’une des œuvres 

fondatrices de cette période est La Chanson de 

Roland, un poème épique qui raconte les exploits 

des chevaliers de Charlemagne. 

 Au-delà des chansons de geste, qui sont des 

récits épiques, il y avait aussi des poèmes lyriques 

plus personnels, influencés par l’amour courtois. 

C’est à cette période que la poésie commence à 

exprimer des émotions individuelles, un style qui va 

prendre de l’ampleur avec le temps. 

 La poésie est un élément fondamental de la 

culture et de l’histoire littéraire française. Dès ses 

origines, elle a été utilisée pour transmettre des 
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récits épiques, exprimer des émotions profondes et 

jouer un rôle essentiel dans le développement de la 

langue. 

 La poésie française est marquée par une 

succession de mouvements littéraires qui ont chacun 

apporté des contributions uniques à l’évolution de 

l’art poétique.  

Ce livre a pour but d’explorer cette évolution, 

en analysant les styles, les règles et les techniques 

qui ont marqué chaque périodes. 
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Chapitre I 

Les origines de la Poésie 

Française 
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1- Aperçu de la poésie médiévale 

 La poésie médiévale, en particulier les 

chansons de geste et les poèmes épiques, constitue 

une part importante de la littérature du Moyen Âge. 

Elle se développe principalement entre le XIe et le 

XIIIe siècle en France et reflète les valeurs, les 

croyances et les préoccupations de la société 

féodale de l’époque. 

a) Les chansons de geste 

 Les chansons de gestes sont des poèmes 

épiques en vers, généralement destinés à être 

chantés ou récités devant un public. Le terme 

« geste » fait référence aux exploits héroïques, aux 

actions courageuses accomplies par des chevaliers 

ou des rois. Ces récits célèbrent les valeurs 

chevaleresques telles que la bravoure, la loyauté, 

l’honneur et la fidélité au suzerain. 

 Les chansons des gestes sont écrites en vers 

décasyllabiques ou alexandrins et sont souvent 

composées de milliers de vers, divisés en laisses, 



12 
 

des strophes de longueur variable. Elles mettent en 

scène des batailles épiques, des luttes contre des 

envahisseurs et des conflits contre seigneurs 

féodaux. 

 L’œuvre la plus célèbre de ce genre est sans 

doute La Chanson de Roland, qui raconte la bataille 

de Roncevaux et l’héroïsme de Roland, un neveu de 

Charlemagne. Ce poème exalte le courage des 

chevaliers et la défense de la foi chrétienne contre 

les forces païennes. Il met en lumière le sens de 

l’honneur et la mort héroïque de Roland, prêt à 

sacrifier sa vie pour son roi et son pays. 
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b) Les poèmes épiques 

 Les poèmes épiques, comme les chansons de 

gestes, célèbrent les exploits des héros. Cependant, 

le terme « poème épique » est souvent utilisé de 

manière plus large pour désigner des récits 

poétiques de divers peuples et cultures, centrés sur 

des héros mythiques ou légendaires. 

 En Europe, les poèmes épiques médiévaux 

peuvent également inclure des récits plus anciens ou 

contemporains à la culture médiévale, comme les 

légendes arthuriennes. Par exemple, Le Roman de 

Brut, écrit par Wace, est une adaptation de l’histoire 

du roi Arthur, qui combine des éléments de la 

tradition celtique avec la culture courtoise et 

chevaleresque du Moyen Âge. Ces traits mêlent 

histoire, légende et mythologie pour offrir une 

vision idéalisée du passé. 
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c) Caractéristiques générales 

 La poésie médiévale se distingue par plusieurs 

caractéristiques : 

* Transmission orale 

 Les chansons de geste étaient souvent récitées 

ou chantées par des jongleurs devant un public, ce 

qui leur conférait une dimension performative. La 

répétition de certaines formules et la structure en 

laisses facilitaient la mémorisation. 

* Thèmes récurrents 

 Les thèmes principaux incluent la guerre, 

l’héroïsme, la foi religieuse, la loyauté féodale, 

l’amour courtois et la quête de gloire. Le 

personnage central est souvent un chevaliers 

exemplaire, luttant pour défendre son honneur, son 

roi et sa foi. 

* Le rôle de la foi chrétienne 
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 La religion joue un rôle central, en particulier 

dans les chansons de geste. Les héros sont souvent 

des défenseurs de la foi chrétienne contre les 

ennemis païens ou musulmans, comme dans La 

Chanson de Roland. 

* Influence de la féodalité 

 La structure féodale se reflète dans les 

relations entre les personnages, notamment 

l’importance de la fidélité entre vassal et suzerain. 

La trahison est vue comme l’un des pires crimes, 

souvent sévèrement punie. 
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d) Importance historique et littéraire 

 Les chansons de geste et les poèmes épiques 

médiévaux sont essentiels pour comprendre 

l’imaginaire collectif du Moyen Âge. Ils véhiculent 

des idéaux de courage, de loyauté, et d’honneur qui 

ont influencé non seulement la littérature, mais 

aussi les comportements et les valeurs de 

l’aristocratie de l’époque. 

 De plus, ces œuvres ont influencé des genres 

littéraires ultérieurs, comme le roman chevaleresque 

et les épopées de la Renaissance. Des auteurs 

comme Chrétien de Troyes et les chroniqueurs 

médiévaux se sont inspirés de ces récits pour créer 

des œuvres qui continuent de marquer la culture 

occidentale. 
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2- L’influence des troubadours et la naissance 

des formes lyriques 

 Les troubadours, poètes et musiciens 

originaires principalement du sud de la France à 

partir du XIIe siècle, un joué un rôle fondamental 

dans l’évolution de la poésie française. Leur 

influence est indéniable dans la naissance des 

formes poétiques et épiques qui ont façonné la 

littérature médiévale en France. 

a) L’influence des troubadours 

 Les troubadours sont les précurseurs de la 

poésie courtoise, un genre qui met l’accent sur 

l’amour idéal et souvent impossible. Leurs œuvres 

étaient composés en langue d’oc, une langue 

romane parlée dans le sud de la France. Il 

célébraient des thèmes comme l’amour courtois, la 

fidélité, et l’admiration pour les dames. Cette poésie 

était souvent chantée et accompagnée d’instruments 

de musique, et elle avait une structure formelle très 

soignée. 
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 Le style des troubadours a profondément 

influencé les trouvères, leurs homologues du nord 

de la France, qui écrivaient en langue d’oïl. Ces 

derniers ont continué à développer l’art poétique en 

langue vernaculaire et à explorer des thèmes 

similaires, mais souvent avec une touche plus 

narrative et épique. 
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b) La naissance des formes épiques 

 En parallèle de l’influence troubadouresque, 

les formes épiques se sont développées à travers les 

chansons de geste, des longs poèmes narratifs 

racontent les exploits des héros légendaires. La plus 

célèbre de ces chansons est La Chanson de Roland. 

Ces œuvres étaient transmises oralement avant 

d’être écrites et visaient à exalter les valeurs de 

bravoure, de loyauté et d’honneur. 
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La Renaissance et l’Humanisme 

 

 

 

 

 

 

 



21 
 

1- L’impact de la Renaissance 

 La Renaissance italienne a eu un impact 

significatif sur la poésie française, marquant un 

tournant dans l’évolution de la littérature en France. 

Au cours du XVIe siècle, les poètes français, 

notamment ceux du groupe de la Pléiade, se sont 

fortement inspirés des idées humanistes et des 

formes poétiques italiennes. Des figures comme 

Pétrarque, Dante, et Boccace ont influencé des 

poètes français tels que Pierre de Ronsard et 

Joachim du Bellay. 

 L’une des contributions majeures de la 

Renaissance italienne à la poésie française a été 

l’introduction du sonnet, une forme poétique 

perfectionnée en Italie. Les poètes français ont 

adopté le sonnet en suivant l’exemple de Pétrarque, 

développant ainsi une structure de poésie qui met 

l’accent sur l’harmonie, la musicalité et l’expression 

des sentiments personnels, notamment amoureux. 
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 De plus, la Renaissance italienne a encouragé 

une redécouverte des classiques gréco-latins, ce qui 

a enrichi la poésie française en termes de thèmes et 

de références culturelles. Les poètes de la 

Renaissance française cherchaient à rivaliser avec 

leurs homologues italiens en alliant la tradition 

classique à un esprit de renouvellement et de 

créativité, ce qui a donné naissance à une poésie 

plus riche et plus variée. 

 En somme, l’influence italienne a permis à la 

poésie française de s’affranchir des formes 

médiévales et de s’orienter vers une esthétique 

nouvelle, axée sur l’individu, la nature et 

l’humanisme. 
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2- La Pléiade 

 La Pléiade est un groupe de poètes français du 

XVIe siècle, formé autour de Pierre de Ronsard et 

Joachim du Bellay. Leur objectif principal était de 

renouveler la poésie française en s’inspirant des 

modèles de l’Antiquité grecque et italienne de la 

Renaissance. Ils souhaitaient enrichir la langue 

française en créant de nouvelles formes poétiques et 

en introduisant un vocabulaire plus riche. 

 La Pléiade a marqué un tournant dans 

l’histoire de la poésie française, en faisant entrer la 

langue française dans une nouvelle ère littéraire 

raffinée et élaborée. 

 Les principaux membres de La Pléiade : 

1- Pierre de Ronsard : Considéré comme le chef 

de fil du groupe, il est célèbre pour ses « Odes » et 

ses « Sonnets pour Hélène ». 
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2- Joachim du Bellay : Auteur du « Manifeste de 

Défense et illustration de la langue française », il a 

aussi écrit « Les Regrets » et « L’Olive ». 

3- Jean-Antoine de Baïf : Poète innovateur,  il a 

expérimenté avec des mètres poétiques et a créé 

l’Académie de poésie et de musique. 

4- Etienne Jodelle : Poète et dramaturge, il est l’un 

des premiers à avoir introduit la tragédie classique 

en France. 

5- Pontus de Tyard : Ecrivain et théoricien, il a 

contribué à l’évolution de la poésie pastorale et 

lyrique.  
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3- Analyse technique du sonnet 

 L’analyse technique d’un sonnet se concentre 

sur plusieurs aspects formels et stylistiques. Voici 

les principaux éléments à examiner : 

a) Structure : Un sonnet classique est généralement 

composé de 14 vers, divisés en deux quatrains 

(deux strophes de quatre vers) et deux tercet (deux 

strophes de trois vers). Le sonnet peut être écrit en 

alexandrins (vers de 12 syllabes), en décasyllabes 

(10 syllabes) ; ou autres mètres selon l’époque et 

l’auteur. 

b) Rimes : Les schémas de rimes varient selon le 

types de sonnet. Dans le sonnet français (ou sonnet 

de la Pléiade), les rimes sont généralement 

embrassées (ABBA ABBA) pour les quatrains, 

suivies de rimes croisées (CDC DCD) ou plates 

(CC DD EE) pour les tercets. Les rimes peuvent 

être riches, suffisantes ou pauvres, selon le nombre 

de communs entre les mots rimés. 
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3- Métrique : L’analyse des syllabes et des césures 

est essentielle dans l’étude d’un sonnet. En général, 

dans un alexandrin, il y a une césure à la 6e syllabe, 

ce qui divise le vers en deux hémistiches égaux. Il 

faut également observer la régularité ou les écarts 

par rapport à ce schéma. 

4- Thème : Les sonnets traitent souvent de thèmes 

classique comme l’amour, la nature, le temps ou la 

mort. Une analyse technique se penche sur la 

manière dont ces thèmes sont traités à travers la 

structure et le choix des mots. 

5- Figures de style : Les sonnets sont riches et 

figures de style, telles que les métaphores, 

comparaisons, allitérations, et anaphores. Ces 

techniques poétiques contribuent à l’intensité 

émotionnelle et à la richesse des images. 

 En combinant ces aspects formels avec une 

analyse thématique, on peut mieux comprendre la 

beauté et la complexité d’un sonnet. 

 



27 
 

 

 

 

 

 

 

 

Chapitre III 

Le Classicisme et la poésie 

morale 
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1- La poésie sous Louis XIV 

 Sous le règne de Louis XIV, la poésie devient 

le reflet des idéaux classiques de rigueur, d’ordre et 

de mesure. 

La poésie sous le règne de Louis XIV (1634-

1715) a connu un développement remarquable, 

notamment sous l’influence du classicisme, 

mouvement littéraire majeur de l’époque. Ce style 

prônait l’harmonie, la clarté et l’équilibre, en 

s’inspirant des modèles antiques grecs et latins. Les 

poètes cherchaient à respecter des règles strictes, 

telles que la bienséance et la vraisemblance, tout en 

mettant en avant des thèmes nobles comme la 

grandeur du roi, l’héroïsme et la morale. 

 L’un des poètes les plus emblématiques de 

cette période est Jean de La Fontaine, célèbre pour 

ses fables qui, tout en étant des œuvres 

divertissantes, portaient aussi une critique subtile de 

la société et du pouvoir. La poésie lyrique a aussi 

été influencée par des auteurs comme Jean Racine 
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et Pierre Corneille, dont les œuvres étaient 

marquées par une recherche d’émotion et de 

tragédie, tout en respectant le règles du classicisme. 

 Les salons littéraires, sous l’égide de figures 

comme Madame de Sévigné, ont également joué un 

rôle crucial dans la diffusion et la valorisation de la 

poésie. Louis XIV lui-même, surnommé le « Roi 

Soleil », a encouragé les arts et la littérature, en 

soutenant l’Académie française et en offrant un 

mécénat aux poètes et écrivains. Le règne de Louis 

XIV est donc une époque florissante pour la poésie 

française, marquée par l’élégance et la rigueur du 

classicisme. 
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2- Les Fables de La Fontaine 

 Les Fables de La Fontaine sont une collection 

de fables écrites par Jean de La Fontaine, un célèbre 

poète français du XVIIe siècle. Publiées en 

plusieurs volumes entre 1668 et 1694, elles 

s’inspirent des fables anciennes notamment celles 

d’Esope, mais aussi d’autres sources comme Phèdre 

et les traditions orientales. 

 Les fables sont connus pour les personnages 

d’animaux anthropomorphes qui incarnent des traits 

humains tels que la ruse, la vanité, ou la générosité. 

A travers ces récits, La Fontaine critique 

subtilement la société de son temps, abordant des 

thèmes universels comme la justice, la politique, la 

morale et les relations sociales. 

 Parmi les fables les plus célèbres, on trouve : 

* Le Corbeau et le Renard 

* La Cigale et la Fourmi 

* Le Lièvre et la Tortue 
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* Le Loup et l’Agneau 

 Les Fables de La Fontaine sont encore 

largement étudiées aujourd’hui en raison de leur 

richesse littéraire, leur dimension philosophique, et 

leur portée morale. Elles enseignent des leçons de 

vie à travers des histoires simples, restant ainsi un 

monument de la littérature française. 
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3- Les poèmes philosophiques et moraux 

 Les poèmes philosophiques et moraux dans la 

Classicisme jouent un rôle essentiel dans la 

transmission des idées et des valeurs de cette 

époque. Le Classicisme, mouvement littéraire et 

artistique qui domine au XVIIe siècle, est 

caractérisé par une quête de l’harmonie, de l’ordre 

et de la raison. Dans ce contexte, les poètes 

classiques cherchent transmettre des vérités 

universelles et à incarner des idéaux moraux à 

travers leurs œuvres. 

 Les poèmes philosophiques abordent des 

questions profondes sur la condition humaine, la 

nature, et l’existence. Les auteurs, influencés par les 

philosophes de l’Antiquité comme Platon, Aristote 

ou Epicure, s’interrogent sur la destinée de 

l’homme, la place de la raison, et les rapports entre 

le divin et le terrestre. Ces poèmes offrent une 

réflexion sur la nature de l’âme, le bien, le mal, et la 

recherche du bonheur. 
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 Quant aux poèmes moraux, ils visent souvent 

à enseigner ou à rappeler des leçons de vertu. La 

morale classique influencée par les principes du 

stoïcisme et du christianisme, valorise le contrôle de 

soi, la mesure, et la raison comme moyens 

d’atteindre la sagesse. Les poètes comme Jean de 

La Fontaine dans ses Fables, illustrent des 

enseignements moraux à travers des histoires 

simples riches en leçons de vie. 

 En somme, les poèmes philosophiques et 

moraux du Classicisme sont des œuvres où la raison 

et la vertu sont magnifiées, offrant des réflexions 

sur la condition humaine et les principes moraux, 

tout en respectant les règles de la clarté, de mesure, 

et d’équilibre propres à cette époque. 
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Chapitre IV 

Le Romantisme 
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Introduction 

 Le 19ème siècle voit l’explosion du 

Romantisme, un mouvement littéraire qui place 

l’émotion au centre de la création artistique. Les 

poètes romantiques, tels que Victor Hugo, Alphonse 

de Lamartine et Alfred de Vigny, rejettent les règles 

strictes du classicisme pour exprimer leurs 

sentiments intimes et leur souffrance intérieure. Ils 

se tournent vers des thèmes comme la nature, la 

nostalgie, l’amour non partagé, la mort et le destin. 

 La poésie romantique se caractérise par une 

grande liberté formelle, avec une utilisation 

fréquente des images naturalistes et des métaphores 

pour refléter les états d’âme des poètes. La 

mélancolie et la tristesse sont souvent au cœur de 

cette poésie. 
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1- Le 19ème siècle, révolte contre le classicisme 

 Le XIXème siècle a été une période marquée 

par une révolte contre le Classicisme, à la fois dans 

la littérature, les arts et la philosophie. Ce 

mouvement est né d’un désir de s’éloigner des 

contraintes rigides et des normes strictes imposées 

par le classicisme, qui dominait les arts depuis le 

XVIIe siècle. 
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a) - Contexte historique et culturel 

 Le XIXe siècle est une période de grandes 

transformations politiques et sociales. La 

Révolution française, les révolutions industrielles et 

la montée des idéaux démocratiques ont 

profondément changé la société européenne. Ce 

contexte a influencé la sensibilité des artistes et des 

écrivains, qui ont cherché de nouveaux moyens 

d’expression pour refléter ces changements. Le 

Classicisme, avec son attachement à la raison, à 

l’harmonie et à la tradition, semblait dépassé et 

incapable de rendre compte de la complexité et de 

la diversité du monde moderne.   
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b) Le Romantisme : une première révolte 

 Le Romantisme, qui émerge au début du XIXe 

siècle, est la première grande réaction contre le 

classicisme. Les romantiques rejettent les règles 

rigides du classicisme, telles que l’unité de temps et 

de lieu au théâtre, et prônent la liberté artistique. Ils 

valorisent l’expression des émotions, 

l’individualisme, l’imagination, et la nature. Les 

thèmes comme l’exaltation du moi, la mélancolie, 

l’amour tragique, et le sublime naturel dominent 

cette époque. 

 Les écrivains comme Victor Hugo, avec son 

drame Hernani, symbolisent cette rupture. En 1830, 

la première d’Hernani provoque une véritable 

bataille littéraire entre les partisans du classicisme 

et ceux du romantisme. Les œuvres de Lamartine, 

Musset et Nerval, ainsi que les compositions de 

compositeurs comme Berlioz, contribuent 

également à ce mouvement de révolte contre les 

traditions classiques. 
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c) Le réalisme et le naturalisme : une nouvelle 

étape 

 Après l’exaltation romantique, une nouvelle 

réaction émerge dans la seconde moitié du siècle 

avec le réalisme et le naturalisme. Ce mouvement, 

bien qu’en rupture avec le classicisme, s’opposent 

aussi aux excès émotionnels du romantisme. Les 

réalistes, comme Gustave Flaubert avec Madame 

Bovary, cherchent à représenter la réalité de 

manière objective, en rejetant toute idéalisation ou 

exagération émotionnelle. Ils se concentrent sur les 

conditions sociales et économiques des individus, 

en particulier les classes moyennes et ouvrières. 

 Le naturalisme, avec les auteurs comme Emile 

Zola, va encore plus loin en insistant sur 

l’importance des déterminismes sociaux et 

biologiques. L’art devient un moyen d’étudier la 

société de manière scientifique, en mettant en avant 

l’influence de l’hérédité et de l’environnement sur 

les individus. 
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d) L’impressionnisme dans les arts plastiques 

 Dans les arts visuels, une révolte similaire se 

produit contre les conventions académiques du 

classicisme, qui privilégiaient les sujets historiques 

et mythologiques et un style rigoureux. Les 

impressionnistes, tels que Claude Monet, Auguste 

Renoir et Edgar Degas, révolutionnent la peinture et 

se concentrent sur la capture des impressions 

fugitives de la lumière et de la couleur. Ils rejettent 

les règles académiques et peignent des scènes de la 

vie quotidienne avec des techniques nouvelles, 

rompant ainsi avec le classicisme artistique. 
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e) La naissance du symbolisme et de l’avant-

garde 

 A la fin du XIXe siècle, d’autres mouvements 

émergent en réaction à la fois au classicisme, au 

romantisme et au réalisme. Le symbolisme, avec 

des poètes comme Charles Baudelaire, Stéphane 

Mallarmé et Paul Verlaine, met l’accent sur le 

mystère, le rêve, et l’exploration des profondeurs de 

l’âme humaine. Ce mouvement se pose en 

opposition au réalisme et cherche à exprimer des 

vérités abstraites à travers des images poétiques et 

des symboles. 

 L’avant-garde, avec des artistes comme Paul 

Cézanne et Vincent van Gogh, préparé déjà la 

rupture encore plus radicale du début du XXe 

siècle, avec le cubisme et le surréalisme. Ces 

mouvements poussent encore plus loin la révolte 

contre les conventions classiques. 
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2- L’importance des thèmes comme : la 

mélancolie, la nature, l’exaltation de l’individu 

 Les thèmes de la mélancolie, de la nature et de 

l’exaltation de l’individu ont joué un rôle 

fondamental dans la littérature, la philosophie et 

l’art, notamment au cours des périodes romantiques 

et post-romantiques. Ils reflètent des 

questionnements profonds sur la condition humaine 

et la relation entre l’homme et le monde qui 

l’entoure. Voici un aperçu détaillé de l’importance 

de chacun de ces thèmes : 
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a) La mélancolie 

 La mélancolie est un thème récurrent dans la 

littérature et les arts, souvent associée à une forme 

de tristesse douce ou de nostalgie pour quelque 

chose indéfini. Elle exprime un sentiment 

d’inadéquation face à la réalité et une conscience 

aiguë des imperfections du monde. 

 Dans la littérature romantique, par exemple, la 

mélancolie est souvent liée à la réflexion 

existentielle. Elle permet aux personnages de 

s’interroger sur leur place dans le monde, de 

ressentir une profonde solitude, et parfois même de 

trouver une certaine beauté dans cette tristesse. Ce 

thème évoque aussi la contemplation du temps qui 

passe, la perte et l’absence. Les poètes comme 

Lamartine ou Baudelaire ont su rendre l’hommage à 

cette forme de tristesse qui, au-delà de la 

souffrance, permet de mieux comprendre la nature 

humaine. 
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b) La nature 

 La nature a souvent été une source 

d’inspiration pour les écrivains, les peintres et les 

philosophes. Elle est perçue comme un miroir de 

l’âme humaine, une entité puissante et inaltérable 

qui incarne à la fois la beauté, la force et la fragilité. 

 Dans le romantisme, la nature est vénérée 

pour sa pureté et sa capacité à refléter les émotions 

humaines. Les paysages naturels, tels que les 

montagnes, les forêts et les rivières, deviennent des 

symboles de l’état intérieur des personnages. Par 

exemple, chez Rousseau, la nature est vue comme 

un refuge loin de la corruption de la société 

humaine. Chez Victor Hugo, la nature représente à 

la fois une source de liberté et une force 

indomptable. 

 Ce thème invite également à une réflexion 

écologique : il rappelle la relation complexe entre 

l’homme et son environnement, et pousse à une 
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prise de conscience de l’importance de préserver cet 

équilibre fragile. 
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c) L’alexandrin de l’individu 

 L’exaltation de l’individu, thème central du 

romantisme, célèbre la singularité et l’importance 

de l’expérience personnelle. Les romantiques ont 

rejeté les normes collectives rigides et se sont 

concentrés sur l’expression de l’individualité, des 

émotions et des aspirations uniques. 

 Cette exaltation de l’individu conduit à une 

valorisation de l’introspection et de l’expression de 

soi. Les œuvres littéraires et artistiques de cette 

période mettent en avant des héros solitaires qui 

cherchent à échapper aux contraintes sociales pour 

réaliser leurs rêves ou accomplir leur destin. 

L’individu est perçu comme porteur d’un potentiel 

infini, et sa capacité à ressentir profondément est 

valorisée. Ce thème encourage également une quête 

d’authenticité et une exploration du « moi » 

intérieur. 

 En somme, la mélancolie, la nature et 

l’exaltation de l’individu sont des thèmes 
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profondément liés à la recherche de sens, à la 

contemplation de soi et du monde. Ils incitent à 

réfléchir sur la complexité de l’expérience humaine 

et l’interconnexion entre l’homme et son 

environnement, tout e, célébrant la liberté et la 

richesse de l’expression personnelle. 
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3- « Les Contemplations » de Victor Hugo 

 Les Contemplations est un recueil de poèmes 

de Victor Hugo, publié en 1856. C’est une œuvre 

majeure de la littérature romantique française, 

divisée en deux parties distinctes : « Autrefois » et 

« Aujourd’hui », chacune composée de trois livres. 

a) Structure de l’œuvre 

Première partie : Autrefois (1830-1843) 

 Cette partie regroupe des poèmes écrits avant 

1843. Ils sont marqués par l’épanouissement de la 

jeunesse, les réflexions sur l’amour, la nature et les 

premières interrogations existentielles. On y trouve 

des thèmes comme la beauté de la vie, l’innocence 

et la contemplation du monde. 

Deuxième partie : Aujourd’hui (1843-1855) 

 La seconde partie est beaucoup plus sombre, 

marquée par le deuil, en particulier la mort tragique 

de la fille de Victor Hugo, Léopoldine, en 1843. 

Hugo explore ici la douleur, la perte, la foi est 
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l’immortalité de l’âme. C’est une réflexion sur la 

condition humaine, l’épreuve du deuil et la 

spiritualité. 
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b) Thèmes principaux 

* Le deuil et la mort : La mort de sa fille 

Léopoldine est au cœur du recueil. Hugo exprime à 

travers plusieurs poèmes la douleur intense de cette 

perte, tout en cherchant un sens à la vie après la 

mort. 

* L’amour : L’amour est présenté sous différentes 

formes, que ce soit l’amour romantique, familial ou 

amical. 

* La nature : La nature est souvent décrite avec une 

grande sensibilité. Elle devient parfois un miroir des 

émotions humaines ou un refuge face aux 

souffrances de la vie. 

* Le temps et la mémoire : Les poèmes traitent de 

l’effet du temps sur les souvenirs, ainsi que de la 

façon dont le passé continue à influencer le présent. 

* La spiritualité : Après la mort de sa fille, Hugo 

s’interroge sur la vie après la mort, la foi en Dieu et 

l’espoir de retrouver les êtres chers dans l’au-delà. 



51 
 

c) Style et langue 

* Lyrisme : Victor Hugo utilise une langue très 

poétique, riche en images et en métaphores, 

caractéristique du lyrisme romantique. 

* Symbolisme : La nature, la lumière, et les 

éléments célestes (comme les étoiles et le ciel) sont 

utilisés comme symboles pour évoquer des thèmes 

plus profonds, notamment spirituels. 

* Poésie méditative : Les poèmes invitent souvent à 

la réflexion sur des thèmes philosophiques tels que 

la vie, la mort et l’au-delà. 
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d) Réception et influence 

 A sa publication, Les Contemplations a été 

largement salué pour sa profondeur et son émotion 

sincère. Il est souvent considéré comme une 

méditation poétique sur la condition humaine et l’un 

des chefs-d’œuvre de Victor Hugo. Cette œuvre a 

influencé de nombreux poètes à travers les siècles et 

reste un pilier de la poésie romantique. 
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Chapitre V 

Le symbolisme 
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Introduction 

 Le symbolisme apparaît à la fin du 19ème 

siècle, avec des poètes tels que Verlaine, Rimbaud 

et Mallarmé. Ces poètes rejettent le réalisme pour se 

tourner vers un monde de rêves, de mystères et de 

sensations intérieures. La poésie symboliste est une 

recherche de l’indicible, om les mots doivent 

suggérer plutôt que décrire. 

 La musicalité des vers devient primordiale, les 

poètes jouent avec des sonorités et les rythmes pour 

créer des ambiances mystérieuses. Les 

correspondances entre les sons, les couleurs et les 

sentiments sont au cœur de cette esthétique, 

influencée par des concepts mystiques et parfois 

ésotériques. 
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1- Les poètes symbolistes : Verlaine, Rimbaud, 

Mallarmé 

 Les poètes symbolistes, tels que Paul 

Verlaine, Arthur Rimbaud et Stéphane Mallarmé, 

ont marqué la fin du XIXe siècle par leur vision 

poétique innovante et leur rupture avec les 

conventions littéraires de l’époque. 

a) Paul Verlaine : est connu pour sa musicalité et 

sa sensibilité. Sa poésie reflète souvent des thème 

de mélancolie, de mysticisme et d'amour’ 

influencée par une quête de beauté subtile et 

d’harmonie. Dans son recueil Romances sans 

paroles, il illustre une poésie fluide, aux vers 

souples et suggestifs, caractéristique du mouvement 

symboliste. 

b) Arthur Rimbaud : quant à lui, est un poète 

révolutionnaire qui a transformé la poésie française 

à un jeune âge. Son œuvre est dense et fulgurante, 

pleine d’images surréalistes et de visions intenses, 

comme dans Une saison en enfer et Illuminations. 
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Rimbaud, avec son désir de « dérèglement de tous 

les sens », voulait libérer la poésie des contraintes 

classiques et la plonger dans un monde de rêve et de 

mysticisme. 

c) Stéphane Mallarmé : est sans doute l’un des 

poètes les plus énigmatiques et théoriques du 

symbolisme. Il a cherché à créer une poésie pure, 

détachée du sens immédiat, où les mots eux-mêmes 

deviennent des objets esthétiques. Son œuvre la plus 

célèbre, Un coup de dés jamais n’abolira le hasard, 

montre son approche unique de la langue, avec des 

vers fragmentés et une disposition spatiale qui 

confère à ses poèmes une dimension visuelle. 
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2- L’accent sur les sons, les correspondances et le 

mysticisme 

 La poésie symboliste, qui a émergé à la fin du 

XIXe siècle en réaction contre le naturalisme et le 

réalisme, accorde une importance primordiale aux 

sons, aux correspondances et au mysticisme. Ce 

mouvement poétique, inspiré par des écrivains 

comme Charles Baudelaire, Arthur Rimbaud et 

Stéphane Mallarmé, s’efforce d’explorer les 

profondeurs de l’âme humaine et de dévoiler les 

réalités invisibles à travers l’utilisation de symboles, 

de sonorités évocatrices et d’un langage souvent 

abstrait. 
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a) L’accent sur les sons, la musicalité de la poésie 

symbolistes 

 La musicalité est l’une des caractéristiques 

centrales de la poésie symboliste. Les poètes 

symbolistes cherchent à créer une harmonie entre 

les sons des mots et leur signification, en accentuant 

la mélodie et le rythme du langage poétique. Par 

exemple, Mallarmé disait que « la poésie est faite de 

musique avant tout ». La sonorité des vers joue un 

rôle crucial dans l’évocation des émotions et des 

images, et la répétition de certains sons peut être 

utilisée pour susciter un effet particulier. 

 Les symbolistes utilisent des figures de style 

comme l’assonance, l’allitération et le jeu sur les 

rythmes pour construire une symphonie verbale, 

capable de toucher l’âme du lecteur. Ce souci de la 

musique dans le vers était une manière de rompre 

avec la rationalité pour atteindre une dimension plus 

intuitive et sensorielle. 
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b) L’interconnexion des Sens et des symboles 

 L’idée des « correspondances », introduite 

notamment par Baudelaire, repose sur l’idée que les 

différents sens- la vie, l’ouïe, l’odorat, le goût et le 

toucher- sont interconnectés et que les phénomènes 

du monde physique renvoient à des réalités plus 

profondes et mystiques. Dans ce cadre, la poésie 

devient un moyen de révéler ces correspondances 

cachées entre les objets  et les idées, entre les sons 

et les couleurs, ou entre les sensations et les 

émotions. 
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c) Le mysticisme. La recherche d’un savoir 

Occulte et spirituel 

 Le mysticisme joue un rôle clé dans la poésie 

symboliste, où le poète est souvent vu comme un 

être visionnaire ou prophétique capable de percer le 

voile des apparences pour atteindre des vérités 

cachées. Les poètes symbolistes cherchent à 

transcender la réalité quotidienne, jugée insuffisante 

pour exprimer l’essence de l’existence humaine. 

 Dans ce cadre, le langage poétique symboliste 

tend à être hermétique, mystérieux et riche en 

symboles, de manière à suggérer plus qu’il ne dit 

explicitement. Mallarmé, par exemple, pensait que 

la fonction de la poésie était de créer une 

atmosphère énigmatique om le sens émerge à 

travers les associations d’idées et d’images plutôt 

qu’à travers une signification claire et directe. 

 

 



61 
 

3- « Clair de Lune » de Verlaine 

 C’est un célèbre poème du recueil « Fêtes 

galantes » de Paul Verlaine, publié en 1869. Ce 

recueil s’inspire de l’univers pictural du XVIIIe 

siècle, notamment des toiles d’Antoine Watteau, qui 

représentent des scènes galantes, légères, et souvent 

mélancoliques. 

 Le poème « Clair de Lune » décrit une 

ambiance onirique et musicale où la nature, l’amour 

et la mélancolie se mêlent délicatement. Verlaine, 

avec son style symboliste, joue sur les sonorités et 

les images pour évoquer une atmosphère douce et 

imprécise, presque irréelle. 

* Thèmes : 

 Le thème principal est la mélancolie douce qui 

émane de la nuit de la lumière lunaire. Le poème 

présente des amoureux dans un paysage idéal où la 

nature reflète leurs émotions. 
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 Il y a également une évocation de la musique. 

Les termes « calmes dans l’extase des choses » et 

« jouant du luth » renforcent l’aspect musical et 

éthéré de l’ambiance. 

* Symbolisme : 

 La lune représente un élément central, 

symbole de rêve, de mystère et de nostalgie. 

 Les « masques et bergamasques », allusions 

aux fêtes costumées du passé, rappellent 

l’innocence perdue, le contraste entre l’apparence 

légère des fêtes et la tristesse latente. 

* Style et structure : 

 Le poème est écrit en vers réguliers, mais c’est 

avant tout le rythme musical et les sonorités douces 

qui dominent. Verlaine utilise des allitérations et 

des assonances pour renforcer l’effet mélodieux. 

 L’utilisation de la répétition dans les images 

comme les « calmes clairs de lune » crée une 

sensation de douceur et d’apaisement. 
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 Dans « Clair de Lune », Verlaine explore 

l’idée que la beauté et la tristesse coexistent. A 

travers une nature à la fois apaisante et 

mélancolique, et avec une musicalité omniprésente, 

il capture une émotion flottante, légère mais 

pénétrante. 
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Chapitre VI 

Le Surréalisme 
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 Le début du 20ème siècle a été marquée par de 

profonds bouleversements culturels, artistiques et 

politiques qui ont donné naissance à de nombreux 

mouvements artistiques avant-gardistes. Parmi eux, 

deux mouvements majeurs se distinguent : le 

dadaïsme et le surréalisme. 

 Le dadaïsme et le surréalisme ont joué un rôle 

crucial dans l’évolution de l’art moderne. Alors que 

le dadaïsme contestait et détruisait les conventions 

établies, le surréalisme cherchait à révéler un autre 

niveau de réalité en plongeant dans l’inconscient. 

Ces mouvements ont profondément influencé non 

seulement l’art, mais aussi la littérature, le cinéma, 

et la philosophie du 20ème siècle. 
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1- Le début du 20e siècle, avec les avant-gardes 

poétiques : surréalisme et dadaïsme 

a) Le Dadaïsme (1916-1924) 

 Le mouvement dadaïste est né en 1916 à 

Zurich, en suisse, en pleine Première Guerre 

mondiale. Il a été fondé par un groupe d’artistes et 

d’écrivains qui cherchaient à contester les normes 

traditionnelles de l’art et de la culture. Le dadaïsme 

rejette toute forme de rationalité, de logique et de 

convention artistique. Il prône le chaos, l’absurde et 

l’irrationalité, en réaction aux horreurs de la guerre 

et à ce qu’ils considéraient comme la faillite de la 

société bourgeoise. 

 Les artistes dadaïstes utilisaient souvent des 

techniques de collage, de photomontage, et de 

performances provocantes pour choquer et 

déstabiliser le public. Parmi les figures majeures du 

dadaïsme, on peut citer Tristan Tzara, Marcel 

Duchamp et Hans Arp. Marcel Duchamp, par 

exemple, a présenté son célèbre « ready-made » 
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intitulé Fontaine (un urinoir signé), ce qui illustre 

parfaitement la démarche provocatrice et 

anticonformiste du mouvement. 
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b) Le Surréalisme (1924-1966) 

 Le surréalisme a émergé peu après le 

dadaïsme, en 1924, sous la direction de l’écrivain 

André Breton, qui a publié le Manifeste du 

surréalisme. Ce mouvement a pour but d’explorer 

l’inconscient, les rêves et l’irrationnel, en 

s’appuyant sur les théories psychanalytiques de 

Sigmund Freud. Contrairement au dadaïsme, qui 

rejetait complètement toute forme de structure, le 

surréalisme cherchait à transcender la réalité en 

mélangeant le monde réel et le monde des rêves. 

 Les surréalistes utilisaient diverses techniques 

comme l’écriture automatique, le dessein 

automatique, et l’exploration des rêves pour libérer 

l’esprit des contraintes rationnelles. L’un des 

aspects les plus importants du surréalisme est la 

volonté de découvrir des vérités cachées dans 

l’inconscient et de créer des œuvres qui reflètent 

cette exploration. 
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 Des artistes comme Salvador Dali, René 

Magritte et Max Ernst sont devenus des figures 

centrales du surréalisme, chacun explorant les 

thèmes du rêve, de l’étrangeté et de l’inconscient à 

travers des peintures aux compositions souvent 

troublantes et surprenantes. 
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2- Liberté des formes et des structures dans les 

avant-gardes poétiques 

 Le concept de liberté des formes et des 

structures dans les avant-gardes se réfère à 

l’exploration artistique radicale et à la rupture avec 

les conventions établies en matière de création 

littéraire, plastique et musicale au début du XXe 

siècle. Les avant-gardes, qu’elles soient futuristes, 

dadaïstes, surréalistes ou constructivistes, ont 

cherché à libérer l’art de ses contraintes 

traditionnelles en matière de forme et de contenu. 

 Chaque quête de liberté formelle se manifeste 

par l’abolition des frontières entre les genres 

artistiques, la réinvention des modes de 

représentation, et la remise en cause de la hiérarchie 

des disciplines artistiques. Par exemple, les 

dadaïstes ont déconstruit le langage à travers des 

poèmes bruitistes et des performances absurdes, 

tandis que les surréalistes ont promu l’écriture 
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automatique pour libérer l’inconscient des barrières 

rationnelles. 

 Cette liberté des formes et des structures 

traduit une volonté d’émancipation, non seulement 

de l’art, mais aussi de la société, en envisageant de 

nouvelles manières de penser et d’habiter le monde. 

 En résumé, la liberté des formes et des 

structures dans les avant-gardes est une révolte 

créative contre les modèles figés, visant à réinventer 

l’art sous toutes ses facettes, en cherchant 

l’innovation, l’étrangeté et souvent, une expression 

politique ou philosophique de rupture. 
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3- Alcools d’Apollinaire 

 « Alcools » est un recueil de poèmes de 

Guillaume Apollinaire, publié en 1913, qui est 

considéré comme une œuvre majeure de la poésie 

moderne. Apollinaire y expérimente de nouvelles 

formes poétiques, en se détachant des structures 

traditionnelles, notamment en supprimant la 

ponctuation dans certains poèmes pour laisser plus 

de liberté à l’interprétation. 

 Le recueil couvre une période de plus de 15 

ans de création poétique, et son titre, « Alcools », 

fait référence à l’idée d’ivresse, non seulement au 

sens littéral, mais aussi à l’ivresse poétique, 

amoureuse et spirituelle. L’ouvrage mélange des 

influences diverses comme le symbolisme et les 

mouvements avant-gardistes de l’époque. 

 Les thèmes récurrents incluent : 

* L’amour : avec des poèmes comme « Le Pont 

Mirabeau », où l’amour perdu est comparé au flot 

d’une rivière. 
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* Le voyage et l’exil : Apollinaire exprime souvent 

un sentiment d’errance et de recherche de soi. 

* Le temps : le passage du temps et l’éphémère sont 

des préoccupations centrales, souvent symbolisées 

par la fuite de l’eau. 

 « Alcools » marque aussi la transition entre la 

tradition et la modernité en poésie, et sa diversité de 

formes, de tons, et de thèmes en fait une œuvre. 
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Chapitre VII 

La Poésie Contemporaine et la 

révolte des codes 
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1- Le paysage poétique aujourd’hui : 

expérimentation, hybridation des genres 

 Les paysages poétiques contemporains sont 

marqués par une forte expérimentation et une 

hybridation des genres, qui témoignent de la 

richesse et de la diversité des pratiques poétiques 

actuels. 

a) Expérimentation poétique 

 Aujourd’hui, de nombreux poètes s’engagent 

dans des pratiques expérimentales, explorent des 

formes nouvelles, des techniques d’écriture 

innovantes et des structures textuelles atypiques. 

L’expérimentation se manifeste par l’éclatement des 

formes classiques de la poésie, avec des vers libres, 

des ruptures de rythme, ou encore l’usage de la 

typographie pour accentuer le sens des mots. 

Certains poètes jouent avec la syntaxe et le lexique, 

déconstruisent la langue, et intègrent des éléments 

visuels ou sonores à leurs œuvres. 
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 L’avènement des technologies numériques a 

également ouvert de nouvelles avenues pour la 

création poétique. Les poèmes numériques, souvent 

interactifs, intègrent le multimédia, comme la vidéo, 

le son ou les images, pour créer des œuvres 

immersives où le lecteur devient un acteur à part 

entière. 
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b) Hybridation des genres 

 L’un des traits distinctifs de la poésie 

contemporaine est son ouverture aux autres genres 

littéraires et artistiques. Cette hybridation des 

genres est une caractéristique essentielle des 

paysages poétiques actuels. Les frontières entre, 

poésie, prose, théâtre, ou encore essais s’effacent, 

permettant aux poètes de mélanger les styles et de 

brouiller les catégories. 

 Par exemple, le poème en prose est 

aujourd’hui une forme largement utilisée, mêlant la 

fluidité narrative de la prose aux images évocatrices 

et au langage symbolique propre à la poésie. De 

même, le slam ou la poésie performée permettent de 

redonner vie à l’oralité poétique en la fusionnant 

avec des éléments théâtraux ou musicaux. Cette 

hybridation favorise une poésie plus accessible et 

ancrée dans la réalité sociale. 
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c) Un paysage poétique ouvert au monde 

 La poésie actuelle n’est plus cantonnée aux 

traditions locales ou nationales. Elle est 

profondément marquée par les échanges 

interculturels, avec des poètes qui s’inspirent de 

plusieurs traditions littéraires à travers le monde. 

Cette ouverture se manifeste aussi par une 

intégration de thèmes contemporains tels que la 

globalisation, les migrations, l’environnement, ou 

encore les identités plurielles. 
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2- Poètes contemporains et nouvelles 

thématiques (engagement politique, écologie). 

 La poésie contemporaine est marquée par une 

diversité de voix et de thématiques, témoignent des 

préoccupations sociétales et personnelles du monde 

moderne. Parmi les thématiques les plus 

récurrentes, l’engagement politique et l’écologie 

occupent une place prépondérante. 

a) Engagement politique 

 L’engagement politique dans la poésie 

contemporaine fait écho aux crises et aux 

mouvements sociaux qui traversent notre époque. 

Les poètes utilisent leur art pour dénoncer les 

injustices, les violences poétiques, le racisme, les 

inégalités sociales, ainsi que les systèmes 

oppressifs. L’engagement poétique est souvent 

perçu comme une forme de résistance et de prise de 

position face à la domination des pouvoirs 

économiques et politiques. 
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 Un exemple marquant est l’œuvre d’Aimé 

Césaire, dont les écrits sont un cri contre le 

colonialisme et le racisme. La poésie d’engagement 

peut également aborder des questions féministes, les 

droits des minorités, ou encore l’oppression de 

certaines communautés, avec des poètes comme 

Adrienne Rich qui militent pour les droits des 

femmes et l’égalité des genres. 
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b) Ecologie 

 Avec l’intensification des crises 

environnementales, l’écologie devient une 

thématique centrale dans la poésie contemporaine. 

Les poètes réfléchissent aux rapports de l’humain 

avec la nature, dénoncent la destruction de 

l’environnement et mettent en avant les 

conséquences du changement climatique. Ils 

soulignent également la responsabilité collective 

face à la dégradation de la planète et l’urgence de 

repenser notre rapport à la nature. 

 La poésie écologique ne se contente pas de 

décrire la beauté du monde naturel, elle interroge 

aussi la place de l’homme dans un monde en péril. 

Des poètes comme Gary Synder ou Alice Oswald 

explorent les liens profonds entre la nature et la 

culture, cherchant à concilier l’homme avec son 

environnement naturel. 
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3- Les poèmes de Yves Bonnefoy 

 Yves Bonnefoy (1923-2016) est l’un des 

poètes les plus importants de la poésie française 

contemporaine. Son œuvre poétique est marquée 

par une profonde réflexion sur le langage, 

l’existence, la mort et la quête de sens. Voici un 

aperçu détaillée de sa poésie 

a) Une quête de la réalité : 

 Bonnefoy s’est souvent opposé à ce qu’il 

considérait comme une dérive de la poésie vers 

l’abstraction. Il cherchait à travers ses poèmes à 

retrouver une réalité plus immédiate et plus 

tangible. Pour lui, le langage, bien qu’incomplet, 

devait être un outil pour atteindre une vérité 

sensible plutôt que d’enfermer le monde dans des 

concepts abstraits. 
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b) Thèmes centraux : 

* La présence et l’absence : Un thème récurrent 

dans la poésie de Bonnefoy est la présence, qui 

représente une pleine conscience du moment et du 

lieu, et son contraire, l’absence, qui souligne la 

perte et l’accessibilité du réel. Ces deux notions se 

rencontrent souvent dans ses poèmes pour évoquer 

la fragilité de la vie humaine. 

* La mort et l’immortalité : La mort est une 

préoccupation centrale dans son œuvre, mais il ne 

s’agit pas d’une mort morbide ou tragique. Au 

contraire, Bonnefoy la perçoit comme une 

composante essentielle de l’expérience humaine, 

qu’il faut accepter pour mieux apprécier la vie. 

* L’éphémère : Pour Bonnefoy, l’éphémère est une 

composante essentielle de l’existence humaine. Sa 

poésie explore comment l’instant présent, bien qu’il 

soit fugace, peut nous connecter à une forme de 

transcendance. 
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c) Le rôle du langage : 

 Bonnefoy n’a jamais cessé de s’interroger sur 

le pouvoir et les limites du langage poétique. Pour 

lui, les mots, en dépit de leur capacité à décrire, 

échouent toujours à saisir pleinement la réalité. 

Néanmoins, c’est précisément dans cette lutte 

contre l’impression du langage que le poète trouve 

son chemin vers une vérité plus profonde. 

d) Influence et héritage : 

 Yves Bonnefoy a influencé plusieurs 

générations de poètes et de philosophes. Sa quête 

d’un langage simple mais profond, ainsi que sa 

manière d’aborder les questions existentielles, ont 

eu un impact considérable sur la poésie française et 

internationale. Il a également été traducteur, 

notamment de Shakespeare, et a écrit de nombreux 

essais sur l’art et la poésie. 
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Chapitre VIII 

Les Techniques et Figures de 

style en poésie 
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Introduction 

 Ce chapitre se concentre sur l’analyse des 

techniques poétiques et des figures de style utilisées 

par les poètes pour enrichie leur langage. On y 

étudie des outils tels que la métaphore, la 

métonymie, l’allitération, l’anaphore et bien 

d’autres figures de style qui permettent de donner à 

la poésie sa profondeur et sa musicalité. 

 On examine également les différentes formes 

poétiques, du vers libre à la prose poétique, en 

passant par les structures plus traditionnelles 

comme l’alexandrin. Ce chapitre est essentiel pour 

comprendre la mécanique interne de la poésie et la 

manière dont elle joue avec la langue. 
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1- Exploration des outils stylistiques : 

métaphores, allitérations, anaphores. 

 L’exploration des outils stylistiques, tels que 

les métaphores, les allitérations et les anaphores, est 

cruciale pour comprendre la richesse et la 

complexité de la poésie française. Ces outils 

permettent aux poètes de jouer avec le langage, de 

créer des effets sonores, de transmettre des 

émotions profondes, et d’enrichir les significations 

des mots et des phrases. 

 Ces outils stylistiques sont essentiels pour 

comprendre comment les poètes français structurent 

leur langue et leur pensée. Ils permettent d’explorer 

les profondeurs des émotions humaines, de jouer 

avec la musicalité des mots, et de donner une 

nouvelle perspective à des thèmes récurrents 

comme l’amour, la mort et la nature. 

a) Métaphore 

 Une métaphore est une figure de style qui 

consiste à remplacer un terme par un autre avec 
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lequel il entretient un rapport de similitude. En 

poésie française, la métaphore permet de rendre les 

images plus vivantes et les concepts abstraits plus 

concrets.  

 Par exemple, dans Les Fleurs du Mal de 

Baudelaire, il utilise souvent des métaphores pour 

évoquer des états d’âme ou des sensations. La 

métaphore dépasse la simple comparaison, car elle 

ne comporte pas de mots comme « comme » ou 

« tel ». Un exemple célèbre est : « La mer est ton 

miroir », où Baudelaire fait une analogie entre la 

mer et l’âme humaine. 

b) Allitération 

 L’allitération est la répétition de consonnes 

identiques ou similaires dans une phrase ou un vers. 

En poésie, elle sert à créer des effets sonores qui 

renforcent le rythme du poème et peuvent aussi 

évoquer des sensations particulières.  

 Par exemple, dans Le Lac de Lamartine, 

l’allitération en « l » dans les vers « Ainsi, toujours 



89 
 

poussés vers de nouveaux rivages » crée un effet de 

douceur et de fluidité qui imite le mouvement de 

l’eau. L’allitération peut donc accentuer la 

musicalité du poème et donner une texture 

particulière aux mots. 

c) Anaphore 

 L’anaphore est la répétition d’un mot ou d’un 

groupe de mots au début de plusieurs vers ou 

phrases. Cette figure de style permet de donner du 

rythme et de l’emphase à un poème. Par exemple, 

Victor Hugo l’utilise dans son poème Demain, dès 

l’aube : « Demain, dès l’aube, à l’heure où blanchit 

la campagne, / Je partirai. Vois-tu, je sais que tu 

m’attends. » La répétition de l’expression 

« Demain, dès l’aube » renforce l’idée d’une 

certitude mélancolique et souligne l’importance de 

ce moment précis. 

d) Assonance 

 Similaire à l’allitération, l’assonance est la 

répétition des sons voyelles à l’intérieur des vers. 



90 
 

Elle crée un effet harmonieux ou dissonent, selon 

les sons choisis, et peut renforcer certaines émotions 

ou idées. Dans la poésie romantique, l’assonance est 

souvent utilisée pour amplifier la musicalité du 

texte et accentuer les sentiments intenses. 

e) Chiasme 

 Le chiasme est une figure de style où des 

éléments de deux groupes de mots sont croisés, 

souvent pour souligner une opposition ou un 

parallélisme. Par exemple, dans Les Fleurs du Mal, 

Baudelaire écrit : « Il faut être toujours ivre. Tout 

est là : c’est l’unique question. Pour ne pas sentir 

l’horrible fardeau du Temps qui brise vos épaules et 

vous penche vers la terre, il faut vous enivrer sans 

trêve. Le chiasme est souvent utilisé pour créer un 

effet de symétrie, et pour faire ressortir une idée clé 

du poème. 

f) Hyperbole 

 L’hyperbole est une exagération qui a pour but 

de frapper l’esprit et de rendre une idée ou une 
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émotion plus intense. En poésie, l’hyperbole permet 

de magnifier les sentiments et les situations, leur 

conférant une dimension quasi mythologique ou 

surhumaine. Par exemple, dans la poésie épique ou 

lyrique, elle peut servir à exprimer l’amour, la 

douleur ou la grandeur de manière spectaculaire. 
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2- Analyse des formes poétiques : vers libres, 

prose poétique. 

 L’analyse des formes poétiques, en particulier 

les vers libres et la prose poétique, offre une 

perspective riche sur l’évolution de la poésie 

moderne. Les vers libres et la prose poétique sont 

des formes modernes de poésie qui permettent aux 

poètes de s’exprimer avec une plus grande liberté, 

tout en conservant la profondeur et la musicalité 

caractéristiques du genre poétique. 

a) Les vers libres 

 Les vers libres sont une forme de poésie qui se 

distingue par l’absence de contraintes 

traditionnelles en matière de mètre, de rime ou de 

longueur de vers. Contrairement à la poésie 

classique, qui suit des règles strictes de composition 

(comme les alexandrins, les octosyllabes, etc.), les 

vers libres permettent une plus grande liberté 

d’expression pour le poète. 

Caractéristiques des vers libres 
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* Absence de rime régulière : 

 Les vers libres ne suivent pas de schéma de 

rime préétabli. Les rimes peuvent être présentes 

mais sont utilisées de manière irrégulière. 

* Longueur variable des vers 

 Il n’y a pas de longueur fixe pour les vers. Un 

poème en vers libres peut contenir des vers courts 

ou très longs, parfois juxtaposés pour un effet 

contrasté. 

* Rythme interne 

 Même en l’absence des règles métriques 

formelles, les vers libres ne sont pas dépourvus de 

rythme. Le poète joue souvent sur les sonorités, les 

répétitions et les pauses pour créer un rythme propre 

au texte. 

* Importance du souffle et de la respiration 

 L’un des aspects les plus importants des vers 

libres est le souffle poétique qui dépend davantage 
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de la respiration naturelle de l’auteur que des 

contraintes formelles. 

 Les vers libres apparaissent à la fin du XIXe 

siècle avec des poètes comme Arthur Rimbaud, 

Charles Baudelaire. Ils cherchent à renouveler la 

poésie, en la libérant des contraintes formelles 

jugées trop rigides. 
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b) La prose poétique 

 La prose poétique, quant à elle, est une forme 

de poésie qui s’écrit en prose, c’est-à-dire sans les 

coupures en vers caractéristiques de la poésie 

traditionnelle, tout en conservant un style fortement 

marqué par des effets poétiques. 

Caractéristiques de la prose poétique 

* Absence de versification 

 Contrairement aux vers libres, la prose 

poétique est rédigée en continu, sans retour à la 

ligne forcé par la métrique. 

* Langage poétique 

 Malgré l’absence de vers, la prose poétique se 

distingue par un usage du langage riche en images, 

en métaphores, et en jeux sonores. Elle vise à 

susciter des émotions et à créer une musicalité 

interne. 

* Fluidité narrative 
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 Parfois, la prose poétique peut adopter un ton 

plus narratif, mais sans perdre de vue les éléments 

essentiels de la poésie, comme la condensation des 

idées et la recherche de la beauté dans le langage. 

* Structure libre 

 Il n’y a pas de structure formelle prédéfinie, ce 

qui permet une grande liberté dans la construction 

du texte. 

 L’un des exemples les plus célèbres de prose 

poétique est le recueil « Le Spleen de Paris » de 

Charles Baudelaire,  dans lequel il explore la poésie 

en prose tout en conservant une densité poétique 

remarquable. 

c) Comparaison entre les vers libres et la prose 

poétique 

* Forme 

 Les vers libres conservent la structure en vers, 

même si ces derniers sont irréguliers. La prose 
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poétique, en revanche, abandonne cette structure 

pour adopter la continuité de la prose. 

* Rythme 

 Les vers libres créent leur propre rythme à 

travers la longueur des vers, les coupures et les 

enjambements. La prose poétique utilise la 

ponctuation, les répétitions et la fluidité du texte 

pour générer un rythme plus souple. 

* Liberté expressive 

 Les deux formes permettent une grande liberté 

dans l’expression des émotions et des idées, sans les 

contraintes rigides de la poésie classique. 

Cependant, la prose poétique offre une fluidité 

encore plus grande, en se rapprochant de la prose 

narrative. 
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3- Exemples tirés de poèmes modernes et 

contemporains 

 Les poèmes modernes et contemporains se 

distingue par une utilisation inventive des 

techniques et des figures de style, permettant 

d’exprimer des idées complexes de manière 

innovante. Voici quelques exemples illustrant ces 

concepts : 

a) L’oxymore 

 Prenons le poème « Le Pont Mirabeau » de 

Guillaume Apollinaire. L’auteur juxtapose des idées 

apparemment contradictoires pour exprimer la 

complexité de l’amour. Par exemple, dans les vers : 

« L’amour s’en va comme cette eau courante / 

L’amour s’en va / Comme la vie est lente / Et 

comme l’Espérance est lente. » Ici, Apollinaire joue 

avec les notions de mouvement (l’amour s’en va) et 

de lenteur (la vie lente), créant un effet d’oxymore 

pour renforcer l’intensité de l’émotion. 

b) La métaphore 
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 Dans « Les Yeux d’Elsa » de Louis Aragon, le 

poète utilise la métaphore pour magnifier l’image 

de la femme aimée. Il écrit : « Tes yeux sont si 

profonds qu’en me penchant pour boire / J’ai vu 

tous les soleils y venir se mirer. » 

 Aragon compare ici les yeux de l’être aimé à 

un miroir reflétant les soleils, une métaphore 

soulignant la beauté et l’immensité de l’amour. 

c) L’anaphore 

 Le poème « Liberté » de Paul Eluard repose 

sur la répétition de l’anaphore « Sur », utilisée pour 

insister sur l’omniprésence de la liberté dans chaque 

aspect de la vie et de la nature : « Sur mes cahiers 

d’écolier / Sur mon pupitre et les arbres / Sur le 

sable sur la neige / J’écris mon nom. » 

Cette répétition renforce la force symbolique 

du mot « liberté » dans le contexte de la Seconde 

Guerre mondiale. 

d) L’allégorie 
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 Dans le poème « La chanson du mal-aimé » 

d’Apollinaire, l’allégorie est utilisée pour 

personnifier l’amour et la souffrance. Il décrit 

l’amour comme une bataille, une sorte de 

chevalerie, rendant tangible l’expérience 

émotionnelle. Cela illustre comment des sentiments 

abstraits peuvent être représentés par des images 

concrètes pour toucher profondément le lecteur. 

e) Le vers libre 

 Paul Valéry, dans ses poèmes comme « Le 

Cimetière marin », utilise le vers libre, une 

caractéristique de la poésie moderne qui abandonne 

les contraintes classiques de rime et de mètre. Cela 

permet au poète d’explorer plus librement les 

thèmes et les rythmes, en accordant une attention 

particulière à la musicalité des mots, même sans 

rime traditionnelle. 

 Ces exemples montrent comment les poètes 

modernes et contemporains emploient diverses 

techniques et figures de style pour enrichir leurs 
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poèmes et exprimer des sentiments, des idées et des 

expériences de manière profonde et nuancée. 
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Chapitre IX 

L’Art de la lecture poétique 
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Introduction 

 L’art de la lecture poétique est une pratique 

qui nécessité une sensibilité profonde et une 

compréhension des subtilités du langage, du rythme 

et des émotions. C’est une forme de lecture 

expressive où le lecteur cherche non seulement à 

transmettre le sens des mots, mais aussi à évoquer 

les émotions, l’ambiance et les nuances que le poète 

a voulu transmettre.  

 C’est un équilibre délicat entre la technique et 

l’émotion. Il demande une compréhension profonde 

du texte et une capacité à transmettre cette 

compréhension de manière vivante et engageante. 

Que ce soit en lisant pour soi-même ou pour un 

public, la lecture poétique permet de découvrir et de 

partager la richesse des mots et des sentiments 

exprimés par le poète. 
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1- L’interprétation du texte poétique 

 La première étape dans la lecture poétique est 

l’analyse du poème. Cela inclut l’étude du sens 

littéral et figuré du texte, des symboles et des 

métaphores. Un bon lecteur doit être capable de 

décoder les images poétiques et de comprendre 

l’intention du poète. Il est essentiel de se demander 

ce que le poète veut exprimer et comment il joue 

avec les mots pour faire passer son message. Il faut 

aussi comprendre la période historique et le 

contexte social qui ont influencé l’écriture. 

2- Le rythme et la musicalité 

 La poésie est souvent caractérisée par son 

rythme particulier. La lecture poétique doit donc 

respecter le mètre et les pauses que l’auteur a 

introduits. Le lecteur doit prêter attention aux 

enjambements, aux césures et aux accents toniques. 

Ces éléments de structure sont essentiels pour une 

lecture fluide et musicale. Parfois, un poème est 
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écrit en vers libres, et la difficulté réside alors dans 

l’interprétation du rythme interne. 

3- Le rôle de l’émotion 

 L’un des aspects les plus importants de la 

lecture poétique est la transmission des émotions. 

Chaque poème évoque une gamme d’émotions qui 

peuvent aller de la tristesse à la joie, de la 

mélancolie à l’espoir. L’art du lecteur poétique 

réside dans sa capacité à faire ressentir ces émotions 

à son public. Cela demande une maîtrise de la voix, 

de l’intonation, du volume et du rythme.  

4- La diction et l’intonation 

 La clarté dans la diction est essentielle pour la 

lecture poétique. Le lecteur doit articuler les mots 

de manière à ce qu’ils soient compris tout en 

respectant la beauté des sons et des rimes. 

L’intonation doit varier pour rendre compte de 

variations de tons dans le poème, et pour souligner 

les changements d’humeur ou de thème. 
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5- L’importance du silence 

 Dans la poésie, le silence a autant de poids 

que les mots eux-mêmes. Savoir où et quand 

s’arrêter est crucial. Les pauses permettent au texte 

de respirer et donnent au public le temps d’absorber 

et de réfléchir aux mots entendus. Ces moments de 

silence amplifient parfois l’effet émotionnel d’un 

poème. 

6- La préparation du lecteur 

 La lecture poétique n’est pas seulement une 

performance spontanée. Elle nécessite une 

préparation minutieuse. Le lecteur doit lire et relire 

le texte pour s’imprégner de ses nuances. Il doit 

comprendre les différents niveaux de sens et choisir 

la manière dont il souhaite les mettre en avant lors 

de sa lecture. 

7- L’interaction avec le public 

 Lors d’une lecture publique, l’art de la lecture 

poétique implique également de capter l’attention 
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du public. Un bon lecteur doit être capable d’établir 

une connexion avec une audience. Cela peut se faire 

par des regards, des gestes et une posture corporelle 

adaptée. L’engagement avec le public renforce 

l’effet du poème. 

8- La dimension visuelle 

 Bien que la poésie soit principalement une 

affaire de mots, la manière dont le lecteur se 

présente et se déplace sur scène peut avoir un 

impact sur la réception du poème. Certains poèmes 

se prêtent à des lecteurs plus statiques, tandis que 

d’autres peuvent bénéficier d’une mise en scène 

plus dynamique. 
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Chapitre X 

Les types de vers 
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 En poésie française, les types de vers sont 

définis en fonction du nombre de syllabes (ou 

poids) qu’ils contiennent. Voici un aperçu détaillé 

des principaux types de vers utilisés dans la 

tradition poétique française. 

 Les types de vers en français, de la rigueur de 

l’alexandrin à la liberté du vers libre, offrent une 

palette riche et diversifiée pour les poètes. Chaque 

forme de vers a ses propres caractéristiques 

rythmiques et stylistiques, et le choix du type de 

vers influe grandement sur le ton, le rythme et 

l’impact émotionnel du poème. 

1- Le Monosyllabe 

 Le vers monosyllabique contient une seule 

syllabe. Ce type de vers est extrêmement rare, mais 

peut être utilisé pour marquer un rythme brusque ou 

créer une rupture dramatique dans un poème. 

Exemple :  

Moi 
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 Ce vers peut introduire un effet de solitude ou 

d’insistance en raison de sa brièveté. 

2- Le Dissyllabe 

 Un vers dissyllabe contient deux syllabes. Il 

est également rare dans la poésie française 

classique, mais parfois être utilisé dans des 

compositions modernes ou expérimentales pour 

créer un rythme court et percutant. Exemple : 

Le jour / est gris 

 Ce type de vers introduit une simplicité et une 

cadence rapide. 

3- Le Trisyllabe 

 Le vers Trisyllabique contient trois syllabes. 

Utilisé avec parcimonie dans la poésie classique, il 

peut être très efficace pour des poèmes avec des 

rythmes dansants ou chantants, souvent dans des 

poèmes légers ou humoristiques. Exemple : 

Le vent / s’enfuit 
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4- Le Tétrasyllabe 

 Le tétrasyllabe contient quatre syllabes. Il est 

plus commun que les vers courts précédents et est 

souvent utilisé dans des compositions rythmiques 

comme des chansons ou des poèmes légers. 

Exemple : 

Dans le ciel / sans espoir 

 Le tétrasyllabe permet de créer un rythme 

fluide et léger, souvent utilisé pour des poèmes 

simples et mélodieux. 

5- Le Pentasyllabe 

 Un pentasyllabe compte cinq syllabes. Il est 

relativement rare, mais certains poètes l’utilisent 

pour introduire un rythme légèrement irrégulier qui 

attire l’attention du lecteur. Exemple : 

Sous la pluie / d’automne. 

6- L’Hexasyllabe 
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 L’hexasyllabe est un vers de six syllabes. Il est 

assez fréquent en poésie, particulièrement dans les 

poèmes lyriques ou élégiaques. Ce vers est assez 

flexible et permet une variété de rythmes tout en 

maintenant une structure reconnaissable. Exemple : 

La mer est sans repos. 

 L’hexasyllabe a une cadence douce qui peut 

être interrompue par des césures pour varier le 

rythme. 

7- L’Heptasyllabe 

 Le vers heptasyllabique contient sept syllabes. 

Il est souvent utilisé pour introduire une irrégularité 

dans la métrique, créant un rythme légèrement 

différent des autres vers plus symétriques. Son 

irrégularité peut être utilisée à des fins stylistiques, 

pour souligner un certain passage. Exemple : 

Le vent souffle sur la plaine. 

8- L’Octosyllabe 
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 L’Octosyllabe est un vers de huit syllabes et 

l’un des plus courants dans la poésie française, 

particulièrement au Moyen Âge et pendant la 

Renaissance. Il est souvent utilisé dans les récits, les 

ballades et les fables. Sa régularité et sa longueur 

moyenne le rendent acceptable à de nombreux types 

de poèmes. Exemple : 

Le ciel est plein de brume et d’ombre. 

 L’octosyllabe permet un équilibre entre 

concision et fluidité, facilitant la narration ou 

l’expression d’émotions modérées. 

9- Le Décasyllabe 

 Le vers décasyllabique contient dix syllabes. 

Très populaire dans la poésie médiévale, il se trouve 

notamment dans les chansons de geste et dans les 

poèmes épiques comme la chanson de Roland. Il 

permet des césures naturelles qui structurent le vers 

en deux parties (souvent après la quatrième ou 

sixième syllabe), ce qui renforce son dynamisme. 

Exemple : 
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Le jour d’éteint / la nui se lève. 

 Le décasyllabe offre une cadence plus 

solennelle et plus lente que l’octosyllabe, ce qui le 

rend parfait pour les thèmes épiques ou héroïques. 

10- Alexandrin 

 L’Alexandrin, avec ses douze syllabes, est 

sans doute le type de vers le plus célèbre et le plus 

important de la poésie classique française. Il est 

souvent divisé en deux hémistiches (moitié de vers) 

de six syllabes, séparés par une césure. Ce rythme 

binaire lui donne une structure majestueuse et 

équilibrée, idéale pour les œuvres dramatiques, 

philosophiques et épiques. 

Exemple : 

Tout m’afflige et me nuit, et conspire à me nuire. 

 L’alexandrin a dominé la poésie française 

classique, particulièrement à l’époque du 

classicisme, où des auteurs comme Corneille, 
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Racine, et Molière l’ont utilisé dans leurs œuvres 

théâtrales. 

11- Le vers libre 

 Le vers libre est un type de vers sans 

contrainte stricte de métrique ou de rime. Apparu au 

19ème siècle avec des poètes comme Arthur 

Rimbaud et Gustave Kahn, il marque une rupture 

avec les formes classiques. Le vers libre permet une 

grande liberté d’expression et d’expérimentation, 

donnant au poète la possibilité de jouer avec le 

rythme, la longueur des vers et la structure des 

strophes sans se soucier des conventions 

traditionnelles. Exemple : 

Je suis le roi d’un pays pluvieux… 

 Le vers libre est aujourd’hui largement utilisé 

dans la poésie moderne et contemporaine 

permettant une exploration plus personnelle et 

innovante des thèmes poétiques. 
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Chapitre XI 

Les rimes dans la poésie 

française 
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Introduction 

 Les rimes jouent un rôle fondamental dans la 

poésie française, en structurant les vers et en vréant 

des effets sonores qui renforcent le rythme, 

l’harmonie et l’émotion d’un poème. L’utilisation 

des rimes dans la poésie obéit à des règles précises, 

mais aussi à une grande liberté d’exploration 

créative.  

 Les rimes sont donc un outil essentiel dans la 

construction de la poésie française. Elles permettent 

de structurer les vers, de créer des échos sonores, et 

d’ajouter une dimension musicale à l’expression 

poétique. Que ce soit par leur richesse, leur 

disposition ou leur genre, les rimes sont au cœur de 

l’art poétique et continuent de jouer un rôle 

important, même dans la poésie contemporaine qui 

en redéfinit souvent les codes. 
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1- Définition de la rime 

 La rime est la répétition d’un même son à la 

fin de deux ou plusieurs vers. Pour qu’il y ait une 

rime, le son des dernières syllabes doit être 

identique, indépendamment des lettres qui 

composent les mots. Par exemple, « fleur » et 

« cœur » riment bien qu’ils soient orthographiés 

différemment. 

2- Les types de rimes selon le genre 

 En fonction de la richesse des sons répétés, les 

rimes peuvent être classées en plusieurs catégories : 

a) La rime pauvre 

 La rime pauvre ne repose que sur un seul son 

vocalique répété. C’est la forme de rime la plus 

simple et la moins élaborée. Exemple : 

Loin du bruit et du fouet, 

Je cherche un lieu plus doux. 
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 Dans cet exemple, « fouet » et « doux » 

forment une rime pauvre car seul le son (u) est 

commun. 

b) La rime suffisante 

 La rime suffisante repose sur la répétition de 

deux sons (un son vocalique et un son 

consonantique). C’est une forme plus élaborée que 

la rime pauvre. Exemple : 

Le vent souffle sur la mer, 

Et je contemple son éclair. 

 Dans ce cas, « mer » et « éclair » forment une 

rime suffisante avec la répétition des sons. 

c) La rime riche 

 La rime riche comprend trois sons répétés ou 

plus. Elle est considérée comme la plus complexe et 

la plus recherchée dans la poésie classique, car elle 

permet une sonorité plus élaborée et harmonieuse. 

Exemple : 
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Dans la nuit noire, il déploie, 

Ses ailes pour mieux fuir l’effroi. 

 Ici, « déploie » et « effroi » riment richement 

grâce aux sons répétés. 

3- Les types de rimes selon la disposition 

 Les rimes peuvent être classées aussi selon la 

manière dont elles sont disposées dans les strophes. 

Les schémas de rimes les plus courants sont : 

a) Les rimes plates (ou suivies) : AABB 

 Les rimes plates se caractérisent par la 

répétition de la même rime sur deux vers 

consécutifs. Ce schéma est souvent utilisé dans les 

poèmes narratifs ou épiques. Exemple : 

L’amour est doux, l’amour est beau, 

Il charme l’âme et rend le cœur chaud. 

 Ici les deux premières rimes « beau » et 

« chaud » se suivent immédiatement, formant une 

rime plate. 
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b) Les rimes croisées : ABAB 

 Dans les rimes croisées, une rime alterne avec 

une autre de manière successive, créant un rythme 

plus dynamique et moins prévisible. Exemple : 

Sous le ciel bleu je marche seul, (A) 

Le vent me guide vers demain, (B) 

Et dans la nuit, le ciel me cueille, (A) 

Comme une étoile entre ses mains. (B) 

 Les vers 1 et 3 riment ensemble, et les vers 2 

et 4 forment une autre paire de rimes. 

c) Les rimes embrassées : ABBA 

 Les rimes embrassées encadrent une rime par 

une autre, formant une structure plus enveloppante 

et équilibrée. Elles sont fréquemment utilisées dans 

la poésie classique pour leur harmonie. Exemple : 

La mère en colère, (A) 

Déchaîne ses vagues folles, (B) 
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Le vent balaie le sol, (B) 

Et se tait dans la lumière. (A) 

 Ici, les vers 1 et 4 riment ensemble, et les vers 

2 et 3 forment une autre paire de rimes. 

4- Les types de rimes selon le genre grammatical 

 Les rimes peuvent également être classées en 

fonction du genre des mots qui riment, ce qui 

permet de varier la musicalité et l’équilibre des 

vers. 

a) Les rimes masculines 

 Les rimes sont dites masculines lorsqu’elles se 

terminent par une consonne ou une voyelle non 

muette. Elles constituent une majorité dans la poésie 

classique. Exemple : 

Le vent souffle sur le port. 

 Le mot « port » est une rime masculine car il 

se termine par une consonne sonore. 

b) Les rimes féminines 
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 Les rimes féminines se terminent par un « e » 

muet, un « e » qui ne se prononce pas à la fin du 

vers. Elles apportent une certaine douceur au 

poème. Exemple : 

La brise caresse la rive calme. 

 Le mot « calme » est une rime féminine car il 

se termine par un « e » muet. 

5- L’alternance des rimes masculines et 

féminines 

 Dans la poésie classique française, et 

notamment dans l’alexandrin, une règle impose 

souvent une alternance régulière entre rimes 

masculines et rimes féminines. Cela permet 

d’introduire un rythme harmonieux dans la structure 

du poème, en évitant la monotonie. Exemple : 

Je suis l’ombre errante / d’un passé sans éclat, 

Et la brise caressante / me guide pas à pas. 
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 Ici, « éclat » est une rime masculine, et 

« caressante » est une rime féminine, illustrant cette 

alternance. 

6- Les rimes intérieures et autres jeux de rimes 

 Les poètes, surtout dans la poésie moderne et 

contemporaine, jouent également avec les rimes 

intérieures, qui apparaissent à l’intérieur des vers 

plutôt qu’à la fin. Cela peut ajouter une musicalité 

supplémentaire et un effet d’écho au sein même des 

strophes. Exemple : 

La mère amère / étend sa lumière 

Et le ciel du soir / ouvre son mouroir. 

 Les rimes « amère » / « lumière » et « soir » / 

« mouroir » créent des échos internes qui 

enrichissent la texture sonore du poème.  

7- L’évolution de l’usage des rimes 

 Au fil du temps, l’utilisation des rimes a 

évolué. Si la poésie classique, notamment au 
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XVIIème siècle, était extrêmement codifiée avec 

une grande importance accordée à la régularité des 

rimes, les poètes des XIXème et XXème siècles, 

tels que Baudelaire, Verlaine, puis les surréalistes, 

ont commencé à expérimenter de nouvelles formes 

de rimes plus libres, voire à les abandonner 

totalement dans les vers libres. 

 Ainsi, la rime, tout en restant un élément 

central de la poésie, a perdu son caractère 

obligatoire dans la poésie moderne, où le rythme,  

les images et les jeux de sonorités internes peuvent 

remplacer les rimes régulières pour créer de la 

musicalité. 
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Chapitre XII 

Les figures de style 
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Introduction 

 Les figures de style sont des procédés 

littéraires utilisés par les poètes pour enrichir leur 

langage, donner de la profondeur à leurs textes et 

susciter des émotions. En poésie, ces figures sont 

particulièrement importantes car elles permettent de 

jouer avec les mots, les sons et les images pour 

créer un effet esthétique et émotionnel. 

 Elles permettent également au poète de 

transcender le sens littéral des mots et de 

communiquer des émotions complexes et 

profondes. Chaque figure de style a sa propre 

fonction, qu’il s’agisse de renforcer une image, de 

créer un contraste ou de jouer avec les sons, ce qui 

en fait un outil indispensable pour tout poète. 

 Voici une analyse détaillée des principales 

figures de style dans la poésie française : 

1- La métaphore 
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 La métaphore est une figure de style qui 

consiste à comparer deux éléments sans utiliser 

d’outil de comparaison (comme « comme », « tel », 

etc.). Elle associe directement deux réalités pour 

créer une image forte, souvent poétique. Exemple : 

Le ciel est un océan d’étoiles. 

 Dans cet exemple, le ciel est comparé à un 

océan, ce qui permet de souligner son immensité et 

sa beauté, sans utiliser de mot de comparaison. 

2- La comparaison 

 La comparaison est une figure de style proche 

de la métaphore, mais elle utilise un outil de 

comparaison, comme « comme », « tel », « pareil 

à », pour rapprocher deux éléments. Exemple : 

Ses yeux sont comme des étoiles dans la nuit. 

 La comparaison explicite ici l’idée que les 

yeux brillent de la même manière que des étoiles 

dans l’obscurité. 
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3- La métonymie 

 La métonymie remplace un mot par un autre 

qui lui est associé de manière logique, par un lien de 

cause à effet, de contenant à contenu, ou par une 

relation de proximité. Exemple : 

Boire un verre. 

 Ici, « verre » représente le contenu (boisson) 

et non l’objet lui-même. La métonymie permet de 

raccourcir l’expression et l’introduire une nuance 

supplémentaire. 

4- La synecdoque 

 La synecdoque est une forme particulière de 

métonymie qui consiste à désigner un tout par une 

de ses parties, ou une partie par le tout. Exemple : 

La voile disparut à l’horizon. 

 Dans cet exemple, « voile » désigne le bateau 

tout entier, une partie représentant le tout.  

5- L’allégorie 
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 L’allégorie est une figure de style qui consiste 

à représenter une idée abstraite par une image, une 

scène ou un être vivant. L’allégorie est souvent 

utilisée pour illustrer des concepts philosophiques, 

moraux ou politiques. Exemple : 

La Mort, vêtue de noir, brandit sa faux. 

 Ici, la Mort est personnifiée et symbolisée par 

une figure effrayante qui brandit une faux, une 

image classique dans la culture occidentale. 

6- La personnification 

 La personnification est une figure de style qui 

attribue des trais humains à des animaux, des objets 

ou des notions abstraites. Exemple : 

Le vent hurle dans la nuit. 

 Ici, le vent, un élément naturel, est décrit 

comme s’il pouvait hurler, ce qui lui donne une 

dimension humaine et dramatique. 

7- L’hyperbole 
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 L’hyperbole est une exagération volontaire de 

la réalité. Elle permet de souligner l’intensité d’un 

sentiment ou d’une situation, souvent dans un but 

expressif ou ironique. Exemple : 

Je t’aime à la folie, jusqu’aux étoiles. 

 L’amour est ici exagéré de manière poétique, 

avec une hyperbole qui montre l’intensité du 

sentiment amoureux. 

8- L’euphémisme 

 L’euphémisme est une figure de style qui 

consiste à atténuer une idée ou une réalité trop 

brutale ou choquante en la formulant de manière 

adoucie. Exemple : 

Il nous a quittés (pour dire qu’il est mort). 

 L’euphémisme permet ici de rendre la réalité 

de la mort plus supportable. 

9- La litote 
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 La litote est une figure de style qui consiste à 

dire moins pour suggérer plus. En niant le contraire 

de ce que l’on veut exprimer, on renforce 

indirectement la forme de l’affirmation. Exemple : 

Je ne déteste pas (pour dire « je t’aime »). 

 Cette forme de sous-entendu donne souvent 

un effet subtil et expressif.  

10- L’antithèse 

 L’antithèse est une figure de style qui consiste 

à rapprocher deux idées ou réalités opposées pour 

créer un contraste frappant. Exemple : 

Je vis, je meurs ; je me brûle et me noie. (Louise 

Labé) 

 Cette antithèse met en relief les émotions 

contradictoire de la poétesse. 

11- L’oxymore 

 L’oxymore est une figure de style qui associe 

deux termes contradictoires dans une même 



133 
 

expression, créant ainsi une image surprenante et 

paradoxale. Exemple : 

Cette obscure clarté qui tombe des étoiles. 

(Corneille) 

 L’oxymore « obscure clarté » juxtapose deux 

termes opposés pour créer une nouvelle réalité 

poétique. 

12- L’anaphore 

 L’anaphore consiste à répéter un même mot 

ou une même expression en début de plusieurs vers 

ou phrases successives. Elle crée un effet de rythme 

et d’insistance. Exemple : 

Ô toi que j’aime, 

Ô toi que je pleure, 

Ô toi que j’attends… 

 L’anaphore « Ô toi » renforce l’intensité des 

sentiments exprimés dans chaque vers. 

13- Le chiasme 
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  Le chiasme est une figure de style qui 

consiste à inverser l’ordre des temps dans une 

structure en miroir (ABBA). Il permet de mettre en 

valeur des idées ou des mots opposés ou 

supplémentaires. Exemple : 

Il faut manger pour vivre, et non vivre pour 

manger. 

 Ce chiasme repose sur l’inversion des mots 

« manger » et « vivre », ce qui met en évidence 

l’opposition entre deux attitudes face à la vie. 

14- Le parallélisme 

 Le parallélisme est une figure de style qui 

consiste à répéter une même structure syntaxique 

dans deux ou plusieurs segments de phrase. Il 

permet de renforcer une idée ou de créer un rythme 

harmonieux. Exemple : 

Innocents dans un bagne, anges dans un enfer. 

(Victor Hugo) 
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 Le parallélisme ici juxtapose deux idées 

opposées en gardant la même structure 

grammaticale. 

15- L’allitération et l’assonance 

 L’allitération est la répétition de consonnes 

identiques ou proches dans un vers ou une phrase, 

tandis que l’assonance est la répétition de sons 

vocaliques similaires. Ces deux figures permettent 

de créer des effets sonores, souvent pour renforcer 

une atmosphère particulière. Exemple : 

Pour qui sont ces serpents qui sifflent sur vos 

têtes ? (Racine) 

 L’allitération en « s » imite ici le sifflement 

des serpents. 

Exemple d’assonance : 

Tout m’afflige et me nuit et conspire à me nuire. 

(Racine) 
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 L’assonance en « i » crée une sonorité douce 

et plaintive. 

16- La périphrase 

 La périphrase consiste à remplacer un mot par 

une expression plus longue qui décrit ou évoque ce 

mot de manière détournée. Exemple : 

Le roi des animaux (pour dire « le lion »). 

 La périphrase permet d’enrichir l’expression 

poétique et d’introduire des nuances. 
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