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	Le texte théâtral  introduction


Lisez le texte ci-dessous et repérez les informations qui vous permettront de répondre aux trois questions suivantes :

· Qui sont les destinataires du texte de théâtre ?

· Qu’est-ce qui peut procurer du plaisir au spectateur d’une pièce de théâtre ?

· Que doit faire le lecteur pour bien comprendre le texte de théâtre ?

	Le théâtre et ses destinataires

Le mot théâtre a pour lointaine origine le grec thea, action de regarder, vue, spectacle, contemplation. Le théâtre est, en effet, un lieu où l’on présente une action au regard, où l’on vient pour regarder un spectacle. Le spectateur assiste à la représentation d’une histoire par des acteurs qui jouent le rôle de personnages de fiction et échangent des propos écrits par un auteur. Ainsi le texte de théâtre est destiné à être mis en scène. Mais on peut également en prendre connaissance par le biais du livre : le professionnel – metteur en scène, acteur – qui s’engage dans la réalisation du spectacle et tout lecteur intéressé peut trouver en librairie des textes écrits pour le théâtre. 

Le spectateur construit l’histoire à partir des informations qui lui sont apportées par la mise en scène, par les échanges entre les acteurs-personnages. Il ne reste pas impassible devant la représentation. Comme le lecteur, il subit des effets généralement recherchés par l’auteur. Ces effets sont créés par le texte des répliques, par les situations et les actions données à voir, par les choix de mise en scène : le public souffre, il a peur, il est ému, il partage le bonheur des personnages, il rit d’eux, etc. 

Le lecteur d’une pièce de théâtre construit l’histoire à partir des informations qui lui sont données par le texte. Mais pour « voir » les personnages agir dans leur milieu, pour les « entendre » parler, il doit solliciter son imagination plus que ne le fait le lecteur d’un roman généralement aidé par des caractérisations, des descriptions. 

Pour mieux apprécier le spectacle ou les virtualités du texte écrit (= ce qu’on peut faire, à la scène, à partir de lui), il convient que le récepteur s’appuie sur des connaissances relatives au « langage » théâtral : connaissances ayant trait, par exemple, à

 l’organisation de l’espace scénique, aux mouvements et aux gestes des acteurs, aux décors et aux costumes, à l’éclairage, à la musique ou au bruitage, etc.


Quelles définitions pourriez-vous donner du théâtre ? Que savez-vous…

· des lieux où s’effectuent les représentations ?
· des professionnels du théâtre ?
· du texte de théâtre ?

Qu’est-ce que le théâtre ?

	


Réponses attendues
· Quelles définitions pourrais-tu donner du théâtre ?

Divertissement, culture, représentation de la vie, relation que développent les acteurs entre eux, c’est un spectacle réalisé pour être vu par des spectateurs. Le théâtre est un spectacle où il y a un lien direct entre les spectateurs et les acteurs contrairement au cinéma.

Un monde artificiel et qui ne vise pas la vraisemblance. Il ne s’agit pas de copier le réel, mais de le représenter en le déformant, pour mieux le faire comprendre et pour mieux émouvoir.

Une façon de raconter où les corps sont aussi signifiants que les paroles, où la parole ne fait que compléter le message donné par les mouvements, les attitudes, les regards (un texte).

· Que sais-tu des lieux où s’effectuent les représentations ?

La scène est mise en évidence pour que tous les spectateurs puissent voir. Le théâtre est presque accessible à tous financièrement, bien que le théâtre ait une portée populaire. Le rideau est un élément qui sépare les spectateurs des acteurs sur scène. Au XXè siècle cette tendance s’est peu à peu supprimée. On insiste sur la participation du spectateur à la pièce. Eclairage, décors, son, costumes, coulisses.

· Que sais-tu des professionnels du théâtre ?

C’est une vie un peu nomade. C’est un métier qui exige une bonne mémoire. Les acteurs professionnels font partie d’une troupe de théâtre.

· Que sais-tu du texte de théâtre ?

On n’écrit pas n’importe quoi. On doit suivre certaines règles.
· Qui sont les destinataires du texte de théâtre ?

Spectateurs, lecteurs, acteurs, …

· Qu’est-ce qui peut procurer du plaisir au spectateur d’une pièce de théâtre ?

Ressentir des émotions, partager le bonheur des personnages en se mettant dans leur peau.

· Que doit faire le lecteur pour bien comprendre le texte de théâtre ?

      Il doit faire appel à son imagination et à ses connaissances théâtrales.
La scène d’exposition
La 1ère scène d’une pièce de  théâtre est appelée scène d’exposition. Le spectateur y attend différents renseignements qui vont l’aider à comprendre d’emblée le sujet de la pièce, l’intrigue, les relations entre les personnages et leurs caractéristiques psychologiques.
Une scène d’exposition complète « doit instruire le spectateur du sujet et de ses principales circonstances, du lieu de la scène et même de l’heure où commence l’action, du nom, de l’état, du caractère et des intérêts de tous les personnages principaux ».
La scène d’exposition est, en elle-même un enjeu dramatique fort (faire entrer dans l’action, faire diversion et capter l’attention du spectateur).

1. LE CADRE

a. Qu’apprend le spectateur des lieux de l’action ?

b. Qu’apprend le spectateur du moment de l’action ?

2. LES PERSONNAGES

a. Qui est présent sur scène ?

b. Qu’apprend-on sur les personnages présents ?

c. De qui et/ou de quoi parlent-ils ?

d. Qu’apprend-on sur les personnages dont il est question ?

3. LE PASSE

Que nous apprend cette scène sur les faits qui se sont passés antérieurement ?

4. LE PRESENT

Quelle est la situation au début de la pièce ?

5. L’AVENIR

Quelles hypothèses peut faire le spectateur sur la suite de l’histoire ?

SYNTHESE
La scène d’exposition fournit des informations nécessaires à la compréhension de l’histoire  (intrigue) :

- l’identité des personnages
- les traits de caractère généraux et les relations entre les personnages principaux
- le conflit, l’intrigue

- le ton de la pièce, son rythme

- les lieux 

- l’époque
Elle doit susciter l’attention du lecteur ou du spectateur.

Une pièce de théâtre est construite en trois grandes étapes :

- la scène d’exposition

- le noeud de l’action (les personnages rencontrent un obstacle qui s’oppose à leur projet)

- le dénouement (apporte une issue à la crise sous la forme d’une résolution heureuse ou tragique).

Acte 1                       Acte 2                      Acte 3                  Acte 4                    Acte 5

__________________________________________________________________________

exposition                  conflit                     péripéties                …….                     dénouement
Lisez la scène d’exposition suivante et répondez ensuite aux questions précédentes.
BEAUMARCHAIS, Le Mariage de Figaro, 1784.

Acte I  scène1

FIGARO, SUZANNE
FIGARO: Dix-neuf pieds sur vingt-six.

SUZANNE: Tiens, Figaro, voilà mon petit chapeau; le trouves-tu mieux ainsi ?

FIGARO lui prend les mains: Sans comparaison, ma charmante. Oh ! que ce joli bouquet virginal, élevé sur la tête d'une belle fille, est doux, le matin des noces, à l'oeil amoureux d'un époux !...

SUZANNE se retire: Que mesures-tu donc là, mon fils ?

FIGARO: Je regarde, ma petite Suzanne, si ce beau lit que Monseigneur nous donne aura bonne grâce ici.

SUZANNE: Dans cette chambre ?

FIGARO: Il nous la cède.

SUZANNE: Et moi je n'en veux point.

FIGARO: Pourquoi ?

SUZANNE: Je n'en veux point.

FIGARO: Mais encore ?

SUZANNE: Elle me déplaît.

FIGARO: On dit une raison.

SUZANNE: Si je n'en veux pas dire ?

FIGARO: Oh ! quand elles sont sûres de nous

SUZANNE: Prouver que j'ai raison serait accorder que je puis avoir tort. Es-tu mon serviteur, ou non ?

FIGARO: Tu prends de l'humeur contre la chambre du château la plus commode, et qui tient le milieu des deux appartements. La nuit, si Madame est incommodée, elle sonnera de son côté; zeste ! en deux pas, tu es chez elle. Monseigneur veut-il quelque chose ? il n'a qu'à tinter du sien; crac ! en trois sauts me voilà rendu.

SUZANNE: Fort bien ! mais, quand il aura «tinté» le matin pour te donner quelque bonne et longue commission, zeste ! en deux pas il est à ma porte, et crac ! en trois sauts...

FIGARO: Qu'entendez-vous par ces paroles ?

SUZANNE: Il faudrait m'écouter tranquillement.

FIGARO: Eh qu'est-ce qu'il y a ? Bon Dieu !

SUZANNE: Il y a, mon ami, que las de courtiser les beautés des environs, Monsieur le Comte Almaviva veut rentrer au château, mais non pas chez sa femme ; c'est sur la tienne, entends-tu, qu'il a jeté ses vues, auxquelles il espère que ce logement ne nuira pas. Et c'est ce que le loyal Bazile, honnête agent de ses plaisirs, et mon noble maître à chanter, me répète chaque jour, en me donnant leçon.

FIGARO: Bazile ! ô mon mignon ! si jamais volée de bois vert appliquée sur une échine a dûment redressé la moelle épinière à quelqu'un...

SUZANNE: Tu croyais, bon garçon! que cette dot qu'on me donne était pour les beaux yeux de ton mérite ?

FIGARO: J'avais assez fait pour l'espérer.

SUZANNE: Que les gens d'esprit sont bêtes !

FIGARO: On le dit.

SUZANNE: Mais c'est qu'on ne veut pas le croire.

FIGARO: On a tort.

SUZANNE: Apprends qu'il la destine à obtenir de moi, secrètement, certain quart d'heure, seul à seule, qu'un ancien droit du seigneur... Tu sais s'il était triste !

FIGARO: Je le sais tellement que, si Monsieur le Comte, en se mariant, n'eût pas aboli ce droit honteux, jamais je ne t'eusse épousée dans ses domaines.

SUZANNE: Eh bien ! s'il l'a détruit, il s'en repent ; et c'est de ta fiancée qu'il veut le racheter en secret aujourd'hui.

FIGARO, se frottant la tête: Ma tête s'amollit de surprise ; et mon front fertilisé...

SUZANNE: Ne le frotte donc pas

FIGARO: Quel danger ?

SUZANNE, riant: S'il y venait un petit bouton ; des gens superstitieux...

FIGARO: Tu ris, friponne ! Ah ! s'il y avait moyen d'attraper ce grand trompeur, de le faire donner dans un bon piège, et d'empocher son or !

SUZANNE: De l'intrigue, et de l'argent ; te voilà dans ta sphère.

FIGARO: Ce n'est pas la honte qui me retient.

SUZANNE: La crainte ?

FIGARO: Ce n'est rien d'entreprendre une chose dangereuse, mais d'échapper au péril en la menant à bien: car, d'entrer chez quelqu'un la nuit, de lui souffler sa femme, et d'y recevoir cent coups de fouet pour la peine, il n'est rien plus aisé ; mille sots coquins l'on fait. Mais...

On sonne de l'intérieur.
SUZANNE: Voilà Madame éveillée; elle m'a bien recommandé d'être la première à lui parler le matin de mes noces.

FIGARO: Y a-t-il encore quelque chose là-dessous ?

SUZANNE: Le berger dit que cela porte bonheur aux épouses délaissées. Adieu, mon petit Fi, Fi, Figaro, rêve à notre affaire.

FIGARO: Pour m'ouvrir l'esprit, donne un petit baiser.

SUZANNE: A mon amant aujourd'hui ? Je t'en souhaite ! Et qu'en dirait demain mon mari ?

Figaro l'embrasse.
SUZANNE: Hé bien! hé bien!

FIGARO: C'est que tu n'as pas d'idée de mon amour.

SUZANNE, se dérivant: Quand cesserez-vous, importun, de m'en parler du matin au soir ?

FIGARO, mystérieusement: Quand je pourrai te le prouver, du soir jusqu'au matin.

On sonne une seconde fois.
SUZANNE, de loin, les doigts unis sur sa bouche: Voilà votre baiser, Monsieur ; je n'ai plus rien à vous.

FIGARO court après elle: Oh ! mais ce n'est pas ainsi que vous l'avez reçu.
Comprendre la présentation du texte de théâtre

De prime abord, le texte de théâtre se présente comme fort différent du texte romanesque. Voici, par exemple, quelques pages d’une comédie de Josiane BALASKO intitulée Le Père Noël est une ordure.
     Le schéma traditionnel du dialogue vous est certainement familier : un émetteur envoie un 

      message à un récepteur, ce dernier interprète le message, joue à son tour, pour répondre, le 

      rôle de l’émetteur et adresse un message à l’émetteur n°1, qui devient le récepteur n°2.
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Récepteur n°2                         Message                                  Emetteur n°2

A qui et à quoi servent les notes entre parenthèses ou en italique?
Quel nom portent-elles ?


L’émetteur, Véronique, ne sait pas que le récepteur, Tom, écoute instantanément son message. Via le répondeur, Véronique pense que son message sera reçu plus tard dans le temps.

Josiane Balasko, Le Père Noël est une ordure, 1986.
	PRIVATE
Scène 3

THÉRÈSE - C’est ma cousine Josette.

MORTEZ (sévère) - On avait dit pas de visites, Thérèse...

THÉRÈSE - Mais c’est Noël... Pierre...

Mortez va ouvrir la porte.

MORTEZ - Ah, c’est Monsieur Preskovich, Thérèse, bonsoir, Monsieur Preskovich.

PRESKO - Bonsoir, Monsieur Mortez.

MORTEZ - Vous allez bien ? 

PRESKO - Bonsoir Madame Thérèse.

THÉRÈSE - Vous allez bien Rhadam?

PRESKO - Ça va, ça va, je passais pour vous souhaiter la Noël, je vous ai apporté un cadeau de mon pays.

THÉRÈSE - Oh, je suis confuse, c’est-à-dire que nous, on a rien prévu du tout, Pierre ?

MORTEZ - Pour vous, non.

THÉRÈSE - Vous comprenez, comme je ne vous ai pas vu depuis quinze jours, moi je croyais que vous étiez parti en vacances dans votre pays.

PRESKO - Mais oui, mais j’ai pas pu, j’ai pas bougé, hein.

MORTEZ - Et puis, on ne vous entend même pas marcher là-haut, Monsieur Preskovich, tellement vous êtes discret.

PRESKO - Mais oui, mais vous savez j’ai du parquet alors j’utilise des patins.

THÉRÈSE (ouvrant le cadeau) - Oh, tiens, qu’est-ce que c’est que ça ?

PRESKO - C’est un cheichar.

MORTEZ - Un quoi?

PRESKO - Un cheichar, c’est un chapeau folklorique. D’ordinaire ça se porte sur le côté et les jours de fête, on le porte en arrière pour la joie.

THÉRÈSE - Ah bon alors. (Elle le met sur sa tête). C’est un chapeau assez ridicule comme chapeau de polichinelle, avec quatre grandes oreilles en plastique cousues sur les côtés. C’est une chose qui vient d’un pays...

MORTEZ - Ça vous va très bien, Thérèse, ça vous va très bien.

PRESKO - Ça lui va bien, hein ? C’est amusant ... parce que normalement c’est pour les hommes.

THÉRÈSE - Mais alors, c’est plutôt à Pierre de le porter.

MORTEZ (mettant le chapeau) - Oui, oui, mais bien sûr. Il y a un devant derrière, Monsieur Preskovich ?

PRESKO - Ah, non c’est égal.

MORTEZ - Alors c’est, c’est le cheichar n’est-ce pas ? Oui, oui, c’est cela, et quand on le met en arrière c’est pour la joie ?

PRESKO - Oui.

MORTEZ - Eh bien c’est très agréable, à part le pompon qui est agaçant. (Il se débarrasse du chapeau.) Eh bien écoutez, Monsieur Preskovich, je suis très content que vous soyez passé nous faire un petit bonjour, et maintenant on va vous faire un petit au revoir...

PRESKO - Je vous avais apporté des chocolats aussi.

THÉRÈSE - Oh, écoutez, on va vous gronder. Je vais les remiser par devers moi.

PRESKO - Et vous ne les goûtez pas, Madame Thérèse ?

THÉRÈSE - Oh, si, on va les goûter.

MORTEZ - Mais bien sûr.

THÉRÈSE - A vous l’honneur, Pierre.

MORTEZ - Oh, les dames d’abord, Thérèse.

THÉRÈSE - On ne sait que choisir...

PRESKO - Je me suis permis d’en prendre quelques-uns.

MORTEZ - Servez-vous Monsieur Preskovich. Tapez dedans.

PRESKO - Oh, non, j’en ai déjà pris, c’est pour vous, allez.

MORTEZ - Ah, bon, c’est vrai qu’on ne sait que choisir, Thérèse ...

PRESKO - Normalement ça se déguste avec de la Schlovetnie, c’est une liqueur des montagnes.

MORTEZ- C’est une coutume ?

PRESKO - C’est une liqueur...

MORTEZ - Oui...

THÉRÈSE - Ça a l’air bon !

Thérèse et Mortez goûtent les chocolats. Manifestement, c’est très mauvais.

MORTEZ (avec un geste de la main) - C’est très bon.

PRESKO - Ce sont les fameux spotsi d’Ossieck.

MORTEZ - C’est fameux.

PRESKO - C’est une fabrication artisanale.

MORTEZ - On voit bien que c’est fait à la main.

PRESKO - Oui, c’est roulé à la main sous les aisselles. (Têtes de Mortez et Thérèse.) Et puis, ce n’est que des bonnes choses, c’est du cacao de synthèse, avec de la margarine et de la saccharose.

MORTEZ - C’est biodégradable ...

THÉRÈSE - Il y a comme un goût de...

PRESKO - Ah oui, de bismuth, ils sont obligés d’en mettre pour le voyage, c’est un peu dommage parce qu’on sent beaucoup moins la margarine...

MORTEZ - Oui, c’est un petit peu dommage, effectivement... humm et puis je ne sais pas si vous avez remarqué, Thérèse, mais il y a une espèce de deuxième couche à l’intérieur.

THÉRÈSE - C’est fin, ça se mange sans faim, c’est très fin.

MORTEZ - Vous savez, moi qui d’habitude n’aime pas les chocolats, alors là c’est le bouquet

PRESKO - Oui ils ont du bouquet.

MORTEZ - Ecoutez, Monsieur Preskovich, on ne va pas vous déranger plus longtemps.

PRESKO - Vous ne me dérangez pas Monsieur Mortez.

MORTEZ (remarquant le crêpe noir sur le revers de Presko) - Non, mais comme je vois que vous avez eu un décès dans votre famille on va vous laisser aller vous recueillir chez vous...

THÉRÈSE - Qu’est-ce qui vous est arrivé Radham ?

PRESKO - C’est une histoire affreuse, c’est mon beau-frère, il est tombé dans une machine agricole.

MORTEZ - C’est horrible...

PRESKO - Il a été moissonné, lié... je serais bien resté un petit peu pour discuter avec vous.

MORTEZ - Vous savez, on n’y connaît pas grand-chose en machine agricole.

PRESKO - Ah, oui, je comprends vous êtes occupés.

MORTEZ - Oui, oui... occupés...

Mortez, la bouche pleine, peut à peine articuler ses phrases et prononce de temps en temps quelques mots indistincts. Presko lui répond comme s’il comprenait tout.

PRESKO - C’est dommage, mais Madame Thérèse, je pourrais peut-être redescendre à l’occasion.

MORTEZ - Voilà, c’est ça, redescendez plutôt à ce moment-là, Monsieur Preskovich, on sera plus détendus, plus relax, si ça se trouve on sera même pas là...

PRESKO - Je redescends à l’occasion, au revoir Monsieur Mortez.

Presko sort et Mortez se précipite pour cracher son chocolat.

MORTEZ - Vous voulez cracher Thérèse?

THÉRÈSE - Non, je le mange quand même car c’est offert de bon cœur.

MORTEZ - Vous êtes une sainte Thérèse. Monsieur Preskovich, merci beaucoup ! Poubelle immédiatement...

                                        


EXERCICES

L’extrait de la pièce est présenté ici comme n’importe quel texte. Recopiez-le en respectant la présentation habituelle du texte de théâtre : le nom du personnage en lettres capitales, suivi de sa réplique, les didascalies placées entre parenthèses.

Jeanne. Pourquoi vous êtes-vous séparés ? Charlotte. Tu remontes à la préhistoire. Jeanne. Je n’ai jamais su. Charlotte C’est si loin, tout ça. Jeanne. Tu n’as pas oublié, quand même ? Tu t’en souviens. Charlotte. Un peu comme si c’était arrivé à quelqu’un d’autre. Un temps. Jeanne. Alors ? Charlotte. Nous étions trop jeunes. Nous avons pris pour un grand amour ce qui n’était qu’une passade. Plus les parents ont mis d’obstacles, plus nous nous sommes obstinés. Et quand les obstacles ont disparu, nous nous sommes retrouvés tous les deux, avec pas grand chose en commun. Jeanne. Moi. Charlotte. Toi. Elle l’embrasse. Et je n’ai jamais regretté ce mariage inutile puisque tu es là. Elle rit.

                                                                          Loleh Bellon, De si tendres liens, 1984, Éd. Gallimard.

Les didascalies suivantes ont été retirées du texte. Retrouvez à quel endroit elles doivent figurer (placez les numéros des didascalies où elles conviennent dans le texte) :

« extrêmement timide » (1), « se levant et allant au-devant du client » (2), « même jeu » (3), « dédaigneux » (4), « avec les hésitations et les regards furtifs d’un homme entrant dans un lieu "sexy" » (5), « craintif » (6), « un peu pincé, mais ironique » (7), « presque à l’oreille du Directeur, comme s’il s’agissait d’un terme inconvenant » (8).

Le directeur. Entrez ! Monsieur ! Entrez !

Le client. Oui, monsieur. Oui, merci monsieur. J’entre. Si vous permettez.

Le directeur. Mais je vous prie.

Le client. C’est bien ici (…) « une galerie de tableaux » ?

Le directeur. Parfaitement, monsieur, une des plus réputées de notre ville.

Le client. Une galerie de tableaux (…) d’aujourd’hui ?

Le directeur. Que voulez-vous dire ? Ce ne sont pas des œufs dans un poulailler !

Le client. je voulais dire (…) des tableaux (…) enfin (…) vous me comprenez des tableaux (…) « abstraits » ?

Le directeur. Oui, si vous tenez à ce mot, bien dépassé d’ailleurs. Mais pourquoi semblez-vous aussi inquiet, mon cher monsieur ?

Le client. C’est que voyez-vous, ma famille serait plutôt pour (…) le « figuratif ».

        Jean Tardieu, « La Galerie ou comment parler de peinture », La Comédie de la comédie, Éd. Gallimard.

Le lexique du théâtre

acmé - acte - aparté - bienséance - burlesque - catharsis - chœur - commedia dell'arte - comédie - coup de théâtre - didascalies - dramaturge - décor - dénouement - exposition - farce - intrigue - marivaudage -metteur en scène - monologue - mélodrame - nœud - personnage - protagonistes - quiproquo - rideau - règle des trois unités - réplique - scène - situation - souffleur – stichomythie-théâtre - tragédie - valet

L'…………………………….  correspond à l'apogée de la crise dans l'œuvre. Elle se situe vers le milieu de la pièce et peut avoir des répercussions morales, psychologiques, sur les personnages. 

Autrefois, chaque ……………………………  durait le temps qu'il fallait aux chandelles pour se consumer. Cinq ou trois à l'époque classique.

Les personnages en conflit sont les ………………………………………  de la pièce.

En …………………………………., un personnage tient des propos à part des autres qui, par convention, sont censés ne pas l'entendre.

Ce qui est convenable par rapport aux mœurs ou aux conventions théâtrales d'un époque s'appelle la ………………………………...

Dans le théâtre antique, le …………………………. était un ensemble d'acteurs qui déclamaient, chantaient et commentaient l'action.

Dans la ………………………………., l'issue est heureuse.

Les moyens les plus courants pour faire rire sont les comiques de gestes, le comique de ……………………….. , le comique de mots.

La ………………………………..  italienne se fonde sur l'improvisation et des personnages typiques et comiques. Cette tradition a nourri le théâtre comique français (la farce en particulier).

Le ………………………………….  introduit un retournement de situation : placé tout au long d'une pièce de théâtre, souvent au milieu d'une scène, il accélère l'action.

Faux paysage (intérieur, extérieur) implanté sur et au fond de la scène, le ………………………………. indique l'appartenance sociale, le genre de la pièce, donne des indications sur le lieu et le temps.

Le …………………………….. résout le problème majeur de la pièce et ceux des personnages les plus importants. Dans la scène finale, la plupart des personnages sont rassemblés.

Indications hors dialogue donnée par l'auteur, les…………………………………. concernent les gestes, les déplacements de l'acteur, les destinataires d'un propos, les sentiments, les costumes...

L'écrivain de théâtre est un ………………………………………………….

La scène initiale d'…………………………………..  explique la crise en cours, présente les personnages, les lieux, le contexte, l'époque.

La ………………………………  est un genre théâtral visant à faire rire par des procédés simples. Il y a toujours une "victime".

Le …………………………………… dirige le jeu des acteurs en fonction de sa propre interprétation de la pièce.

L'histoire" qui se déroule sur la scène est une …………………………………………

Les paroles d'un personnage seul en scène qui ………………………………………… permettent de connaître ses pensées, ses sentiments.

Le ………………………………….. est un moment délicat dans l'intrigue où les différents problèmes se conjuguent.

Le ………………………………………….. , être fictif créé par l'auteur qui doit avoir un caractère, une identité, une appartenance sociale, mais il n'est pas généralement doté de caractéristiques physiques précises.

Le ……………………………………… ou malentendu entre deux personnages, doit engendrer le rire des spectateurs (étym. : prendre un qui pour un quoi).

Un personnage s'adressant à un autre lui : ……………………………………………………

 Tissu rouge qui sépare la scène de la salle : le ………………………………………………. permet les changements de décor entre les actes.

La …………………………………………….  est le lieu où se joue la pièce et dans l'acte, un passage délimité par l'entrée et/ou la sortie d'un ou plusieurs personnages.

Le ………………………….. était chargé de combler les trous de mémoire des acteurs. On n'a plus recours à son service.

Si des répliques s'échangent de vers à vers, par ……………………………….., elles créent une accélération du rythme correspondant à un moment de tension.

Le mot ……………………………. provient du verbe grec theô, regarder, voir. 

Dans la ……………………………., dont la fin est malheureuse, la fatalité pèse sur les hommes et les voue au malheur.

Règle de composition du théâtre classique, avec la ……………………………….., on ne représente en scène qu'un lieu, qu'une action, qui ne doit être résolue qu'en une journée (entre le lever et le coucher du soleil).

Le ……………………….. et la servante servent le maître (la maîtresse) de maison. Ils sont les supports fréquents du comique, caractérisé par la liberté de parole. Ils servent souvent d'adjuvants aux jeunes gens de la maison dans leurs amours contrariées.

Le …………………………….., forme de comique outré, emploie des expressions triviales pour travestir des personnages et des situations héroïques; l'épopée burlesque apparaît en France au milieu du XVIIe siècle.

La ………………………………purge les passions des spectateurs d'une représentation dramatique non distanciée. 

Le jeu galant du ……………………………….. avec les mots est à la fois le symptôme du désir et de l'hésitation à se compromettre du personnage. 

Drame populaire, le …………………………………… souvent accompagné d'une mélodie, se caractérise par l'invraisemblance de l'intrigue et des situations, la multiplicité des épisodes violents, l'outrance des caractères et du ton. 

Le lexique du théâtre: CORRECTION

acmé - acte - aparté - bienséance - burlesque - catharsis - chœur - commedia dell'arte - comédie - coup de théâtre - didascalies - dramaturge - décor - dénouement - exposition - farce - intrigue - marivaudage -metteur en scène - monologue - mélodrame - nœud - personnage - protagonistes - quiproquo - rideau - règle des trois unités - réplique - scène - situation - souffleur - stichomythie - théâtre - tragédie - valet 

L'acmé correspond à l'apogée de la crise dans l'œuvre. Elle se situe vers le milieu de la pièce et peut avoir des répercussions morales, psychologiques, sur les personnages. 

Autrefois, chaque acte durait le temps qu'il fallait aux chandelles pour se consumer. Cinq ou trois à l'époque classique.

Les personnages en conflit sont les protagonistes  de la pièce.

En aparté, un personnage tient des propos à part des autres qui, par convention, sont censés ne pas l'entendre.

Ce qui est convenable par rapport aux mœurs ou aux conventions théâtrales d'un époque s'appelle la bienséance.

Dans le théâtre antique, le choeur était un ensemble d'acteurs qui déclamaient, chantaient et commentaient l'action.

Dans la comédie, l'issue est heureuse.

Les moyens les plus courants pour faire rire sont les comiques de gestes, le comique de situation , le comique de mots.

La commedia dell'arte italienne se fonde sur l'improvisation et des personnages typiques et comiques. Cette tradition a nourri le théâtre comique français (la farce en particulier).

Le coup de théâtre introduit un retournement de situation : placé tout au long d'une pièce de théâtre, souvent au milieu d'une scène, il accélère l'action.

Faux paysage (intérieur, extérieur) implanté sur et au fond de la scène, le décor indique l'appartenance sociale, le genre de la pièce, donne des indications sur le lieu et le temps.

Le dénouement résout le problème majeur de la pièce et ceux des personnages les plus importants. Dans la scène finale, la plupart des personnages sont rassemblés.

Indications hors dialogue donnée par l'auteur, les didascalies concernent les gestes, les déplacements de l'acteur, les destinataires d'un propos, les sentiments, les costumes.

L'écrivain de théâtre est un dramaturge.

La scène initiale d'exposition explique la crise en cours, présente les personnages, les lieux, le contexte, l'époque.

La farce  est un genre théâtral visant à faire rire par des procédés simples. Il y a toujours une "victime".

Le metteur en scène dirige le jeu des acteurs en fonction de sa propre interprétation de la pièce.

L'histoire" qui se déroule sur la scène est une intrigue.

Les paroles d'un personnage seul en scène qui monologue permettent de connaître ses pensées, ses sentiments.

Le nœud  est un moment délicat dans l'intrigue où les différents problèmes se conjuguent.

Le personnage ,  être fictif créé par l'auteur qui doit avoir un caractère, une identité, une appartenance sociale, mais il n'est pas généralement doté de caractéristiques physiques précises.

Le quiproquo ou malentendu entre deux personnages, doit engendrer le rire des spectateurs (étym. : prendre un qui pour un quoi).

Un personnage s'adressant à un autre lui réplique.

Tissu rouge qui sépare la scène de la salle : le rideau permet les changements de décor entre les actes.

La scène est le lieu où se joue la pièce et dans l'acte, un passage délimité par l'entrée et/ou la sortie d'un ou plusieurs personnages.

Le souffleur était chargé de combler les trous de mémoire des acteurs. On n'a plus recours à son service.

Si des répliques s'échangent de vers à vers, par stichomythie, elles créent une accélération du rythme correspondant à un moment de tension.

Le mot théâtre provient du verbe grec theô,  regarder,  voir. 

Dans la tragédie, dont la fin est malheureuse, la fatalité pèse sur les hommes et les voue au malheur.

Règle de composition du théâtre classique, avec la règle des trois unités, on ne représente en scène qu'un lieu, qu'une action, qui ne doit être résolue qu'en une journée (entre le lever et le coucher du soleil).

Le valet et la servante servent le maître (la maîtresse) de maison. Ils sont les supports fréquents du comique, caractérisé par la liberté de parole. Ils servent souvent d'adjuvants aux jeunes gens de la maison dans leurs amours contrariées.

Le burlesque, forme de comique outré, emploie des expressions triviales pour travestir des personnages et des situations héroïques; l'épopée burlesque apparaît en France au milieu du XVIIe siècle.

La catharsis purge les passions des spectateurs d'une représentation dramatique non distanciée. 

Le jeu galant du marivaudage avec les mots est à la fois le symptôme du désir et de l'hésitation à se compromettre du personnage. 

Drame populaire, le mélodrame souvent accompagné d'une mélodie, se caractérise par l'invraisemblance de l'intrigue et des situations, la multiplicité des épisodes violents, l'outrance des caractères et du ton. 

Les différents types de comique au théâtre

1. LE COMIQUE DE GESTES

   Le corps a une fonction extrêmement importante au théâtre lorsqu’il s’agit de faire rire le spectateur. Il tient au visuel : mouvements, grimaces, maladresses, coups, poursuites, chutes, etc. , toujours exagérés afin de « passer la rampe ».  Les fausses sorties participent du comique de gestes de même que les entrées fracassantes.

2. LE COMIQUE DE MOTS

   Les mots au théâtre sont bien évidemment un merveilleux outil comique. Par comique de mots, on entend  toutes les possibilités humoristiques qui relèvent du lexique et de la syntaxe, comme les répétitions,  mais aussi de l’intonation, des accents, des patois, des tics de langage, etc.

3. LE COMIQUE  DE SITUATION

   Le comique de situation repose sur les circonstances parfois cocasses qui résultent de l’intrigue. Les rencontres embarrassantes, les scènes de reconnaissance, les quiproquos, les malentendus, les coups de théâtre, les situations convenues relèvent du comique de situation. Le quiproquo est souvent provoqué par le travestissement. L’exemple le plus fréquent chez Molière est l’habit de médecin.

   Le quiproquo utilise souvent le malentendu : un mot ou un discours tout entier sont mal entendus, mal compris par un personnage. Ainsi dans L’Avare, Valère parle de la fille d’Harpagon, alors que celui-ci pense à sa cassette.

  Un autre procédé comique est l’aparté : un personnage exprime son opinion à l’insu des autres personnes présentes sur scène. Ce procédé très codé est d’autant plus drôle qu’il est peu vraisemblable.

4. LE COMIQUE DE CARACTERE

   Le comique de caractère consiste à exagérer, parfois jusqu’à la caricature, les travers d’un personnage. Celui-ci, figé dans la raideur de son vice ou de sa passion, agit d’une manière qui conditionne en retour les comportements de son entourage. Le rire naît à la fois de la raideur du personnage, de ses actes mécaniques et des stratégies mises en place par les autres.

   Ce sont surtout les défauts moraux qui font la cible du comique de caractère : avarice, lâcheté, prétention, vanité, etc. 
LE CLASSICISME et l’ordonnancement de l’univers

Le Classicisme est un mouvement littéraire et esthétique français de la seconde moitié du XVIIe siècle. Il coïncide, pour l’essentiel, avec le règle de Louis XIV (1661-1715).

« Plaire et instruire »  pourrait servir de devise aux écrivains du XVIIe siècle appartenant au Classicisme.

Contexte 

Le règne de Louis XIV constitue pour la France une époque de supériorité économique et militaire propice aux sentiments de force et d’équilibre : les contemporains ont le sentiment de vivre un « grand siècle », comparable à ceux de Périclès ou d’Auguste.

Epris de grandeur, le roi et certains de ses ministres pratiquent un mécénat très favorable à la création : charges honorifiques et pensions permettent aux écrivains d’exercer leur talent et les attachent à la personne royale.

L’absolutisme royal transforme les nobles rebelles en courtisans, soumis à une étiquette rigide et tout préoccupés de plaire au roi. La cour de Versailles devient ainsi un lieu de raffinement où des fêtes somptueuses accueillent de nombreux spectacles, notamment théâtraux. Le XVIIe sera en effet l’âge d’or du théâtre.

L’action conjuguée du renouveau chrétien de la Contre Réforme et de la promotion de la raison par la pensée cartésienne ramène des valeurs d’ordre en matière morale, sociale et politique. Celles-ci seront propices à la création d’œuvres d’une grande élévation morale et à l’instauration de règles dans le domaine artistique.

Les écrivains de cette génération sont bien différents par leur personnalité et leur œuvre mais la postérité les a rassemblés sous le terme de « Classiques », considérant qu’il y avait entre eux une parenté de goût et d’inspiration, l’illustration d’un même idéal. 

Un idéal esthétique

L’art classique puise son inspiration dans des références et des modèles. A partir de là s’élabore une doctrine qui conditionne à la fois les sujets et l’écriture.

   ( L’imitation des Anciens

 Les références à l’Antiquité abondent dans l’art classique, la connaissance de la mythologie, de la littérature grecque et latine formant la culture de tous les lettrés du XVIIe siècle. Les emprunts et même l’imitation ne sont pas considérés comme une preuve de faiblesse ou de pauvreté d’inspiration. La Fontaine ne se cache pas d’avoir imité Esope, Molière s’est inspiré de Plaute, Racine de Sénèque…

Cette imitation est au contraire pour eux une garantie de perfection car l’Antiquité est un modèle. Les Anciens ont laissé des œuvres qui ont franchi les siècles. Cette capacité à durer est, aux yeux des Classiques, la marque de l’excellence. Il faut donc suivre les anciens pour construire des œuvres qui puissent s’imposer à leur tour. Cet idéal esthétique s’accorde avec l’ambition monarchique : que la langue française produise des chefs-d’œuvre dignes de la grande tradition antique. Mais pour faire œuvre durable, le Classicisme doit viser l’éternel et l’universel.

   ( Le souci de l’universel

 La société du XVIIe siècle repose sur la tradition. Elle fait triompher l’ordre et croit à l’existence d’une vérité et de valeurs permanentes. L’homme, pense-t-on, est immuable. Les œuvres classiques expriment cette conception. Même lorsqu’elles parlent du présent, elles dépassent le cadre historique pour peindre l’Homme éternel. Plus que l’individu, c’est la nature humaine qui intéresse les Classiques. 

 Exprimant ce désir de l’universel, le style classique rejette le particulier : il n’utilise pas un vocabulaire concret, la langue a été épurée des mots réalistes ou spécialisés. On recherche ce qui est exemplaire plutôt que ce qui est original.

Pour atteindre cette universalité, l’art classique suit la voie de la conformité à la raison.

   ( L’autorité de la raison

      La raison étant une faculté commune à tous les hommes, on doit se fier scrupuleusement à elle dans le domaine esthétique. Les Classiques entendent par le mot raison le bon sens, partagé par le plus grand nombre. Le bon sens impose que l’on ne s’écarte pas de ce qui est normalement accepté par l’esprit. L’ordre est un des impératifs fondamentaux de la raison.

       La raison impose que l’on suive des principes qui ont déjà fait leurs preuves. Les règles sont la forme strictement codifiée de ces principes. Elles s’imposent avec rigueur dans le théâtre et représentent des contraintes. Mais pour l’esprit classique, elles sont fondées sur la raison. En même temps qu’à un besoin de rigueur, elles répondent à un souci de vraisemblance.

   ( La vraisemblance et les bienséances

      Les Classiques cherchent à représenter non pas ce qui existe réellement, mais ce que la plupart des hommes admettent comme conformes à la vérité. La vraisemblance montre les choses comme elles doivent être, c’est-à-dire selon l’idée que l’on se fait du vrai. 

      Les Classiques se doivent également de respecter les bienséances. Ce terme désigne « ce qui convient », ce qui est bien adapté aux personnages, aux circonstances ; c’est aussi la décence, le bon goût. Au nom de ce respect, on ne montre pas au théâtre des personnages qui se battent, par exemple.

      L’écriture classique manifeste ce souci de bon ton. L’écrivain classique réprouve les mots « bas », condamne l’emphase et l’outrance. Il recherche la clarté et la discrétion de l’expression : « Rien de trop ».

      Né dans un monde d’ordre, le Classicisme façonne à son tour un homme à son image.

Un idéal humain

Le Classicisme s’incarne dans un type d’homme, l’honnête homme, qui possède toutes les qualités que demande cette époque à un homme du monde, à un homme de cour.

   ( L’Honnête Homme

      On donne ce nom au XVIIe siècle à celui qui sait faire preuve de mesure et de retenue. Dans ses idées, l’honnête homme se montre tolérant. C’est un modéré, un homme ouvert, curieux d’esprit, savant parfois mais sans faire étalage de ses connaissances. Il sait s’adapter aux circonstances et au milieu où il se trouve. Dans son comportement social, il est agréable, poli, raffiné dans ses manières, capable de se dominer. Il pratique l’art de la conversation avec délicatesse. Il est élégant tant intérieurement qu’extérieurement. Sa principale qualité est de plaire.

   ( L’art de plaire

      Plaire implique que l’on sache être profond tout en divertissant. Les écrivains classiques défendent l’utilité morale de l’art et veulent « corriger les mœurs ». Pour instruire, il faut faire comprendre les passions humaines et montrer comment les surmonter. Mais il faut le faire en plaisant : « la grande règle de toutes les règles est de plaire » (Molière) – « la principale règle est de plaire et de toucher » (Racine).

La tragédie

Jean Racine, Andromaque (1667)

Oreste, le fils d'Agamemnon, est envoyé par les Grecs à Buthrote pour demander à Pyrrhus, roi 
d'Épire, qu'il lui livre Astyanax, le fils de sa captive troyenne Andromaque. Or Pyrrhus aime Andromaque et délaisse sa fiancée Hermione, fille d'Hélène. Pour Oreste, qui n'a cessé d'aimer en vain Hermione, l'espoir renaît. Pyrrhus s'est opposé à la demande d'Oreste, mais exige d'Andromaque, pour prix de la sécurité de son fils, qu'elle l'épouse (Acte I). Hermione, à qui Oreste est venu déclarer la constance de son amour, le repousse, et, piquée du refus de Pyr​rhus, demande à Oreste de renouveler sa requête. Pyrrhus a réfléchi et accepte de livrer Astyanax (Acte II). Oreste, voyant son espoir s'évanouir avec cette décision qui semble éloi​gner Pyrrhus d'Andromaque, projette d'enlever Hermione. Son ami Pylade l'y aidera. Hermione triomphe et éconduit Andromaque venue lui demander de sauver son fils. Celle-ci supplie alors Pyrrhus, qui renouvelle son ultimatum. Elle va se recueillir sur le tombeau de son époux Hector (Acte III). Elle se décide à épouser Pyr​rhus mais se tuera juste après la cérémonie : Astyanax sera alors sauvé. Hermione, bafouée par Pyrrhus, exige d'Oreste comme preuve d'amour qu'il le tue (Acte IV). Oreste vient annoncer la mort de Pyrrhus à Hermione. Loin de lui accorder sa main, furieuse, elle le chasse et se suicide. L'apprenant, Oreste devient fou, lais​sant Andromaque prendre le royaume en main (Acte V).

 

La comédie

Molière, Le malade imaginaire (1673)

Flore annonce aux bergers et aux bergères le retour victorieux du roi. Les louanges de Tircis et de Dorilas célèbrent ses exploits guerriers, puis la troupe agreste se prépare à le délasser de ses « glorieuses fatigues » par une comédie (Prologue).

Argan, le « malade imaginaire », fait le compte de ce que lui coûtent les soins incessants de son apothicaire, M. Fleurant, ordonnées par son médecin , M. Purgon. La note est élevée, mais les traitements jamais assez nombreux à son gré, même s’ils lui valent les railleries de Toinette, sa servante. Angélique, fille d’Argan, fait confidence à celle-ci de son amour pour Cléante ; mais c’est une autre demande en mariage – celle du médecin Diafoirus pour son fils Thomas – qu’Argan s’apprête à exaucer. Il se prépare aussi à léguer tous les biens dont il peut disposer à sa seconde femme, l’hypocrite Béline (Acte I). Le vieux Polichinelle vient dans la nuit donner la sérénade à Toinette, dont il est amoureux ; mais il est interrompu par des violons, puis par des archers du guet (Premier intermède).

Cléante s’introduit auprès d’Angélique en se faisant passer pou un maître de musique ; Argan cependant tient à assister à la leçon. Sur ce, arrive les Diafoirus père et fils pour la demande en mariage. Après un grotesque échange de compliment, Argan pris Cléante de faire chanter sa fille devant la compagnie : leur duo improvisé prend la forme d’une déclaration d’amour, à laquelle le père met fin brusquement. Angélique refuse de s’engager avec Thomas Diafoirus. A peine sortie, elle retrouve Cléante, mais leur entretien est rapporté à Argan par Béline et par Louison ,al  jeune sœur d’Angélique (Acte II) Survient le frère d’Argan, Béralde, qui distrait le « malade » par des chants et des danses de plusieurs Egyptiens et Egyptiennes (Deuxième intermède).

Béralde tente d’appuyer auprès d’Argan les intérêts d’Angélique et de le faire revenir de ses illusions sur la médecine. Il s’oppose à l’administration d’un lavement à son frère ; d’où la fureur de M. Purgon, qui abandonne Argan et le projet de mariage avec Thomas Diafoirus son neveu. Mais un autre médecin le remplace à l’instant : il s’agit de Toinette déguisée, qui procède à une consultation burlesque. Redevenue elle-même, elle suggère à son maître de contrefaire le mort afin d’éprouver l’affection des siens. A ce jeu, l’hypocrisie de Béline est démasquée et l’amour d’Angélique pour son père est mis en lumière. Argan n’oppose plus aux vœux de sa fille que son propre souhait d’avoir un gendre médecin, mais Béralde lève la difficulté en proposant à son frère d’être lui-même reçu médecin (Acte III). Ce qui a lieu au cours d’une cérémonie dont le déroulement constitue le troisième intermède.

La tragi-comédie

Pierre Corneille, Le Cid (1637)

A Séville, à l’époque de la Reconquête, Chimène apprend d'Elvire, sa confidente, que son père, le comte de Gormas, soutien du royaume, accepte qu'elle épouse Rodrigue, le fils du vieux don Diègue. L'infante dit à Léonor, sa gouvernante, sa passion impossible pour Rodrigue, indigne d’elle ; elle s'en est défendue en favorisant son union avec Chimène. Mais le comte, qui s’est vu préférer don Diègue pour le poste de gouverneur du Prince (le fils du roi don Fernand) soufflette son rival, qui charge Rodrigue de le venger (Acte I).

Faisant fi des pressions royales, le comte refuse de s'excuser, Rodrigue lui demande réparation. L'infante rassure Chimène, lui promettant d'empêcher le duel. Apprenant que celui-ci a lieu, elle se reprend à espérer : Chimène et Rodrigue seront irrémédiablement séparés. Malgré l’approche des Maures, le roi veut punir le comte. Mais Rodrigue l'a tué. Chimène réclame justice et demande au roi la tête de son amant (Acte II)

Don Sanche, amoureux d'elle, propose de la venger ; elle préfère attendre l'arrêt du roi. Rodrigue se présente chez elle nuitamment pour s’offrir en victime : elle refuse, mais réaffirme pourtant, en même temps que son amour, son désir de le voir puni. Don Diègue incite son fils à aller combattre les Maures (Acte III).

Par son éclatante victoire, Rodrigue est devenu le « Cid » ; Chimène n'oublie pas pour autant son devoir ; l'infante l’incite en vain à renoncer. Le roi, lui, déclare qu'il restera désormais sourd à ses plaintes ; il écoute Rodrigue lui raconter la bataille, le fait sortir lorsque Chimène survient et lui laisse entendre que Rodrigue est mort. Bien que sa contenance trahisse son amour, elle persiste à réclamer vengeance. Le roi finit par accepter qu’elle désigne un champion et la promet au vainqueur. Don Sanche s'avance (Acte IV).

Rodrigue vient faire ses adieux à Chimène et veut mourir sans combattre. Elle le rappelle à l’honneur et l’invite à vaincre pour lui éviter un mariage malheureux. Seule, l’infante comprend que rien ne séparera Chimène et Rodrigue, pourtant devenu digne d’elle par sa victoire ; elle continuera à favoriser leur union. Chimène per​siste : une victoire de Rodrigue ne l’empêchera pas de réclamer vengeance. Don Sanche paraît ; sans le laisser parler, elle dit son amour pour Rodrigue qu’elle croit mort.
Mais
le roi lui apprend que Rodrigue a vaincu et lui ordonne de l’épouser. Elle conteste sa décision ; le roi incite Rodrigue à garder confiance - et à poursuivre les Maures jusque chez eux (Acte V) [dernière version].
LE DILEMME CORNELIEN
Le  dilemme cornélien repose sur une problématique de l'affirmation de soi. Face à un dilemme, il s'agit de choisir qui l'on veut être. Au prix d'une tension extrême de la volonté, les contradictions peuvent parfois être dépassées; ce seront les "tragédies de la conciliation": cette morale de la gloire, de la générosité pousse à accomplir l'exploit d'exception.

REMARQUES GENERALES SUR LA TRAGEDIE
Une tragédie doit suivre une construction particulière:

· elle doit respecter des unités: de lieu, de temps et d'action;

· il doit y avoir un lieu commun à toute la pièce;

· la totalité de l'intrigue doit durer 24 heures;

· elle doit respecter les règles de vraisemblance et de bienséance;

· elle doit être écrite en alexandrins (vers de 12 pieds) et être constituée de 5 actes;

· une montée dramatique doit surgir dans le 3ième acte;

· il doit y avoir un crescendo d'actions conduisant inéluctablement à la mort;

· le plus souvent, les sujets sont tirés de l'Antiquité et ont été traités par d'autres auteurs.

MAIS:
Dans Le Cid:
· l'intrigue ne peut se dérouler en 24 heures;

· les règles de vraisemblance et de bienséance ne sont pas respectées;

· on ne voit pas la mort du héros à la fin.

Une pièce qui, comme LE CID, ne respecte pas ces éléments est appelée TRAGI-COMEDIE.

LE CID fait pourtant office de cas particulier: des débats ont eu lieu pour savoir comment le juger; on les appelle "LA QUERELLE DU CID", qui se terminera par l'arbitrage de l'Académie Française.


Le drame romantique

Victor Hugo, Ruy Blas (1838)

Un salon dans le palais du roi, à Madrid. Don Salluste de Bazan, disgracié par la reine d'Espa​gne, Doña Maria de Neubourg, médite sa ven​geance. II veut se servir d'un cousin dévoyé, Don César, qui refuse dans un sursaut d'honneur. « Ver de terre amoureux d'une étoile », Ruy Blas, valet de Don Salluste, resté seul avec Don César, lui avoue son amour pour la Reine. Ayant tout entendu, Don Salluste fait enlever Don César, dicte des lettres compromettantes à Ruy Blas et, le couvrant de son manteau, le présente à la cour comme son cousin César. II lui ordonne de plaire à la Reine et d'être son amant (Acte I. « Don Sal​luste »).

Un salon contigu à la chambre de la Reine. Délaissée par son époux et prisonnière d'une éti​quette tyrannique, la Reine s'ennuie. Restée seule pour ses dévotions, elle rêve à l'inconnu qui lui a déposé des fleurs et un billet, laissant un bout de dentelle sur une grille. Entre Ruy Blas, devenu écuyer de la Reine, porteur d'une lettre du roi. Grâce à la dentelle, la Reine reconnaît en lui son mystérieux amoureux, que Don Guritan, vieil aristocrate épris de cette dernière, provoque en duel. Mais la Reine, prévenue, envoie le jaloux en mission chez ses parents à Neubourg, en Allema​gne (Acte II. « La Reine d'Espagne »).

La salle du gouvernement dans le palais royal. Six mois plus tard, les conseillers commentent l'ascension de Ruy Blas (portant toujours le nom de Don César), devenu Premier ministre, et se disputent les biens de l'Espagne. Ruy Blas les fus​tige de sa tirade méprisante: « Bon appétit, mes​sieurs! » La Reine qui, cachée, a tout entendu, lui avoue son amour et lui demande de sauver le royaume. Resté seul, Ruy Blas s'émerveille de cette déclaration quand paraît Don Salluste habillé en valet, qui, humiliant son domestique, lui commande de se rendre dans une maison secrète et d'y attendre ses ordres (Acte Ill. « Ruy Blas »).

Une petite chambre dans la mystérieuse demeure. Ruy Blas envoie un page demander à Don Guritan de prévenir la Reine : elle ne doit pas sortir. Dégringolant par la cheminée, Don César, tout en se restaurant, raconte ses picares​ques aventures. Un laquais apporte de l'argent pour le faux Don César : le vrai le prend. Une duègne vient ensuite confirmer de la part de la Reine le rendez-vous, organisé en fait par Don Salluste. Don Guritan vient pour tuer Ruy Blas en duel : Don César le tue. Arrive Don Salluste, inquiet. Don César lui apprend la mort de Guri​tan et la confirmation du rendez-vous. Don Sal​luste s'en débarrasse en le faisant passer pour le bandit Matalobos auprès des alguazils, qui l'arrê​tent (Acte IV. « Don César »).

La même chambre, la nuit. Ruy Blas croit avoir sauvé la Reine et veut s'empoisonner. Elle paraît cependant, ainsi que Don Salluste, qui, savourant sa vengeance, prétend la faire abdiquer et fuir avec Ruy Blas, lequel se découvre pour ce qu'il est aux yeux de son amante. Révolté, le domesti​que tue Don Salluste, avale le poison et meurt dans les bras de la Reine, qui, se jetant sur son corps, lui pardonne et l'appelle de son nom, Ruy Blas (Acte V. « Le Tigre et le Lion »).
La comédie


Pierre-Augustin Caron de Beaumarchais, Le mariage de Figaro (1784)

Jour de noces au château d’Aguas Frescas entre Figaro et Suzanne,«camériste» de Rosine devenue comtesse Almaviva. Mais le comte entend exer​cer un droit du seigneur auquel il a pourtant officielle​ment renoncé, ou à défaut contraindre Figaro à épouser la vieille Marceline. Jeu d'adultes auquel vient se mêler le jeune page Chérubin, dans lequel Almaviva croit trouver un rival. Mais, sous la pression de ses « vas​saux », Almaviva doit confirmer la pureté de ses inten​tions; quant à Chérubin, le gêneur, il partira pour l'armée (acte I). Complot entre Figaro, Suzanne et la Comtesse. Celle-ci reçoit le page, qui avoue son amour : émotion partagée, puis troublée par l'arrivée du comte, dont Suzanne parvient à égarer les soupçons malgré l'inter​vention inopportune du jardinier Antonio. Marceline vient rappeler ses droits sur Figaro (acte II). Passe d'armes sans résultat entre Figaro et le Comte, auquel Suzanne feint d'accorder un rendez-vous. Éventant la ruse, il décide de se venger en obligeant Figaro à épouser Marceline. Procès, coup de théâtre : Figaro est le fils de Marceline! (acte III). Le plan de la Comtesse : elle ira au rendez-vous du Comte sous les habits de Suzanne. Figaro, tenu dans l'ignorance, se croit trompé (acte IV). Sous les « grands marronniers », Figaro, seul, dresse un bilan amer de son existence. Mais l'obscurité et les déguisements provoquent une série de quiproquos où se réconcilient le désir et la loi : le Comte redécouvre sa femme, et Figaro conquiert enfin la sienne. « Tout finit par des chansons » (acte V).
Approche des genres théâtraux


Synthèse
La tragédie

1) Origine du genre
Les origines de la tragédie remontent à la période grecque antique (ve siècle acn).  D’une structure régulière (prologue, épisode, exode), son dénouement est toujours connu du spectateur : l’issue de la représentation est toujours la mort du héros qui se bat contre le destin qui l’accable, sans pouvoir réellement lutter contre lui. Les sujets des tragédies grecques antiques sont tirés de la mythologie ou de l’Histoire et mettent en situation les grandes interrogations humaines : la liberté, les conflits entre la conscience et les lois humaines, le sens de la vie, mais aussi la tentation d’égaler les dieux et les châtiments qui en découlent.

On peut citer, comme trois grands auteurs grecs de tragédies : Eschyle, Sophocle et Euripide. 

2) Bref historique
La tragédie commence à se développer, en France, au xvie siècle avec la redécouverte des auteurs antiques. C’est au départ un art scolaire : les pièces sont artificielles et composées par des érudits, sur le modèles des auteurs grecs antiques ; les sujets sont antiques, parfois bibliques. L’essor de la tragédie se situe au xviie siècle avec de grands auteurs comme Pierre Corneille et, après lui, Jean Racine. La tragédie, remplacée peu à peu par le drame romantique, sera peu représentée au xviiie siècle sauf avec Voltaire, qui écrira quelques pièces tragiques. Le genre connaît quelques nouveaux succès au xxe siècle grâce à la représentation des auteurs classiques et à certains auteurs qui composeront des tragédies.

3) Caractéristiques
a. Les personnages

Ils sont de rang élevé, vivent à une époque passée ou dans des pays lointains. Ils s’expriment dans un langage très soutenu et ont des personnalités souvent complexes. Le jeu est très statique et figé.

b. Sujets

Ils sont au départ tirés de l’histoire antique et de la mythologie ; on retrouve également quelques sujets bibliques. Par la suite, les pièces vont s’orienter vers des sujets politiques tirés de l’histoire moderne.

c. Thème

Toutes les pièces mettent en scène un thème unique sous différentes formes : l’homme est soumis à son destin qu’il ne peut contrôler et auquel il ne peut échapper ; il lutte en vain contre des forces venant de l’extérieur ou du plus profond de lui-même. La fatalité dirige toute l’action, provoque des situations pathétiques et détermine une fin bien précise, connue d’avance : la mort du héros ou le renoncement.

d. Forme et structure

Le genre tragique est très codifié, à partir des préceptes énoncés par Aristote dans l’Antiquité (et repris au xviie siècle par de nombreux théoriciens comme Boileau dans son Art poétique par exemple). La tragédie a une structure fixe en 5 actes : 

· Acte i : exposition des faits ; 

· Actes ii, iii et iv : progression de l’action qui conduit à la mort déjà inscrite dans le destin humain dès la crise initiale ;  

· Acte v : dénouement de l’action 

La tragédie respecte toujours la règle des 3 unités (unités de temps, de lieu et d’action). Elle est toujours rédigée en vers, l’alexandrin étant le mètre classique par excellence.

4) Auteurs
· Pierre Corneille (1606-1684) : Médée (1634)

Horace (1640)

· Jean Racine (1639-1699) :         Andromaque (1667)

Bérénice (1670)

Phèdre (1677)

C’est avec lui que la tragédie culmine. Il insiste sur la prédestination du destin humain, conduisant irrémédiablement à la mort. A cela s’ajoute une conception particulière de l’amour : ce sentiment est perçu comme un « démon intérieur » qui ruine l’être et provoque son autodestruction. 

5) Un genre dérivé : la tragi-comédie
Attention ! La tragi-comédie n’est pas un mélange de tragique et de comique : c’est tout simplement une pièce à sujet tragique, qui place le héros dans une situation sans issue mais le dénouement de l’action est imprévisible car l’histoire se termine de façon positive.

 Caractéristiques

a. Les personnages sont souvent de rang moyen, parfois de rang élevé

b. Les sujets sont romanesques, c’est-à-dire qu’ils ne sont pas tirés de la mythologie ou de l’histoire antique ; parfois certains sont empruntés à l’histoire moderne.

c. Le destin et la fatalité tendent à disparaître pour laisser place à la volonté et à  l’honneur du héros : il l’oblige à faire un choix entre deux alternatives et c’est souvent la plus difficile qui est retenue. 

d. Au niveau de la structure, les pièces se composent de cinq actes. La règle des trois unités est respectée, parfois non. On retrouve des éléments de style familier dans le langage des personnages, même si l’alexandrin est toujours employé. 

· Auteur : Pierre Corneille : Le Cid (1637)
La comédie

1) Origine du genre
· La comédie antique grecque (ve siècle acn) et latine (iiie siècle  acn)
Comme la tragédie, la comédie a des origines antiques. Elle s’apparente à la comédie ancienne (le grec Aristophane), qui constitue une satire des personnages importants et de l’actualité, et à la nouvelle comédie (le grec Ménandre – les latins Plaute et Térence) mettant en scène des personnages stéréotypés.

· La « Commedia dell’Arte »
Ce genre, originaire d’Italie, constitue un mélange de farce, de mime et de pantomime. C’est un théâtre visuel dans lequel les personnages, stéréotypes, sont immédiatement reconnaissables par leur costume, leur nom et leur rôle. Les pièces ne sont jamais jouées à partir d’un texte fixe : les acteurs improvisent sur base d’un canevas, inventent de nouvelles péripéties, des situations et des dénouements au fur et à mesure du déroulement de l’action.

2) Bref historique
Au xvie siècle, le théâtre comique rassemble plusieurs genres : il poursuit la tradition médiévale de la farce tout en reprenant les influences antiques et les influences modernes de la Commedia sostenuta. Au xviie siècle, la Commedia dell’Arte remporte de vifs succès ; le genre culmine à partir de Molière, qui mélange, dans ses pièces, comédie antique (influence de Plaute), comédie d’intrigue et Commedia dell’Arte. Le genre va se renouveler au xviiie siècle avec Marivaux et Beaumarchais. Au xixe siècle, de nombreux écrivains continuent à rédiger des comédies sur le modèle de Molière et des auteurs du siècle précédent ; un genre nouveau apparaît également : la comédie bouffonne (Labiche). Au XX siècle, la comédie continue d’exister notamment avec le théâtre de boulevard et le vaudeville.

3) Caractéristiques
a. Les personnages

On retrouve souvent des personnages-types, de condition moyenne ou populaire, tirés de la comédie latine ou de la Commedia dell’Arte : le vieillard amoureux, lubrique et ridicule (Pantalon), le jeune prétendant (Léandre), l’ingénue (Isabelle), le valet intelligent (Arlequin), le soldat fanfaron, le parasite, le « docteur ». A partir de Molière, les personnages seront moins populaires et appartiennent au milieu bourgeois de l’époque. Ils s’expriment dans la langue de leur classe (langage courant ni soutenu ni familier) ; ils appartiennent à des groupes (les médecins, les dévots, les précieuses) ou représentent des modes (les salons) qui sont soumis à la satire.

b. Sujets

Ils sont tirés de la vie quotidienne de l’époque et sont identifiables immédiatement par le public, notamment grâce au décor et aux lieux (les appartements bourgeois). De nombreuses intrigues, même si elles s’inscrivent dans une époque bien précises, mettent en scène des situations qui peuvent être transposables à toutes les époques (par exemple, les oppositions entre un maître et son valet renvoient à un rapport plus général entre le dominant et le dominé)

c. Thème

La comédie met en scène une critique des institutions et de certaines personnes de la société qui détiennent un pouvoir sur les autres. Le but est de corriger les mœurs par le rire : la comédie veut donner au public un miroir de lui même, pour le faire réfléchir sur des questions gaves grâce au comique. 

d. Forme et structure

Les comédies se structurent en trois ou en cinq actes (parfois entrecoupés d’intermèdes musicaux) et sont rédigées soit en vers ou en prose. Certaines d’entre elles respectent la règle des trois unités. L’intrigue est souvent ténue et la fin est toujours heureuse.

Comme le but de la comédie est avant tout de « faire rire les honnêtes gens », les pièces mettent en oeuvre toutes les formes de comique, dans le but d’accentuer la réalité : comique acrobatique (ou comique de « cirque »), comique de situation (dialogues à double sens, quiproquos, mensonges, travestissements), comique de rebondissement, comique de langage, comique de mœurs et de caractères (caricatures, portée satirique des personnages)… 

4) Auteurs
· Molière (Jean-Baptiste Poquelin, dit) (1622-1673) : 

Les précieuses ridicules (1652)

L’école des femmes (1662)

Tartuffe (1664)

Dom Juan (1665)

Le Misanthrope (1666)

Le bourgeois gentilhomme (1670)

Le malade imaginaire (1673) 

· Pierre Carlet de Chamblain de Marivaux (1688-1763) : 

La double inconstance (1723)

Le jeu de l’amour et du hasard (1730)

Le triomphe de l’amour (1732)

Marivaux est à l’origine d’un style qu’on appelle aujourd’hui « le marivaudage » : c’est un auteur moraliste qui a bien observé la société de son temps. Il s’intéresse tout particulièrement à une nouvelle conception de l’amour : la naissance de l’amour, sa lente révélation et les obstacles qui y sont liés ; ces derniers sont généralement intérieurs aux personnages et engendrent de longs débats entre le moment de la prise de conscience de l’amour naissant et son aveu. Le langage dans lequel s’expriment les personnages est souvent abstrait car il épouse celui de l’analyse psychologique. Il utilise les formes de comique citées plus haut mais aussi un comique plus fin fait d’allusions et d’insinuations.

· Pierre-Augustin Caron de Beaumarchais (1732-1799)

Le barbier de Séville (1775)

Le mariage de Figaro (1784)
trilogie

La mère coupable (1792)

Cette dernière pièce fait partie d’un genre qu’on appelle « le drame bourgeois » : c’est un théâtre sociologique et réaliste visant à montrer la vie bourgeoise, même si Figaro est « un prolétaire ». Il utilise toutes les formes de comiques et de dialogues, y compris les apartés.

Le drame romantique (voir séquence « Le texte poétique et le Romantisme »)
1) Origine du genre et historique
Le genre apparaît au xixe siècle. Il naît sous l’influence des aspirations littéraires des auteurs épris de liberté et de nouveauté, qui veulent s’opposer aux genres de l’époque classique. A cela viennent s’ajouter des revendications politiques et sociales, héritées de la Révolution française. Le genre n’a pas eu de succès par la suite, surtout à cause des extrêmes difficultés de mise en scène et de la complexité des intrigues.

L’ancêtre du drame romantique est le mélodrame, genre qui apparaît un peu avant : il prône le mélange des genres, le rejet de la règle des trois unités, une intrigue romanesque faite de rebondissements et des personnages stéréotypés.  

2) Caractéristiques
a. Les personnages

Ils sont généralement très nombreux au sein d’une même pièce : ils sont issus de toutes les classes sociales et s’expriment dans le langage de leur condition. Le personnage central, qui donne son nom à la pièce, est un héros romantique (être en marge de la société : volontairement ou non, exilés, proscrit, déclassé…), confronté à un destin contraire et poussé par les forces de sa passion.

b. Sujets et thème

Les sujets sont empruntés à des grandes questions qui passionnent les gens de l’époque : la Renaissance, l’engagement politique, la condition de l’artiste et son exigence de liberté en matière de création et d’expression, les difficultés sociales…

Les auteurs veulent représenter la vie et l’Histoire dans leur diversité et leur naturel, mais aussi donner une image de l’époque, tout en refusant les conventions héritées du xviie siècle.

c. Forme et structure

Le drame romantique se caractérise comme une liberté d’inspiration et de forme, qui s’oppose radicalement au classicisme. La règle des trois unités est complètement supprimée : l’action se déroule dans des lieux différents, sa durée peut dépasser plusieurs mois ; seule l’unité d’action a été maintenue (toujours une seule intrigue). Les auteurs mélangent également les registres (comique, burlesque, épique, lyrique, tragique…) ainsi que les niveaux de langue.

3) Auteurs
· Victor Hugo (1802-1885) :      Cromwell (1827)
Hernani (1830)
 Ruy Blas (1838)

· Alfred de Musset (1810-1857) : Les caprices de Marianne (1833)

   On ne badine pas avec l’amour (1834)
Complétez le tableau suivant : 

SYNTHESE : TRAGEDIE/COMEDIE AU XVIIè SIECLE
	
	TRAGEDIE
	COMEDIE

	Cadre temporel


	
	

	Condition sociale des personnages

	
	

	Sujets


	
	

	Dénouement


	
	

	Ton


	
	

	Ecriture


	
	

	Bienséances


	
	

	Sentiments suscités chez le spectateur


	
	


Molière (1622-1673)
Pseudonyme de Jean-Baptiste Poquelin. Auteur, metteur en scène et acteur français dont l’influence sur la dramaturgie contemporaine et postérieure est sans commune mesure avec celle de n’importe quel autre auteur, au point que son œuvre est aujourd’hui encore la plus représentée.

Ses principales œuvres

L’Ecole des Femmes

Le Tartuffe

Le Médecin malgré lui

Amphitryon

Georges Dandin

L’avare

Le Misanthrope

Dom Juan

Le Bourgeois gentilhomme

Les Femmes Savantes

...

1) L’intrigue chez Molière

Presque toujours le problème posé est celui du mariage contrarié.

2) Les héros de Molière

Généralement, le personnage qui s’oppose au mariage est un maniaque, aveuglé par ses vices ou ses travers. Il poursuit une idée fixe.

Ex :
 a) Harpagon veut marier sa fille « sans dot » à un vieux gentilhomme et                           son fils à une riche veuve. 


b) Orgon donne sa fille au bigot Tartuffe.


c) Monsieur Jourdain refuse sa fille à Cléante parce qu’il n’est pas gentilhomme.


d) Philaminte, femme savante, destine Henriette à son héros d’esprit, Trissotin.


e) Quant au malade imaginaire, il donne, bien sûr, sa fille à un médecin.

3) Les exploiteurs

D’habiles hypocrites tournent autour de ces maniaques : coureurs de dot, personnages avides,...

4) Le parti du bon sens

Face à la coalition des parents maniques et de leurs exploiteurs, nous trouvons :

· le couple d’amoureux menacés qui sont très épris et trouvent mille subterfuges pour se voir, s’envoyer des messages,...

· ils sont aidés par des personnages raisonnables et doués de bon sens.

Ex : - la franchise de Madame Jourdain

· Chrysale, mari de Philaminte

· les servantes à la langue bien pendue, capables d’inventer des ruses pour démasquer les hypocrites et faire triompher l’amour.

5) Les dénouements

Logiquement, beaucoup d’intrigues de Molière devraient tourner au drame. Mais le genre de la comédie suppose une fin heureuse où les méchants sont punis et les bons récompensés.

C’est pourquoi Molière, qui tient à monter le triomphe de la raison, recourt à des dénouements artificiels pleins de fantaisie et de romanesque.

a) Les reconnaissances

Dans L’Avare, pour que le rideau se baisse sur un double mariage, il faut qu’à la suite d’un naufrage, les membres d’une famille aient été dispersés en trois groupes, qu’ils aient tous changé de nom, qu’ils soient tous venus vivre à Paris, qu’ils se retrouvent chez Harpagon et qu’ils se reconnaissent tous au bon moment.

b) Les stratagèmes

Des déguisements permettent aux amants d’épouser leur belle et aux jeunes filles d’échapper à leur gardien.

c) L’intervention d’un fait invraisemblable

Dans Tartuffe, le roi, juste au bon moment, intervient et empêche à temps le faux dévot de ruiner la famille d’Orgon.

Remarque : Seul, le dénouement du Misanthrope est logique, mais il est pessimiste et n’obéit donc pas aux règles de la comédie : Alceste se retire du monde et renonce à Célimène.

6) Le portrait du siècle

 Nous trouvons chez Molière un tableau complet de la société du XVIIième siècle.

· la Cour est représentée par les personnages des salons, les marquis vaniteux, les grands seigneurs sans scrupules, mais aussi par les gentilshommes sympathiques.

· La bourgeoisie : nous voyons défiler des marchands (Le Bourgeois gentilhomme), des bourgeois aisés (Tartuffe), des grands bourgeois (L’Avare), des notaires, des huissiers, des médecins.

· La Province : elle fournit le monde vivant et sympathique des servantes et valets. Remarquons que ceux-ci parlent le jargon des paysans, Molière laissant à chacun le langage de sa condition et de son milieu.

7) Le pessimisme chez Molière

Il décrit dans ses pièces :

· le ravage du vice : ses héros se rendent malheureux et se dégradent moralement.

· Le malheur d’une famille : l’égoïsme des maniaques désunit leur famille menacée par la ruine ;

8) Thèses de Molière

a) La préciosité

Molière est impitoyable envers les précieuses et les « gens à latin ». Il s’en prend à l’affectation des mœurs aussi bien que du langage.

b) L’éducation des filles

Molière conseille l’éducation par la douceur et se prononce pour une « honnête liberté ». Il est adversaire de laisser les jeunes filles ignorantes et naïves, mais il n’est pas davantage partisan des « femmes docteurs ». Son idéal, c’est Henriette des Femmes Savantes : elle est droite, sensée, spirituelle. C’est sa réserve intelligente qui fait son charme. Elle sera une bonne épouse, une parfaite maîtresse de maison.

c) Amour et mariage

L’amour doit être un élan du cœur qui ne dépend ni du mérite, ni de la sagesse. On ne saurait l’imposer ni par la force ni par la raison.

Le mariage : Molière combat la conception autoritaire du XVIIième siècle. Il rend odieux les parents qui veulent marier leurs enfants contre leur gré. Il évoque le malheur et les infidélités des mariages sans amour. Il veut que les époux soient assortis d’âge et d’humeur. Il faut aussi qu’il y ait harmonie des conditions sociales.

9) Résumons la parole de Molière

Elle est avant tout pratique. Elle n’est pas sublime, ni dure, ni stoïque. Elle veut faire des honnêtes gens qui s’efforcent d’être heureux, en s’aidant mutuellement à l’être.

L'AVARE (Molière)
L'HISTOIRE
Acte I
Trois projets de mariage
L'action se passe à Paris, chez Harpagon, riche bourgeois veuf et père de deux enfants, Cléante et Elise. Elise est secrètement fiancée à Valère, gentilhomme napolitain qui lui a sauvé la vie et qui s'est introduit chez Harpagon en qualité d'intendant; de son côté, Cléante voudrait épouser une jeune fille sans fortune, Mariane. Le frère et la sœur craignent que leurs projets de mariage ne se heurtent à l'opposition irréductible d'Harpagon, dont ils déplorent la tyrannie et l'avarice. Harpagon lui-même est rongé d'inquiétude: il a enterré dans son jardin une somme de dix mille écus et il redoute d'être volé. Obsédé par cette crainte, il chasse brutalement, après l'avoir interrogé et fouillé, La Flèche, le valet de Cléante. Rencontrant ensuite ses enfants, il leur apprend qu'il a l'intention d'épouser Mariane, de marier Elise avec un vieillard de ses amis, Anselme et de donner pour femme à Cléante, "une certaine veuve". Comme Elise repousse énergiquement le parti que son père a choisi pour elle, Harpagon demande à Valère d'intervenir pour la convaincre, ce qui met l'intendant dans un plaisant embarras.

Acte II
   Les bonnes affaires d'Harpagon
Cléante, qui cherche à emprunter quinze mille francs, apprend que son prêteur réclame un taux exorbitant et prétend inclure dans le montant du prêt un amas de vieilleries hétéroclites évaluées à un prix déraisonnable. Tandis qu'il s'indigne contre ces conditions draconiennes, Cléante découvre que l'usurier avec qui il songe à entrer en affaires n'est autre qu'Harpagon. Le père et le fils s'adressent mutuellement de violents reproches. Frosine, entremetteuse qu'Harpagon a chargée de négocier son mariage avec Mariane, l'informe que la mère de la jeune fille donne son consentement et elle lui fait croire que Mariane a une prédilection pour les vieillards. Pourtant l'absence de dot tourmente Harpagon. Frosine essaie de lui démontrer que les habitudes d'économie d'une jeune fille pauvre constituent le plus avantageux des apports, mais Harpagon ne se laisse pas convaincre: il reste sourd aux sollicitations de Frosine qui lui demande un peu d'argent.

Acte III   La réception pour Mariane
Harpagon, qui doit donner un dîner en l'honneur de Mariane, multiplie les recommandations à ses domestiques pour réduire le plus possible la dépense, et Valère se joint à lui pour prêcher l'économie au cocher-cuisinier, maître Jacques. Celui-ci se querelle avec l'intendant, reçoit des coups de bâton et jure de se venger. Cependant, conduite par Frosine, Mariane arrive, toute tremblante. L'aspect d'Harpagon la rebute, et son trouble augmente quand arrive Cléante, en qui elle reconnaît le jeune homme qui lui a fait la cour. Les deux amoureux se font comprendre l'un à l'autre leurs véritables sentiments, en usant d'un langage à double sens dont Harpagon ne saisit pas la vraie signification. Mais il a peine à retenir sa fureur lorsque Cléante lui arrache une bague de diamant pour l'offrir en son nom à Mariane. On annonce alors la visite d'une personne que l'avare s'empresse de recevoir car elle lui apporte de l'argent.

Acte IV   Rupture entre père et fils
Au moment où Frosine explique à Cléante et à Mariane un stratagème qu'elle a imaginé pour décider Harpagon à renoncer à son projet de mariage, l'avare survient brusquement et surprend son fils en train de baiser la main de Mariane. Soupçonnant une intrigue, il feint d'avoir renoncé à la jeune fille pour inciter Cléante à lui confier ses véritables sentiments. Le jeune homme tombe dans le piège et avoue à son père qu'il est amoureux de Mariane et qu'il lui fait la cour. Harpagon furieux menace de frapper son fils. Maître Jacques intervient et réconcilie père et fils en prenant à part chacun d'eux pour lui faire croire que l'autre renonce à Mariane. Après son départ, le malentendu se révèle et la querelle reprend avec encore plus de violence entre Cléante et Harpagon, qui finalement chasse son fils après l'avoir déshérité et maudit. On voit alors paraître La Flèche portant la cassette d'Harpagon, qu'il a dérobée. L'avare s'est aperçu du vol: affolé, désolé, furieux, assoiffé de vengeance, il exprime dans un monologue comique les sentiments qui le bouleversent. 

Acte V   Chacun retrouve son bien
Un commissaire de police, convoqué par Harpagon, interroge maître Jacques qui, pour se venger de Valère, l'accuse d'avoir dérobé la cassette et laisse croire qu'il a des preuves irréfutables du vol. L'intendant arrive et l'avare le presse d'avouer son crime. Valère croit qu'il s'agit de ses fiançailles secrètes avec Elise; il proteste de l'honnêteté de ses intentions, et le qui proquo se prolonge pendant toute la scène. Quand enfin la vérité se fait jour, Harpagon, au comble de la fureur, menace d'enfermer sa fille et de faire pendre l'intendant. L'arrivée du seigneur Anselme provoque alors une explication générale. Pour se disculper, Valère dévoile son identité et raconte son histoire. On découvre ainsi qu'il est le fils d'Anselme, lequel est aussi le père de Mariane. Seize ans plus tôt, un naufrage avait dispersé les membres de cette famille de l'aristocratie napolitaine. Grâce à cette reconnaissance romanesque, tout s'arrange. Un double mariage unira Valère à Elise et Cléante à Mariane; Anselme pourvoira aux besoins des deux ménages et paiera tous les frais. Harpagon retrouvera sa "chère cassette".

L’Avare
Personnages

HARPAGON, père de Cléante et d'Elise, et amoureux de Mariane.

CLEANTE, fils d'Harpagon, amant de Mariane.

ELISE, fille d'Harpagon, amante de Valère.

VALERE, fils d'Anselme et amant d'Elise.

MARIANE, amante de Cléante et aimée d'Harpagon.

ANSELME, père de Valère et de Mariane.

FROSINE, femme d'intrigue.

MAITRE SIMON, courtier.

MAITRE JACQUES, cuisinier et cocher d'Harpagon.

LA FLECHE, valet de Cléante.

DAME CLAUDE, servante d'Harpagon.

BRINDAVOINE, laquais d'Harpagon.

LA MERLUCHE, laquais d'Harpagon.

LE COMMISSAIRE et son clerc.

La scène est à Paris.

Acte I, scène 1.  - VALERE, ELISE.

VALERE

Hé quoi ? charmante  Elise, vous devenez mélancolique, après les obligeantes assurances que vous avez eu la bonté de me donner de votre foi ? Je vous vois soupirer, hélas ! au milieu de ma joie. Est-ce du regret, dites-moi, de m'avoir fait heureux, et vous repentez-vous de cet engagement où mes feux ont pu vous contraindre ?

ELISE

Non, Valère, je ne puis pas me repentir de tout ce que je fais pour vous. Je m'y sens entraîner par une trop douce puissance, et je n'ai pas même la force de souhaiter que les choses ne fussent pas. Mais, à vous dire vrai, le succès me donne de l'inquiétude, et je crains fort de vous aimer un peu plus que je ne devrais.

VALERE

Hé ! que pouvez-vous craindre, Elise, dans les bontés que vous avez pour moi?

ELISE

Hélas! Cent  choses à la fois : l'emportement d'un père, les reproches d'une famille, les censures du monde ; mais plus que tout, Valère, le changement  de votre coeur, et cette froideur criminelle dont ceux de votre sexe payent le plus souvent les témoignages trop ardents  d'une innocente  amour.

VALERE

Ah!  ne me faites pas ce tort de juger de moi par les autres. Soupçonnez-moi de tout, Elise, plutôt que de manquer à ce que je vous dois. Je vous aime trop pour cela, et mon amour pour vous durera autant que ma vie.

ELISE

Ah ! Valère, chacun tient les mêmes discours. Tous les hommes sont semblables par les paroles, et ce n'est que les actions qui les découvrent différents.

VALERE

Puisque les seules actions font connaître ce que nous sommes, attendez donc au moins à juger de mon coeur par elles, et ne me cherchez point des crimes dans les injustes craintes d'une fâcheuse prévoyance.  Ne m'assassinez point, je vous prie, par les sensibles coups d'un soupçon outrageux, et donnez-moi le temps de vous convaincre, par mille et mille preuves, de l'honnêteté de mes feux.

ELISE

Hélas ! qu'avec facilité on se laisse persuader par les personnes que l'on aime ! Oui, Valère, je tiens votre coeur incapable de m'abuser. Je crois que vous m'aimez d'un véritable amour, et que vous me serez fidèle ; je n'en veux point du tout douter, et je retranche mon chagrin aux appréhensions du blâme qu'on pourra me donner.

VALERE

Mais pourquoi cette inquiétude ?

ELISE

Je n'aurais rien à craindre si tout le monde vous voyait des yeux dont je vous vois, et je trouve en votre personne de quoi avoir raison aux choses que je fais pour vous. Mon coeur, pour sa défense, a tout votre mérite, appuyé du secours d'une reconnaissance où le ciel m'engage envers vous. Je me représente à toute heure ce péril étonnant qui commença de nous offrir aux regards l'un de l'autre, cette générosité surprenante qui vous fit risquer votre vie pour dérober la mienne à la fureur des ondes, ces soins pleins de tendresse que vous me fîtes éclater après m'avoir tirée de l'eau et les hommages assidus de cet ardent amour que ni le temps ni les difficultés n'ont rebuté, et qui, vous faisant négliger et parents et patrie, arrête vos pas en ces lieux, y tient en ma faveur votre fortune déguisée, et vous a réduit, pour me voir, à vous revêtir de l'emploi de domestique de mon père. Tout cela fait chez moi sans doute un merveilleux effet, et c'en est assez, à mes yeux, pour me justifier l'engagement où j'ai pu consentir ; mais ce n'est pas assez peut-être pour le justifier aux autres, et je ne suis pas sûre qu'on entre dans mes sentiments.

VALERE

De tout ce que vous avez dit, ce n'est que par mon seul amour que je prétends auprès de vous mériter quelque chose ; et, quant aux scrupules que vous avez, votre père lui-même ne prend que trop de soin de vous justifier à tout le monde, et l'excès de son avarice et la manière austère dont il vit avec ses enfants pourraient autoriser des choses plus étranges. Pardonnez-moi, charmante Elise, si j'en parle ainsi devant vous : vous savez que sur ce chapitre on n'en peut pas dire de bien. Mais enfin, si je puis, comme je l'espère, retrouver mes parents, nous n'aurons pas beaucoup de peine à nous les rendre favorables. J'en attends des nouvelles avec impatience, et j'en irai chercher moi-même si elles tardent à venir.

ELISE

Ah! Valère, ne bougez d'ici, je vous prie, et songez seulement à vous bien mettre dans l'esprit de mon père.

VALERE

Vous voyez comme je m'y prends, et les adroites complaisances qu'il m'a fallu mettre en usage pour m'introduire à son service; sous quel masque de sympathie et de rapports de sentiments je me déguise pour lui plaire, et quel personnage je joue tous les jours avec lui afin d'acquérir sa tendresse. J'y fais des progrès admirables, et j'éprouve que pour gagner les hommes, il n'est point de meilleure voie que de se parer à leurs yeux de leurs inclinations, que de donner dans leurs maximes, encenser leurs défauts et applaudir à ce qu'ils font. On n'a que faire d'avoir peur de trop charger la complaisance, et la manière dont on les joue a beau être visible, les plus fins toujours sont de grandes dupes du côté de la flatterie, et il n'y a rien de si impertinent et de si ridicule qu'on ne fasse avaler lorsqu'on l'assaisonne en louange. La sincérité souffre un peu au métier que je fais ; mais, quand on a besoin des hommes, il faut bien s'ajuster à eux, et, puisqu'on ne saurait les gagner que par là, ce n'est pas la faute de ceux qui flattent, mais de ceux qui veulent être flattés.

ELISE

Mais que ne tâchez-vous aussi de gagner l'appui de mon frère en cas que la servante s'avisât de révéler notre secret ?

VALERE

On ne peut pas ménager l'un et l'autre ; et l'esprit du père et celui du fils sont des choses si opposées qu'il est difficile d'accommoder ces deux confidences ensemble. Mais vous, de votre part, agissez auprès de votre frère et servez-vous de l'amitié qui est entre vous deux pour le jeter dans nos intérêts. Il vient. Je me retire. Prenez ce temps pour lui parler, et ne lui découvrez de notre affaire que ce que vous jugerez à propos.

ELISE

Je ne sais si j'aurai la force de lui faire cette confidence.
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1. Quels renseignements doit donner au spectateur une scène d'exposition complète?


1)…………………………………………………………………………………………………


2)…………………………………………………………………………………………………


3)…………………………………………………………………………………………………


4)…………………………………………………………………………………………………


5)…………………………………………………………………………………………………


6)…………………………………………………………………………………………………

/2
2. A quoi et à qui servent les didascalies?

……………………………………………………………………………………………………………………………………………………………………………………………………………………………………………………………………………………………………
/2
3. Cite et définis deux genres de comique au théâtre.

1)………………………………………………………………………………………………………………………………………………………………………………………………………………………………………………………………………………………………
2)…………………………………………………………………………………………………………………………………………………………………………………………………………………………………………………………………………………………….
/10
4. Complète le tableau suivant:

	
	COMEDIE
	TRAGEDIE

	CADRE TEMPOREL


	
	

	CONDITION SOCIALE DES PERSONNAGES


	
	

	SUJETS


	
	

	DENOUEMENTS


	
	

	SENTIMENTS SUSCITES CHEZ LE SPECTATEUR


	
	


/5
5. Qui a écrit?


Le mariage de Figaro:

……………………………………..


Le Bourgeois gentilhomme:
……………………………………..


Phèdre:



……………………………………..


L'Avare:


……………………………………..


Le Cid:



……………………………………..

/2
6. En quoi consiste le dilemme cornélien? Donne un exemple.

……………………………………………………………………………………………………………………………………………………………………………………………………………………………………………………………………………………………………………………………………………………………………………………………………………………

/2
7. Sur quoi est toujours pratiquement basée l'intrigue chez Molière?


……………………………………………………………………………………………………

/4
8. Caractérise (toujours chez Molière):

Le héros: …………………………………………………………………………………………………………………………………………………………………………………………………………………………………………………………………………………………………… ………………….

Les exploiteurs: …………………………………………………………………………………………………………………………………………………………………………………………………………………………………………………………………………………………………………………………
/3
9. Pourquoi trouve-t-on chez Molière un tableau complet de la société du XVIIè siècle?

1)……………………………………………………………………………………………………………………………………………………………………………………………………… …………………………………………………………………………………..

2)……………………………………………………………………………………………………………………………………………………………………………………………………… …………………………………………………………………………………….
3)……………………………………………………………………………………………………………………………………………………………………………………………………… …………………………………………………………………………………….
/4
10. Quelle est la position de Molière vis-à-vis:


de l'éducation des filles?

……………………………………………………………………………………………………………………………………………………………………………………………………………………………………………………………………………………………………
de l'amour et du mariage?

……………………………………………………………………………………………………………………………………………………………………………………………………………………………………………………………………………………………………

/20
11. Complète les phrases suivantes par le terme correct.

L'…………………………….  correspond à l'apogée de la crise dans l'œuvre. Elle se situe vers le milieu de la pièce et peut avoir des répercussions morales, psychologiques, sur les personnages. 

Autrefois, chaque ……………………………  durait le temps qu'il fallait aux chandelles pour se consumer. 

Cinq ou trois à l'époque classique.

Les personnages en conflit sont les ………………………………………  de la pièce.

En …………………………………., un personnage tient des propos à part des autres qui, par convention, sont censés ne pas l'entendre.

Ce qui est convenable par rapport aux mœurs ou aux conventions théâtrales d'un époque s'appelle la ………………………………...

Dans le théâtre antique, le …………………………. était un ensemble d'acteurs qui déclamaient, chantaient et commentaient l'action.

Dans la ………………………………., l'issue est heureuse.

Les moyens les plus courants pour faire rire sont les comiques de gestes, le comique de ……………………….. , le comique de mots.

La ………………………………..  italienne se fonde sur l'improvisation et des personnages typiques et comiques. Cette tradition a nourri le théâtre comique français (la farce en particulier).

Le ………………………………….  introduit un retournement de situation : placé tout au long d'une pièce de théâtre, souvent au milieu d'une scène, il accélère l'action.

Faux paysage (intérieur, extérieur) implanté sur et au fond de la scène, le ………………………………. indique l'appartenance sociale, le genre de la pièce, donne des indications sur le lieu et le temps.

Le …………………………….. résout le problème majeur de la pièce et ceux des personnages les plus importants. Dans la scène finale, la plupart des personnages sont rassemblés.

Indications hors dialogue donnée par l'auteur, les…………………………………. concernent les gestes, les déplacements de l'acteur, les destinataires d'un propos, les sentiments, les costumes...

L'écrivain de théâtre est un ………………………………………………….

La scène initiale d'…………………………………..  explique la crise en cours, présente les personnages, les lieux, le contexte, l'époque.

La ………………………………  est un genre théâtral visant à faire rire par des procédés simples. Il y a toujours une "victime".

Le …………………………………… dirige le jeu des acteurs en fonction de sa propre interprétation de la pièce.

L'histoire" qui se déroule sur la scène est une …………………………………………

Les paroles d'un personnage seul en scène qui ………………………………………… permettent de connaître ses pensées, ses sentiments.

Le ………………………………….. est un moment délicat dans l'intrigue où les différents problèmes se conjuguent.

LE TEXTE THEATRAL ET LE CLASSICISME

4ième technique de qualification


