	Histoire du théâtre à Rome





	Il est difficile de proposer une véritable histoire complète du théâtre à Rome, en raison des lacunes évidentes dans nos sources. Ces lacunes se trouvent sur trois plans :
a. Archéologique : la plupart des théâtres ne sont plus aujourd’hui que des ruines (d’autres lieux de représentations, éphémères par nature [estrades, tréteaux] n’ont évidemment pas subsisté).
b. Historique : on manque de témoignage précis sur l’histoire du théâtre, le déroulement d’une représentation, etc. Comme nous allons bientôt le voir, les informations dont nous disposons sont éparses et souvent contradictoires.
c. Codicologique[footnoteRef:-1] : sur les centaines de pièces écrites à Rome (tous types confondus : comédies + tragédies), il nous en reste à peine trente-six ; c’est dire le naufrage presque complet qu’a connu ce genre littéraire. [-1:  La codicologie est l’étude des manuscrits (codex, icis, m.) en latin : avant l’invention de l’imprimerie, les textes antiques ont été transmis par des copies réalisées à la main.] 

	Je me livrerai donc seulement, dans un premier temps, à un aperçu sommaire ; puis nous verrons des exemples de pièces précises, que vous devrez avoir lues pour l’examen (Plaute, Amphitryon ; Térence, Adelphes ; Sénèque, Médée). 
	Vous pourrez compléter cette présentation par la lecture de l’ouvrage dont elle s’inspire le plus, et qui est le guide le plus fiable pour découvrir le théâtre romain :
• Jean Christian DUMONT et Marie-Hélène FRANÇOIS-GARELLI, Le Théâtre à Rome, Paris, Le Livre de poche, 1998 [pour la première édition].
	Il existe d’autres ouvrages généraux, mais ils sont plus controversés. Citons en particulier :
• Florence DUPONT, Le Théâtre latin, Paris, Armand Colin (collection cursus), 1988 [pour la première édition].
	Un ouvrage de synthèse présentant des idées intéressantes, et que vous pourrez réutiliser pour d’autres semestres cette année, est le suivant :
• Jacques GAILLARD et René MARTIN, Les Genres littéraires à Rome, Paris, Nathan/Scodel (plusieurs éditions).
	Pour conclure, je vous indique deux pièges à éviter lors du commentaire d’un passage qu’on pourra vous demander :
- Il ne faut pas commenter les didascalies externes[footnoteRef:0] ; en effet, les pièces de théâtre nous sont transmises par des manuscrits dans lesquels ne figure même pas, parfois, le nom des acteurs qui prononce telle ou telle réplique. Quand, dans le passage à commenter, vous trouvez une didascalie externe, c’est le traducteur moderne qui l’a placée, et vous n’avez donc pas à formuler de remarques particulières. [0:  Les didascalies externes sont les indications scéniques données par le metteur en scène, sans qu’elles soient prononcées par les acteurs ; par ex. : « à voix basse » ; « se tournant vers le public », etc. Elles s’opposent aux didascalies internes, qui figurent à l’intérieur des dialogues ; par ex. : « CRÉON. – Voici Médée, elle approche à grands pas ». Quand Créon dit « elle approche à grands pas », le metteur en scène peut déduire (même si cette phrase ne lui est pas particulièrement destinée au départ) que Médée doit avancer rapidement et résolument sur la scène.] 

- Il ne faut pas commenter la ponctuation : les points virgules, les deux points, les points, sont modernes. En revanche, en général, les interrogations étaient déjà là en latin.
	Plan du cours :
	1° Présentation générale [p. 3]
2° Plaute, Amphitryon [p. 12]
3° Térence, Les Adelphes [p. 15]
4° Sénèque, Médée [p. 18]
5° Le vocabulaire du théâtre [p. 25]
















I. PRÉSENTATION GÉNÉRALE

A. Naissance et croissance du théâtre romain

1. Une origine étrusque ? (361 a.C.)
Les Étrusques formaient un peuple habitant l’actuelle Toscane ; ils entretenaient des rapports suivis avec les Romains, puisque certains des rois légendaires de la cité avaient une origine étrusque[footnoteRef:1] ; on pense même que, sous la conduite du roi Porsenna, ils se sont emparés de la ville de Rome à la fin du VIe siècle avant Jésus-Christ[footnoteRef:2].  [1:  Les trois derniers souverains auraient été étrusques : Tarquin l’Ancien (616 à 578 av. J.-C.) ; Servius Tullius (578 à 534 av. J.-C.) ; Tarquin le Superbe (534 à 509 av. J.-C.).]  [2:  Même si, par patriotisme, les historiens romains prétendent que Porsenna fut repoussé par la vaillante armée romaine.] 

L’hypothèse d’une origine étrusque du théâtre a été émise par l’historien Tite-Live (fin du Ier siècle av. J.-C. et début du Ier siècle ap. J.-C.), qui situe l’origine du phénomène en 361 av. J.-C.[footnoteRef:3] : [3:  Tite-Live, Histoire romaine, VII, 2. La traduction est empruntée à Raymond BLOCH (Collection des Universités de France, Paris, 1968).] 


	« La peste dura cette année et la suivante, sous le consulat de Titus Sulpicius Péticus et de Gaius Licinius Stolon. Aussi rien ne fut accompli qui méritât qu’on s’en souvînt, si ce n’est que, pour obtenir la paix des dieux, on tint un lectisterne[footnoteRef:4], le troisième depuis la fondation de la Ville. Mais ni les expédients des hommes ni le secours des dieux n’arrivaient à vaincre la violence du mal. L’esprit dominé par la superstition, les Romains organisèrent, dit-on, aussi des jeux scéniques, entre autres cérémonies destinées à apaiser le courroux divin. C’était là chose nouvelle chez un peuple guerrier, qui n’avait eu auparavant que le spectacle du cirque. [4:  Rite religieux consistant à inviter les dieux (sous la forme de statuettes) à un banquet pour les apaiser ou se concilier leurs faveurs.] 

	Du reste, l’institution eut peu d’ampleur, comme d’ordinaire tout début, et tira de plus son origine de l’étranger. [1] Sans paroles versifiées, sans mimique imitant l’action d’un poème, des “ludions”[footnoteRef:5] appelés d’Étrurie dansaient au son de la flûte et, à la façon étrusque, faisaient des pas gracieux. [2] Les jeunes se mirent alors à les imiter, mais en se lançant en même temps, les uns aux autres, des plaisanteries improvisées en vers grossiers, non sans accorder les gestes aux paroles. On accueillit donc le jeu, qu’une pratique assez fréquente mit en vogue. [3] Les acteurs indigènes reçurent le nom d’histrions, ister désignant autrefois en étrusque le ludion. Ils ne se lançaient plus comme autrefois, l’un l’autre, au hasard de l’improvisation, un vers, semblable au fescennin, mais représentaient des saturae d’une musique suivie dans lesquelles la flûte commandait le chant et le mouvement s’harmonisait avec elle. [4] Des années après, Livius[footnoteRef:6] osa le premier, délaissant les saturae, lier sa pièce par une intrigue ; comme il jouait naturellement aussi, ce qui était général à l’époque, ses propres œuvres, les rappels répétés du public fatiguèrent sa voix ; il demanda la permission de placer devant le joueur de flûte un jeune garçon chargé du chant, obtint satisfaction et, dit-on, put jouer les parties chantées avec beaucoup plus de force dans le geste, libéré qu’il était de l’usage de la voix. Ainsi les histrions commencèrent-ils à avoir à leur disposition un chanteur et réservèrent-ils leur voix pour les dialogues.  [5:  Le mot latin ludio est apparenté au verbe ludere (« jouer »), qui a aussi donné lieu à l’expression ludi scenici (« jeux scéniques », moment où se déroulent les représentations théâtrales »).]  [6:  Il s’agit de Livius Andronicus.] 

Avec une telle règle théâtrale, on était loin d’un divertissement bouffon et sans frein ; peu à peu le jeu s’était mué en une manifestation artistique ; les jeunes alors abandonnèrent aux histrions la représentation des pièces et se mirent entre eux, à l’ancienne mode, à se lancer des lazzis mêlés de vers ».

	Le lien chronologique imaginé par Tite-Live peut être reconstitué, de façon très schématique, de la façon suivante (reportez-vous aux numéros en gras que j’ai insérés dans le texte) :
[1] Des ludions venus d’Étrurie improvisent des danses, sans déclamer de vers ni faire de gestes imitant une action. 
[2] De jeunes Romains imitent ces danses, et y ajoutent des plaisanteries de leur cru, en des vers plus ou moins justes (fescennin).
[3] Devant la vogue que connaît le genre, des histriones (artistes professionnels) perfectionnent leur technique : l’improvisation disparaît, au profit d’une sorte de jeu scénique codifié, qui s’accompagne de la flûte. On parle alors de saturae (le mot désigne une sorte de pot-pourri en latin).
[4] Livius Andronicus améliore encore les choses sur deux plans :
- Il imagine des intrigues ; il ne s’agit plus de scénettes sans lien les unes avec les autres.
- Les histrions sont réservés pour les dialogues ; les parties chantées (il s’agira plus tard du chœur) sont assurées par d’autres.
	Il n’est pas impossible que la version rapportée ait un fond de vérité, et que le théâtre romain ait en effet pris ses racines en Étrurie. À l’appui de cette opinion vient par exemple l’hypothèse selon laquelle le mot latin persona, qui signifie « le masque » (de théâtre) viendrait de l’étrusque phersu, désignant un individu masqué prenant part à un certain jeu ou à un certain rituel. D’un autre côté, Tite-Live travaille sur des sources plus anciennes (les annales) qui ont largement disparu : certains savants pensent qu’il a mal interprété ces documents, et que la version qu’il donne de la naissance du théâtre à Rome est, au minimum, très simplifiée. Dans leur ouvrage, Jean Christian Dumont et Marie-Hélène Garelli pensent ainsi que Tite-Live est susceptible d’avoir inféré de lui-même un lien entre deux événements en réalité indépendants l’un de l’autre : les danses étrusques, d’une part ; les ludi scaenici, d’autre part.
	Le jalon suivant est connu avec plus de sûreté : il s’agit des jeux scéniques organisés en 240 avant Jésus-Christ.

2. Les jeux de 240 avant Jésus-Christ (240 a.C.)
En 240 a.C., les magistrats romains chargèrent un Grec (Andronikos, c’est-à-dire Livius Andronicus en latin), de donner les premiers ludi scaenici, expressions désignant des représentations théâtrales en latin.
	On ne sait pas pourquoi le théâtre a été ainsi introduit, et l’on en est réduit au stade des hypothèses. On peut évoquer deux facteurs importants, parmi d’autres :
a. l’éventuelle volonté de rivaliser avec des cités grecques renommées pour leur intense vie culturelle comme Athènes, Syracuse ou certains royaumes hellénistiques héritiers de l’empire d’Alexandre. Rome, qui connaît alors une réelle expansion, aurait pu être désireuse de briller à son tour dans le Bassin méditerranéen.
b. influence de la Grande Grèce. Ce qu’on appelle « Grande Grèce » était en fait une région couvrant tout le sud de l’Italie, dans laquelle, à cette époque, le grec était encore la langue la plus pratiquée. L’une des villes les plus importantes de la zone est Capoue, où il y aurait pu y avoir plusieurs poètes dramatiques renommés. On sait en tout cas que Livius Andronicus (latinisation du grec Andronikos) est originaire de Tarente, une autre cité importante de Grande Grèce.
	L’innovation principale de Livius Andronicus, si l’on en croit Tite-Live, est d’avoir introduit un livret (= un texte) contenant les répliques de la pièce. D’après certains témoignages, il vint habiter Rome à partir de 209 av. J.-C., après la prise par les légions romaines de Tarente, la ville qu’il habitait. On lui doit plusieurs autres pièces, souvent empruntées au cycle troyen[footnoteRef:7], mais on n’a conservé qu’un nombre très réduit de fragments. D’après ce qu’en disent Cicéron ou Quintilien dans leurs traités de critique littéraire, il n’a pas été très apprécié par la postérité. [7:  On appelle « cycle troyen » l’ensemble des légendes relatives à la guerre de Troie (on peut penser aux personnages de Achille, Hector, Patrocle) et à ses suites : le sort d’Hélène après la guerre, le voyage d’Énée ou celui d’Ulysse, etc.] 


3. Croissance et déclin (240 av. J.-C. - Ier siècle ap. J.-C.)
	Dans le sillage de Livius Andronicus, plusieurs talents comiques ont émergé à Rome dans les deux derniers siècles avant notre ère.
	On peut notamment citer Névius, dont la vie est encore très mystérieuse pour nous. Il fut soldat lors de la première guerre punique, mais on ne sait s’il est romain ou capouan. Il est né en tout cas d’une famille romaine fixée à Capoue (patrie du théâtre). Enfermé pour injures contre des nobles, peut-être pas dans son théâtre[footnoteRef:8] ; peut-être son incarcération provient-elle de son lien avec Capoue, de son dionysisme, ou de son éloge de la liberté politique... ? [8:  En effet, l’action de ses pièces était en Grèce, ce qui empêchait toute allusion directe à la situation politique romaine.] 

	Il écrivit des tragédies aussi bien que des comédies. 
Ses tragédies étaient à sujet romain ; on appelait ces tragédies, tirant leur thème de l’histoire de Rome, des fabulae (ou tragœdiae) praetextae[footnoteRef:9]. On peut citer notamment une pièce intitulée Romulus et une autre du nom de Clastidium (victoire remportée par Marcellus sur les Gaulois en 222 ; jouée lors du triomphe de Marcellus, ou bien en 208, lors des jeux funéraires en son honneur). [9:  Fabula praetexta, littéralement, « pièce en toge » : la toge était l’habit romain, par opposition aux tragédies mythologiques, qui se passaient dans un cadre grec.] 

Ses comédies étaient sans doute inspirées de pièces grecques plus anciennes.
Ennius (239-169 av. J.-C.) était l’un des poètes romains les plus estimés, dès son époque. Il est l’auteur de comédies, de tragédies et d’épopées (ce dernier type de poème n’appartient pas au genre théâtral). Il était l’ami d’aristocrates très influents dans la Grèce antique : les Scipions.
Pacuvius (220-130) était l’élève d’Ennius, mais son style semble un peu plus lourd que celui de son maître. Il écrivit douze tragédies à sujet grec et une comédie prétexte (Paulus, sur la victoire à Pydna).
	Mais, plus encore que Névius, Ennius ou Pacuvius, ce sont Plaute (vers 250-184 av. J.-C.) et Térence (194-159) qui sont pour nous les représentants les plus éminents du théâtre latin de l’époque républicaine[footnoteRef:10]. Nous reparlerons d’eux par la suite. [10:  La République a duré à Rome de 509 à 27 av. J.-C.] 

	Après eux, le dernier grand nom de la poésie dramatique latine est Accius (ou Attius : vers 170-86 avant Jésus-Christ) : très populaire, il est l’auteur de pièces traitant des sujets grecs comme romains.
	Par la suite, le théâtre romain connaît une lente décadence, à laquelle on a apporté plusieurs explications. 
a. On pourra tout d’abord en citer une ici, celle du poète latin Horace (fin du Ier siècle av. J.-C.) qui, dans ses Épîtres, déplore que le goût du public aille désormais vers des spectacle moins raffinés mais plus à même de satisfaire l’envie de se délasser devant des exhibitions frappantes[footnoteRef:11] : [11:  Horace, Epîtres, II, 1, 182-208. J’emprunte la traduction de ce passage à Fr. Villeneuve (pour la « Collection des Universités de France »).] 


« Souvent une chose encore met en fuite et effraie le poète le plus audacieux : ces gens qui ont l’avantage du nombre, mais non point celui du mérite et de la considération, ignorants, stupides et prêts à faire le coup de poing si les chevaliers[footnoteRef:12] ne sont pas de leur avis, réclament, au beau milieu des vers, un ours ou des pugilistes ; tels sont en effet les spectacles favoris de la menue plèbe. Mais déjà, chez les chevaliers eux-mêmes, tout le plaisir est passé de l’oreille aux yeux mobiles et à leur vaine joie[footnoteRef:13]. Le rideau demeure baissé quatre heures ou davantage pendant que défilent des escadrons de cavaliers, des bataillons de fantassins ; puis sont traînés, les mains derrière le dos, des rois et leur fortune, et se hâtent des essèdes, des pilentes, des pétorrites[footnoteRef:14], des navires ; on porte l’ivoire captif, Corinthe captive[footnoteRef:15]. Démocrite[footnoteRef:16], s’il était encore de ce monde, rirait de voir l’animal qui mêle, par une double nature, la panthère au chameau[footnoteRef:17] ou bien un éléphant blanc attirer sur eux seuls les regards de la foule. Il contemplerait le public avec plus d’attention que les jeux mêmes, comme lui offrant un spectacle incomparablement plus varié. (…) On croirait entendre mugir les bois de Garganus ou la mer de Toscane ; tel est le fracas que déchaîne le spectacle des jeux, des objets d’art, de ces richesses étrangères dont l’acteur est tout enveloppé et qui, dès qu’il a paru sur scène, provoquent le choc de la main droite contre la main gauche[footnoteRef:18]. A-t-il dit quelque chose ? Non, rien encore. Qu’est-ce donc qu’on admire ? Cette laine où la teinture de Tarente imite la couleur des violettes ». [12:  Classe sociale intermédiaire entre celle des sénateurs et la plèbe ; correspond plus ou moins à ce qu’on appelait au XIXe siècle « la haute bourgeoisie ».]  [13:  Horace veut dire que les chevaliers appréciaient jadis la beauté des vers (oreilles) et qu’ils préfèrent aujourd’hui un spectacle visuel (lutte, combat contre un ours, etc.).]  [14:  « essède » : char à deux roues, employé à la guerre ou pour des combats de gladiateurs ; « pilentes » ; véhicule d’apparat, souvent utilisé par des matrones ; « pétorrite » : voiture gauloise à quatre roues qu’on utilisait pour transporter des esclaves ou des bagages. ]  [15:  C’est-à-dire des vases venus de Corinthe.]  [16:  Philosophe grec qui se riait des sottises insensées de ses contemporains.]  [17:  Horace pense à la girafe.]  [18:  C’est-à-dire les applaudissements.] 


	À vrai dire, on constate déjà à la fin de la République (= milieu du Ier siècle a.C.) que le public cherche avant tout des démonstrations spectaculaires, « qui en mettent plein la vue », pour parler vulgairement, quand ils vont au théâtre. Voici par exemple ce qu’écrit Cicéron à l’un de ces correspondants[footnoteRef:19] : [19:  Cicéron, Lettres familières, VII, 1, 2. La traduction est empruntée, comme toujours, à la « Collection des Universités de France » (aussi appelée collection Budé).] 


« Quel plaisir y a-t-il à voir dans Clyemnestre [d’Accius] six cents mulets, ou dans le Cheval de Troie trois milliers de cratères, ou bien encore, dans je ne sais quel combat, toute la variété des armes de l’infanterie et de la cavalerie ? Il y avait bien là de quoi exciter l’admiration populaire, mais tu n’y eusses trouvé nul agrément ».

	On voit bien ici que les gens viennent voir des parades merveilleuses, mais que la dimension intellectuelle du drame paraît moins les intéresser. Il n’est guère surprenant dans ces conditions que, comme le notera Horace quelques décennies plus tard, le genre théâtral se soit effacé au profit de divertissements plus simples à suivre, qui captivent davantage les regards que les longues tirades des tragédies.
b. En second lieu, d’autres savants ont mis en avant l’épuisement de l’inspiration dramatique : à force de raconter sempiternellement les mêmes légendes, les auteurs auraient lassé leur public et auraient été incapables d’innover sur de veilles trames périmées et trop bien connues.
c. Enfin, certains ont expliqué le déclin du théâtre par le succès de la rhétorique, c’est-à-dire des discours (au tribunal ou sur le forum) : les Romains, friands de ces harangues, auraient fini par délaisser les tirades des acteurs de comédies ou de tragédies.
	En fin de compte, il semble que c’est Sénèque (1 av. J.-C. – 65 ap. J.-C.) qui a en quelque sorte redonné vie au théâtre, et surtout à la tragédie. Nous aurons l’occasion d’y revenir quand nous étudierons sa Médée.

B. Fonctionnement du théâtre

1. Quand : le jour des représentations
	Certains jours sont consacrés par l’État aux représentations théâtrales ; le peuple est largement convié à s’y rendre, et, au moins dans un premier temps, il ne manque pas de se presser pour assister à ces pièces.
	Les représentations théâtrales sont toujours associées à une divinité, mais, alors qu’à Athènes, il s’agissait toujours de Dionysos, à Rome, la divinité honorée par ces jeux a changé : il y eut par exemple Jupiter, Minerve, Vénus, etc…

2. Où : le lieu des représentations
À Rome, le premier théâtre « en dur » date de 55 avant Jésus-Christ ; on l’appelle « théâtre de Pompée », car il a été financé par Pompée, un homme politique[footnoteRef:20] désireux de s’attacher les faveurs du plus grand nombre en lui offrant des divertissements qui pourraient le séduire. L’argent ayant permis de financer cette construction provient du butin de la guerre contre Mithridate, le roi du Pont (royaume oriental). [20:  Il était le grand rival de Jules César ; dans la lutte qui les opposa, c’est, comme vous le savez sans doute, César qui finit par avoir le dessus.] 

Il est construit sur le champ de Mars ; auparavant, les théâtres étaient provisoires : on les démontait immédiatement après la représentation, car on considérait qu’ils n’avaient lieu d’exister que le temps des cérémonies religieuses dans lesquelles la représentation prenait place ; en dehors de ces moments, il n’y avait pas de raison de les conserver.
Le théâtre de Pompée pouvait accueillir jusqu’à 20.000 spectateurs ; il fut suivi peu de temps après par le théâtre de Marcellus, construit entre 30 et 15 avant Jésus-Christ, non loin du théâtre de Pompée. 
Voici le plan du théâtre de Pompée (la plupart des théâtres romains seront construits suivant le même principe) :

[image: ::::planpompee.jpg]
Comme vous le voyez, les gradins sont disposés sous une forme demi-circulaire. La scène (scaena ou pulpitum), elle, est rectangulaire (on ne joue pas sur l’avancée en demi-cercle, nommé orchestra) ; à l’arrière se trouve les coulisses. L’espace en blanc en forme de demi-lune devant la scaena se nomme orchestra ; dans le théâtre grec, l’orchestra était la place dédiée au chœur ; à Rome y prennent place des personnages importants. 
Les gradins (cauea) sont occupés selon le rang social : la summa cauea (tout en haut, d’où l’on voit le moins bien, par la plèbe), l’ima cauea (tout en bas, d’où l’on voit le mieux, par les sénateurs)
Vous remarquez une petite excroissance tout en haut : il s’agit du temple de Venus victrix (« Vénus victorieuse ») ; en dédiant ce théâtre à la déesse Vénus, Pompée contourne la réprobation d’un théâtre en dur que j’ai mentionnée plus haut : il fait du théâtre une sorte de vestibule pour le temple de Vénus, situé au sommet de l’édifice, auquel il conserve donc son caractère religieux (même si, vous l’aurez compris, tout cela demeure plutôt artificiel et hypocrite).

3. Qui : les acteurs
	À l’exception du mime (des sortes de scénettes comiques ayant pour thème la vie quotidienne), tous les acteurs sont des hommes.
Entre trois et cinq interprètes suffisent pour représenter une scène : cela implique bien sûr qu’un même acteur interprète plusieurs rôles (ce qui est rendu plus facile par l’usage des masques) et aussi qu’il n’y ait pas trop de personnages simultanément sur la scène.
	La condition d’acteur permettait d’amasser des sommes considérables[footnoteRef:21], mais elle était très mal vue, aussi bien sous la République que, plus tard, sous l’Empire. Les chrétiens se montreront eux-mêmes très suspicieux, ce que vous savez peut-être, si vous connaissez un peu l’infamie qui s’attachait au statut d’acteur à l’époque de Molière. [21:  Le comédien Roscius (Ier siècle avant Jésus-Christ) pouvait gagner jusqu’à 500.000 sesterces en un an ; c’était une somme très considérable pour l’époque.] 


4. Comment : le déroulement de la représentation
	Il faut distinguer les conditions de la représentation pour la comédie et pour la tragédie. On reviendra cependant d’abord, en préambule, sur une question débattue depuis longtemps : les acteurs portaient-ils ou non des masques ? On a tendance à penser que oui, même si certains savants en doutent encore. Ces masques auraient eu plusieurs fonctions :
a. Ils auraient fait office de porte-voix
b. Ils facilitaient l’interprétation de personnages féminins par des acteurs mâles (comme je l’ai déjà dit, tous les acteurs étaient des hommes à Rome, sauf pour le mime).
c. Ils auraient permis aux spectateurs placés assez loin de bien distinguer les personnages. En effet, les masques indiquaient clairement le statut des personnages :
- pour la tragédie, l’expression de grandeur est à peu près permanente, mais
- pour la comédie, les jeunes héros portaient de jolis masques ; les esclaves, des masques laids, souvent avec une perruque rousse ; les vieillards avaient un masque qui était scindé en deux dans le sens de la hauteur : un côté exprimait la joie, l’autre la colère, ce qui reflète bien le double rôle des vieillards (tantôt obstacle aux amours des jeunes gens, puis, souvent, célébrant leur union). En se mettant de profil, l’acteur pouvait montrer aux spectateurs le profil le mieux adapté aux circonstances.
α. Pour la comédie
	Le décor représente une place publique ; sur la scène sont représentées les entrées de diverses maisons : on trouve souvent la maison du jeune héros et celle de la jeune héroïne, qui est souvent un lupanar (au départ, la jeune fille dont le héros est amoureux est souvent une prostituée).
	En ce qui concerne les costumes : les acteurs portent des sandales ; ils peuvent être équipés de divers accessoires comme un couteau (pour le cuisinier), un miroir (pour le proxénètes, etc.

β. Pour la tragédie
D’une façon générale, les moyens scéniques déployés pour une tragédie sont supérieurs à ceux qu’on emploie pour une comédie.
Le décor représente l’entrée d’un palais. 
En ce qui concerne les costumes : en guise souliers, les acteurs portent des cothurnes, qui sont des sortes de « semelles compensées », pour parler rapidement, et qui confèrent à l’acteur une silhouette plus haute, plus élancée, ce qui correspond bien à ce qu’on recherche pour une tragédie.


























II. PLAUTE, AMPHITRYON

	Je vous rappelle que vous devrez avoir lu cette pièce pour l’examen. 
Vous pouvez prendre n’importe quelle traduction, en privilégiant cependant les versions récentes (et en évitant donc les pages internet qui vous fournissent des traductions du XIXe siècle, au langage très désuet, où les personnages – pour prendre un seul exemple – se voussoient constamment). Il existe une traduction dont le coût est très abordable, et qui comporte une intéressante introduction :
• PLAUTE, Amphitryon, introduction, traduction et notes de Charles Guittard, Paris, Garnier-Flammarion.

A. Vie de Plaute

Les éléments que nous connaissons de lui ne sont pas tous certains ; on se demande parfois s’il s’agit de faits réels ou d’une sorte de mythologie inventée postérieurement. Je vous livre tout de même la version sur laquelle s’accordent la majorité des chercheurs.
Il serait né vers 250 avant Jésus-Christ à Sarsina, en Ombrie ; peut-être était-il lui-même fils d’acteur. Quoi qu’il en soit, il entreprend une carrière de comédien à la capitale (Rome), y gagne des cachets, mais sa faillite dans des entreprises commerciales l’aurait réduit à la servitude pour dettes[footnoteRef:22]. Il aurait alors travaillé à la meule d’un moulin, corvée particulièrement ingrate et pénible.  [22:  On pouvait être réduit en esclavage quand on n’honorait pas ses dettes.] 

On lui prête pas moins de 130 pièces ; 21 pièces, dont l’authenticité n’est plus guère contestée[footnoteRef:23] sont parvenues jusqu’à nous. [23:  Leur authenticité avait été mise en question au XIXe siècle par des savants allemands très suspicieux, qu’on avait appelés « hypercritiques ».] 

Il meut en 184 avant Jésus-Christ.
Il semble s’être souvent inspiré d’un modèle grec ; il prête une assez grande importance aux esclaves rusés, qui savent tirer leur maître d’un mauvais pas. Son humour se fonde souvent sur des procédés triviaux, voire grossiers (allusions sexuelles ou scatologiques, bastonnades, etc.), mais ce qui lui a assuré un réel succès populaire ; aujourd’hui encore, certaines pièces de Plaute sont mises en scène, et recueillent un vrai succès auprès du public.

B. Amphitryon

Cette pièce est un peu à part, dans la mesure où elle a recours à un personnel dramatique qui est plutôt celui de la tragédie : des dieux, c’est-à-dire Jupiter et Mercure ; une grande dame, Alcmène ; un général, Amphitryon ; un héros/demi-dieu, Hercule (fugitivement, à la toute fin de la pièce ; il est aussi question de Junon). Habituellement, les personnages qui interviennent dans des comédies appartiennent plutôt à des couches sociales inférieures (ou intermédiaires) : esclaves, proxénètes, marchands, etc.
Je vous propose néanmoins une rapide étude de la scène d’exposition, qui me permettra de mettre en évidence certains thèmes chers à Plaute[footnoteRef:24] : [24:  Comme à mon habitude, j’utilise la traduction de la « Collection des Universités de France », due à Alfred Ernout.] 


SOSIE. – Y a-t-il homme au monde plus audacieux, que dis-je, plus téméraire que moi ? Connaissant, comme je les connais, les mœurs de notre jeunesse, cheminer seul, à cette heure de la nuit ! Que deviendrais-je, si les agents de police me fourraient maintenant en prison ? Demain, je serais mené du garde-viande[footnoteRef:25] à la bastonnade. Moi, on ne me laisserait pas m’expliquer ; de mon maître, nul secours à attendre, et tous s’accorderaient comme un seul homme à trouver que c’est bien fait pour moi, tandis que huit forts gaillards battraient mon pauvre dos comme une enclume. Voilà, pour mon retour de l’étranger, l’hospitalité que me donnerait la république. Et tout cela, de la faute de mon maître dont l’impatience m’a dépêché du port, bon gré, mal gré, à cette heure de la nuit. Ne pouvait-il pas attendre jusqu’au jour pour ce message ? Ah ! c’est dur d’être au service d’un grand, et l’esclave d’un riche est bien le plus malheureux : nuit et jour, sans répit, il y a assez et trop à dire, ou à faire, sans jamais de repos. Quant au maître, fort de sa richesse, exempt de travail et de peine, tout ce qui lui passe par la tête, il croit que c’est possible, il juge que c’est raisonnable, sans jamais réfléchir à la peine que donne la chose. Que ce qu’il commande soit juste ou injuste, jamais il n’y songera. Ah, oui ! quand on est esclave, on subit bien des injustices. Il faut garder et porter son fardeau, avec toutes ses peines. [25:  C’est-à-dire la prison.] 

MERCURE (à part). – C’est plutôt à moi qu’il conviendrait de maugréer ainsi contre la servitude : j’étais libre ce matin quand mon père m’a réduit en esclavage. Et c’est lui, esclave de naissance, qui se plaint. 

	Plusieurs points sont  retenir de ce passage :
• Scène d’exposition : on apprend que Sosie est l’esclave d’un puissant personnage, qui l’a dépêché en toute hâte pour porter une nouvelle d’importance. Plaute a voulu, comme souvent, que sa pièce commence assez vigoureusement, avec une phrase interrogative.
• Morale populaire : comme souvent dans la comédie, les esclaves sont porteurs d’une morale populaire qui met en cause les Grands, inconscients et insoucieux de la peine qu’ils prennent. Vous noterez, si vous lisez d’autres pièces de Plaute, que la menace des châtiments corporels (ici, la bastonnade) pèse perpétuellement sur les esclaves. 
• Humour : certains expressions très imagées attestent l’inventivité verbale de Plaute ou, du moins, sa capacité à reprendre des expressions truculentes de la langue latine : la prison est appelée un « garde-viande », Sosie craint de se faire battre « comme une enclume ». Il y a aussi un comique de situation : le dieu Mercure se plaint que son esclavage est plus malheureux que celui de Sosie ; en quelque sorte, il confirme d’ailleurs les propos de Sosie, puisque, selon ce dernier, l’esclavage était d’autant plus difficile et pénible que l’on était l’esclave d’un Grand. Or Mercure est par excellence l’esclave d’un Grand, puisqu’il va servir les desseins de son « père », qui n’est autre que Jupiter, le plus grand des dieux.

	C. Quelques références culturelles

	Au XVIIe siècle, Molière écrira une pièce intitulée Amphitryon, très inspirée de Plaute[footnoteRef:26]. [26:  Plaute, avec sa comédie intitulée Aulularia (La Marmite) a aussi servi de modèle à Molière, pour son Avare.] 

	Aujourd’hui, on parlera encore d’un « Amphitryon » pour désigner un hôte particulièrement accueillant.

















III. Térence, Les Adelphes 

	A. Vie de Térence

	Son nom complet était Publius Terentius Afer. La légende raconte qu’il s’agissait d’un ancien esclave, né à Carthage (actuelle Tunisie)[footnoteRef:27] en 194 avant-Jésus-Christ, et qu’il aurait été affranchi (= libéré de sa condition d’esclave) par son maître, le sénateur Terentius Lucanus, charmé par sa beauté. Comme le veut la coutume, les affranchis reprennent le nomen du maître qui les a affranchis, d’où son nom Térence (= Terentius). À Rome, il aurait été le protégé de personnages influents, qui formaient ce que l’on a appelé le « cercle des Scipions » : Scipion Émilien, Furius Philus ou Laelius. [27:  Son surnom (Afer) signifie d’ailleurs : « l’Africain ».] 

On a conservé l’intégralité de son œuvre, c’est-à-dire six pièces, aux succès variés pour tout dire, les Romains jugeaient le théâtre un peu ennuyeux et moralisateur ; c’est ainsi que selon César, Térence n’était qu’un Menander dimidatus (« Ménandre[footnoteRef:28] diminué de moitié »). [28:  Poète comique grec très apprécié des Romains.] 

Il est mort assez jeune, dans des circonstances dramatiques, que rapporte ainsi le grammairien Donat dans sa Vie de Térence, en reprenant des biographes antérieurs[footnoteRef:29] : [29:  Traduction de Bruno Bureau et Christian Nicolas, accessible à l’adresse suivante : http://hyperdonat.ens-lyon.fr/IMG/html/DonVit.html.] 


« mais quand il eut donné au public six comédies, il fit route d’ici pour l’Asie mais, dès qu’il fut monté dans le bateau, on ne le revit plus jamais : ainsi quitte-t-il la vie ». 
Q. Cosconius dit que c’est en revenant de Grèce qu’il périt en mer avec des pièces traduites de Ménandre ; mais tous les autres rapportent qu’il est mort en Arcadie, à Stymphale, ou à Leucade, sous le consulat de Cn. Cornelius Dolabella et de M. Fulvius Nobilior, après avoir contracté une maladie, ou bien de douleur et de dépit d’avoir perdu ses bagages, qu’il avait expédiés en avance par bateau, et par là même des comédies inédites qu’il avait faites ».

	B. Les Adelphes

	Le titre de la pièce vient du grec adelphos, qui signifie « frère » (et qui a donné, par exemple, le prénom « Adolphe »). Vous comprendrez aisément la raison de ce titre en voyant que la question se pose de savoir lequel des deux frères, Eschine ou Ctésiphon, qui sont aussi les héros de la pièce, a été le mieux élevé. 
	À cette question (quel type d’éducation est la meilleure ? la rigoureuse, dispensée par Déméa, ou la laxiste, prodiguée par Micion), les critiques n’ont toujours pas apporté de réponse définitive. De fait, la dernière scène a de quoi laisser perplexe. Je la rappelle ci-dessous pour la commodité du lecteur[footnoteRef:30] : [30:  La traduction est due à Jules Marouzeau, dans la Collection des Universités de France ; la traduction qu’a faite Pierre Grimal pour la collection « Folio » de Gallimard est sans doute plus agréable à lire.] 


SYRUS[footnoteRef:31]. – On a fait ce que tu as commandé, Déméa[footnoteRef:32]. [31:  En latin, Syrus veut dire « le Syrien » ; les esclaves étaient souvent ainsi dénommés, d’après leur origine ethnique.]  [32:  C’est-à-dire démolir le mur.] 

DÉMÉA. – Tu es un homme de ressource. Aussi, par Pollux[footnoteRef:33], à mon idée j’estime qu’il convient aujourd’hui de faire de Syrus un affranchi. [33:  Pollux, fils de Léda, était un héros de la mythologie gréco-latine. Les Anciens avaient l’habitude de jurer en invoquant son nom (mais aussi ceux de Jupiter, Hercule, etc.).] 

MICION. – Lui, un affranchi ! et pour quel fait ?
DÉMÉA. – Pour beaucoup.
SYRUS. – Ô notre[footnoteRef:34] Déméa ! Par Pollux, tu es un homme de bien ! C’est vrai que ces deux-là, je vous les ai soignés consciencieusement depuis l’enfance, je les ai instruits, guidés, je leur ai toujours donné toutes les bonnes leçons que j’ai pu. [34:  Syrus emploie le possessif « notre » comme si, désormais, par son affranchissement, il était au même niveau que lui. Il n’aurait jamais osé se montrer aussi familier auparavant.] 

DÉMÉA. – Il y paraît. Et puis ceci en plus : faire le marché avec conscience, recruter des filles, organiser un banquet en plein jour ; ce ne sont pas là services d’un homme ordinaire.
SYRUS. – Ô l’être exquis !
DÉMÉA. – En dernier lieu il a été aujourd’hui ici notre auxiliaire pour l’achat de cette musicienne ; c’est lui qui s’en est occupé : il est juste que cela lui profite ; les autres n’en feront que mieux (montrant Eschine), voici quelqu’un qui veut qu’il en soit ainsi.
MICION (à Eschine). – Tu veux qu’il en soit ainsi ?
ESCHINE. – Je le désire.
MICION. – Si vraiment toi tu le veux… - Syrus, holà ! avance ici près de moi : sois libre.
SYRUS. – Tu es bien bon. Je rends grâces à tous, et, de plus, particulièrement à toi, Déméa.
DÉMÉA. – Je suis content.
ESCHINE. – Et moi aussi.
SYRUS. – Je le crois. Puisse cette joie devenir définitive, et que je voie ma femme Phrygia libre avec moi[footnoteRef:35] ! [35:  Sous le coup de l’émotion, Syrus inverse l’ordre logique des deux éléments : il aurait été plus normal qu’il voie d’abord sa femme libre, ce qui, dans un second temps, aurait rendu sa joie complète.] 

DÉMÉA. – Une excellente femme, vraiment !
SYRUS. – Et puis c’est elle qui la première a donné le sein aujourd’hui à ton petit-fils, l’enfant de celui-ci.
DÉMÉA. – Alors, par Hercule, sérieusement, si elle a été la première, à le lui donner, il n’y a pas de doute qu’on doive l’affranchir.
MICION. – À ce titre ?
DÉMÉA. – À ce titre. Pour en finir, reçois de moi le montant de ce qu’elle vaut.
SYRUS. Que tous les dieux, Déméa, t’accordent toujours ce que tu désires !
MICION. – Syrus, tu as joliment avancé tes affaires aujourd’hui.
DÉMÉA. – Surtout si tu continues, Micion, à faire ton devoir et lui donnes quelque peu de chose de la main à la main pour ses besoins ; il te le rendra vite.
MICION (avec un geste expressif). – Pas ça !
ESCHINE. – C’est un brave garçon.
SYRUS. – Je te le rendrai, par Hercule ! Donne seulement !
ESCHINE. – Allons, père !
MICION. – J’aviserai plus tard.
DÉMÉA (à Syrus). – Il y viendra.
SYRUS. – Ô le meilleur des hommes !
ESCHINE. – Ô le plus gentil des pères[footnoteRef:36] ! [36:  Certains critiques pensent que cette réplique doit être attribuée à Déméa, et non Eschine, ce qui la rend, bien sûr, d’autant plus ironique.] 

MICION (à Déméa). – Qu’est ceci ? Qu’est-ce qui a si brutalement changé ton caractère ? Quelle lubie… ? Qu’est-ce que cette soudaine générosité ?
DÉMÉA. – Je vais te le dire : c’est pour te montrer que, quand ceux qui t’entourent te trouvent facile et charmant, c’est l’effet non pas d’une pratique de la vraie vie, non plus de ce qui est juste et bon, mais de la complaisance, de l’indulgence et de la munificence, Micion. Or donc maintenant, si la raison pour laquelle ma façon de vivre à moi vous déplaît, Eschine, c’est que je ne me prête pas totalement à tout, juste ou injuste, je vous donne le champ libre : dépensez, achetez, faites ce qui vous plaît. Mais si vous préférez que, là où du fait de votre jeunesse vous avez moins de clairvoyance, des désirs plus immodérés, une sagesse en défaut, je vous reprenne et vous corrige et vous vienne en aide à l’occasion, me voici prêt à faire cela pour vous.
ESCHINE. – Nous nous en remettons à toi, père. Tu sais mieux que nous ce qu’il convient de faire. Mais que va-t-il advenir de mon frère ?
DÉMÉA. – Je consens qu’il garde cette fille. Qu’il fasse une fin avec elle !
MICION. – Voilà qui est bien.
LE CANTOR. – Applaudissez !

	L’attitude de Déméa a suscité beaucoup de perplexité chez les commentateurs : 
• Pour les uns, le vieillard a feint de croire à l’opportunité d’être indulgent, mais les derniers vers montrent que tout cela n’était qu’une comédie destinée à prouver l’absurdité du laxisme. En fin de compte, ce personnage borné et un peu rustre serait celui qui a su le mieux manipuler son frère urbain et cultivé, mais aussi presque, d’une certaine façon, le malicieux Syrus.
• Pour d’autres, Déméa, en fin de compte, comprend la nécessité d’alterner bonté et sévérité. 
• Un peu dans la même veine, il en est aussi[footnoteRef:37] qui jugent que, dans la première partie de la scène, Déméa est devenu sincèrement indulgent, sous l’influence des autres personnages, mais qu’il a finalement compris qu’une telle position était trop extrême, ce qui expliquerait le revirement final. [37:  Par exemple R. H. MARTIN, dans un commentaire écrit en anglais : Terence. Adelphoe, Cambridge, 1976.] 

• Selon quelques critiques, l’attitude de Déméa est absurde, et montre qu’il n’a rien compris à ce que prônait Micion ; son attitude relèverait ici de la pure bouffonnerie. 







IV. Sénèque, Médée

	Pour la pièce elle-même, je vous invite à utiliser l’édition suivante, à la fois parce qu’elle comporte un riche dossier accompagnatif, et parce que le prix est très raisonnable :
• SÉNÈQUE, Médée, introduction, traduction, notes et dossier par Charles Guittard, Paris, Garnier-Flammarion (« Classiques GF »).
	Si vous êtes intéressés par le mythe de Médée, vous pouvez consulter les deux ouvrages suivants :
• Analyses et réflexions sur Médée, Paris, Ellipses, 1997. Cet ouvrage collectif regroupe divers articles de professeurs d’Universités ou de classes préparatoires ; c’est le plus abordable des deux livres que je vous propose.
• André ARCELLASCHI, Médée dans le théâtre latin, d’Ennius à Sénèque, Rome, École française de Rome, 1990. A. Arcellaschi, professeur d’Université à Lyon, a entrepris de reconstituer l’histoire du mythe de Médée dans le théâtre latin. Cela l’a amené à beaucoup de reconstructions hypothétiques, et discutables, puisqu’il part parfois de deux ou trois vers seulement pour reconstituer toute une pièce, mais l’ensemble demeure intéressant. Toutefois, il s’agit d’un ouvrage ardu qu’il vaudra peut-être mieux reprendre dans quelques années.

	A. Vie de Sénèque

De son nom complet Lucius (prénom) Anneus (nom) Seneca (surnom[footnoteRef:38]), Sénèque vit dans le Ier siècle ap. J.C. Il naît vers l’an zéro, et meurt en 65 après Jésus-Christ. [38:  L’origine de ce surnom est douteuse.] 

De son vivant, Rome connaît le régime du Principat, mis en place par Auguste, à partir de 27 a.C. : le pouvoir, autrefois entre les mains du Sénat, est transféré à un empereur (même si les apparences sont préservées). La succession des empereurs s’établit comme suit :
	Auguste de – 27 à 14 ;
Tibère de 14 à 37
Caligula de 37 à 41
Claude de 41 à 54
Néron de 54 à 68



Se vie est parfois incertaine : on ne dispose pas de témoignages absolument sûrs, et l’on tire la plupart des informations :
• des œuvres mêmes de Sénèque (Consolation à Helvie, Sur la Vie heureuse, Lettres à Lucilius)
• de l’œuvre de l’historien Tacite, essentiellement des Annales ;
• de l’œuvre de Dion Cassius, un historien plus tardif que Sénèque.

1. Origine familiale 
Le père de Sénèque est un chevalier[footnoteRef:39] romain aisé, qui vécut à Rome puis se retira à Cordoue, en Espagne, son pays natal ; professeur de rhétorique, il nous a conservé des Controverses et Suasoires, résumé de déclamations prononcées par d’autres. [39:  Une sorte de grande bourgeoisie, mais qui n’a pas l’ancienneté et le prestige des familles de sénateurs.] 

Il a aussi écrit une histoire des Guerres civiles que nous avons perdue.
Sénèque naît sans doute en l’an 1 de notre ère. Il est le second d’une famille de trois garçons :
— aîné = L. Annaeus Novatus ;
— benjamin = Méla ;

2. L’instruction à Rome : 
Sénèque est encore petit quand son père l’emmène à Rome pour qu’il s’y instruise auprès des meilleurs professeurs, venus de tous les coins de l’Empire. Il a l’impression de perdre son temps auprès de grammaticus, qui lui enseigne la langue et la littérature latines, et très tôt, malgré les réserves de son père, il est attiré par la philosophie ? Dans ce domaine, il subit l’influence de trois maîtres :
• Sotion, le pythagoricien, qui poussera Sénèque à devenir végétarien pendant un an, avant de renoncer à cette lubie.
• Attale, le cynique, qui le pousse à une vie austère, et à supporter le dénuement ;
• Papirius Fabianus, le rhéteur, qui saura développer ses talents d’orateur.

3. Les débuts dans la carrière 
	Il exerce quelques magistratures, mais à l’âge de vingt-cinq ans, il est en proie à une sorte de langueur qui le déprimer et le fait même songer au suicide. Il se rend alors (peut-être en 26 ou 27 après Jésus-Christ) chez son oncle, qui est préfet (= gouverneur = chef de région) d’Égypte. 
	En 31 après Jésus-Christ, il revient à Rome, où il devient questeur (= 1er stade de la carrière des honneurs, aussi appelé cursus honorum), grâce à l’appui de sa tante. Il commence à obtenir de grands succès politiques et financiers, et ses talents d’avocats lui permettent d’accumuler une immense fortune. 
	Caligula, qui devient empereur en 37 après Jésus-Christ, est d’ailleurs extrêmement jaloux de Sénèque, et songe à le condamner à mort ; mais Sénèque est alors la victime d’une grave maladie, et Caligula pense qu’elle l’emportera. Mais il en réchappe, alors que Caligula, empereur dément, est victime d’un complot en 41 après Jésus-Christ. Mais pour Sénèque, les malheurs ne s’arrêtent pas là. 

4. L’exil
En effet, en 41 après Jésus-Christ, il est envoyé en exil par ne nouvel empereur, Claude, pour adultère avec Julia Livillia[footnoteRef:40]. Il est relégué en Corse et perd la moitié de ses biens. Il déteste cet endroit, sa sauvagerie, et se trouve très malheureux (malgré ses beaux préceptes de philosophie). [40:  Il semble qu’en fait, Sénèque a été la victime d’une machination de la part de proches de Claude, et en particulier de son épouse, la vénéneuse Messaline.] 


5. Le retour à Rome
En août 48 meurt Messaline ; Agrippine, la nouvelle épouse de l’empereur Claude, fait alors rappeler Sénèque à Rome. En 50 après Jésus-Christ, il devient le précepteur de Néron, le fils qu’Agrippine a eu d’un précédent mariage. Selon certains savants, c’est d’ailleurs pour Néron que Sénèque aurait écrit ses tragédies, afin de lui donner des leçons en rhétorique, mais aussi en matière d’exercice du pouvoir (beaucoup de souverains dans les tragédies ; le thème du pouvoir y revêt en outre une grande importance).
En 54, Néron monte sur le trône ; Sénèque l’exhorte à pratiquer la vertu, notamment à travers un traité intitulé le De clementia (fin 55), bien que, en février 55, Néron ait déjà fait assassiner son demi-frère Britannicus, qui aurait pu éventuellement lui contester la couronne. En 59, Néron fait assassiner sa propre mère Agrippine, avec, semble-t-il, la complicité de Sénèque.

6. Les dernières années
	Mais en 62 après Jésus-Christ, Sénèque, lassé des agissements pervers de Néron, demande son congé ; Néron le lui accorde. En 65 après Jésus-Christ, Sénèque est impliqué dans un complot visant à assassiner l’empereur (la conjuration des Pisons) ; Néron le contraint au suicide, et le philosophe s’ouvre les veines, non sans donner en même temps une dernière leçon de sagesse à tous ses proches. 

	B. Médée

1. Le mythe de Médée et les sources de Sénèque
	a. Le mythe : Médée est la fille du roi Aiétès, lui-même enfant du Soleil ; elle est donc la petite-fille du Soleil (d’où certaines allusions dans la pièce). Elle vit en Colchide, pays qui correspond à l’actuelle Arménie, et a su développer de longue date des talents de magicienne.
	Jason, quant à lui, est le fils de Aeson, roi de la ville d’Iolcos. Mais Aeson est chassé du trône par son propre frère, Pélias. Pendant son enfance, Jason est confié au centaure Chiron ; mais il revient, adulte, à Iolchos, et, en route, avait perdu sa sandale gauche : en le voyant, Pélias prend peur immédiatement, car une prophétie lui avait annoncé qu’il devrait se méfier de « celui qui n’aurait qu’une seule chaussure ». Pour se débarrasser de Jason, il l’envoie chercher la Toison d’or qui avait été offerte au roi de Colchide : en échange, lui promet-il, il lui rendra le trône.
	Jason part donc pour la Colchide à la tête d’une expédition : les Argonautes[footnoteRef:41]. Quand elle voit Jason débarquer en Colchide, Médée tombe immédiatement amoureuse de lui et l’aide à accomplir les exploits que lui demande Aiétès pour lui remettre la toison ; en fin de compte, elle l’aide à endormir le dragon qui garde la toison (car Aiétès a refusé, malgré les succès de Jason, de lui donner la toison). Furieux, Aiétès se lance à la poursuite de sa fille et de Jason ; Médée, qui avait emmené son frère Apsyrtos avec elle, le découpe en morceaux et lance ses membres à la mer : le temps que prend Aiétès et les siens pour rassembler ces morceaux épars lui permet de prendre le large avec Jason. [41:  Le mot est formé de Argo (le nom du bateau) + nautae (« marins »), et désignent donc ceux qui ont navigué sur la nef Argo.] 

	De retour à Iolchos, Jason se heurte au refus de l’usurpateur Pélias de lui rendre le pouvoir ; Médée va alors imaginer une ruse monstrueuse. Elle persuade les filles de Pélias qu’il leur suffira de faire bouillir leur père dans un chaudron pour qu’il rajeunisse ; afin de les persuader, elle fait bouillir un bélier et en sort un agneau. Les filles de Pélias se laissent convaincre et provoquent donc la mort atroce de son père. Furieux, les habitants de Iolchos chassent Médée et Jason, qui se réfugie à Corinthe. C’est là que Jason répudie Médée et obtient la main de Créuse, la fille de Créon. Là commence la tragédie de Sénèque.
	
b. Les sources : Sénèque s’est probablement inspiré de la tragédie du Grec Euripide. Il a peut-être eu aussi en tête les œuvres du poète Ovide, moins le chant VII des Métamorphoses, qui décrit surtout la conquête de la toison d’or et la mort terrifiante de Pélias qu’une tragédie, aujourd’hui perdue, qu’Ovide avait consacrée à Médée.

2. Le problème de la représentation
	Un problème survient à propos de Médée, qui s’est aussi posé pour tout le théâtre de Sénèque, et qui a longtemps divisé les spécialistes – le débat n’est d’ailleurs toujours pas clos : Médée a-t-elle été faire pour être représentée sur scène, ou bien s’agit-il simplement d’une œuvre destinée à être lue en public, à l’intérieur de certains cénacles littéraires par exemple (ce que les Anciens appelaient une recitatio) ?
	Il serait (probablement) fastidieux et (certainement) trop long de reprendre tous les éléments de la controverse. Je vous propose plutôt de résumer les arguments de ceux qui pensent que ces pièces n’étaient pas faites pour être représentées sur scène, puis je vous dirai les contre-arguments de ceux qui sont en faveur de l’hypothèse selon laquelle ces pièces étaient bien destinées à être jouées :
a. On n’a jamais de témoignage de représentation : on n’a pas de trace, parmi les témoignages des Romains, de quelqu’un disant : « Je suis allé voir hier au théâtre Médée de Sénèque » (ce n’est qu’un exemple) ;
==> Mais on peut rétorquer que cela n’est pas une preuve ; on a perdu un très grand nombre d’écrits anciens, et rien ne dit que la pièce n’a jamais été jouée ; simplement, il est possible que personne n’en ait parlé, ou que les écrits de ceux qui ont mentionné ce fait ont été perdus.
b. Certains passages sont des longues tirades qui paraissent très ennuyeuses ;
==> Contrairement à nous, les Romains étaient passionnés par l’art oratoire ; ils allaient notamment au forum assister à des joutes passionnées, ou bien écoutaient dans le Sénat les sénateurs s’affronter. Peut-être les longues répliques contenues dans les tragédies de Sénèque étaient-elles destinées à flatter ce goût des Romains ?
c. Certaines scènes paraissent impossibles à représenter : on pense par exemple à la scène finale de Médée, dans laquelle l’héroïne jette les cadavres de ses enfants sur le malheureux Jason ;
==> Les Romains disposaient de certains moyens théâtraux permettant des mises en scène spectaculaires (des sortes de grues notamment) ; en outre, sur un plan moral, ils étaient souvent moins choqués que nous par la vue du sang[footnoteRef:42] ou de la mort. [42:  On sait ainsi que pour certaines scènes, les acteurs dissimulaient des vessies de porc pleines de sang qu’ils faisaient crever, ce qui provoquait des jaillissements spectaculaires.] 


3. Le personnage de Médée
	Malgré tous ses crimes, Médée est un personnage complexe ; sa triple condition de barbare, de sorcière et de femme la rendent suspecte aux yeux des Anciens, mais sa personnalité a fasciné les modernes[footnoteRef:43]. Il se dégage d’elle à la fois une grande force, et aussi l’amertume douloureuse d’une femme souffrante. J’en veux pour preuve le simple passage suivant, situé au début de la pièce (vers 116 et suivants)[footnoteRef:44] : [43:  On peut penser par exemple au film Médée, de Fellini, avec Maria Callas dans le rôle du personnae éponyme.]  [44:  La traduction est celle de la « Collection des Universités de France », par François-Régis CHAUMARTIN.] 


Médée. – Je meurs : le chant d’hyménée[footnoteRef:45] a heurté mes oreilles. Avec peine, avec peine, je peux croire moi-même à un si grand malheur. Jason a pu faire cela : m’avoir arraché mon père, ma patrie, mon royaume, puis m’abandonner seule en pays étranger, le cruel ? Il a méprisé mes services, lui qui m’avait vu vaincre par le crime les flammes et la mer ? Croit-il si fort que toute mon impiété a été consommée ? Instable, hors de moi-même, l’esprit malade, je me laisse emporter en tous sens ; comment puis-je me venger ? [45:  Ce chant annonce le mariage de Jason et Créüse (hymen = mariage).] 


	La douleur de Médée est marquée dès les premiers mots, avec l’hyperbole de la mort, qui forme un contraste saisissant avec le « chant d’hyménée », lequel, au lieu de provoquer la joie comme ce devrait être le cas, fait naître le deuil chez Médée, la femme jalouse et blessée. Le verbe « heurter » dit bien que ce chant, au lieu de caresser ses oreilles, instille une souffrance en elle, comme le souligne à nouveau la répétition « avec peine, avec peine » : la prise de réalité lui fait mal. La souffrance se voit aussi dans l’énumération « mon père, ma patrie, mon royaume », qui marque une sorte de gradation, puisque Médée part de ce qui est le plus proche, le plus intime (« père »), vers ce qui l’est le moins (« royaume » ; « patrie » est entre les deux, puisque le terme désigne, comme vous pouvez le voir d’après l’étymologie, la terre paternelle, la terre des ancêtres). Finalement, à partir de là, Médée se détache un peu de sa douleur personnelle et donne à voir toute sa puissance : elle est une guerrière (vocabulaire militaire : « vaincre »), et son pouvoir est tel qu’il lui permet de triompher de deux éléments contraires, « les flammes et la mer », qui sont coordonnés, comme si elle avait le pouvoir de surpasser en un même instant deux formes opposées[footnoteRef:46]. C’est l’idée inquiétante de la Médée criminelle (« par le crime »), qui domine désormais : elle revendique haut et fort son impiété, elle qui a démembré son propre frère sans se soucier de sa sépulture (un élément essentiel dans l’Antiquité), et assure qu’elle est capable de nouveaux forfaits. La dernière phrase du passage montre bien que Médée est à la fois éperdue de douleur et maléfique : elle sait qu’elle veut faire le mal, mais tout est encore assez flou dans son esprit[footnoteRef:47]. [46:  Elle pense sans doute à l’incendie de Corinthe.]  [47:  Les mots qui suivent montreront cependant qu’elle a réussi à trouver un moyen efficace de se venger.] 

	La critique Florence DUPONT a jugé que la tragique monstruosité naissait justement du passage du dolor (la douleur, le ressentiment) au furor (la frénésie meurtrière) : à ce moment de la pièce, Médée en est encore au stade du dolor, mais le furor commence déjà à poindre.
	Il émane en tout cas de Médée une force et une rage qui rendent les autres personnages bien falots.













V. LE VOCABULAIRE DU THÉÂTRE

Aparté : Mot ou parole que l'acteur dit à part soi (et que le spectateur seul est censé entendre). 

Aphorisme : Formule résumant un point de science, de morale. On parle aussi de « sentence » (sententia en latin).
==> Lors de son entrevue avec Médée, Créon déclare par exemple : « Pour nuire, les méchants ont toujours un temps assez long ».

Argument : Résumé de l'histoire que la pièce met en scène. 
==> Pour Médée, l’argument aurait pu, à la rigueur, être formulé de la façon suivante : « Médée, pour se venger de son époux Jason, assassine sa rivale Créuse, Créon, roi de Corinthe, et ses propres enfants ».

Bienséance : Conformité aux conventions littéraires, artistiques et morales d'une époque ou d'un public. Il faut bien prendre garde à ce que le théâtre antique admet des allusions à la mort, à la violence que ne toléraient pas nos dramaturges classiques du XVIIe siècle. 

Coryphée : Chef de chœur, dans le théâtre grec. 
==> Il n’y en a pas dans Médée.

Deus ex machina : Littéralement, « Dieu amené par une machine ». Personnage dont l’apparition, aidée parfois de la machinerie scénique, permet à l'auteur de couper court au développement d'un scénario. Les grands théoriciens du théâtre antique, comme Aristote, condamnaient ce procédé, qu’ils tenaient pour une marque de faiblesse dans la composition de la tragédie. L’expression est parfois utilisée aujourd’hui en dehors du contexte théâtral, pour désigner un événement subit et imprévu qui vient conclure une affaire embrouillée.
==> Il n’y en a pas dans Médée.

Didascalie : Indication scénique (souvent mise en italiques) qui est donnée par l'auteur, et qui peut concerner les entrées ou sorties des personnages, le ton d'une réplique, les gestes à accomplir, les mimiques. Il existe deux types de didascalies :
a) Les didascalies externes : ce sont des indications laissées par l’auteur de la pièce. 
Ex. : HARPAGON, se frottant les mains : Je suis bien content avec cet or.
LA FLÈCHE : Quel avare !
	Le passage en italiques, « se frottant les mains », n’est évidemment pas prononcé par le personnage Harpagon ; ce sont des indications fournies par l’auteur, et qui indiquent à l’acteur qu’il devra se frotter les mains au moment où il prononce sa réplique.
==> Médée, comme toutes les autres pièces antiques, ne contient aucune didascalie de cette sorte.
b) Les didascalies internes : elles sont contenues dans la réplique même des personnages.
Ex. dans Médée :
p. 164 de l’édition de la « Collection des Universités », Créon arrivant sur scène déclare : « Elle s’avance d’un pas hostile, farouche, menaçante, cherche à me parler de plus près. Écartez-la, serviteurs, loin de mon contact, de mon abord, faites-la taire »
==> Il est facile de déduire que l’acteur jouant Créon devrait avoir un mouvement de recul et se tourner vers ses gardes, que Médée arrive à grands pas, et que les gardes (dont on ignorerait, sans ce passage, la présence sur scène) s’efforcent d’arrêter la Colchidienne.

Dramaturge : Auteur d'un texte dramatique.
 ==> Sénèque était un dramaturge.

Dramaturgie : Ce mot peut avoir plusieurs sens ; il désigne souvent l’ensemble des mouvements des personnages sur la scène, c’est-à-dire des éléments que le lecteur doit imaginer ou recréer à la lecture de la pièce. Selon les metteurs en scène, la dramaturgie d’une même pièce peut beaucoup varier (alors même que le texte est toujours identique).

Exposition : Informations fournies dès les premières scènes pour permettre que la situation soit évaluée et l'action comprise.

Fatum : ce mot signifie « destin » en latin. Il agit comme une force invincible, à laquelle les personnages, malgré tous leurs efforts, ne peuvent résister.

Hors-scène : Espace où se déroulent ou sont censés se dérouler des événements qui sont en dehors du champ de perception du public. Il peut s'agir des coulisses d'où proviennent des effets spéciaux, d'une autre aire de jeu d'où l'action est retransmise de façon médiatique, ou d'un espace purement imaginaire. Ce qui se passe hors-scène est souvent annoncé aux autres protagonistes ainsi qu’au public par l’intermédiaire d’un personnage tel que le messager.
==> Dans Médée, le récit par le messager de la mort atroce de Créuse et de Créon permet de laisser ces passages en hors-scène (peut-être aurait-il été difficile techniquement de montrer physiquement le roi de Corinthe et sa fille en train de brûler).

Intertextualité : Phénomène selon lequel un texte - voire même une œuvre d'art - semble se situer à la jonction de plusieurs discours dont il serait la relecture ou la reprise. 

Ironie : Énoncé ou situation qui, au-delà de son sens manifeste, en cache un autre, différent et parfois opposé. On peut distinguer deux types d’ironie :
a) L’ironie textuelle : ce qu’on dit est le contraire de ce qu’on pense. 
Ex. : Alors qu’il tombe des cordes, un personnage pourra s’exclamer : « Quel beau temps ! »
b) L’ironie tragique : un personnage prononce des paroles funestes mais, par ignorance de ce qui l’attend, il ne comprend pas qu’elles prennent un double sens.

Monologue : Scène parlée, à un personnage; discours apparemment adressé à soi-même, ou à un auditoire dont on n'attend pas de réponse.
Ex. : les paroles de Médée méditant sa vengeance au début de la pièce.

[bookmark: Paratexte]Paratexte : Ensemble des énoncés qui entourent un texte. 
Ex. : dans le passage ci-dessous, ce qui appartient au paratexte a été grisé :
Dialogue entre Eschine et Sannion
SANNION. – Eschine, écoute, pour que tu ne viennes pas dire ensuite que tu ignorais ma qualité : je suis un leno[footnoteRef:48]… [48:  Leno = « proxénète ».] 

ESCHINE. – Je sais !
SANNION. – … mais d’une honnêteté parfaite s’il en fut jamais.
								Térence, Adelphes, vers 160-162

Pathétique : Qui suscite la pitié. Provoquer un sentiment de pitié chez le spectateur est une des fonctions essentielles que les théoriciens attribuent à la tragédie.
Ex. : les plaintes de Jason à la fin de Médée.

Quiproquo : Méprise qui fait qu’on prend une personne pour une autre.
Ex. : les quiproquos autour de Mercure/Sosiet et Jupiter/Amphitryon dans Amphitryon de Plaute.

Reconnaissance. Identification soudaine d'un personnage, grâce à un témoin ou à un souvenir ; elle peut-être tragique aussi bien que comique.
==> Pas vraiment d’exemple dans nos pièces, ou alors, à l’extrême rigueur, Jupiter dans Amphitryon, mais au fond, c’est lui-même qui dévoile son identité.

Réplique : Réponse à un discours ; texte dit par un personnage au cours d'un dialogue. Dans son sens technique, ce mot ne contient pas de dimension de vivacité, comme « riposte », par exemple.

Stichomythie : Dialogue de tragédie où les interlocuteurs se répondent vers pour vers. Il s’ensuit une grande vivacité. Ce type de scène est propice à la multiplication des aphorismes (ou sentences).
Ex. : le dialogue entre Créon et Médée.

Tirade : Longue suite de phrases récitées sans interruption par un personnage. C’est en quelque sorte une longue réplique. À la différence du monologue, la tirade s’adresse à quelqu’un en particulier.

Topos : Proposition générale ayant statut de lieu commun (mot grec).
a) Il peut s’agir d’une phrase aux propos très généraux, comme un proverbe.
b) Il peut s’agir d’un thème particulièrement courant dans le genre littéraire auquel l’œuvre étudiée appartient.
Ex. : dans Médée, on peut distinguer les topos[footnoteRef:49] du destin. [49:  Au pluriel, on dit parfois topoi au lieu de topos, car tel est le pluriel de ce mot en grec (de la même façon qu’on parle souvent de « scenarii », au pluriel, plutôt que de « scenarios » (ce sont là des mots italiens, bien sûr).] 


Unité de temps : Caractère d'une pièce dont l'action dramatique se déroule sur une durée ne dépassant pas celle de la représentation, ou celle d'une révolution du soleil. On notera ainsi que dans Médée, Créon accorde un seul jour à Médée pour voir une dernière fois ses enfants ; elle répond que cela sera largement suffisant pour elle. Cela conduit bien sûr à des situations fantastiques, comme la grossesse « express » d’Alcmène dans Amphitryon. 
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