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Présentation de l'éditeur


 


Y a-t-il des lois illégitimes ? Oui, clame Antigone, qui brave celles de la cité au nom de sa conscience morale. En s’opposant à son oncle Créon, roi de Thèbes, pour donner une sépulture à son frère, elle sait qu’elle s’expose à la mort. Mais rien ne pourra la faire dévier de sa résolution. 


Modèle d’audace et de courage, figure de révoltée par excellence, la fille d’Œdipe traverse les siècles pour réveiller nos colères et incarner nos espoirs. Chaque époque a son Créon, chaque combat son Antigone. 


Grâce à une traduction inédite accompagnée d’un riche appareil de notes, cette édition restitue toute la force du texte antique.


L’ÉDITION : découvrir, comprendre, explorer


● Les règles de la tragédie grecque 


● Parcours de lecture 


● Groupements de textes : 


– la fortune du personnage 


– la sépulture empêchée 


– paroles de metteurs en scène 


● Culture artistique 


– cahier photos couleur : mettre en scène Antigone aujourd’hui ; quatre interprétations du personnage de Créon 


– Antigone en bande dessinée
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Présentation




Depuis la création de la pièce de Sophocle, il y a près de 3 000 ans, l'histoire d'Antigone n'en finit pas de nous fasciner. Comment comprendre autrement la multiplicité de ses récritures, inspirées plus ou moins librement du modèle d'origine ? Comment ne pas s'étonner de ses nombreuses mises en scène contemporaines qui proposent, encore aujourd'hui, de nouvelles lectures du personnage ? Pour mesurer l'empreinte de ce mythe qui a marqué l'imaginaire et la pensée occidentale, il faut remonter au cadre artistique et politique dans lequel la pièce a été forgée.




Le théâtre à l'époque de Sophocle




Naissance d'un chant


Le théâtre grec, source de la tradition théâtrale occidentale, référence constante des auteurs, des metteurs en scène et des théoriciens du théâtre jusqu'à aujourd'hui, trouve son origine dans des rites mystérieux dont on fixe l'existence à partir du VIIIe siècle avant J.-C.


À cette lointaine époque, en Grèce, des processions avaient lieu autour des villages pour célébrer, par des chants, des danses et, dit-on, des sacrifices, le culte rendu à Dionysos-Bacchus*1, dieu du Vin et de la Fête. D'abord désordonnés, ces rituels se sont peu à peu organisés et déplacés vers la place du village : de processions en file, ils deviennent rondes, tournées autour d'un petit autel central dédié à Dionysos. En quelques dizaines d'années, cette ronde évolue encore : certains participants se distinguent du groupe, sans doute parce qu'ils dansent ou chantent mieux à la gloire du dieu. Deux cercles se créent : un cercle extérieur regarde ce que produit le cercle intérieur. Ainsi apparaît la distinction entre le public et les danseurs. De ce cercle central finit par se détacher un danseur particulièrement doué qui monte sur un petit piédestal pour être vu de tous, s'affuble d'un masque et s'adresse au public qui, désireux de le bien voir et entendre, se positionne autour de lui en arc, et non plus en cercle. C'est là le dispositif du théâtre antique2.


L'acteur naît véritablement quand, au lieu de chanter la gloire de Dionysos à la troisième personne, il met son masque pour affirmer, à la première personne, « je suis Dionysos ». Il endosse donc un rôle, s'exprime à la place d'un autre, et le public adhère, le temps de la représentation, à ce dédoublement. Dans sa forme embryonnaire mais identifiable, le théâtre occidental est né.







Du sacré au profane


Entre le VIIIe et le Ve siècle avant J.-C., le théâtre connaît un succès croissant. La place du village ne suffit plus à contenir ces représentations et un lieu pérenne est désormais consacré au spectacle. La plupart des théâtres antiques sont construits à cette période. Le théâtre de Dionysos, bâti au Ve siècle à Athènes, sur les flancs de l'Acropole, pouvait accueillir 17 000 personnes. Les grandes tragédies que nous connaissons, notamment l'Antigone de Sophocle, y ont été créées.


La disposition de l'espace scénique reproduit celle évoquée précédemment : l'espace de jeu est circulaire et central ; autour de lui le public s'organise en arc de cercle. Pour que chaque spectateur puisse voir et entendre, on décale les rangées de sièges et on édifie des gradins en pierre en prenant appui sur les reliefs naturels. Ces gradins surplombent l'orchestra3, scène centrale sur laquelle évolue le chœur. Au centre de cet espace circulaire se trouve encore la thymélé, petit autel consacré à Dionysos et qui maintient présent le lien entre le spectacle et le sacré4.


Ce lien est renforcé par le cadre naturel, souvent grandiose, dans lequel s'inscrit le théâtre : érigés à flanc de colline, à ciel ouvert, les théâtres semblent communiquer directement avec les dieux dont la présence est constamment rappelée dans le texte mais aussi dans la proximité des temples et autres lieux de culte avec l'espace de représentation. 


Les tragédies sont jouées à Athènes à l'occasion des fêtes de Dionysos : les Grandes Dionysies sont célébrées annuellement au début du printemps et les Lénéennes en décembre. Le nom « tragédie » viendrait d'ailleurs du grec tragœidia signifiant « chant du bouc », en référence au bouc sacrifié sur l'autel de Dionysos pendant les célébrations. Ces tragédies s'inscrivent dans le culte du dieu à travers des concours. Il est impossible de dater précisément leur naissance : le premier concours tragique des Dionysies se situe vers 534 avant J.-C., et la première tragédie conservée, Les Perses d'Eschyle, date de 472 avant J.-C. Aucune pièce complète n'a été conservée après 404 avant J.-C. ; la production des tragédies qui nous sont parvenues n'a donc duré que soixante-dix ans.


Pour rendre hommage au dieu de la Fête, il est ainsi demandé aux poètes de proposer des œuvres inédites, mises en concurrence après quatre jours de représentation. La commande est précise ; chacun doit présenter une tétralogie, c'est-à-dire une œuvre composée de quatre pièces : trois tragédies, pièces sérieuses destinées à inspirer la crainte et la pitié au public, et une comédie, plus proche sans doute de l'esprit dionysiaque. Chaque année, un prix est attribué au meilleur poète qui voit son nom gravé dans le marbre, à côté de celui de l'archonte, le riche citoyen qui a financé cette année-là les fêtes de Dionysos. Périclès, homme d'État du Ve siècle avant J.-C., rend la participation à ces concours obligatoire pour les citoyens d'Athènes. C'est l'État qui paie aux pauvres leurs places. Les étrangers sont autorisés à assister aux représentations, de même que les esclaves accompagnant leurs maîtres, et peut-être quelques femmes…


Les tragédies font donc partie d'une célébration collective, religieuse mais aussi citoyenne dans le cadre de la cité. En effet, on attribue à la tragédie un rôle social de « purgation des passions » (catharsis). Grâce à la mimesis, l'imitation du réel, l'acteur représente un personnage et transmet au public les sentiments parfois douloureux et violents qui l'animent. Il permet au public d'en faire l'expérience par procuration. En éprouvant pour autrui terreur ou pitié, le spectateur se libère de ses émotions négatives et peut ensuite retrouver l'équilibre nécessaire à sa vie de citoyen athénien. Cette cure émotionnelle serait un des fondements du rôle social et politique joué par le spectacle tragique dans la démocratie de Périclès.







L'acteur tragique


Les acteurs, un seul d'abord puis trois à l'époque de Sophocle, évoluent sur un espace étroit et surélevé par rapport au chœur : la skéné, la scène. Celle-ci est pourvue de coulisses dans lesquelles les comédiens disparaissent pour changer de masque et incarner plusieurs personnages au cours de la même pièce. C'est la raison pour laquelle on ne voit jamais simultanément plus de trois personnages dans Antigone.


Les trois acteurs sont toujours des hommes : c'est donc un interprète masculin qui endossait le rôle d'Antigone à l'époque de Sophocle ! Ils jouent de manière frontale, en s'adressant directement au public, et s'appliquent à bien faire entendre le texte jusqu'en haut des gradins. L'acoustique était particulièrement bonne dans les théâtres antiques, mais l'acteur est aussi aidé de son masque qui, en plus de permettre au spectateur d'identifier quel personnage parle, amplifie sa parole à la manière d'un porte-voix, grâce à une ouverture au niveau de la bouche. Pour être bien vu et impressionner l'assistance, celui-ci est chaussé de hautes semelles, les cothurnes, qui le grandissent et montrent à quel point son personnage est un être hors du commun. Dans sa longue toge, avec masque et cothurnes, l'acteur antique n'est donc pas très mobile5 !


Le spectacle est assuré par la présence du chœur, composé de quatorze participants, les choreutes, tous des hommes également, qui chantent et dansent pendant la représentation. Seul un des membres du chœur, le coryphée, peut prendre la parole individuellement et assure le dialogue avec les protagonistes6. Ce coryphée intervient très souvent dans Antigone. On observe que chœur et protagonistes se meuvent dans deux espaces distincts et selon des modalités très différentes. La présence de ces deux instances de jeu est une des caractéristiques essentielles du théâtre grec antique.







Structure de la tragédie antique


Les tragédies se construisent selon une trame stricte qui s'est peu à peu fixée jusqu'à atteindre une forme jugée idéale. Le texte est fondé sur une alternance entre la parole des personnages, soit ceux qui participent à l'agôn, au conflit central, et celle du chœur, personnage collectif qui commente l'action mais ne la fait pas progresser.


Les protagonistes sont nommés, ils ont une histoire et un destin. Dans Antigone, ils sont assez peu nombreux : Antigone, sa sœur Ismène, son cousin Hémon à qui elle est fiancée, son oncle Créon et l'épouse de celui-ci Eurydice. S'ajoute à ce cercle familial le devin Tirésias, familier du palais de Thèbes7.


On trouve à leurs côtés des personnages anonymes, qui valent pour leur fonction : le garde ou le messager. Ces personnages font le lien entre la scène et le hors-scène : ils racontent ce qui s'est passé ailleurs et que la convention tragique ne permet pas de montrer. Le garde raconte ainsi l'arrestation d'Antigone, surprise en train d'accomplir les rites funéraires pour son frère défunt, Polynice, malgré l'interdiction de son oncle Créon. Le messager raconte le suicide d'Eurydice après l'annonce de la mort de son fils. Le sang, même symbolique, ne doit pas couler sur la scène antique.


La parole des protagonistes se développe en plusieurs temps : le prologue (p. 35-40) expose les enjeux de la pièce. Dans Antigone, ce prologue fait intervenir les deux sœurs, et présente succinctement l'intention d'Antigone (donner une sépulture8 à son frère). Puis les protagonistes se retrouvent au cours de plusieurs épisodes pendant lesquels leurs discussions font avancer l'action jusqu'à sa résolution finale.


Entre les épisodes, le chœur intervient : composé de personnages fictifs (des vieillards de Thèbes), il observe l'action, la commente, amplifie les émotions qu'elle suscite pour permettre au public de les ressentir à son tour. Leurs mouvements et prises de parole diffèrent sensiblement de ceux des protagonistes. Leur entrée dans l'espace de jeu se fait après le prologue, en rythme. Chaque demi-chœur avance dans le couloir latéral qui lui est réservé : c'est le parodos, littéralement « l'entrée » (p. 41-43). Les deux demi-groupes se retrouvent ensuite sur l'orchestra et forment le chœur complet qui reprend la parole entre les épisodes au cours de plusieurs stasima9, soit des moments « sur place ». Pendant ceux-ci, les quatorze choreutes chantent en tournant dans un sens (c'est le sens du mot strophe : il vient du verbe grec strophê qui veut dire « tourner ») puis dans l'autre sens (c'est alors l'antistrophe). Ces passages sont plus difficiles à appréhender pour nous, car ils renvoient à l'univers de la mythologie et sont écrits dans une langue poétique pleine d'images et d'effets sonores dont il est difficile de rendre compte aujourd'hui. Les interventions du chœur étaient accompagnées de musiques jouées sur des instruments à vent et des percussions qui produisaient des sons stridents et des rythmes heurtés ; l'effet était certainement très puissant sur le public de l'époque. La sortie du chœur, l'exode ou exodos (p. 110-115), signale la fin de la tragédie. Elle s'effectue sur le même mode que l'entrée, en déplacement.










Antigone, 
 une figure tragique




Sophocle et l'âge d'or de la tragédie grecque


Les tragédies de la Grèce antique sont essentiellement l'œuvre de trois grands poètes : Eschyle (525-456 av. J.-C.), le plus ancien ; Sophocle, le plus primé ; et Euripide (480-406 av. J.-C.), le plus « moderne ». On déduit du nombre de concours auxquels ils ont participé qu'ils auraient à eux trois composé plus de trois cents tragédies. Mais une très petite partie des textes nous est parvenue aujourd'hui, puisque nous ne connaissons que sept tragédies d'Eschyle, sept également de Sophocle, et dix-huit d'Euripide.


Sophocle a vécu entre 496 et 406 avant J.-C. Il est l'exact contemporain de Périclès et de la démocratie athénienne dont il est un des fleurons. Issu d'une famille aisée, il a reçu une éducation poussée, en particulier dans les domaines de la poésie et de la musique. Remarqué très tôt pour son talent, il remporte, dès sa première participation, le concours de tragédie en 468 avant J.-C., face au très reconnu Eschyle. Il écrit ensuite cent vingt-trois tragédies et obtient dix-huit victoires aux Grandes Dionysies, ce qui fait de lui l'auteur le plus distingué des concours. Sophocle meurt en 406 ou 405 avant J.-C., peu avant la reddition d'Athènes en 404. Il n'aura donc connu que l'âge d'or de sa cité.


Seules trois pièces de Sophocle sont datées avec certitude : Antigone (442 av. J.-C.), Philoctète (409 av. J.-C., dernière victoire de Sophocle au concours) et Œdipe à Colone (représentation posthume en 401 av. J.-C.). Œdipe roi est considéré comme le modèle de la tragédie par Aristote, qui cite la pièce à sept reprises dans sa Poétique10 (IVe siècle av. J.-C.).


Dans ses œuvres, Sophocle privilégie le parcours du héros, souvent éclipsé jusque-là par le poids donné au personnage collectif, le chœur. Alors que son prédécesseur Eschyle intitule ses pièces en fonction du chœur qui y évolue (Les Perses, Les Trachiniennes…), Sophocle utilise le nom du héros comme titre : Ajax, Antigone, Électre, Œdipe roi. Ce personnage principal est souvent solitaire, incompris, rejeté mais déterminé dans son choix qui l'isole et l'anoblit en même temps. C'est bien sûr le cas d'Antigone qui, dès le prologue, affirme son indépendance et sa décision d'aller seule vers la mort qui l'attend. Ce sera aussi le cas de Créon, emmuré dès le départ dans sa résolution inébranlable, sourd aux conseils et aux menaces, et qui s'exclut finalement de la cité après avoir perdu tous les siens dans l'accélération finale de la tragédie.







Mythe et tragédie : le parcours d'Antigone


Les tragédies empruntent leurs sujets aux grands récits connus de tous à travers les épopées, en particulier l'Iliade11, et les mythes. Parmi les tragédies conservées, seules deux proposent des sujets différents : Les Bacchantes d'Euripide, centrée sur le retour de Dionysos à Thèbes, et Les Perses d'Eschyle, qui s'inspire d'un fait historique. Quant aux autres, elles se concentrent autour d'un petit nombre de récits et de personnages. On retrouve donc d'une pièce à l'autre les mêmes épisodes, avec parfois des variations. Le public connaît à l'avance l'issue de l'action. Son intérêt n'est pas généré par la tension du suspense, il naît de la représentation elle-même et des violentes émotions qu'elle suscite.


Ainsi, Sophocle n'a-t-il pas inventé le personnage d'Antigone. Nul ne sait d'ailleurs qui en est l'auteur. Son origine est liée au mythe fondateur de ville de Thèbes et de sa famille royale (les Labdacides), dont Antigone est une des ultimes représentantes12. Avant Sophocle, Eschyle, son prédécesseur dans les concours tragiques, lui donne un petit rôle dans Les Sept devant Thèbes ou Les Sept contre Thèbes, jouée en 467 avant J.-C.


Être la fille d'Œdipe suffit pour faire d'Antigone un personnage tragique. Œdipe est en effet ce roi de Thèbes, sauveur de la ville : après avoir vaincu le Sphinx qui dévorait tous ceux qui s'en approchaient, il épouse la reine Jocaste, récemment veuve. Ils vivent heureux pendant une vingtaine d'années et quatre enfants concrétisent leur bonheur : deux garçons, Étéocle et Polynice, et deux filles, Ismène et Antigone.


Mais la peste s'abat sur la ville et les sages demandent à Œdipe de sauver la cité en trouvant le coupable de la colère des dieux qui leur envoient ce fléau pour les punir. Œdipe s'engage à le démasquer et se met en quête de celui qui a tué l'ancien roi, Laïos, jamais vengé. Il découvre alors que l'assassin n'est autre que lui-même.


Un oracle13 avait averti ses parents que leur fils tuerait son père et épouserait sa mère. Afin de déjouer la prédiction, à la naissance de leur fils, Jocaste et Laïos abandonnent le bébé pour qu'il meure dans le désert. Mais l'enfant est recueilli par le roi et la reine de la ville voisine de Corinthe qui l'élèvent comme leur propre fils. Jeune homme, Œdipe prend connaissance de la prophétie. Horrifié, il fuit sa patrie et ceux qu'il prend pour ses parents. Dans sa fuite, il croise un homme orgueilleux qui lui barre la route et il le tue. C'est Laïos, son père biologique. Quand il obtient la main de la veuve du roi de Thèbes, c'est avec sa propre mère qu'il se marie. Leurs quatre enfants sont donc également ses demi-frères et sœurs. Jocaste se tue en apprenant cette horreur et Œdipe se crève les yeux pour se punir.


Victime et coupable tout à la fois, il est la figure tragique par excellence. Ses enfants, résultat de l'union monstrueuse d'un fils avec sa mère, portent en eux ce crime originel qui les dépasse et sont voués à un destin funeste.







Antigone chez Sophocle


Sophocle consacre trois pièces à l'histoire d'Œdipe. L'ordre dans lequel il les compose ne suit pas la chronologie du récit.


Œdipe roi, daté de 425-430 avant J.-C., représente l'enquête par laquelle Œdipe découvre sa culpabilité et son inceste monstrueux. La pièce s'achève par la déchéance du roi : aveugle, mutilé, il s'exile de Thèbes et part mendier sur les routes, promenant sur les chemins l'image terrible de son malheur. Le personnage d'Antigone est évoqué dans le texte mais pas nommé, elle est seulement l'une des enfants du crime. Elle est donc comme ses trois frères et sœur la marque du sacrilège auquel la pièce fait souvent référence. Coupables uniquement d'être nés, ils sont voués à la honte publique et leur nombre renforce le crime de leurs parents. Le collectif « les enfants » est d'ailleurs utilisé plusieurs fois par Œdipe pour souligner l'inscription de son malheur dans la chair de sa descendance. Cette confusion vertigineuse des générations, commise par celui-là même qui a déjoué l'énigme du Sphinx sur les âges de l'homme, définit le crime œdipien.


Antigone et sa sœur connotent aussi la douceur et la fragilité. À la fin d'Œdipe roi, elles sont amenées à leur père qui trouve un ultime réconfort dans la caresse que Créon lui autorise. Alors qu'il est mutilé et s'apprête à quitter la cité, Œdipe évoque ses enfants et tout particulièrement ses filles, figures du bonheur passé. Sorties du gynécée14 pour un dernier adieu, elles suscitent la compassion de Créon et ajoutent, par leur présence muette, au pathétique de la scène finale. Elles viennent renforcer la portée tragique de la fin de la pièce en accentuant la pitié éprouvée par le public pour les victimes du crime inouï qui vient d'être révélé.


Œdipe à Colone15 propose en quelque sorte la suite d'Œdipe roi. La pièce a été jouée en 401 av. J.-C., après la mort de Sophocle. Le spectateur assiste au chemin qu'Antigone accomplit avec son père, comme si Sophocle avait voulu récrire la fin d'Œdipe roi dans laquelle Œdipe part seul. Cette image d'Antigone guidant son père aveugle a fait fortune et a donné lieu en particulier à de nombreux tableaux (voir p. 4). La pièce mène Œdipe à Colone, aux portes d'Athènes, dans un sanctuaire où il trouve finalement une mort apaisée, dans la lumière divine. Ses filles reviennent ensuite à Thèbes où la bataille de sa succession fait rage. Dans ses adieux à Polynice, son frère, Antigone montre sa douleur de le laisser partir vers une mort quasi certaine. 


Antigone est le troisième volet de ce récit, même si la pièce a été composée en premier, c'est-à-dire en 442 avant J.-C. L'histoire d'Antigone se développe donc en plusieurs épisodes : d'enfant effacée dans Œdipe roi, de fille aimante et exemplaire dans Œdipe à Colone, elle devient, à peine arrivée à l'âge adulte, une héroïne pleine de courage et d'audace dans Antigone. 


Fille et sœur, Antigone se définit d'abord par ses liens familiaux avec des hommes dont les fautes l'entraînent loin de toute possibilité de bonheur. Elle se consacre d'abord au parcours de son père qu'elle mène jusqu'à son terme. Restée seule, elle sacrifie sa destinée à un autre homme de sa famille, Polynice. Ce dernier meurt sans mère pour l'ensevelir, sans femme pour le pleurer. Il n'a que ses sœurs et c'est à Antigone que revient l'obligation d'accomplir pour lui les rites mortuaires nécessaires au repos de son âme. Malgré la force des liens familiaux, Antigone est avant tout une héroïne solitaire. Elle se place résolument et dans toute la pièce du côté de la loi divine, à laquelle aucun décret ne peut contrevenir, fût-il prononcé par son oncle qui gouverne la cité. Marquée du sceau de la honte à cause du crime de ses parents, jugée inférieure parce qu'elle est une femme, elle ne peut espérer se réaliser dans une vie modeste. Elle sera donc forcément extraordinaire. La présence effacée d'Ismène met d'autant plus en valeur, par contraste, la bravoure d'Antigone. Lorsque Ismène quitte la scène, elle ne fera d'ailleurs plus parler d'elle. Seule demeure dans les mémoires la figure sublime d'Antigone, sacrifiant sa jeunesse à un idéal supérieur que les auteurs interprètent différemment selon l'époque et la perspective qui sont les leurs.










Le destin littéraire d'Antigone


Ce personnage a donné lieu à d'innombrables récritures, dans toutes les langues et à toutes les époques. Nous n'en citerons que quelques-unes, à titre de repères, sur trois périodes clés.




Les textes antiques


Dans l'Antiquité, seul Sophocle accorde autant d'importance à l'héroïne. La fille d'Œdipe apparaît dans Les Phéniciennes d'Euripide, pièce écrite en 410 avant J.-C. et qui reprend le propos développé par Eschyle dans Les Sept contre Thèbes. Il s'agit dans les deux cas de se concentrer sur le combat fratricide que se livrent Étéocle et Polynice, à la différence de Sophocle qui s'intéresse aux conséquences de la lutte et non à ses développements meurtriers. Quelques siècles plus tard, Antigone est mentionnée dans La Thébaïde de Sénèque, écrite au Ier siècle après J.-C. Mais là encore, l'auteur latin se consacre davantage aux malheurs d'Œdipe et à la lutte entre ses deux fils qu'à la figure d'Antigone.







Renaissance et classicisme


La Renaissance redécouvre les anciens manuscrits et met à l'honneur les grands personnages antiques. Antigone séduit cependant moins que Phèdre ou Andromaque, sans doute parce qu'elle n'est pas une de ces grandes amoureuses dévorées par la passion. En 1580, à la fin de la Renaissance, Robert Garnier (1545-1590) en écrit une nouvelle version intitulée Antigone ou la piété. Le sous-titre ne laisse pas de doute sur la perspective choisie par l'auteur : il s'agit de faire d'Antigone la figure de proue d'une revendication religieuse. Robert Garnier est en effet un défenseur de la foi catholique à une époque où elle est contestée par l'essor du protestantisme.


Lorsqu'il écrit, sans grand succès, sa première tragédie La Thébaïde en 1664, Racine s'inspire sans doute de l'Antigone de Rotrou, datée de 1637. Malgré son titre, la pièce de Rotrou ne s'intéresse qu'à partir du troisième acte à la question de la sépulture de Polynice et à la volonté farouche d'Antigone de l'ensevelir. De même, quand Racine décrit dans sa pièce de jeunesse toute la lignée des Labdacides, Antigone n'y joue pas le rôle central que lui attribue Sophocle. Ainsi, bien qu'elle donne lieu à de beaux vers classiques, Antigone n'accède pas, au XVIIe siècle, au statut d'héroïne que lui réservent des temps plus proches de nous.







Une héroïne des temps modernes


Au XXe siècle, la récriture des mythes antiques connaît une nouvelle vogue avec des auteurs comme Jean Anouilh16 (1910-1987), Jean Cocteau17 (1889-1963) ou Jean Giraudoux18 (1882-1944). La tragédie à laquelle a le sentiment d'appartenir l'homme des années 1920-1930, meurtri par les blessures de la Première Guerre mondiale et inquiet de voir se profiler un nouveau conflit, le renvoie aux mythes antiques. Et, dans cette situation de tension, les errances d'Œdipe et la détermination d'Antigone produisent un nouvel écho. Les temps modernes individualisent le parcours de l'héroïne et en font le symbole d'une détermination politique, à une époque où les dictatures s'installent en Europe.
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