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Marceline Desbordes-Valmore, Les Pleurs, sous la direction de Camille Islert et Wendy Prin-
Conti. Presses Universitaires de Rennes, « Didact Français », 2022. Un vol. de 240 p. 

Cet ouvrage consacré au recueil Les Pleurs de la poète Marceline Desbordes-Valmore, au 
programme de l’Agrégation de lettres en 2022 puis 2023, rassemble un bouquet d’analyses 
littéraires et stylistiques permettant de situer et d’appréhender efficacement cette œuvre peu 
connue au statut triplement « marginal », comme le souligne d’emblée l’introduction : en 1833 
en effet, la poète « autodidacte » et « provinciale » et évoluant dans le milieu du théâtre, se fait 
une place dans un monde gouverné par les hommes à un moment où « le génie romantique » 
tend à privilégier une représentation virile du poète. Camille Islert et Wendy Prin-Conti exposent 
les risques et enjeux de ce contexte particulier dans une introduction qui insiste sur la posture 
de la poète et sur le renouvellement des formes qu’elle propose. L’œuvre, que caractérise 
« une certaine intranquillité poéthique », pour reprendre leur belle formule, est donc présentée 
sous le signe du risque, de la conversion et de l’instabilité, trois paramètres féconds qui suscitent 
l’intérêt d’un lecteur apte à saisir la complexité d’une écriture à l’obscurité stimulante. 

Cette complexité, renforcée par le positionnement souvent peu orthodoxe de Marceline 
Desbordes-Valmore, est interrogée à l’aune de trois paradigmes : les seuils, la voix et le motif 
complexe des « pleurs ». 

Les seuils prennent la triple forme de l’épitexte – avec l’étude de la correspondance –, des 
épigraphes et, de façon plus symbolique, de la poétique du deuil. 

Camille Islert exploite les échanges épistolaires des années 1830-1833, qui offrent un 
témoignage précieux sur la posture qu’adopte la poète, notamment par rapport à sa position 
marginale et son statut de femme. On voit comment celle-ci construit dans ses textes une 
persona conforme aux stéréotypes de genre pour mieux la contourner : une tension s’instaure 
alors entre une « scénographie du moi » propre à apprivoiser le lectorat (le registre des affects 
et des aveux féminins) et la nature plus ambitieuse des poèmes. Les lettres sont un laboratoire 
où se révèle la portée collective – voire politique – de textes a priori intimes mais souvent 
dirigés vers un dialogue avec l’autre. 

Cette poétique du dialogue se retrouve dans l’étude des nombreuses épigraphes, qui ouvrent 
les poèmes à la façon d’un « “cri” polyvalent » révélateur des pratiques de lecture de Marceline 
Desbordes-Valmore, « trop souvent taxée d’anti-intellectualisme », comme le rappelle Aimée 
Boutin. Car non seulement ce dialogue témoigne de l’importance des jeux intertextuels – qui 
combattent l’idée d’une écriture naïve et toute d’émotion simple, comme est censée l’être celle 
des femmes –, mais il redonne à ses consœurs la place qui est la leur : celle d’égales des auteurs 
masculins dans la sphère littéraire et le monde des idées. L’engagement des femmes est ainsi 
mis en lumière et valorise en retour la place qu’occupe la poète. 

Enfin, Catherine Kouyoumdjian-Deplagne montre comment la poétique du deuil dans les 
poèmes consacrés à l’enfance met en évidence l’importance de seuils tout à la fois « textuels, 
métaphoriques » et « anthropologiques », procédé révélateur d’un tropisme de la poète pour 
les rites de passage et les points de basculement. La constellation d’éléments paratextuels 
(« dédicaces », « épitaphes », « notices nécrologiques », etc.) amplifie le dialogue – les 
dialogues –, élargissant la perspective jusqu’à un au-delà qui fait de la lecture une « expérience 
initiatique ». 

À l’incertitude des seuils fait écho la fluidité de la voix, qui renforce l’impression d’une 
instabilité et d’une complexité fondamentales, comme le montre la deuxième partie. 

Esther Pinon perçoit dans la versification et l’architecture des poèmes « la sensation d’une 
fluidité » qui repose pourtant « sur des fondations solidement bâties », ce qui manifeste une 
nouvelle forme d’ambivalence. Les poèmes reposent sur des structures et des principes 
traditionnels et admettent volontiers la contrainte (celle de rimes parfois sophistiquées). Mais 
ils accueillent par ailleurs « une liberté qui frôle [parfois] la désinvolture » mais qui engendre 
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un « ressac familier » dans le recueil, révélant les obsessions de la poète et son art d’en décliner 
les nuances. On s’interroge sur la part de réflexion qui préside à une écriture que ses facilités 
discréditent en apparence ; or ces entorses savantes résultent de la mise en œuvre consciente 
d’un art dont les vers témoignent, pour peu que l’on soit sensible à leur dimension 
métapoétique. 

Henri Scepi privilégie quant à lui l’étude de la « qualité » de la voix poétique, qui génère 
« un état diffus, volatil, impalpable », non sans lien avec une perception aiguë de la profondeur 
du temps. Il souligne « les effets restaurateurs » de cette voix qui, tourmentée, permet une 
remontée vers l’origine. Réparatrice, comblant les gouffres qu’elle révèle pourtant, cette voix 
s’avère moins personnelle qu’universelle. Elle dépasse l’expression de la seule sentimentalité 
qui la fonde pour mettre en scène un drame collectif, celui des heurts répétés avec les 
« épreuves du devenir », personnelles ou collectives. En dernier ressort, dans la confrontation 
à ces obstacles, la voix s’éprouve comme l’expression d’un désir de liberté et de dépassement 
fondamental. 

Autre entrée dans le recueil, le lien entre voix, musique, poésie et chant n’est plus à 
démontrer pour une femme qui avoue avoir été contrainte de substituer la poésie à l’art 
lyrique, tant sa propre voix suscitait en elle d’émotion. Mais là encore, rien ne va vraiment de 
soi, comme le démontre Yoann Ringuedé, qui étudie « le modèle générique de la chanson dans 
Les Pleurs », car ce transfert n’a rien de naturel ; il requiert un travail de transposition d’ordre 
technique, qui suppose la mise en correspondance d’indices croisés : allusions ou annonces 
épigraphiques, recours au pentasyllabe (vers traditionnel de chanson), refrain interne, etc. Ces 
formes, qui ouvrent de nombreuses perspectives, révèlent la force d’un engagement que l’on 
peut qualifier de « politique » (sous le signe de Béranger, très présent dans le recueil). 

Stéphane Chaudier, enfin, mesure la portée des épithètes antéposées dans le recueil et se 
demande si cette « marque de poéticité partagée » dans les années 1830 est uniquement de 
l’ordre de la convention dans ce volume. Au terme d’une étude approfondie des différents 
critères distinguant effets de la contrainte et emplois « remarquables », le questionnement reste 
ouvert et l’on peine à déterminer la part d’astreinte aux conventions dans un procédé parfois 
porteur d’un surcroît de sens, voire d’un « éblouissement métaphysique ». 

Le troisième volet de l’ouvrage, qui se concentre sur la notion cardinale des pleurs, explore 
les singularités de la veine élégiaque du recueil. 

Pierre Loubier montre que Marceline Desbordes-Valmore, marquée par l’empreinte 
douloureuse de la « Perte » et « le motif de la voix plaintive », est très consciente de la 
réception genrée de ce registre. Il postule que Les Pleurs, en faisant porter l’accent sur un 
motif emblématique de la veine élégiaque dès le titre, témoignent d’une réflexion ostentatoire 
de la poète et de ses facultés à réorienter la lecture. La dimension autobiographique du recueil 
se double alors d’une portée universelle, mais aussi métapoétique : accablée par l’impuissance, 
le sujet lyrique déplore les limites assignées au langage et au dire poétique, jamais très loin de 
l’aphasie. Mais la plainte a inversement la faculté de se retourner en « voix bondissante », une 
voix dynamisante colorant de sa puissance la veine élégiaque. 

Vincent Vivès explore la question de la voix douloureuse sous un autre angle, en postulant 
une divergence fondamentale entre Lamartine et Marceline Desbordes-Valmore. Tandis que le 
premier se fond consubstantiellement dans la langue qui l’habite, la poète se bat pour conquérir 
une langue qui lui échappe : « La poésie, pour elle, ça fait mal ». Les pleurs sont dans cette 
optique un possible mode de dépassement de la défaite première d’une langue trop faible, et 
c’est en usant d’un stéréotype genré (le domaine de l’intime et des affects incompressibles) que 
la poète parvient à « renverser le système axiologique depuis lequel elle est précisément 
autorisée à parler, depuis une posture de minorité intellectuelle et littéraire ». Se met alors en 
place un rapport singulier au réel, rendu lointain ou obvie par « une affectation interne, intime », 
que traduit la reprise d’images (celles de l’oiseau notamment, avec en son centre le mythe de 
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Philomèle et Procné) à la fois semblables et différentes, modulées par leur « caractère migratoire » 
et leur tension, entre chant et cri. 

Les larmes disent cette place inassignable de la poésie valmorienne car elles traduisent la 
recherche d’une « langue à part » et permettent « d’ausculter l’infra-verbal », affirme Aurélie 
Foglia. Femme en larmes, le sujet lyrique tisse alors les peines du quotidien tout en rejoignant 
les grandes figures de pleureuses, chrétiennes ou païennes. On comprend que si les pleurs sont 
« matière-émotion » dans l’optique romantique qui prône une « intériorisation de la lyre », ils 
ont aussi vocation au partage compassionnel et rejoignent les souffrances de l’humanité en 
endossant une dimension sociale. Dès lors la poète, « allégorie de la France meurtrie », 
communi(qu)e par le truchement de son expérience, qui a valeur universelle. 

Cette communion centrée sur les mouvements du cœur concerne tout aussi bien ceux de 
l’esprit. La religion, ce qui relie, est très présente dans l’œuvre de Marceline Desbordes-Valmore 
où Dieu est un interlocuteur privilégié, et elle s’avère essentielle dans cette ambition de partage. 
C’est pourquoi Fabienne Bercegol s’interroge sur la place et les modalités de la prière dans le 
recueil, qui en offre de multiples représentations, collectives là encore quand il s’agit de se 
remémorer les rituels religieux de l’enfance et les manifestations d’une « piété populaire » qui 
fonde une « unité entre les hommes », ou plus personnelles dans les scènes où l’amante 
s’adresse en solitaire à un Dieu qu’elle espère consolateur. Mais la prière inopérante, voire 
subvertie par la substitution de l’amant à Dieu, témoigne d’une autre façon de l’universalité 
de cette expérience, où domine in fine l’idée de compassion. Celle-ci se traduit par un « élan 
de solidarité et de charité » avec tous les déshérités et les exclus. Le choix de la poète partageuse 
d’expériences est de faire sien « le domaine du peu, le registre du petit, du mineur », pour en 
montrer la beauté, conclut Fabienne Bercegol. 

Ce volume d’une grande cohérence ouvre des perspectives essentielles sur la poétique de 
Marceline Desbordes-Valmore. La poète sait manipuler les codes – et déjouer les attendus d’une 
poésie au féminin – pour maintenir de savantes indécisions. La part du dialogue, avec soi-
même comme avec autrui, mais aussi avec l’horizon d’attente des lecteurs et écrivains-critiques, 
est essentielle et produit de subtiles ambivalences. Autre mérite qui rend cet ouvrage précieux : 
des analyses textuelles nombreuses et approfondies offrent une immersion féconde dans des 
textes dont on mesure dès lors la réelle complexité. 
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