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André Durand présente
Eugène Émile Paul Grindel

dit

Paul ÉLUARD

(France)

(1895-1952)


Au fil de sa biographie s’inscrivent ses œuvres 
qui sont résumées et commentées
(surtout ‘’Le  et ‘’Le mariage de Figaro’’).

Bonne lecture !

Né à Saint-Denis, il passa ses premières années dans la grise banlieue, à Aulnay-sous-Bois, puis, à partir de 1908, à Paris. Dès l’enfance, il fut initié à la dure réalité de la douleur et, à l’âge de dix-sept ans, atteint de tuberculose pulmonaire, fut contraint d’interrompre ses études pour entrer dans un sanatorium à Davos, en Suisse. C'est là qu'il découvrit la poésie et rencontra la première inspiratrice de ses nombreux poèmes d'amour, Gala, une jeune Russe (de son vrai nom, Helena Diakovna). 

_________________________________________________________________________________
“Premiers poèmes”
(1913)
Recueil de poèmes
_________________________________________________________________________________
“Dialogues des inutiles”
(1914)
Recueil de poèmes
_________________________________________________________________________________


En 1914, aussitôt son retour à Paris, Paul Grindel fut envoyé sur le front où il devint le témoin fraternel de la souffrance des combattants et fut d’emblée pacifiste et antimilitariste convaincu. 

En 1917, il épousa Gala. 

_________________________________________________________________________________
“Le devoir d'inquiétude”
(1917)

Recueil de poèmes
Commentaire

Paul Éluard, qui avait adopté comme pseudonyme le nom de sa grand-mère maternelle, y exprima, avec une émotion sans effets, son horreur de la guerre.

_________________________________________________________________________________
“Poèmes pour la paix”
(1918)

Recueil de poèmes
_________________________________________________________________________________
Les poèmes de Paul Éluard lui valurent l’admiration de Jean Paulhan qui le mit en contact avec des cercles d'avant-garde où il se lia d'amitié avec des poètes (Aragon, Breton, Soupault, Tzara), des peintres (Picasso, De Chirico, Dali, Max Ernst). Il participa à Dada, à la revue “Littérature” ; puis il prit la direction de l’éphémère revue “Proverbe” (1919-1920) où se révéla son goût pour la formule lapidaire. De 1920 à 1922, sous le signe du dadaïsme, il publia des textes d’une concision déjà caractéristique de sa manière et où l’absurde est roi :

_________________________________________________________________________________
“Exemples”
(1920)

Recueil de poèmes
_________________________________________________________________________________
“Les animaux et leurs hommes, les hommes et leurs animaux”
(1920)

Recueil de poèmes
_________________________________________________________________________________
“Les nécessités de la vie et les conséquences des rêves”
(1922)

Recueil de poèmes
_________________________________________________________________________________
“Répétitions”
(1922)

Recueil de poèmes
_________________________________________________________________________________
“Les malheurs des immortels”
(1922)
Recueil de poèmes
Commentaire

Le recueil avait été co-écrit avec Max Ernst et orné de collages de ce dernier.

_________________________________________________________________________________
Gala étant tombée amoureuse de Max Ernst, Paul Éluard connut une crise sentimentale intense qui lui fit quitter Paris pour une fugue au bout du monde qui culmina dans :

_________________________________________________________________________________
“Mourir de ne pas mourir”
(1924)

Recueil de poèmes
Commentaire

Le recueil contient des poèmes caractérisés par le contraste de la forme (traditionnelle et classique) et l'image, surréaliste. Ils reflètent la sorte de trouble qui s'était emparée du poète dans ces années qu'on dit aujourd'hui «folles» et qui n'étaient pourtant pas toujours drôles, son éloignement devant un monde sans grâce.

_________________________________________________________________________________
Peu après son retour, Paul Éluard participa activement aux manifestations des surréalistes. Par ses recherches verbales, ses expériences d'écriture automatique, l’interprétation psychologique des songes, le surréalisme lui offrait un moyen de connaissance ouvert sur l’inconscient et un mode de rénovation des techniques de langage. Mais, plus que le goût des hardiesses formelles, c’est l’amour de la vie, la tendresse pour les êtres et les choses qui lui inspirèrent :

_________________________________________________________________________________
“Capitale de la douleur”
(1926)

Recueil de poèmes
Commentaire

Ce recueil, dédié à la muse, Gala, réunissait des plaquettes antérieures (“Répétitions”, 1922, et “Mourir de ne pas mourir”, 1924) à des ensembles inédits (“Les petits justes” et “Nouveaux poèmes”), des poèmes en prose et en vers, qui contenait les plus purs et les plus beaux chants d’Éluard, qui fut avant tout le poète de ce qu'André Breton appela «les vastes, les singuliers, les brusques, les profonds, les splendides, les déchirants mouvements du cœur». C’est un livre douloureux dans lequel le bonheur que l'être humain attend de l'amour ne parvient pas à apaiser le sentiment d'amertume et de désillusion où le plonge le monde.

_________________________________________________________________________________
“Nouveaux poèmes”

Recueil de quarante-six poèmes
Commentaire

Le recueil comporte cinq récits de rêves, sept textes surréalistes, huit poèmes où dominent l'alexandrin, sept en prose et dix-neuf en vers libres :

---------------------------------------------------------------------------------------------------------------------------------------
“Leurs yeux toujours purs” 




«Jours de lenteur, jours de pluie,





Jours de miroirs brisés et d’aiguilles perdues,





Jours de paupières closes à l’horizon des mers,





D’heures toutes semblables, jours de captivité,





Mon esprit qui brillait encore sur les feuilles





Et les fleurs, mon esprit est nu comme l’amour,





L’aurore qu’il oublie lui fait baisser la tête





Et contempler son corps obéissant et vain.





Pourtant j’ai vu les plus beaux yeux du monde,





Dieux d’argent qui tenaient des saphirs dans leurs mains,





De véritables dieux, des oiseaux dans la terre





Et dans l’eau, je les ai vus.

Leurs ailes sont les miennes, rien n’existe





Que leur vol qui secoue ma misère,





Leur vol de terre, leur vol de pierre





Sur les flots de leurs ailes,





Ma pensée soutenue par la vie et la mort.»
Analyse

Dans ce poème de dix-huit vers libres, proches de l'alexandrin, encore ponctués, organisés en quatre strophes enserrées entre le titre et un vers terminal, Éluard se sent en proie à une détresse qu’accroît le souvenir d’un bonheur connu auparavant et dont l’évocation lui donne l’élan d’une nouvelle aspiration. Cependant, le titre du poème est d’abord énigmatique.

La première strophe est constituée de l’énumération de sept définitions des jours que vit le poète :

- ce sont des «jours de lenteur», donc des jours de fatigue physique et psychique, de manque de volonté, de dynamisme ;

- ce sont des «jours de pluie», donc des jours où s’impose une humeur maussade  ;

- ce sont des «jours de miroirs brisés», donc des jours de malheur car, selon un adage bien connu, «un miroir brisé équivaut à sept ans de malheur» ;

- ce sont des «jours d’aiguilles perdues», donc des jours d’activité inutile car un autre adage, «autant chercher une aiguille dans une botte de foin», indique qu’il est inutile de de lancer dans cette entreprise ;

- ce sont des «jours de paupières closes à l'horizon des mers», donc des jours d’enfermement sur soi, de fermeture à toute ouverture vers l’aventure ;

- ce sont des «jours d’heures toutes semblables», donc des jours n’offrant que monotonie et ennui ;

- ce sont des «jours de captivité», donc des jours  où toute évasion est interdite, où toute liberté est refusée.

Éluard emprunte à divers répertoires, mais tout converge pour l'expression du mal-vivre, de la détresse qu’impose la quotidienneté. 

La deuxième strophe, quatrain uniformément dodécasyllabique, fait apparaître la fin de la phrase commencée dans la première, fait apparaître la proposition principale et son sujet, «Mon esprit»  à quoi est subordonné une relative à l'imparfait qui exprime l’état antérieur du poète. L’esprit «brillait encore et sur les feuilles Et les fleurs» : il était donc une source de lumière qui les illuminait. Cependant, ce n’est qu’un aperçu, car le poète revient à la tristesse de l’état présent où il «est nu comme l'amour», nu et comme honteux de l’être, à la façon d’Adam et Ève après le péché, contemplant son corps «obéissant et vain», sans énergie et sans utilité. Dans ce qui pourrait presque être considéré comme une autre phrase même si la ponctuation est insuffisante, est de nouveau évoqué l’état antérieur que connut le poète : «l'aurore», moment plein d’espoir par rapport aux «jours» du premier quatrain où cet espoir s’effiloche et s’évanouit. Avoir oublié «l’aurore» lui «fait baisser la tête» de honte dans l’aveu de la défaite. 

La troisième strophe est constituée d’une seule phrase qui rappelle l’expérience fondamentale que le poète a faite auparavant, expérience qui devrait empêcher celle qu’il subit présentement, comme l’indique bien «Pourtant». Il a vu la Beauté, qui est résumée par le superlatif «les plus beaux yeux du monde». Voilà donc qu’est élucidé le sens d’abord énigmatique du titre : les «yeux toujours purs», qui sont la négation des «paupières closes» du troisième vers, sont ceux de «dieux» ou sont eux-mêmes des «dieux», le passage d’un mot à l’autre se faisant par le glissement que permet la paronomase. Ils sont «toujours purs» parce qu’ils ne sont jamais embués de larmes, les dieux jouissant d'une complète félicité. Leur évocation se développe dans trois vers qui sont comme des exclamations. Il est d’abord précisé que ces dieux sont des «dieux d'argent qui tenaient des saphirs dans leurs mains», les «saphirs» étant les yeux eux-mêmes et les «mains» comme leurs orbites. Puis, par  une certaine analogie graphique et phonique, les «dieux» deviennent des «oiseaux», que leur divinité rend extraordinaires : aussi n’évoluent-ils pas dans l’air, ce qui serait banal, mais dans des éléments hostiles dont ils sont capables de triompher : «dans la terre» et, après un rejet qui accentue l’étonnement, «dans l’eau». Pour bien affirmer la vérité de cette expérience exceptionnelle, le poète répète le verbe de la phrase.

Dans la dernière strophe, par un autre glissement décisif, le poète affirme, ou veut affirmer, qu’il s’identifie à ces dieux-oiseaux, choisissant la partie du leur corps qui est essentielle parce qu’elle permet l’évasion, l’élévation : «leurs ailes sont les miennes». Puis, sans la ponctuation adéquate, commence une autre phrase qui incarne le sens primordial du poème. Elle commence d’une façon surprenante car d’abord n’apparaît que «rien n'existe», ce qui semble une négation totale. Mais le rejet révèle la suite : «Que leur vol». «Rien n’existe» devient donc «rien n’a d’importance», le poète s’efforçant d’affirmer une unique préoccupation, une volonté de se vouer entièrement à ce «vol» qui est décrit sur quatre vers par un véritable ressassement, une énumération qui fait écho à celle du premier quatrain. Le vol «secoue la misère» qui est ici l’état psychologique qu’il combat en le secouant car il est fait justement d’immobilité, d’apathie. Le vol se déploie à la fois dans le cosmos et dans la terre, deux domaines antithétiques qui trouvent leurs correspondances dans le vers final avec «la vie» et «la mort» qui, l’une et l’autre,  soutiennent la «pensée», elle qui est donc «ailes», «vol», «oiseaux», «dieux».

Ainsi, Éluard, dans un état d’esprit proche de celui de Baudelaire, est en proie au spleen, a perdu son idéal. Mais l’évocation même de cet idéal perdu lui redonne une aspiration, un élan, une acceptation de la dualité de la condition humaine qui se fonde sur l’opposition de la vie et de la mort, sur le désir de vivre pleinement que suscite la pensée de la mort inéluctable.

---------------------------------------------------------------------------------------------------------------------------------------
“La courbe de tes yeux”




«La courbe de tes yeux fait le tour de mon cœur,





Un rond de danse et de douceur,





Et si je ne sais plus du tout ce que j'ai vécu





Auréole du temps, berceau nocturne et sûr,





C'est que tes yeux ne m'ont pas toujours vu.





Feuilles de jour et mousse de rosée,





Roseaux du vent, sourires parfumés,





Ailes couvrant le monde de lumière,





Bateaux chargés du ciel et de la mer,





Chasseurs des bruits et sources des couleurs,





Parfums éclos d'une couvée d'aurores





Qui gît toujours sur la paille des astres,





Comme le jour dépend de l'innocence





Le monde entier dépend de tes yeux purs





Et tout mon sang coule dans leurs regards»
Analyse

Dans ce poème, qui est formé de trois strophes de cinq vers légèrement irréguliers, discrètement rimés, mais nettement ponctués, Éluard peint un blason de la femme aimée, «blason» étant le nom qu’on donne à un poème qui décrit une personne. Il fait son éloge à partir de la courbe de ses yeux, puis passe à l’évocation du bonheur de leur couple qui est dépassé  par une ouverture sur le monde. 

Dans la première strophe, qui forme une phrase, la courbe des yeux de la femme aimée qui circonscrit le coeur du poète. Un riche champ lexical dénote clairement la figure géométrique du cercle : «courbe», «tour», «rond», «danse», «auréole». L’apposition du vers 2, «Un rond de danse ou de douceur», après le dynamisme du «r», rend l’ondoiement de la courbe des yeux par la successsion des diphtongues et des «d». D’autres appositions constituent le vers 3. «La courbe des yeux» est, l’idée de sa rotondité étant poursuivie dans les deux cas, d’une part l’«auréole du temps» car, la connotation étant religieuse, elle sacralise la vie du poète, et, d’autre part, un «berceau nocturne et sûr» car, grâce à elle dont est suggérée l’idée de sécurité maternelle, il retrouve la quiétude de ses nuits de bébé. Le bonheur qu’apporte la femme aimée efface le souvenir de ce qui l’a précédé («je ne sais plus du tout ce que j'ai vécu», vers 4) et, plus fort encore, le poète ne vit que depuis qu’il est sous son regard : «C’est que tes yeux ne m’ont pas toujours vu», «vécu» et «vu» se faisant écho à la rime, la double négation soulignant que le regard ne va pas sans la vie. Un recueil ultérieur sera intitulé “Les yeux fertiles”. Ces vers contrastent avec le reste du poème : ils sont plus prosaïques, leurs mots sont plus courts ; ils marquent la fragilité de la dépendance du poète qui ne vit que par son amour.

La deuxième strophe n’est, selon une tendance des surréalistes aux simples inventaires, qu’une succession d’appositions qui se continueront encore dans la troisième strophe où il faut aller pour découvrir la proposition principale qui définit la pensée de l’auteur : «Le monde entier dépend de tes yeux» (vers 14). Les appositions décrivent donc les différentes beautés du monde dont la présence ou la découverte par le poète sont attribuées à la femme aimée : ils n’existent ou il ne les voit, les apprécie, que depuis qu’il bénéficie de cet amour. 

«Feuilles de jour» parce que le temps est un arbre dont chaque jour est une feuille ;

«mousse de rosée» parce que chaque matin offre cette impapable humidité ;

«Roseaux du vent» parce qu’ils semblent n’exister que par le vent, comme le poète n’existe que sous le regard de la femme aimée ; 

«sourires parfumés»  où frappe la correspondance entre le domaine visuel et le domaine olfactif ;

«Ailes couvrant le monde de lumière» où la valeur de protection des ailes qui pourraient cependant assombrir ce qu’elles dominent est renversée : elles éclairent, illuminent ce monde qui apparaît déjà à l’amoureux, l’amour, pour Éluard, n’étant pas enfermement sur un bonheur égoïste mais intérêt pour les autres ;

«Bateaux chargés du ciel et de la mer» car ils se découpent autant sur le ciel que sur la mer, les deux domaines se confondant ;

«Chasseurs des bruits» parce que les yeux, s’animant aux bruits, sont comme aux aguets ;

«sources des couleurs» parce qu’ils semblent les susciter.

La troisième strophe continue donc cette énumération. L’évocation des vers 11 et 12 est à développer à partir de sa fin pour être parfaitement goûtée, pour suivre l’évolution de la pensée du poète : dans la nuit brillent les «astres» qui, se détachant sur le noir de la nuit, sont vus comme une «paille» à partir de laquelle est née l’idée de la «couvée d’aurores» où elles sont comme des oisillons qui viennent d’éclore, sortant de la nuit de la couvaison et produisant des «parfums» par une correspondance hardie. Le vers 14, «Le monde entier dépend de tes yeux purs», est l’affirmation du rôle de médiatrice, de créatrice, que le poète attribue à la femme. Ces yeux ne sont pas simplement «purs» par leur clarté, mais aussi par ce qu’ils révèlent de l’âme. Le rôle véritablement cosmique de la femme a été annoncé par l’analogie établie au vers précédent entre «le jour» et «le monde entier», entre «l’innocence» et la pureté de ses yeux.  La connaissance du monde par le poète est soumise au regard de la femme aimée. Enfin, il termine en réitérant que cette création par les yeux de la femme est celle de sa propre vie, une autre correspondance hardie se faisant entre les «regards» et la circulation même de son «sang». 

Ainsi, par un phénoméne d’écho, le poème s'ouvre et se ferme sur deux actions inversées : au mouvement provoqué, au vers 1, par les yeux de la femme sur le coeur du poète répond, au vers 15, le mouvement du «sang» vers les «regards». Cela constitue un véritable chiasme. L'inversion grammaticale des termes dans les deux vers souligne très clairement ce rôle : «courbe» est sujet dans le vers 1et «mon sang» est sujet dans le vers 15. Le lien est bien établi entre le siège de l'affectivité et de la vie qu’est le coeur et la source de connaissance visuelle du monde qu’est le regard. À la sonorité de «courbe»  répond celle de «coule». Dans les deux vers, la présence des adjectifs possessifs «tes», «mon» (vers 1), «mon», «leurs» (vers 15) souligne combien est étroite la relation entre le poète et son interlocutrice. On se rend compte alors que ce qui est, d'un vers à l'autre, évoqué  à l'intérieur du poème confirme cette association entre le cœur et le regard et leur liaison au monde de manière inextricable.

La circularité de «fait le tour» s’est donc poursuivie dans l’ensemble du poème qui est ondoyant : sur une série de cercles concentriques autour d'un point essentiel, générateur d'images, de sons, de vie et de connaissance, le regard, est construit à partir d'éléments juxtaposés, sans liens apparents, avec une liberté qui rejoint celle de la versification et des rimes. C’est une sorte de boucle à l'intérieur de laquelle se recréent d'autres phénomènes de circularité. Au-delà des rimes fantaisistes et des assonances en «ou», la musicalité du poème s'accorde aux images du cercle, de la courbe.

À travers toute une série de perceptions visuelles (voir, être vu, ce qu’on peut voir), est poursuivi le thème du regard, médiateur de la connaissance du monde, inspirateur d’une connaissance qui est découverte et création poétique, le poème étant une envolée qui s’élargit de plus en plus, à la fois par ce qui est évoqué et par la manière dont cela l’est, car à la phrase de la première strophe succède celle qui s’étend sur les deux autres et dont les dix vers ont tous le même nombre de syllabes (dix), contrairement à ceux de la première strophe. La voix, animée par l’enthousiasme, ne s'arrête presque plus.

À la femme aimée, qui est célébrée, idéalisée dans son rôle d’inspiratrice, avec un lyrisme qu’on peut rapprocher de celui de la Pléiade, est attribué le rôle d'être, par sa beauté, son amour et son caractère maternel, la médiatrice de la connaissance du monde. Doublement maternelle (femme et inspiratrice), plus proche physiquement de la terre et, en même temps, devenant une sorte de déesse, elle est à l'origine de la «naissance» du poète au monde, de sa connaissance de lui-même (vers 4), de sa découverte poétique et presque mystique du monde, de son pouvoir créateur. Il «dépend» d’elle, elle agit, il subit,  et c'est à travers elle (par sa capacité de voir et par le fait qu'elle soit vue, et admirée) qu’il a accès aux mystères du monde et de la vie (multiples analogies du texte, qui associent des domaines différents, mer, ciel, terre, éléments sensoriels, réminiscences personnelles), c'est-à-dire, finalement, aux mystères de la création poétique dans la conception de laquelle  l'inspiration / connaissance du monde est indissociable de l'amour partagé.

_________________________________________________________________________________
“Les dessous d'une vie ou La pyramide humaine”
(1926)

Recueil de poèmes
Commentaire

Ce sont des textes en prose, récits de rêves, textes automatiques et poèmes. En raison de cette «division par genres», le recueil s’écartait de l’orthodoxie surréaliste. Éluard faisait le bilan de ses propres expériences dans le domaine de la fantaisie et du songe ; autant de tentatives d'évasion. Comme le voyage autour du monde, elles n'ont laissé qu'un sentiment plus âcre de solitude et de désespoir. C'est la note dominante de ce livre rimbaldien. 

_________________________________________________________________________________
En 1926, Paul Éluard adhéra au parti communiste et collabora à la revue “Clarté”. 

En 1928, un réveil de son affection pulmonaire l’obligea à reprendre le chemin du sanatorium. 

Les poèmes qu'il avait écrits durant son séjour en Suisse furent réunis dans :

_________________________________________________________________________________
“L'amour, la poésie”
(1929)

Recueil de poèmes
Commentaire

Dans ce livre douloureux, ce «livre sans fin», dédié à Gala, Éluard eut un ton de limpide évidence, éloigné des artifices de la rhétorique surréaliste. Dans les premiers poèmes, on retrouve l’inspiration amoureuse qui avait embrasé la fin de “Capitale de la douleur”. Maintenant, l’amour a exorcisé l’univers, conjuré les puissances malfaisantes et rendu «la confiance dans la durée». Dès lors, vivre est possible, tout est possible : 
«Mes rêves sont au monde






Clairs et perpétuels






Et quand tu n’es pas là






Je rêve que je dors je rêve que je rêve».

Apparaissent alors quelques-uns des plus beaux poèmes d’amour de la poésie française, tel “Je te l’ai dit” : 





«Je te l’ai dit pour l’arbre de la mer [...]






Je te l’ai dit pour tes pensées pour tes paroles 






Toute caresse toute confiance se survivent.»

Cependant, cette vision d’un monde transparent et amical, suscitée par l’amour, ne saurait, de même que l’amour, être immuable, assurée, possédée définitivement. Aussi le recueil contient-il à côté des clairs poèmes du bonheur nombre d’autres poèmes où le désespoir a retrouvé son ancienne puissance. Mais, au fond même de l’amertume, le poète reste constamment passionné, conscient de l’urgence qu’il y a à exprimer les révoltes encore muettes : 





«Entendez-moi 






Je parle pour les hommes qui se taisent 






Les meilleurs.»

Presque tous ces poèmes se resserrent sur un petit nombre de mots, atteignent à une extrême concision et possèdent un grand pouvoir de suggestion.

_________________________________________________________________________________
En 1929, Paul Éluard rompit avec Gala, qui était devenue la compagne de Salvador Dali. 

À partir de cette date, un profond changement se fit dans son esprit et dans son œuvre. À l'isolement dans le songe se substitua, pour la première fois, le goût et le besoin d'une participation à la réalité. 

Un des événements majeurs de sa vie, il rencontra sa deuxième inspiratrice, une femme à la fragile et lumineuse beauté immortalisée par Picasso et Man Ray, Nusch (Maria Benz), et les nouveaux poèmes d'amour qu’il lui dédia furent la preuve de sa naissance à une vie nouvelle : ils reflètent l'image de deux êtres heureux marchant à la découverte du monde, à la conquête d'une harmonie avec les autres. Éluard évolua vers l'affirmation d'une félicité possible :

_________________________________________________________________________________
“La vie immédiate”
(1932)

Recueil de poèmes
Commentaire

Le recueil se termine sur une significative critique de la poésie. 

_________________________________________________________________________________
“Certificat”

(1932)

Pamphlet
Paul Éluard reprochait à Louis Aragon d’avoir, au congrès de Karkhov, marqué son adhésion inconditionnelle au communisme.

_________________________________________________________________________________
En 1933, Paul Éluard qui, dans les démêlés qui opposent les surréalistes à Aragon, préféra rester fidèle à Breton, et se fit exclure du parti en 1933, mais n’en continua pas moins à militer dans les organisations de gauche.

En 1934, il épousa Nusch. 

Il participa au congrès d’Amsterdam-Pleyel contre la guerre, signa “L’appel à la lutte”.

Les événements politiques des années trente allaient trouver sous sa plume un écho vibrant car il chercha à élaborer un langage poétique accessible à tous, bien que riche d’un foisonnement d’images harmonieuses :

_________________________________________________________________________________
“La rose publique”
(1934)

Recueil de poèmes
_________________________________________________________________________________
En 1935, Paul Éluard entra au Comité de vigilance des intellectuels.

_________________________________________________________________________________
“Les yeux fertiles”
(1936)

Recueil de poèmes
_________________________________________________________________________________
Au moment de la révolution espagnole, Paul Éluard affirma sa solidarité avec les républicains et lutta contre le fascisme : 

_________________________________________________________________________________
“Cours naturel”
(1938)

Recueil de poèmes
_________________________________________________________________________________
“Victoire de Guernica”
(1938)

Poème
Commentaire

C’est un poème de circonstance chargé des accents de la colère et du refus.

_________________________________________________________________________________
En 1938, à la suite du rapprochement d’André Breton avec Trotski, Paul Éluard rompit avec lui.

_________________________________________________________________________________
“Donner à voir”
(1939)

Recueil de poèmes
Commentaire

C’est une sorte d’anthologie composée d’une mosaïque de citations destinées à illustrer sa conception de la poésie, comprise d’abord comme une éthique de la lucidité.

_________________________________________________________________________________
“Chanson complète”
(1939)

Recueil de poèmes
_________________________________________________________________________________
La guerre survenant, Paul Éluard fut mobilisé, un an, en Sologne. Après l'armistice, il rentra dans Paris occupé où il publia :

_________________________________________________________________________________
“Le livre ouvert “
(1940)

Recueil de poèmes
Commentaire

Ce sont des poèmes d'amour et de guerre mêlés, écrits en 1938-1939.

_________________________________________________________________________________
À  partir de 1942, la biographie de Paul Éluard se confond avec l'histoire de la Résistance. Assumant la direction du Comité national des écrivains pour la zone Nord et ayant rallié le parti communiste clandestin, il fut recherché par la Gestapo, entra dans la clandestinité et dut s'enfuir de Paris, où il revint courageusement pour continuer la lutte. L'action qu’il mena pendant ces années sombres le marqua et le transforma. Apparut chez lui une poésie de la Résistance et de la plus large communauté humaine, poésie de plus en plus transparente, où il affirma le devoir du poète de restaurer la liberté d’expression pour dire la haine de l’occupant, la souffrance de l’innocent, l’imminence de la vengeance. Elle fut publiée clandestinement, tantôt sous le pseudonyme de Maurice Hervent, tantôt sous celui de Jean de Haut, et circula dans le monde libre :

_________________________________________________________________________________
“Poésie et vérité”
(1942)

Recueil de poèmes
---------------------------------------------------------------------------------------------------------------------------------------
“Liberté”
Commentaire

Le poème fut d’abord intitulé “Une seule pensée”.

_________________________________________________________________________________
“Les sept poèmes d’amour en guerre”
(1943)

Recueil de poèmes
_________________________________________________________________________________
“Au rendez-vous allemand”
(1944)

Recueil de poèmes
_________________________________________________________________________________
À la Libération, Éluard, qui était auparavant un poète connu et apprécié d'un petit cercle d'intellectuels, devint un écrivain notoire sinon populaire, dont le nom passa toutes les frontières. Son existence en fut changée. Continuant le combat communiste, il fut invité à l'étranger, visita l'Italie, la Yougoslavie, la Grèce, la Pologne, la Tchécoslovaquie. C'est au cours de ses voyages qu'il termina son œuvre la plus importante : 

_________________________________________________________________________________
“Poésie ininterrompue I”
(1946)

Poème
Commentaire

Ce long poème-bilan retrace les étapes de la quête passionnée d’Éluard d'une vérité aussi bien extérieure qu'intérieure. Parti de l'amère dénonciation d'un monde de misère, il aboutit à l'évocation de la possibilité d'un monde heureux, de ce monde auquel il avait tant rêvé, et que sa foi de militant de gauche lui laissait espérer.

_________________________________________________________________________________
“Le dur désir de durer”
(1946)

Recueil de poèmes
_________________________________________________________________________________
En novembre 1946, Paul Éluard était en Suisse, quand il apprit la fin absolument inattendue de sa compagne, Nusch, qui avait succombé à une hémorragie cérébrale. Il avait identifié amour et poésie, il perdait l'un et l'autre à la fois. Cette perte lui inspira :

_________________________________________________________________________________
“De l'horizon d'un homme à l’horizon de tous”
(1947)

Recueil de poèmes
Commentaire

C’est le récit de la douleur d’Éluard et de son lent retour à la vie. 

_________________________________________________________________________________
“Le temps déborde”
(1947)

Recueil de poèmes
Commentaire

C’est un recueil qui se rapporte à la vie de l'auteur, qui chante la femme aimée, la muse.

---------------------------------------------------------------------------------------------------------------------------------------
“Notre vie”





«Notre vie tu l'as faite elle est ensevelie





Aurore d'une ville un beau matin de mai





Sur laquelle la terre a refermé son poing





Aurore en moi dix-sept années toujours plus claires





Et la mort entre en moi comme dans un moulin





Notre vie disais-tu si contente de vivre





Et de donner la vie à ce que nous aimions





Mais la mort a rompu l'équilibre du temps





La mort qui vient la mort qui va la mort vécue





La mort visible boit et mange à mes dépens





Morte visible Nusch invisible et plus dure





Que la soif et la faim à mon corps épuisé





Masque de neige sur la terre et sous la terre





Source des larmes dans la nuit masque d'aveugle





Mon passé se dissout je fais place au silence.»
Analyse

La mort de Nusch apparaît comme une rupture à la fois dans la composition du poème et dans la vie de l'auteur. Il développe la double thématique de la vie et de la mort. La vie est marquée par le bonheur et l'échange, alors que la mort l’est par le silence et la négation de son existence.

L'épigraphe fait apparaître le thème de la fuite du temps, la métaphore «le temps déborde» (qui donne aussi son titre au recueil) rendant un écoulement perpétuel, mais qui est étiré (d’où la façon dont est formulée la date). 

Le premier vers du poème attire l'attention sur une discordance : le mot «vie» est suivi du passé composé exprimant l'action résolue. Par la suite, on retrouve ce double phénomène précisé par la présence de la mort.

- L'expression de la vie, du passé heureux : le mot «vie» figure dans le titre, ouvre le poème («Notre vie», vers 1), réapparaÎt de manière anaphorique (début de la seconde strophe) et sous des formes diverses («vivre», vers 6 - «donner la vie», vers 7). Cette notion est suggérée dans le pronom du groupe verbal «tu l'as faite» et dans l'image de l'aurore, métaphore de la vie qui commence. On constate la présence des temps du passé, ce qui implique qu’il est révolu. La vie est associée à la lumière : «aurore» (vers 2), «beau matin de mai» (vers 2) : éveil de la nature ; «plus claires» (vers 4) sous-entend que les dix-sept années que Nusch et Éluard ont passé ensemble ont été ce perpétuel renouvellement qu’on trouve au vers 7 : «donner la vie»  ; cette femme avait la capacité de rendre tout non seulement lumineux mais vivant. L'amour et le bonheur donnent la vie au monde environnant : «notre vie tu l'as faite» (vers 1) : la femme était le moteur du couple, elle permit à l'homme d'exister, elle fut la muse, conception fréquente chez les surréalistes. Le pronom «notre» renvoie à l'image du couple qui était déjà présente dans l'épigraphe avec «nous». Mais ici apparaît l'idée de rupture par le futur négativé qui suit : «Nous ne vieillirons pas ensemble».

- L'expression de la mort : Elle est déjà implicite dans l'épigraphe avec la négation : «Nous ne vieillirons pas ensemble», la périphrase «le poids d'un supplice». La mort est omniprésente dans le poème : «elle est ensevelie» (vers 1), «la terre» (vers 3). Le terme revient aux vers 5, 8, 9 (trois fois), 10, de manière anaphorique. Reprise sous la forme du participe «Morte» (vers 11), la mort est ensuite évoquée sous forme d'images (la terre, les larmes, la nuit, le silence). Elle est vécue comme une rupture, un basculement : Cette idée de rupture est clairement exprimée au vers 8 : «a rompu», ce vers ayant une position stratégique au milieu du poème, le «mais» marquant l'opposition. On va passer de la vie à cette mort envahissante. Ce vers rappelle de plus, le thème du temps qui passe. Les temps verbaux font alterner le passé composé («tu l'as faite», vers 1 - «a refermé», vers 3 - «a rompu», vers 8), l'imparfait («disais-tu», vers 6 - «aimions», vers 7), le présent («elle est ensevelie», vers 1 - «entre», vers 5 - «vient, va», vers 9 - «boit, mange», vers 10 - «se dissout», «je fais place», vers 15).

Ces repérages révèlent l'antagonisme constant des deux notions (vie et mort) avec une victoire de la mort, plus souvent citée, malgré le titre, omniprésente et obsessionnelle. Les temps verbaux font alterner le constat de l'irrémédiable (passé composé), l'évocation du passé heureux (imparfait), et la situation présente, dans son double phénomène d'actualité et de durée sans limites. Ce sont ces deux notions qui structurent le poème, autour d'un vers central.

La structure est construite sur la vie et la mort. Le titre et l'anaphore de «notre vie» laisseraient penser que le poème évoque essentiellement les temps heureux dans ses deux premières strophes, ce qui peut être provisoirement confirmé par l'adresse directe («tu»). Un premier démenti vient du vers 8, centre du poème (sept vers se répartissent avant et après), jouant le rôle de démarcation avec l'apparition de la mort, présente ensuite de manière obsessionnelle. On s'aperçoit aussi que la mort est déjà présente dans la première strophe. On peut alors retrouver la structure du poème et son évolution. 

- L'alternance de la vie et de la mort (vers 1 à 7) : le ton est donné par le premier vers, qui souligne la contradiction entre la vie réalisée (premer hémistiche, au passé composé), mise en relief comme un bien indestructible, et sa destruction (deuxième hémistiche). Les deux vers suivants reprennent la même structure : lumière et espoir (image de l'«aurore») détruits par la périphrase / métaphore qui reprend avec violence l'idée de l'ensevelissement («a refermé son poing»). On retrouve enfin la même image récurrente dans les deux derniers vers de la strophe (reprise de l'image de l'aurore, sous forme d'anaphore, et de la vie heureuse : clarté des années de bonheur) détruite par Ie constat au présent du dernier vers : emprise et victoire de la mort allégorique et personnifiée, prenant possession sans difficulté du poète (utilisation de là métaphore populaire «entrer comme dans un moulin»). Il faut enfin remarquer qu'une structure exactement similaire se poursuit dans le texte, à une échelle différente : l'évocation à l'imparfait du passé vivant et heureux dans les deux premiers vers de la strophe 2 est démentie par le vers 8 et par toute la suite, qui souligne la présence obsédante et indestructible de la mort.

- Le vers 8 : placé de manière équilibrée au centre du poème, il est précisément celui qui, comme la mort «détruit l'équilibre». Il renvoie au titre du recueil (“Le temps déborde”) et à l’épigraphe, qui lui donne son sens («le jour / En trop»), Par la suite, le poème est dominé par la mort.

- La domination de la mort (vers 8 à 15) s'exprime de façon obsessionnelle (anaphores) et par une densité des termes et des images, l'activité présentée comme fébrile d'une mort personnifiée et vampirique («vient», «va», «mange», «boit»). Par les verbes de mouvement, sa présence devient obsessionnelle. La place du mot «mort» à l’anaphore le confirme : elle a pris toute la place. Cela apparaît encore plus clairement au vers 11 par le paradoxe «morte visible» tandis que Nusch est désormais «invisible». L'utilisation de l’énumération sans ponctuation crée un effet d'entassement, d'aggravation et d'accélération en même temps qu'une confusion des notions. Cette confusion se marque dans le rapprochement de termes antithétiques («visible» / «invisible» ; «sur la terre» / «sous la terre» ; capacité et incapacité de voir : allusion à l’aveugle). La confusion des notions se double de celle des personnes, dans une évocation à la fois réaliste, lyrique et onirique qui semble vouloir recréer les images de la vie elle-même dans une lutte ultime contre la mort. La mort apparaît aussi à travers la thématique de l'enterrement : «ensevelie» (vers 1), «sous la terre» (vers 13), la métaphore «la terre a refermé son poing» (vers 3). Mais, à l'obscurité connotée par «sous la terre», «dans la nuit», par les mots «masque» (qui empêche de voir) et «aveugle», rien, semble-t-il, ne peut s’opposer, ce qui explique le dernier vers : disparition du passé heureux, impossibilité de trouver un réconfort dans la parole elle-même minée par la mort et le silence. Cette mort entraîne chez le poète une souffrance et une perte de repère. La mort prend différents visages: elle est envahissante, elle marque une rupture avec la vie et finalement elle prend toute la place et est en train de dévorer le poète qui souffre moralement et physiquement.«plus dure» (vers 11), «source de larmes» (vers 14), la mort est dure à supporter et elle annule toute perception : «masque de neige» (vers 12) (figé, absence de sentiment). "nuit" v14 s'oppose à la lumière qui caractérisait la vie et avec le «masque d'aveugle» nous fait penser qu'il a perdu toute perception et même sa mémoire : «mon passé se dissout» (vers 15)? 

Par les vers 10 et 12, on peut même penser que la mort de la femme aimée fait mourir peu à peu le poète aussi. Ainsi il va «faire place au silence» (vers 15)  et le point final, seule ponctuation du texte,

L'expression de la souffrance : Ni le mot «souffrance» ni le mot «douleur» ne sont employés dans ce poème qui dit pourtant la souffrance profonde de la mort et de la séparation. Dans le vers 4 de l'épigraphe, qui insiste sur la souffrance dûe au temps, l'auteur joue sur les antithèses : «léger» / «poids» et entre le bonheur qu’indique le mot «amour» et le malheur qu’indique le mot «supplice». La souffrance vient de cette perte de bonheur. Dans le poème, la souffrance vient aussi de cette mort envahissante. Mais, paradoxalement, l'insupportable constat de la disparition s’exprime par l'évocation de la vie, puis par celle de la rnort, enfin par l'incapacité de parler. On peut en effet observer que la vie renvoie au passé, évoqué dans le premier vers, puis à l'imparfait et que ce passé disparaît dans le dernier vers. L'expression de cette disparition souligne d'ailleurs qu'elle se fait sans la volonté du poète (emploi de la voix pronominale). La souffrance est traduite par la constante alternance vie / mort, avec un déséquilibre progressif soulignant l'envahissement du temps, de l'espace et de l'inspiration même par la mort. La souffrance est aussi traduite par les essais quasiment désespérés du poète pour faire réapparaître Nusch, nommée au vers 11 entre les adjectifs «visible» et «invisible». L'alternance présence / absence est une façon pour le poète de dire le déchirement de la disparition avant de reconnaître sa propre impuissance.

L'absence de ponctuation : Le fait que le poème soit très peu ponctué accentue sa densité, les effets d'accumulation, de juxtaposition. Cela contribue à la création des effets d'alternance entre des données antinomiques (vie / mort, passé / présent). L'absence de rimes régulières accentue l'impression d'ensemble de faux ordre donné par la structure, et de bouleversement, de déséquilibre, comme si toutes les notions, toutes les évocations, se bousculaient dans un présent refusé où s'affrontent le passé révolu, irréversible, et l'imparfait heureux. L'absence de ponctuation concourt à la structure d'ensemble, comme le fait aussi l'énonciation (paroles rapportées de Nusch au vers 6, sans aucun indice) : énumération d'un ensemble de constats dont certains sont si insupportables qu'ils doivent être compensés par les souvenirs heureux. Le point final prend alors un sens particulier : il a quelque chose de définitif, qui correspond au dernier mot, après lequel il ne peut plus rien y avoir, «silence». Il semble indiquer qu’il va cesser d'écrire. 

Conclusion : Ce poème accorde une place prépondérante au thème de la mort, inhérent à la fuite du temps. La mort, une fois personnifiée, annihile le poète et matérialise sa souffrance. Éluard exprime ainsi de façon lyrique l'absence de sa compagne. Il y a contradiction apparente entre le titre et le poème. La force d'évocation  vient de l'alternance vie / mort. Le poème évolue vers l'évocation de l'impuissance de la parole et de la poésie. La structure du poème est importante : ses phrases énumératives, sans ponctuation, expriment la densité du malheur et l'urgence d'une parole / exorcisme.

On peut comparer le poème à celui de Hugo, “Demain dès l’aube” : ce sont deux poèmes de mort, adressés à une destinataire morte, expression de la douleur, du déchirement et de l'indifférence au monde. Plusieurs différences les séparent cependant :

- Chez Hugo, le «tu» désigne, sans qu'elle soit nommée, la fille du poète (Léopoldine), tandis que Nusch est nommée dans le poème d'Éluard.

- Le poème d'Éluard évoque l'omniprésence de la mort, celui de Hugo un voyage anniversaire et une célébration.

- L'expression du chagrin y est différente, plus violente chez Éluard, avec une omniprésence de la mort, plus atténuée chez Hugo, chez qui il n'y a aucune évocation du passé
_________________________________________________________________________________
“Corps mémorable”
(1947)

Recueil de poèmes
Commentaire

Ce recueil d’un érotisme superbe fut dédié à Jacqueline Trutat qui, avec son compagnon, Alain, avait aidé le poète à surmonter l’épreuve de la perte de Nusch. «L’amour la mort la vie» : jamais autant peut-être dans la vie d’Éluard ces trois termes n’avaient été aussi solidaires.

_________________________________________________________________________________
“Poèmes politiques”
(1948)

Recueil de poèmes

_________________________________________________________________________________
“Une leçon de morale”
(1949)

Recueil de poèmes
_________________________________________________________________________________
“Le pouvoir de tout dire”
(1951)

Recueil de poèmes
_________________________________________________________________________________
Paul Éluard se livra alors à une intense activité itinérante et militante dans de nombreux pays d’Europe et d’Amérique où il prit la parole pour défendre la poésie et la paix.

En 1949, au cours d'un voyage au Mexique, où il participait à un Congrès du Mouvement pour la Paix, organisation crypto-communiste, il rencontra le peintre mexicain Diego Rivera, mari de Frida Kahlo et communiste engagé qui lui dédia ainsi un recueil d’estampes qu’il lui offrit : «Au grand poète Paul Elouard [sic] en souvenir de quand il vint jusqu’au Mexique, pour lutter depuis l’Amérique pour la Paix du monde contre l’impérialisme anglo-saxon et pour l’URSS, pays de nous tous et du futur de la terre.» Il rencontra aussi une jeune Française, Dominique, qui allait être sa troisième inspiratrice, grâce à laquelle il renaquit de manière triomphante, qu’il épousa la même année et à qui il dédia :

_________________________________________________________________________________
“Le phénix”
(1952)

Recueil de poèmes
---------------------------------------------------------------------------------------------------------------------------------------
‘’Dominique aujourd’hui présente’’




«Toutes les choses au hasard





Tous les mots dits sans y penser





Et qui sont pris comme ils sont dits





Et nul n'y perd et nul n'y gagne





Les sentiments à la dérive





Et l'effort le plus quotidien





Le vague souvenir des songes





L'avenir en butte à demain





Les mots coincés dans un enfer





De roues usées de lignes mortes





Les choses grises et semblables





Les hommes tournant dans le vent





Muscles voyants squelette intime





Et la vapeur des sentiments





Le coeur réglé comme un cercueil





Les espoirs réduits à néant

                                                 


  *

                                                


 *   *





Tu es venue l'après-midi crevait la terre





Et la terre et les hommes ont changé de sens





Et je me suis trouvé réglé comme un aimant






Réglé comme une vigne





À l'infini notre chemin le but des autres





Des abeilles volaient futures de leur miel





Et j'ai multiplié mes désirs de lumière






Pour en comprendre la raison

Tu es venue j'étais très triste j'ai dit oui





C'est à partir de toi que j'ai dit oui au monde





Petite fille je t'aimais comme un garçon






Ne peut aimer que son enfance





Avec la force d'un passé très loin très pur





Avec le feu d'une chanson sans fausse note





La pierre intacte et le courant furtif du sang






Dans la gorge et les lèvres





Tu es venue le voeu de vivre avait un corps





Il creusait la nuit lourde il caressait les ombres





Pour dissoudre leur boue et fondre leurs glaçons






Comme un oeil qui voit clair





L'herbe fine figeait le vol des hirondelles





Et l'automne pesait dans le sac des ténèbres





Tu es venue les rives libéraient le fleuve






Pour le mener jusqu'à la mer





Tu es venue plus haute au fond de ma douleur





Que l'arbre séparé de la forêt sans air





Et le cri du chagrin du doute s'est brisé






Devant le jour de notre amour





Gloire l'ombre et la honte ont cédé au soleil





Le poids s'est allégé le fardeau s'est fait rire





Gloire le souterrain est devenu sommet






La misère s'est effacée





La place où d'habitude je m'abêtissais





Le couloir sans réveil l'impasse et la fatigue





Se sont mis à briller d'un feu battant des mains






L'éternité s'est dépliée





Ô toi mon agitée et ma calme pensée





Mon silence sonore et mon écho secret





Mon aveugle voyante et ma vue dépassée






Je n'ai plus eu que ta présence





Tu m'as couvert de ta confiance.»
Analyse

Pour Paul Éluard, comme pour tous les surréalistes, l'amour, la présence d'une femme (sur laquelle insiste le titre même du poème) aimée, transfigure le monde, donne à la floraison des images une simplicité, une pureté intime, une qualité extraordinaire d'évidence telle que c'est bien elle qui provoque et soutient la poésie.

Les poèmes d'Éluard ont été des hymnes à la femme aimée : Gala d’abord, puis Nusch. Or celle-ci mourut en 1946, et il tomba alors dans cette solitude dont il a toujours ressenti l’horreur : son univers s’effondrait avec la disparition de l'être aimé.

Mais, en 1949, au cours d'un voyage au Mexique, où il participait à un Congrès du Mouvement pour la Paix, organisation crypto-communiste, il y rencontra une jeune Française, Dominique, grâce à laquelle il renaquit de manière triomphante. Il l’épousa d'ailleurs la même année. 

Dans la compagnie de Dominique, le monde retrouve sa légèreté et sa plénitude avec l’amour qui, comme le phénix (qui donne son titre au recueil, le phénix étant un animal fabuleux, un oiseau unique de son espèce, qui vivait plusieurs siècles et qui,brûlé, renaissait de ses cendres) se perpétue semblable à lui-même de femme en femme, seul moyen pour le poète d’être en contact avec le monde, avec les êtres humains.

Ce poème, qui est un véritable épithalame, célèbre cette renaissance qui voit à la fois l’épanouissement du désir amoureux et le retour de la confiance dans l’humanité. L’expérience vécue, des circonstances précises qui apparaissent directement donnent à ce poème, comme à ceux qui l’entourent dans le recueil, un incontestable pouvoir d’émotion : la veine lyrique ou élégiaque qu'Éluard n'avait jamais complètement abandonnée, mais qui était souvent oblitérée par les hardiesses surréalistes ou, au contraire, par les exigences pressantes de la poésie militante se fait jour ici ; c’est une veine traditionnelle qui remonterait à Lamartine et, d’une façon générale, à toute cette poésie du passé dont Éluard, en ces années, compose des «anthologies vivantes».

Ainsi, l'organisation du poème est-elle rigoureuse : quatre strophes, formées de quatrains octosyllabiques où les vers, sans ponctuation, ne riment pas, précèdent (séparation indiquée dans l’édition originale) de dix strophes formées de quatrains où trois vers sont des alexandrins et le dernier un octosyllabe. La composition même est donc révélatrice, porteuse de sens : les strophes étroites du début correspondent à la période de solitude, de désespoir, de vie réduite, qui a précédé la venue de Dominique ; les autres, plus amples, rythmées d'ailleurs par la formule réitérée : «Tu es venue» célèbrent Dominique, la renaissance du poète, son ouverture au monde. Dans ces quatrains, le dernier vers, plus court, est plus concentré, plus fort, plus intense, comme dans la strophe, dite élégiaque, qu’on trouve chez Lamartine (“Le lac”) ou chez Hugo (“Tristesse d’Olympio”). Cependant, cette structure nette, classique (Éluard, comme Aragon, était revenu à une prosodie traditionnelle), n'empêche pas la merveilleuse gravitation des images dignes de celles de l’époque surréaliste.

Les quatre premières strophes : Dans la solitude, la chaîne des rapports entre le poète et le monde, entre le poète et les humains, du poète avec lui-même, cette chaîne est rompue, et cette rupture est marquée par la simple juxtaposition des propositions.

La première strophe exprime cette absence de communication réelle ; la banalité des propos mécaniques, qui se répondent automatiquement comme le suggère l’assonance, sinon la rime, en «i» (qui a un effet astringent, désagréable, de fermeture) qui n’ont aucune profondeur ; la réduction des mots à leur sens prosaïque ; et, de ce fait, l’absence d’échange, aucune richesse ne passant d’un être à l’autre. Le poète n’a-t-il pas écrit ailleurs : «Mon discours est obscur parce que je suis seul»? Or Éluard, depuis “Pour vivre ici “ (1918), est tendu désespérément vers la communication. Sa déréliction était telle alors, à la suite de la mort de Nusch, qu'il a pensé se suicider comme on le voit dans “La mort, l’amour, la vie”.

L’absence de communication est rendue par la forme même : ces vers sont simplement juxtaposés ; il n’y a pas de lien grammatical entre eux. On a ici un autre exemple de cet espace énumératif caractéristique de la poésie surréaliste.

La deuxième strophe cerne le drame intime d’un être qui a perdu ce qui donnait un sens à qui n’a plus d’énergie, pour qui le présent est dépourvu d’intérêt, qui ne retrouve plus au matin le souvenir des rêves qu’il a eus pendant la nuit (on sait que les surréalistes attachaient une grande importance à leurs rêves qu’ils notaient au réveil et dans lesquels ils voyaient, en accord avec la psychanalyse, de précieuses indications sur leur vie intérieure) car ce sont des songes auxquels il n'est pas habitué, des cauchemars que, d’ailleurs, il vaut mieux oublier. Les rêves sont riches et précis quand on est heureux. Ou peut-être sont-ils les souvenirs du bonheur d’autrefois qui apparaît désormais si mythique qu’il n’a pas plus de consistance que des songes. On peut encore proposer une autre interprétation : il n’a plus de songes et il ne peut que se souvenir vaguement de ceux qu’il eut auparavant. Même la foi dans l'avenir, qui devrait soutenir un communiste, est perdue : la vie apparaît incohérente ; elle est vécue au jour le jour ; dans ce pessimisme, on se fait une montagne des difficultés du moment. Voilà donc un homme réduit à rien, sinon à «être là» : son présent est insignifiant, il n’a pas de passé et son avenir est bloqué.

Dans la troisième strophe, les mots apparaissent inutiles : ce sont les roues de véhicules qui ont tellement roulé pour communiquer des messages qu’elles sont usées et maintenant reléguées, avec les véhicules vides, sur des voies inutilisées ; ces véhicules que sont les mots étant immobilisés, les lignes qu’ils forment ne constituent plus un message. Le monde apparaît sans signification, sans couleur. L’action des êtres humains, qui ne sont guère que des girouettes, ne répond à aucun plan.

Dans la quatrième strophe, une progression nette fait aller de la dégradation du corps à sa mort et à l’absence d’au-delà. Le corps du poète est, dans le premier vers, diminué, amaigri par le chagrin, la répétition du son sk rendant l’entrechoquement des os. Si l’on n’a que la «vapeur des sentiments», c’est qu’ils ont été consumés, qu’ils ont même disparu, qu’il n,en reste qu’un vague sentiment. Le cœur ne doit plus connaître d’émotions qui le fassent s’arrêter ou battre plus fort. La seule perspective est celle de la mort : les battements du coeur (rendus par l’allitération en «r» et en «k») sont comme le tic-tac d’un réveil qui doit s’arrêter automatiquement à un moment déjà prévisible. Cette perspective de la mort envahissait déjà un poème comme “Sans toi”. Tout a été détruit par la mort de Nusch, comme on le voit dans les poèmes “Chant du dernier délai “ et  “Notre vie”.

L’arrivée de Dominique : Soudain le ton change avec la ferveur de cette formule qui marque l’étonnement dont le poète n'est pas encore revenu, formule qui est reprise quatre fois à intervalles réguliers, toutes les deux strophes, en tête d'une strophe pour lui redonner de l’élan.

«L’après-midi crevait la terre» pourrait être une allusion à l’âge du poète qui est dans l’après-midi de sa vie. Mais c’en est plutôt une au climat du Mexique où la rencontre a eu lieu, l’allitération en r faisant pencher pour la première idée.

La formation du couple, la réapparition de l’amour, redonnent un sens aux choses qui sont éclairées à la double lueur des amants.

Le monde reprend alors ses inflexions : le poète est désormais «réglé comme un aimant» (le mot réglé venant contredire celui du vers 15). Il retrouve une force interne, il jouit de nouveau d’un magnétisme, d'une séduction. Les êtres et les choses s’organisent autour de lui comme les grains de limaille autour de l'aimant. Mais, aimant, il s'unit irrésistiblement à l’autre, le poète jouant sur les mots : l’aimant est aussi celui qui aime, l’amant. Il est aussi «réglé comme une vigne» qui est destinée à produire en un temps déterminé des fruits qui sont cause de plaisir, de jouissance, d'ivresse. Il redevient le poète capable de produire des œuvres, sources de bonheur pour les autres.

Désormais, la destinée du couple («notre chemin») se confond avec celle de l’humanité, de son avenir prolongé . Il y a accord entre le sentiment personnel et l’idéologie, car «le but des autres» laisse apparaître nettement le communisme d'Éluard qui était d’ailleurs la raison pour laquelle il se trouvait au Mexique. Au vers 22, dont le raccourci est saisissant (sous-entendu : «Je fus de nouveau convaincu que les abeilles…»), la perspective d’un travail utile, source de bonheur, est rendue par ces «abeilles» qui «volaient futures de leur miel» où l’emploi adverbial de l’adjectif est très étonnant : c’est, en quelque sorte, la certitude du fruit du travail (dont les abeilles sont le symbole), le miel, qui donne la force, le carburant qui permet le vol, c’est-à-dire le travail même. Dans la perspective optimiste du communisme que retrouve le poète, le travail fragmenté d’aujourd’hui est un gage de jouissance, de bonheur pour l'avenir. Au vers suivant, il semble que la construction recèle une équivoque, une ambiguïté, qui permet une variation sur le sens. Le sens normal semble être : «Et j’ai multiplié de lumière mes désirs», la lumière a soudain multiplié mes désirs. On peut aussi comprendre que les désirs de lumière ont été multipliés ; mais ce sens est moins intéressant : pourquoi désirer une lumière qu’on a déjà ? De toute façon, le vers suivant ne permet presque plus de douter : la lumière doit faire découvrir la raison des désirs (en suggérant aussi une certaine opposition entre les désirs et la raison) ; la lumière de l’amour fait soudain comprendre l’ensemble de tous les désirs différents et apparemment divergents qu’on peut éprouver : ils ont soudain un sens, une même direction.

À la septième strophe, revient la formulation de l’étonnement, d’autant plus grand si on jette un coup d’œil rétrospectif sur la période malheureuse qui a précédé, période sévère, étriquée, cruelle, toutes choses qui sont rendues par le martèlement dur et répété, comme autant de coups de trique, des t qui provoquent une crispation. Ce «oui» qui est un net acquiescement à l’amour, qui est même la formule du mariage que le poète a d’ailleurs conclu dans l’année même, est surtout acquiescement au monde. Si, selon Lamartine et selon une expérience souvent vécue, «Un seul être vous manque et tout est dépeuplé», retrouver un autre être repeuple le monde. Pour les poètes surréalistes (Breton dans “L’union libre”, Aragon), la femme aimée est identifiée au monde, l’amour est communion avec le cosmos et, plus précisément, chez Éluard, la poésie se fonde avec le surgissement d’un autre, d’une femme. 

Lorsqu’il rencontra Dominique, Éluard était âgé de cinquante-quatre ans, tandis qu’elle était une jeune fille. Si, avec ce qui pourrait passer pour du paternaliste, du sexisme même, il se plaît à la rajeunir encore («petite fille»), c’est qu’il était séduit, comme l’était aussi Breton, par la figure de la Femme-Enfant qui permet à son amant de redevenir lui-même un enfant. Si on peut apporter ici cette observation réaliste selon laquelle  un homme âgé se rajeunit au contact d’une jeune femme (Picasso, Chaplin, etc.), il est plus intéressant de constater que l’amour et, parallèlement, la poésie, sont retour à l’enfance, à l’esprit de découverte, d’étonnement perpétuel de l’enfance. Elle est «ce passé très loin très pur» avec lequel il renoue soudain magiquement. Elle fut comme un poème incarné, «une chanson sans fausse note». «Le feu d’une chanson» est une puissante correspondance, l’image du feu nous permettant de revenir sur ce poème de jeunesse, “Pour vivre ici”, et de comprendre mieux ce que signifiait alors le symbole du feu : il est aussi le poème qui permet de vivre, de survivre, dans un monde inhumain. La jeunesse est encore représentée par «la pierre intacte», où rien encore ne s’est inscrit, par «le courant furtif du sang» qui irrigue de nouveau le corps rajeuni. Le troisième vers à lui seul donne cette idée d’un amour pur comme en connaissent les enfants, sens qui n’est pas supprimé mais dévié après l’enjambement. 

Une nouvelle réitération de la formule est prolongée, dans une manière typique d’Éluard, par une allitération en «v» («venue», «vœu», «vivre») qui insiste sur la ferveur, sur la conviction. Le «vœu de vivre», qui n’était plus qu’abstrait, qui avait même été combattu par la tentation du suicide, «avait un corps», formulation à laquelle on peut trouver deux sens : il est désormais soutenu par le désir qu’inspire le corps de Dominique car aimer c’est vouloir vivre autant que vit le corps aimé ; mais aussi, et d’une façon plus large, il redevient concret, il reprend de la consistance. Puis on peut comprendre, dans la métaphore suivie des vers 34 et 35, qu’il faut que le corps soit un feu pour repousser «la nuit lourde» par sa lumière, caresser les «ombres» maléfiques comme pour les apprivoiser, ombres qui, paradoxalement, dans cette image surréaliste, sont opaques comme de la boue, froide comme des glaçons. Par la comparaison du vers 36, cette lumière perçante et chaude, c’est le rayon «d’un œil qui voit clair», d’un œil qui voit enfin clair, c’est-à-dire qui voit ce qui est vraiment important dans la vie : le désir, l'amour ce qui est la seule vérité. Ce thème du regard, de l’échange des regards, qui crée l’amour et soutient la poésie (voir le titre d’un recueil : “Les yeux fertiles”) et de l’hostilité d’un monde opaque, d’un monde fermé («la nuit d’hiver», «l’eau fermée», dans “Pour vivre iciÙ”) est constant chez Éluard. Dominique redonne au monde la limpidité qu’il avait perdue.

On peut supposer, dans les deux premiers vers de la dixième strophe, un retour dans le passé, avant l’arrivée de Dominique, car les évocations sont de nouveau négatives. Nous sommes de nouveau reportés à la période de désespoir où le monde entier était paralysé, les hirondelles elles-mêmes, symbole de liberté, du printemps, ne pouvant échapper à la prison des herbes devenues hostiles (présence des liens rendue par l’insistance de l’allitération en f), l’automne, saison mentale autant que physique (l’automne de la vie du poème), semblant perpétuel, retenant les ténèbres. Mais ces deux vers donnent d’autant plus de relief aux deux suivants. «Tu es venue» est répété de nouveau, mais, cette fois-ci, au troisième vers. L’arrivée de Dominique est, toujours dans la même perspective, comparée à un printemps, à une fonte des neiges, à une débâcle, le fleuve libéré pouvant couler à la mer, symbole de la liberté, de l’amour, de la poésie, comme elle l’était déjà dans “Le bateau ivre”, symbole sexuel aussi de sa force virile retrouvée. Mais le paradoxe est remarquable, de ces rives qui semblent, de toute façon, destinées à retenir le fleuve et qui, dans cette transfiguration de la nature, en viennent, elles aussi, à refuser leur rôle traditionnel.

Au début de la onzième strophe, la formule est encore répétée, pour la dernière fois, pour donner le branle à un hymne où la figure de cette femme va prendre une dimension épique. Elle était plus haute par rapport à la douleur que l’est l'arbre, qui, séparé de la forêt, est donc en avant d'elle et paraît plus haut qu'elle. «La forêt sans air», le sous-bois inextricable qu’était sa vie avant Dominique, est identifiée à la «douleur»). Au vers suivant, l’absence de ponctuation crée une autre de ces équivoques intéressantes qu’affectionnent les poètes : faut-il comprendre le cri du chagrin, du doute, ou faut-il comprendre que le doute est cause du chagrin ? Les deux sens peuvent aisément se superposer, se compléter. Mais l’évocation est claire : le cri, qui était comme une longue plainte ininterrompue, a été soudain brusquement arrêté, coupé, la gorge étant en retard sur la révélation que les yeux, plus rapides, avaient déjà eue. Dans les trois derniers vers, une allitération en «r» fait un roulement de plus en plus fort jusqu’à l’éclatement.

L’hymne final : Les trois dernières strophes présentent un mouvement différent. C’est sur un ton exalté que le poète célèbre maintenant la transfiguration qu’a connu le monde à ses yeux depuis qu’il est de nouveau amoureux. «Gloire» est une invocation de style ancien, un peu comme «Hosanna».  C’est la gloire de l’amour qui est chantée, sa puissance qu’il met en relief en juxtaposant l’état passé et l’état présent, en opposant terme à terme l’ombre et la lumière, le poids (voir «l’automne pesait dans le sac des ténèbres») à la légèreté, la peine à la joie. La peine est identifiée au «fardeau» : fardeau du chagrin, fardeau du chagrin, fardeau du travail, fardeau de l’âge, en un mot, fardeau de la vie. L’expression est équivoque, proche du calembour : le fardeau s’est transformé de lui-même en rire, mais on peut lire aussi : le fardeau a trouvé le moyen de susciter le rire en lui.

Le souterrain est, dans l’univers d’Éluard, le symbole du malheur : il est sombre, étroit, étouffant ; il condamne celui qui s’y engage à la solitude. Le sommet, au contraire, est espace, lumière, air, contemplation du monde et de l’humanité. On assiste à la même réduction des contradictions que dans le poème “Et notre mouvement”.

La deuxième strophe de cet hymne final évoque de nouveau la lourdeur immobile et inutile des jours d’avant la rencontre : la sévérité que le poète a alors pour sa déchéance est appuyée par la lourdeur de l’allitération en «b». Le «couloir», l’«impasse» poursuivent toujours l’évocation cauchemardesque du souterrain, cauchemar dont il semblait qu’on ne devait pas se réveiller. Ces images diverses sont métamorphosées d’une façon surréaliste par celle du feu dont les flammes agitées sont vues comme des mains, dont le crépitement est applaudissement de joie, trépignement d’allégresse. Ici encore, le vers plus court contient l’idée la plus forte, la plus prolongée : alors que «l’avenir était en butte à demain», que la vie était sans perspective, c’est l’au-delà même de la vie qui s’ouvre maintenant. 

Dans la dernière strophe, le rôle de la femme est de nouveau affirmé, comme il l’a été déjà par de nombreux surréalistes. Elle prend possession de l’homme aimé pour le transformer : il devient celle qu’il aime et réciproquement. À l’unisson de cet échange, toutes les propriétés de la vie s’intervertissent. Dominique est désormais à la source, au cœur de toutes ses pensées : elle est cette pensée même. Les oxymorons qui suivent laissent entendre que, si Éluard se tait, c’est qu’il laisse retentir en lui tout ce qu’elle lui apporte ; son silence parle donc. Inversement, Dominique répond aux pensées et aux paroles d’Éluard, même si elle reste silencieuse. La répercussion de ces ondes est traduite par le retour à l’intérieur de ce vers de l’allitération en s.

Le même jeu d’interactions s’effectue pour la vue : Dominique voit, et même voit à la façon d’une voyante extralucide grâce à son union au poète dont les faibles pouvoirs de vision qu’il a en tant qu’homme sont soudain décuplés par la communion avec Dominique. Au fond, c’est la magnificence de l’homme et de la femme par le couple qui est affirmée, célébrée avec un étonnement renouvelé.

Les deux derniers vers, et, surtout, celui, isolé, qui est comme une coda («Tu es venue», qui n’a pas été répété dans cette partie, est remplacé par cette constation du réconfort, de la protection quasi maternels apportés par Dominique : «Tu m’as couvert de ta confiance») marquent cette dépendance heureuse, cette limitation à cette femme, limitation dont on sait qu’en fait elle est ouverture sur le monde, sur l’humanité, sur l’au-delà du monde et l’au-delà de l’humanité.

Ainsi, pour Éluard, comme pour tous les poètes surréalistes, amour et poésie sont étroitement unis. Qu’une femme trahisse ou disparaisse, c’est la nuit du désert. Que survienne un nouvel amour et de nouveau le poète est, en plein jour, être humain parmi les êtres humains. Pour Éluard, le poète est bien plus celui qui inspire que celui qui est inspiré, mais, lui, pour inspirer les autres, doit d’abord recevoir de l’aimée le don à transmettre. Aussi faut-il que la flamme de l’amour se propage de femme en femme, que le phénix renaisse sans cesse. 

Dans “Dominique aujourd’hui présente”, on assiste plus spécialement à ce miracle de la transfiguration amoureuse par laquelle le monde est de nouveau possible. La forme même du poème montre que la poésie ne se fonde, chez Éluard, que par le surgissement de l’autre, par la présence d’un «toi» par rapport auquel le «moi» pourra commencer à être.

Éluard est un grand poète de l’amour. Mais, chez lui, il précède, conditionne même la poésie. L’image de la femme aimée, indéfiniment reflétée dans tous les miroirs du monde, est retrouvée dans l’eau, dans le feu et la lumière, réconcilie le poète avec l’univers.

L’affirmation de la nécessité de l’amour qu’on trouvait dès les premiers vers d’Éluard vient s’incarner ici dans la réalité quotidienne, et ces derniers poèmes d’amour heureux perdent de leur hauteur au bénéfice de l’émotion la plus simple.

---------------------------------------------------------------------------------------------------------------------------------------
Commentaire sur le recueil

C’est un ardent épithalame où le poète exprima à la fois la constance de sa conscience morale et la reconquête de sa foi dans la vie.

_________________________________________________________________________________
“Poésie ininterrompue II”
(1952, posthume)

Recueil de poèmes
_________________________________________________________________________________
Paul Éluard s'éteignit à Paris, le 18 novembre 1952. 

Dans son lyrisme incantatoire, il avait restitué à tout ce qu’il avait nommé, êtres et choses, désirs et rêves, sa limpidité individuelle, par le pouvoir d’un verbe à la fois fluide et dense. Solidaire de toute pensée généreuse, de tout élan d’amour, il voulut être le prophète d’une humanité délivrée de l’angoisse et de la haine. C’est surtout son oeuvre de poète insurgé qui lui a valu d’être inscrit dans les mémoires. 
André Durand
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