



I – La rencontre avec le spectacle (l’avant représentation) 

1 – Médiatisation : Comment le spectacle s’est-il fait connaître ? Marques d’identification, abonnements, présentation dans la presse, radio, programmes, dossier de presse, affiches, information dans l’établissement : quand et qui ? Etc. Comment avez-vous choisi la pièce et d’abord l’avez-vous choisie ? S’agit-il d’une « sortie » ? Quelles priorités parmi vos motivations ? Cela peut-être un choix personnel, une relation avec une visée pédagogique immédiate ou un rapport plus large à la culture, à la curiosité ? 

Allez-vous au théâtre comme vous allez au cinéma ? 

Lire avant et voir après ou voir avant et lire éventuellement après ? Voici une question à laquelle il est difficile d’apporter une réponse de « principe » ! Essayer de montrer pourquoi il faut y répondre au cas par cas.    

2 – Lecture d’affiche : [Servez-vous de votre manuel de français : lecture d’image Ch. 10] Logo ? Sens symbolique des couleurs ? Rapport texte/image ? Photo/Graphisme/Texte ? Importance accordée à quelle information ? (Ex : l’auteur/l’acteur/le metteur en scène/le titre/ ? Interrogez-vous sur le sens de ces choix. Informatif / incitatif ? Fonctions de l’image : référentielle/argumentative/esthétique ? Ce qui est dénoté/connoté ? Visuel ? Typographie ? 

3 – Représentation et institution – dans quelle institution théâtrale cette représentation ? (Centre Dramatique National ? Scène Nationale, Scène Conventionnée ? Théâtre Municipal, Théâtre privé etc.) Comment fonctionne-t-elle ? Est-elle aidée ? A-t-elle un projet de programmation, quels choix expriment ce projet ? (Ex : les formes mixte de théâtre, - théâtre et nouvelle technologie, théâtre d’image, performance, théâtre et danse, - ou des formes plus classiques.) Programmation : plaquette ? Journal ? Site Internet ? : Souvent le responsable du lieu indique dans un éditorial ses choix, ses contraintes, ses priorités, les publics qu’il veut atteindre. Existe-t-il une « politique de programmation » Ex : rapport entre créations/coproductions et diffusion ? Programmation thématique : écritures contemporaines/classiques ? Spectacles lourds/légers ? Découvertes d’auteurs étrangers ? Autour de la représentation : lectures ? Débats ? « petites formes », documentation pédagogique (voir le site Internet du théâtre Français ou de l’ Odéon Théâtre de l’Europe par exemple.) L’accueil dans le lieu du spectacle ? Qui est accueilli, par qui et où ? (Cafétéria, rencontres possibles, librairie ?) Interrogez l’architecture même du bâtiment en dehors du rapport scène /salle. Quels espaces pour quelles fonctions ? Vous verrez qu’elle peut parler du sens que peut prendre une représentation ex : le « foyer » le lieu d’exposition etc.

4 - Les politiques d’abonnement font qu’une représentation prend du sens dans le contexte d’une saison qui s’adresse à des publics. Soyez sensibles à la notion de risque (sur le plan financier mais aussi esthétique.) Questions à vous poser : que serait une programmation sans risque ? Quel est le coût réel de votre place ? (Coût fauteuil) quels sont les coûts de production du spectacle que vous avez vu ? Réintroduisez la représentation, dans sa dimension culturelle et socio économique. Question à se poser en s’interrogeant sur l’histoire du théâtre (qui écrivait, pour qui ? Quels modes de financements ? Quelles concurrences connaissaient le spectacle vivant ?)

II - En quoi ce spectacle m’a-t-il parlé ou est-il resté muet ?  

5 - D’une manière radicale on peut se poser la question : « avant et après avoir vu ce spectacle qu’est-ce qui a changé en moi ? » Il ne s’agit pas forcément et à chaque spectacle de « révélation » ! Par ailleurs il peut y avoir des « effets » retard… Il est d’ailleurs bon de noter ce qu’on a vu, - parce qu’on oublie -, mais de laisser la décantation se faire. Il s’agit de cultiver sa sensibilité et son regard d’où le paradoxe suivant : parfois un spectacle dans lequel on n’est pas « rentré », comme on dit familièrement, nous en apprend plus sur notre goût que certains spectacles qui nous ont plu et qui ne laissent aucune trace… Il s’agit d’être attentif à soi-même. Demandez-vous ce que révèle, ce que dénonce, ce qu’explore ce spectacle. 

Demandez-vous aussi quelles images vous avez retenues. On peut s’amuser à en chercher trois, à noter personnellement et à renvoyer au groupe. Noter les différences et les points communs.

Noter et apprécier la première et la dernière image fabriquée par le metteur en scène.

Vision globale du spectacle. On peut rédiger un début de phrase à compléter par chacun…Ex : Ce qui m’a plu c’est ... C’est l’histoire de quelqu’un qui... Ce qui m’a le plus étonné c’est quand.... etc. 

Interrogez-vous sur les attentes que vous aviez en ce qui concerne le texte, la mise en scène, les acteurs, et vos découvertes, satisfactions ou frustration. 

6 – Le public : comment a-t-il réagi ? a-t-il été sollicité par les comédiens (adresse public, a parte, ou jeu derrière le 4ème mur = illusion) N’oubliez pas que s’agissant de représentation et non de lecture le public participe au spectacle. Cf les qualités de silence ou au contraire les lazzi. A qui parle un comédien ? (soi-même, le public, l’autre personnage en scène, l’Univers entier pris à témoin ?) Le public a-t-il été interpellé globalement ou chaque spectateur pour soi ? Quelles observations pour répondre à cette question ? (Eclairage salle/scène, mouvement du public, entrée des comédiens par la salle etc.) Quelles relations, froid/chaud, distant/proche; interactif, voire une dimension sacrée... ou de provocation)

II - L’espace scénique et la scénographie.

7 - La forme de l’espace scénique (à l’italienne, en rond, en éperon, etc.) et la forme du théâtre (la salle, les points de visions et d’auditions) Rideau ou pas de rideau ?

8 - La nature de l’espace scénique : présente-t-il une imitation d’un autre espace ou sert-il uniquement le jeu qui crée son espace imaginaire ? S’agit-il d’un espace mental ? (Décors ? Peints/Réaliste ? Scénographie) Les coordonnées de l’espace scénique : ouvert/fermé, hauteur/profondeur ; vaste/réduit, vide/occupé. Rapport entre la scène et l’extra-scène, espace du public, espace du jeu, espace extérieur ? Est-ce que l’espace joue aussi, fait jouer l’acteur, crée une tension dramatique ? Quelle « esthétique » ? Existe-t-il un lien entre ce qui est dit, ce qui se joue, et l’espace utilisé sur la scène ? Est-ce que ce qu’il se passe quelque chose en coulisse, ou tout est dit et montré sur la scène ?  

9 – Les couleurs : (= costumes, décor, éclairage.) Y a-t-il un parti pris ? Oppositions, dominante etc. quelle luminosité ? Quelles impressions avez-vous ressenties et quelles connotations ? Est-ce que la couleur joue un rôle dans le spectacle (cf. pleins feu/poursuite/découpe/transparences etc.) La question de la création lumière. L’écriture du spectacle avec des couleurs et des lumières, les rythmes, l’intensité, les fondus ou le « cut »

10 – Apport des projections éventuelles ou des nouvelles technologies. Notez précisément de quoi il s’agit mais demandez-vous quelles intentions elles servent, quel effets elles produisent. Effet de dispersion, de concentration ? Sont-elles essentielles dans l’économie du spectacle ?

III - Les objets.

11 - Nature, origine, matière. (Riche, "toc", rare, neuf, usé, naturel, artificiel etc.) Nombreux/rares, polyvalence, utilité ou fonction, leur rapport à l’espace et au corps. Ont-ils un fonctionnement rhétorique et symbolique ? 

IV - Les costumes.

12 - Couleur, connotations induites, marques de métier ou statuts sociaux. Quel est leur système s’il existe ? Quel est leur rapport au corps et au jeu de l’acteur, ce qu’ils permettent ou interdisent, ce qu’ils accentuent ?

V - Les comédiens.

13 - Nombre de comédiens… Du Solo au grand spectacle. (Hommes/femmes, vieux/jeunes, connus/inconnus etc.)

14 - Rapport entre le personnage et l’acteur, un "type" et son individuation. Le jeu du comédien est-il individualisé ou "typique" ? (Cf. les « emplois », barbon, jeune première, amoureux, soubrette etc.)

15 - Rapport de l’acteur et du groupe en scène (choeur/héros, vedette/faire valoir, comédiens sur un spectacle ou comédien de troupe ? Rapports de complicité ? Marge d’improvisation ou jeu réglé et virtuosité ? Rapport éventuels observables entre le texte, l’interprétation et le physique, le corps du comédien (Cf. « avoir le physique de l’emploi » ou jouer à contre-emploi, ce qui peut être intéressant…) Il s’agit d’apprécier la « distribution » Dimension sociologique du comédien : son histoire, les rôles déjà joués, (ceux qui « collent » à la peau… !) son appartenance à une troupe, sa notoriété etc.

16 - Rapport entre l’acteur et son rôle. Il compose, il interprète, il s’identifie, il joue à distance ? (Cf. Diderot, Stanislavski, Brecht, ou Artaud qui sont éclairants) Il arrive qu’on  à le sentiment qu’un acteur ne soit pas à la hauteur d’un rôle, mais l’inverse est aussi vrai certains écrasent le rôle. (Pb cinéma/théâtre : faire ce que le public attend de vous)

17 - Gestuelle de l’acteur et mimiques : Comédien de texte/comédien de corps (à nuancer…) Chercher si tout corps joue, de la démarche au visage ou si tout se joue dans le buste et le visage : le « masque » (Théâtre du geste/ théâtre du texte / théâtre de l’image) Gestes/gesticulations, où joue-t-il dans le corps dans le masque ? Quelles attitudes, poses, états, prend-t-il ou fait-il passer dans son corps? (songez aux identifications aux éléments : eau, terre/marbre, feu, vent, et aux matières : visqueux, mou, dur, ou encore animales : félin, ours, oiseaux etc. Existe-t-il un/des geste(s) à valeur symbolique ? (Gestus Brechtien...) Maquillages et masques ? Les gestes accompagnent la parole, en disent plus long qu’elle, la complètent, la contredisent ? Les gestes sont-ils naturels, ou  des stéréotypes, des caricatures, des gestes express sionistes ? Cf. corps tragique, corps comique, corps baroque, corps classique etc.  

17 - La Voix et la diction : hauteur, registre, rythme de l’élocution, articulation, accent éventuel. Les voix et les états ou tonalités : langueur, préciosité, fermeté autorité, voix chaude, voix blanche, mi-voix, voix claironnante. Est-ce que le travail vocal, les silences qui « parlent », ont une grande importance dans le spectacle ?

VI - Le récit la fable ou le drame.

18 - À quel genre appartient-il ? (Comédie, tragédie, tragi-comédie, comédie (de mœurs, de caractère, d’intrigue ou situation, farce) Drame (bourgeois, romantique) Théâtre d’idée, théâtre d’intervention, de rue, clown, music-hall etc. Pour les pièces modernes et contemporaines ces distinctions opèrent moins. Pb que pose la notion de genre dramatique. Voir également les adaptations (de roman, de faits réels etc. Cf.« On peut faire du théâtre de tout » Vitez.)  

19 - Quelle est la « fable » ? L’histoire racontée s’il y en a une ? (Situation initiale, force perturbatrice, action, force équilibrante, situation finale) Voir les schémas divers d’analyse du récit (Cf. schéma « actanciel » dans vos manuels de français)  Sketchs, tableaux, théâtre éclaté, théâtre dans le théâtre, pièces « paysage » (Vinaver) 

20 - Quelle est la part de l’improvisation et de l’imprévu dans le spectacle si elle existe ? 

VII – La mise en scène.

(Soit elle se fait oublier, soit elle est signée, dans l’un et l’autre cas il ne faut pas préjuger, c’est aussi un talent de se faire oublier… pb qui est relativement récent : cf. la « tyrannie du metteur en scène » le texte devient secondaire, on parle au de « tyrannie du comédien » la vedette qui se passe de metteur en scène) 

21 – Sa présence et son travail est-il visible ? Est-ce qu’il a mis le texte en valeur ? Quels Effets, traitements, accentuations, jeu imposé au comédien,  etc. Quels sont les choix dramaturgiques s’ils existent (Sent-on un parti pris, un style ?) Insistance sur un personnage qui devient pivot, ce qui est suggéré à travers le texte : « le sous texte ». Y a-t-il des moments où le récit doit à la mise en scène plus qu’au texte ? (L’écriture scénique…) Est-ce que le décor et le dispositif scénique racontent quelque chose ?

22 – Est-ce que la mise en scène est une relecture du texte ? La mise en scène a-t-elle fait changer le texte de genre ? Une comédie changée en tragédie, un drame joué en comédie etc. Jouer comme à l’époque reconstitution, ou « revisiter » les classiques ? (Là il y a un débat intéressant…) Action rapportée, joué en direct ? Prédominance du texte ou du jeu ?

23 - Quel référent choisit-il quelle influence ? (Historique, contemporain, fantastique, cinéma, bande dessinée, etc.) Comment fait-il le découpage en unités ? Privilégie-t-il le continu ou le discontinu ? Y a-t-il quelque chose qui relie et tient tous les éléments du spectacle ? Vous semble-t-il qu’il y ait une recherche de cohérence ou d’incohérence, volontaire ou involontaire ?

50 - Y a-t-il plusieurs systèmes scéniques ? Si oui, comment fonctionnent-ils, quelle est leur rôle, ont ils une signification ? (Avant-scène, scène, scène éclatée etc. ) ( ** )

51 - Qu’est-ce qui vous dérange dans cette mise en scène ; quels moments forts, faibles ou ennuyeux ? 

52 - Y a-t-il prédominance du visuel, l’accroche sensible, ou de l’écoute du texte ? Parole, musique, bruits, éclairages, silences etc.

VIII – Le Rythme du spectacle.

53 - De quelle nature ? Vif, lent, syncopé, continu, discontinu, changements de régime.

54 - D’où provient-il ? échanges des dialogues, gestuelle, déplacements des comédiens ou des décors, découpage en tableaux, musique, scènes, actes etc.

IX - Le texte du spectacle.

56 - Texte écrit pour le théâtre (auteur) ou théâtralisation d’un événement, de situations quotidiennes (création « collective » )

57 - Quelle place la mise en scène accorde au texte dramatique ? Il le sert ou il s’en sert ? ( ** )

58 - Quelles relations entre le texte, le jeu et l’image ? (Théâtre de texte, d’acteur ou d’image ?)
60 - Qui est l’auteur principal du spectacle ? (L’écrivain, l’acteur ou le metteur en scène ?)











Remarques sur l’utilisation de cette fiche  





Cette liste de questions est purement indicative. Selon le spectacle, le niveau des élèves concernés et la formation de celui qui mène la séquence, certaines questions doivent être écartées. Il ne s’agit que d’une batterie à adapter et compléter selon les situations. 





Son but : une aide pour développer le regard du jeune spectateur, le plaisir du spectacle, son sens critique et sa sensibilité esthétique. Faire de lui un spectateur-acteur et non un consommateur. 





Nous avons évité le terme d’ « exploitation » pédagogique. Trop souvent la perspective d’un travail annoncé, parfois noté, oriente le regard et gâche le plaisir : c’est un élève qui regarde et plus une personne, il trie l’utile pour répondre et n’est plus présent au spectacle. 


Mieux vaut ne pas donner ou présenter trop lourdement et par écrit ces questions avant le spectacle, mais sensibiliser aux questions. En aval la mémoire et l’appréciation de chacun, enrichis au cours d’une discussion libérée de toute arrière pensée, pourront réapparaître dans le cadre d’exercices évalués, mais plus tard. 


La tentation de l’exploitation immédiate et centrée sur le spectacle, louable dans ses intentions, provoque parfois des effets contraires. 





La vision "gratuite" peut enrichir à terme d’une dimension "personnelle" des travaux notés. Dimension du souvenir,  du regard critique et du jugement d’appréciation que l’on aura exercé au cours d’une séquence. 


Amener les élèves à verbaliser leur émotion, leur plaisir, leur regard critique et à le confronter à celui des autres, par écrit ou par oral, est indispensable. Mais il faut faire confiance aux effets retard et aux stratégies d’apprentissage « par la bande ». En matière de développement de la sensibilité à l’oeuvre d’art, c’est comme au billard, le plus court chemin et le plus direct (directif ?) n’est pas forcément le meilleur ! 





Nous avons noté (**) les questions qui nous semblent s’adresser à un public de Lycée, face à un animateur très informé. Certaines questions se recoupent et sont redondantes, il s’agit ni d’un outil d’analyse méthodique, ni d’un "quiz" avec réponses à choix multiples, mais d’une série de questions qui permettent en fonction des élèves et du spectacle de...fabriquer les bonnes questions. 





Document élaboré par l’ARPEC de Franche-Comté 


A l’occasion des stages de formation théâtre des enseignants 1er et 2nd degré. 


C.Me. 











