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BRÈVE HISTOIRE DU THÉÂTRE  
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Le théâtre est aussi ancien que d’autres arts comme  la peinture ou la musique – autant dire 

qu’il remonte à la nuit des temps. Il partage avec la danse une caractéristique importante : il est 

éphémère, car il n’existe qu’au moment même où il e st pratiqué, alors qu’une peinture ou un 

poème ont une existence durable. De plus, il a des conditions particulières de réalisation : il n’est 

pratiqué que pour des spectateurs ; il dépend donc fortement du public…  Plongeons un peu dans 

l’histoire de cet art polymorphe.  

 

La Grèce 

Le théâtre est présent dans de nombreuses civilisation, et ce dès l’aurore de l’humanité. On peut en 

trouver des traces en Egypte. Pour rester dans le monde occidental, le théâtre naît en Grèce, comme la 

philosophie (Socrate, Platon, Aristote) ou la poésie épique (L’Iliade, L’Odyssée). Le théâtre grec, l’un des 

plus beaux legs de cette civilisation, est à la fois proche de notre propre conception du théâtre, puisqu’il 

en crée les principaux éléments, et radicalement différent, car produit dans un contexte politique et reli-

gieux totalement autre. En effet, il se développe tout d’abord dans le cadre de festivités religieuses en 

l’honneur de Dionysos, le dieu du vin et de l’ivresse. Dans ces cérémonies, on offrait en sacrifice au dieu 

un bouc, lors d’une procession autour de son autel : or, le mot tragédie, d’origine grecque, signifie chant 

du bouc, et comédie, également grec, chant de la procession. C’est autour de l’autel de Dionysos qu’on 

construit ensuite des gradins pour que des spectateurs puissent assister aux cérémonies : le théâtre en 

tant que bâtiment est né. 
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Dès le VIe siècle av. J.-C., les fêtes en l’honneur de Dionysos deviennent à Athènes une fête civique, 

les grandes dionysies , au cours desquelles se déroule un important concours théâtral : les magistrats 

désignent de riches membres de la cité (nommés chorèges) qui ont pour tâche de réunir et d’entretenir 

un chœur de citoyens. Chaque auteur se voit attribuer un chœur et lui fait répéter ses pièces : les tragé-

dies sont présentées sous la formes de tétralogie (tétra signifie « quatre » en grec), c’est-à-dire trois tra-

gédies, aux sujets issus de la mythologie, et un drame satyrique, également mythologique. Les acteurs 

des rôles principaux (protagonistes) sont choisis par l’auteur 

dans le chœur. Celui-ci intervient pour exprimer ses émotions, 

son sentiment sur l’action en cours, lors d’épisodes chantés.   

Ainsi, au cours d’une période de plusieurs jours, le peuple 

est réuni au théâtre pour assister aux représentations de tra-

gédies et de comédies. Les festivals de notre époque – des 

périodes longues durant lesquelles un public attentif vient goû-

ter aux dernières créations – peuvent donner une idée de ce  

                ������"����
�'��
���������!������������������������ ��que devaient être les concours théâtraux en Grèce. A la fin du 

concours, des prix viennent récompenser les meilleurs auteurs, chorèges et protagonistes. On voit bien 

la forte connotation religieuse et civique du théâtre grec.  

Nous ne possédons plus aujourd’hui que les textes de quelques tragédies, toutes issues des œuvres 

d’Eschyle  (525-456 av. J.-C.), de Sophocle  (496-406/5 av. J.-C.) et d’Euripide  (480-406 av. J.-C.). Ces 

trois auteurs athéniens, quoique se succédant dans le temps, composent sur les thèmes universels de la 

mythologie grecque, de ses héros et de ses mythes à valeur exemplaire. Par le biais de cette matière, 

c’est la destinée humaine qui est questionnée : subissons-nous le faix d’une fatalité ? De quelle part de 

liberté l’homme dispose-t-il face à la volonté des dieux ? 

Quant à la comédie, elle est représentée pour nous surtout par Aristophane  (448-385 av. J.-C.), au-

teur de pièces souvent loufoques où il se moque de modes politiques de son temps, d’auteurs comme 

Euripide ou de philosophes comme Socrate. L’imagination d’Aristophane le mène également à trans-

gresser les limites de la vraisemblance : les oiseaux, les grenouilles sont des personnages de certaines 

de ses pièces… Ménandre  (342/1-291/0 av. J.-C.), enfin, écrit des comédies qui n’ont plus de portée 

politique, mais s’intéressent à la famille, aux rapports sociaux, à la psychologie. Il aura une postérité 

considérable, puisque à travers les Romains, il influencera jusqu’à la comédie européenne moderne. 

 

Rome 

A Rome, le théâtre est issu de pratiques populaires telles que l’atellane , sorte de farce pratiquée 

dans la région de Naples, qui débouchera sur la comédie latine. Dans la tragédie, les Romains restent 

très proches du modèle grec. 

Les Romains imitent les Grecs en construisant des théâtres monumentaux, mais tardivement : les 

premiers théâtres, en bois, datent du IIe siècle av. J.-C. Certaines différences se font jour : le chœur n’a 

plus la fonction très importante qu’il exerce en Grèce – observateur, commentateur –, et disparaît même 

dans la comédie. Les acteurs ne dialoguent plus avec un chœur, mais une nouvelle forme est inventée : 

le monologue, inconnu auparavant dans le théâtre. 
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C’est surtout dans le genre comique que les Romains ont légué un héritage durable : deux grands 

auteurs, Plaute et Térence, influenceront durablement le théâtre européen jusqu’au XVIIIe siècle. Plaute 

(vers 254-vers 184 av. J.-C.) – le premier auteur latin dont on ait des œuvres complètes – écrit, dans une 

veine très farcesque et joyeuse, des comédies à l’intrigue enlevée. Les personnages, issus des couches 

inférieures de la société (esclaves, affranchis, prostituées, marchands d’esclaves…), sont des types et 

ne font pas l’objet d’une peinture psychologique méticuleuse : c’est l’intrigue qui intéresse Plaute, ses 

ressauts, ses surprises, sa verve. Le théâtre de Plaute présente 

aussi une grande richesse dans le langage, accompagnée d’une 

truculence parfois très leste.  

Térence  (vers 190-vers 159), auteur de six comédies, 

s’inspire de Ménandre. Son théâtre s’oppose à celui de Plaute 

en ce qu’il s’intéresse davantage à la psychologie des person-

nage. Les intrigues sont fondées sur des histoires familiales. 

Nulle place à la grivoiserie qui caractérise Plaute : Térence écrit 

un théâtre en partie destiné aux cercles romains cultivés.         � 1�
���
���������������������2��
�3�����������4�

La tragédie a été cultivée avant Jésus-Christ à Rome, par des auteurs comme Accius ou Pacuvius ; il 

ne nous reste presque rien de ces écrivains. Un certain nombre de tragédies – les seules du genre que 

nous ayons émanant de Rome – nous est parvenu sous le nom de Sénèque  (vers 4 av. J.-C.-65 ap. 

J.-C.), par ailleurs important philosophe et moraliste. Ces tragédies, imitées des grands modèles grecs, 

constituent plutôt des drames psychologiques que des pièces à action. Elles influenceront les dramatur-

ges de la Renaissance, notamment en Angleterre. 

Il est important de noter que c’est tout le théâtre antique qui est à l’origine d’une large partie du théâ-

tre occidental : les tragiques grecs et Sénèque sont les pères de la tragédie française, de Racine et de 

Corneille en particulier, et, on l’a vu, du théâtre anglais de la Renaissance ; les comiques grecs et ro-

mains donnent naissance à une grande tradition comique qui culmine, en France, avec Molière. Le XXe 

reprendra constamment les grands mythes grecs (Eugene O’Neill aux Etats-Unis avec Le deuil sied à 

Electre, Giraudoux en France avec Electre, Anouilh avec Antigone…).  

 

Le Moyen Age 

Autant, de par les textes que nous possédons et les échos que nous en percevons dans la moderni-

té, nous pouvons être familiers du théâtre grec et romain, autant est mince notre familiarité avec le théâ-

tre au Moyen Age. 

Comme les arts en général, le théâtre est alors marqué par l’emprise de l’Eglise. Trois genres reli-

gieux se succèdent, figurant tous des passages de l’Ecriture ou des épisodes de la vie des saints : le 

drame liturgique, le miracle (XIVe siècle) et le mystère (XVe siècle). Le drame liturgique  prend place au 

sein même de la liturgie : il reprend certains passages de l’Evangile et en répartit les dialogues entre les 

ministres du culte. Les spectateurs – le peuple – voient ainsi ces textes prendre vie. Le drame liturgique 

trouve ainsi la même fonction que les vitraux, qui agissent pour leur part comme une mise en images – 

comme une bande dessinée – de la Bible. Les miracles  relatent des épisodes merveilleux ; les mystè-

res, plus développés, se passent entre terre, enfer et paradis. Des « mansions », décors placés sur des 
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échafauds, symbolisent ces lieux et d’autres. Les spectateurs ont sous les yeux tous les endroits où se 

déroule l’action – ils peuvent aller jusqu’à onze. Les textes vont parfois jusqu’à 60'000 vers ! Les acteurs, 

non professionnels, se dénombrent par dizaines. Les représentations se déroulent sur plusieurs jours. 

Quelques mystères ont survécu au Moyen Age, tel celui de la Passion à Oberammergau en Bavière, qui 

a lieu tous les 10 ans. 

Le théâtre profane est également très vivant : probablement présent dans les genres religieux, pour 

divertir le public entre des épisodes sérieux, il se développe sous diverses formes telles que la farce ou 

la sotie. La farce  use de moyens comiques simples comme les coups de bâton ou les injures. Le trom-

peur trompé est un ressort typique, comme dans la célèbre Farce de Maître Pathelin. Ce genre aura une 

postérité jusqu’au XVIIe siècle : Molière écrit encore des farces ou suscite le rire grâce à un comique 

farcesque. La sotie  est un genre satirique où des « sots » dénoncent les excès des grands en se ca-

chant derrière leur prétendue sottise. 

Dès le XVe siècle, on voit apparaître des acteurs professionnels. Parallèlement, le théâtre religieux 

devient moins vivant, jusqu’à être interdit au XVIe siècle. Avec cette évolution vers le profane, L’Eglise 

considère d’un œil plus que méfiant les comédiens ; pendant longtemps, elle leur refusera la sépulture 

chrétienne. 

 

Le XVIe siècle et le début du XVIIe siècle 

Le siècle de la Renaissance est une période cruciale pour l’histoire du théâtre : il est caractérisé par 

des pratiques théâtrales particulières en Espagne, en Italie et en Angleterre. 

En Espagne, où existe la tradition de l’auto sacramental (action sacrée), proche du mystère, appa-

raissent des dramaturges de premier plan : Tirso de Molina  (1536-1600), Cervantes  (1547-1616), Lope 

de Vega (1562-1635), Calderón  (1600-1681), écrivent des comedias, qui participent à la fois des genres 

comique et tragique. Molière et Corneille s’en inspireront. 

 

L’Italie voit éclore au XVe siècle, et se développer au siècle suivant, la commedia 

dell’arte , genre proche de la farce, où l’improvisation à partir de canevas joue un rôle 

primordial. Les acteurs incarnent des types récurrents – Colombine, 

Pantalon, Scaramouche, Arlequin… – et sont masqués. Pour la pre-

mière fois, des femmes jouent les rôles féminins : en effet, jusque-là, 

en Grèce, à Rome, au Moyen Age, les femmes étaient absentes des 

����������������+�������� � � � � � � � � scènes ! Dans la commedia dell’arte, aux situations très convenues 

(adultère, bastonnade…), le jeu des acteurs est au centre : les comédiens sont des 

virtuoses de l’improvisation et font preuve d’un fort engagement physique. Ils conquiè-

rent d’autres pays que l’Italie, dont la France, où ils auront vite un grand succès, au 

point d’occuper à Paris dès le XVIIe au XVIIIe siècle, une place importante.   5��������

 

Quant à l’Angleterre de l’époque de la reine Elisabeth Ière (on parle d’Angleterre élisabéthaine, de 

1558 à 1642), elle pratique le théâtre dans des bâtiments spécifiques, circulaires, où la scène se trouve 

au fond, et dont les murs sont garnis de galeries pour les spectateurs aisés. William Shakespeare  
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(1564-1616), présente ses pièce dans le théâtre du Globe, qui a été reconstitué dans les années 1990. 

Shakespeare a écrit des pièces très contrastées : dra-

mes historiques racontant la vie des rois d’Angleterre, 

tragédies portant sur des personnages comme Macbeth, 

Hamlet ou le Roi Lear, enfin comédies poétiques comme 

Le Songe d’une nuit d’été ou à thématique amoureuse 

comme Beaucoup de bruit pour rien. Son génie multi-

forme a produit des œuvres où, très souvent, les tons 

sont mêlés – sérieux, burlesque – et où la poésie la plus 

inventive et la plus sophistiquée côtoie un comique qui 

recourt parfois aux grivoiseries. Cette impressionnante � � � � � � � � � � � � � � � � � ��� ���"���� 
�� !��	�� �����
������ �� ���
��
  

variété de ton accompagne un très riche contenu psychologique et humain. Quoique très apprécié dans 

son pays, il n’est que peu à peu découvert et reconnu en Europe aux XVIIIe et XIXe siècles, et c’est au-

jourd’hui l’un des auteurs les plus joués dans le monde. 

�

Le XVIIe siècle en France 

L’épanouissement du théâtre en France date de ce XVIIe siècle où de grands hommes d’Etat et le roi 

lui-même – Louis XIV – se font mécènes et encouragent fortement les troupes et les auteurs. On assiste 

alors à un foisonnement de créations, de salles de théâtre, de genres, notamment la comédie et la tra-

gédie, représentées par Corneille, Racine et Molière ; les comédiens italiens font rire tout Paris ; plu-

sieurs grandes salles existent, qui toutes ont leur troupe et leur répertoire ; la Comédie-Française est 

fondée par le roi en 1682. 

Pierre Corneille  (1606-1684) débute sa carrière par des comédies, mais ce seront ses tragédies des 

années 1630-1640 qui feront sa renommée : Le Cid, Horace, Cinna, Polyeucte, notamment. Le Cid, tra-

gi-comédie représentée en 1637, remporte un immense succès mais déchaîne les passions au point 

d’entraîner une querelle littéraire, notamment parce qu’elle ne respecte pas la « règle des trois unités » 

énoncée dès l’Antiquité, et selon laquelle une pièce doit se dérouler en 24 heures (unité de temps), ra-

conter une seule intrigue (unité d’action) et se passer en un lieu unique (unité de lieu). Corneille, au long 

de sa longue carrière, laisse 33 pièces (tragédies mais aussi comédies), qui témoignent de sa capacité 

de renouvellement. Ses tragédies explorent des problèmes politiques alors centraux – ainsi de la place 

des nobles par rapport au pouvoir royal – en donnant à voir des personnages « généreux » aux prises à 

des dilemmes. Ses alexandrins bien frappés accompagnent de manière éclatante ce théâtre de la no-

blesse des sentiments et des grands enjeux politiques. 

Si Corneille est resté pour la postérité un grand auteur tragique, Molière  

(1622-1673) est sans doute le plus grand auteur comique français. Son talent lui 

fait employer plusieurs moyens pour faire rire : de la farce la plus simple au comi-

que de caractère le plus subtil, il divertit par les situations cocasses (Le Médecin 

malgré lui, Les Fourberies de Scapin) comme par la fine peinture de personnages 

ridicules (Le Misanthrope, Le Malade imaginaire). Son théâtre contient aussi des 
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éléments potentiellement explosifs : Dom Juan décrit un libertin en dehors des conventions sociales du 

temps ; Le Tartuffe attaque les (faux) dévots, alors tout-puissants dans la société. Fait important, Molière 

est auteur et acteur ; il produit pour sa propre troupe des pièces où il joue lui-même. Sa renommée lui 

attirera la protection de Louis XIV. 

Enfin, Jean Racine  (1639-1699), a marqué l’histoire du théâtre par des qualités encore différentes : 

chez lui, le tragique des passions humaines est poussé au maximum. Les personnages se trouvent pris 

au piège de relations impossibles ou difficiles, et la pièce montre la crise à son paroxysme. Ainsi, dans 

Andromaque, une chaîne d’amours non partagées entre quatre personnages aboutit à la folie et à la 

mort ; dans Phèdre, un sentiment incestueux amène la destruction des personnages qu’il implique. Une 

fatalité semble régner sur le monde. Les vers raciniens, d’une grande fluidité, peuvent atteindre des 

sommets de poésie. On peut encore citer Britannicus, Bérénice ou encore Athalie parmi les grandes piè-

ces de Racine. 

 

Le XVIIIe siècle en France 

Au siècle suivant, le théâtre continue sur sa lancée du XVIIe siècle : on est fou de théâtre. La persis-

tance des grands genres – la tragédie, représentée notamment par Voltaire (1694-1778), la comédie, par 

Regnard (1655-1709), Lesage (1668-1747) ou Piron (1689-1773) – s’accompagne d’innovations dans le 

domaine de la dramaturgie : alors qu’au Grand Siècle – le XVIIe –, l’illusion théâtrale est peu ménagée 

(priorité est donnée au texte au détriment des décors, les magnifiques costumes de cour n’entretiennent 

aucun rapport à l’action, des spectateurs se trouvent sur scène), on use au XVIIIe siècle de nouveaux 

décors, d’accessoires en plus grand nombre, de maquillages et de costumes plus réalistes. 

Dans ses tragédies, Voltaire  se pose en descendant de Racine. Il innove cependant en empruntant 

certains sujets à l’histoire moderne et en attaquant le pouvoir religieux et politique : son Mahomet porte 

sur la tolérance, l’un des grands combats de Voltaire. 

Dans la comédie, outre les auteurs cités qu’on peut considérer comme des héritiers de Molière, le 

XVIIIe siècle voit l’éclosion d’un génie très original, Marivaux  (1688-1763), auteur d’une œuvre comique 

abondante, en prose. La thématique récurrente est celle de l’amour, et notamment sa naissance. On 

pourrait qualifier ce théâtre de laboratoire de l’amour, où le sentiment est observé et analysé dans des 

situations variées, et par de véritables expériences : ainsi, dans La Dispute, un homme et une femme ont 

élevé séparément des enfants sauvages qu’ils mettent en présence au moment de leur adolescence, 

pour guetter comment naît l’amour ; dans Le Jeu de l’amour et du hasard, une jeune fille et un jeune 

homme promis l’un à l’autre sans qu’ils se connaissent décident, chacun à l’insu de l’autre, de se dégui-

ser en leurs domestiques mutuels pour mieux s’épier avant de s’engager. La mise à l’épreuve forme un 

ressort fréquent du théâtre de Marivaux, qui n’est ainsi pas dépourvu de cruauté. Ce grand dramaturge a 

donné son nom à une forme de discours amoureux caractérisé par la subtilité de l’analyse et un ton 

faussement léger : le marivaudage. 

Il faut encore citer Beaumarchais  (1732-1799), auteur de deux comédies très célèbres : Le Barbier 

de Séville et Le Mariage de Figaro. Celle-ci (mise en musique par Mozart dans Les Noces de Figaro) met 

en scène une intrigue alerte où la noblesse (le comte Almaviva) se voit mise en défaut par les petites 

gens (les valets Suzanne et Figaro), ce qui donne lieu à une critique acerbe des privilèges dont la no-
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blesse jouit encore durant l’Ancien Régime. Cette comédie est un chef-d’œuvre de brio parsemé de mots 

d’esprits. 

Au XVIIIe naissent des genres dramatiques promis à une grande fortune par la suite : le vaudeville, 

comédie légère accompagnée de chansons, et le drame bourgeois, aux intrigues larmoyantes, marqué 

par un désir de réalisme ou vérisme (de l’adjectif vrai) et qui accompagne le triomphe de la sensibilité à 

la suite de Rousseau. 

  

Le XIXe siècle 

C’est l’époque des artistes romantiques, qui font éclater les anciennes règles de bienséance et de 

composition littéraire. Le romantisme va donner au théâtre de grands noms, avec des écrivains qui ont 

produit dans tous les genres (poésie, roman, théâtre). Victor Hugo  (1802-1885) d’abord, qui fait scan-

dale en 1830 avec Hernani, un drame en vers, où sont présents tous les ingrédients propres à mettre en 

fureur les tenants du classicisme : un alexandrin très libre, la disparition de la sacro-sainte règle des trois 

unités (cf. Corneille au XVIIe siècle), et surtout le mélange des tons sublime et grotesque, emprunté à 

Shakespeare, et donc la disparition de la frontière entre genres tragique et comique. Ces caractéristiques 

sont celles du drame, forme préférée des romantiques. Le romantisme intègre dans ses thématiques la 

perte des valeurs anciennes propre au XIXe siècle, connue aussi sous le nom de « mal du siècle », 

qu’évoque Alfred de Musset  (1810-1857) dans La Confession d’un enfant du siècle. Musset est l’autre 

grand auteur du théâtre romantique français. Son théâtre parle de l’amour et de l’inadaptation au monde 

au travers de personnages originaux, souvent désabusés. Chez Musset, une intrigue commencée dans 

la légèreté et le badinage peut déboucher sur des catastrophes. Ces pièces nommées simplement co-

médies ou proverbes touchent à des problématiques essentielles et recèlent en fait un intense potentiel 

dramatique. On ne badine pas avec l’amour, Les Caprices de Marianne ou Lorenzaccio sont des piliers 

du répertoire. 

Il faut encore évoquer un genre injustement réputé mineur, mais très apprécié jusqu’aujourd’hui : le 

vaudeville. Tirant ses origines du XVIIIe siècle, il s’agit d’une comédie bourgeoise fondée sur une intrigue 

riche en rebondissements et en quiproquos, où l’adultère joue un rôle important, occasionnant moult si-

tuations loufoques (comme le fameux « amant dans le placard »). L’auteur de vaudeville veut faire rire 

grâce aux situations et aussi aux bons mots, dont les pièces sont truffées. Labiche  (1815-1888) et 

Feydeau  (1862-1921) sont les deux grands représentants du genre. Le second, par ses bons mots et les 

situations extrêmes qu’il imagine, a amené le genre à des limites qui en font un précurseur de l’absurde. 

 
�������
�
�
�������"��������
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Le statut des comédiens 

Dès le XVIIIe siècle, on a assisté à une valorisation du métier de comédien, illustré par de véritables 

« stars ». Diderot réfléchit sur le « paradoxe du comédien », qui postule que pour reproduire de manière 

plausible les émotions humaines, le comédien doit, intérieurement, être dégagé de ces émotions. Un 

conservatoire d’art dramatique est créé en 1795, afin de donner une formation solide aux futurs acteurs. 

Au XIXe, Mlle Mars, Rachel, Marie Dorval, Frédérick Lemaître ont de nombreux admirateurs ; Sarah 

Bernhardt est la star absolue de la fin du siècle et du début du XXe. 

 

Le XXe 

Période essentielle dans l’histoire du théâtre, le siècle dernier aura vu arriver nombre de révolutions, 

à commencer par l’avènement du metteur en scène en tant que personnage essentiel à la création d’un 

spectacle. Jusque-là, le théâtre vise à la mimèsis, c’est-à-dire l’imitation la plus parfaite possible de la 

nature, des passions, des lieux, etc. Décors, costumes et jeu visent donc l’illusion du réel. A la fin du 

XIXe siècle, les usages changent dans l’exploitation des théâtres : on éteint la lumière dans la salle (au-

paravant, les lampes restaient allumées durant toute la représentation !), on construit des théâtres où la 

visibilité est améliorée par rapport aux conditions qu’offraient les salles anciennes ; l’œuvre revient au 

centre. Le rôle de metteur en scène se développe donc : c’est lui qui s’empare de l’œuvre pour la ques-

tionner, en dégager les axes forts, et déterminer ce qu’il veut en tirer sur scène. De son interprétation 

découlent les aspects visuels du spectacle (scénographie, lumières), le son, et surtout la manière dont il 

va diriger les acteurs. Le metteur en scène prend parti, propose une certaine vision de la pièce, avec 

laquelle on peut ne pas être d’accord. 

On ne peut évidemment nommer tous les auteurs. Paul Claudel (1868-1955) d’abord, a laissé une 

œuvre théâtrale importante, très personnelle, écrite en vers libres. Poète catholique, il a fait de son théâ-

tre un ample miroir du monde, où l’homme, déchiré entre les exigences de la passion et la soif de la ré-

demption, se voit engagé dans un processus où la passion entre dans le système de la rédemption. Le 

théâtre est pour Claudel un moyen naturel d’expression ; bien souvent, la réalisation pratique de ses exi-

gences se révèle compliquée (« La scène de ce drame est le monde », dans Le Soulier de satin, pièce 

qui par ailleurs, jouée entièrement, dure douze heures), à tel point que lui-même a souvent procuré plu-

sieurs versions de ses pièces, pour les rendre jouables. 

Jean Giraudoux  (1882-1944) se situe dans une veine plus traditionnelle. Il reprend les mythes grecs 

(Electre, La guerre de Troie n’aura pas lieu) ou bibliques (Judith) pour les réinterpréter, voire en changer 

la donne, notamment en fonction des événements menaçants qui préludent à la seconde guerre mon-

diale. Le style de Giraudoux, recherché, subtil, poétique, parfois précieux, a fait une part de sa célébrité. 

Son nom est lié à celui de Louis Jouvet (1887-1951), important metteur en scène, qui monte la plupart 

des pièces de Giraudoux. 

Les grands courants philosophiques du XXe siècle ont eu leur théâtre ; il faut avant tout citer Jean-

Paul Sartre (1905-1980), théoricien de l’existentialisme, et ses grandes pièces comme Huis clos ou Les 

Mouches, ainsi qu’Albert Camus  (1913-1960) qui a écrit Caligula et Le Malentendu. 

Eugène Ionesco  (1909-1994), un auteur franco-roumain, a marqué par des pièces comme La Canta-

trice chauve ou La Leçon, qui sont représentées à Paris sans interruption depuis les années 50 ! C’est 
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un représentant du théâtre de l’absurde, qui met en relief, par une action et des échanges absurdes, le 

vide et le néant de l’existence et des rapports humains. 

Un autre écrivain, d’origine irlandaise, a associé son nom à l’absurde : Samuel Beckett  (1906-1989). 

De même qu’Ionesco, et comme si le monde moderne se reconnaissait dans ce théâtre, ses pièces ont 

eu un succès jamais démenti jusqu’à nos jours. A la différence de la pratique d’Ionesco, un semblant 

d’intrigue et des dialogues plus ou moins cohérents caractérisent les pièces de Beckett, comme En at-

tendant Godot ou Fin de partie. Cependant, c’est le même pessimisme face à l’existence qui se voit mis 

en scène. 

Pour finir avec les écrivains, citons encore Bernard-Marie Koltès  (1948-1989), auteur de pièces 

comme La Nuit juste avant les forêts, Quai ouest ou Dans la solitude des champs de coton. Ce théâtre, 

qui a énormément marqué (et marque encore) recueille les angoisses contemporaines : relations humai-

nes difficiles, marquées par la solitude et la mort. 

Comme on l’a vu, le XXe siècle est celui des révolutions dans la représentation. Le théâtre déborde 

de ses limites traditionnelles. On questionne le rapport à l’œuvre et au texte, le rapport au spectateur, le 

rapport au lieu-théâtre ; les classiques sont revisités, le foisonnement des textes contemporains renou-

velle le répertoire, le spectateur est considéré comme un partenaire à part entière, le théâtre se déplace 

hors des salles pour investir d’autres espaces (rues, bâtiments industriels désaffectés…). Les grandes 

institutions sont soutenues par les pouvoirs publics, mais le théâtre garde sa liberté et se fait dénoncia-

teur. Comme les autres arts, le théâtre se métamorphose au point, parfois, de perdre le contact avec une 

partie du public, qui ne comprend plus les options retenues. Parallèlement fleurit le théâtre privé, à Paris 

surtout, qui propose, dans le sillage du vaudeville, des spectacles essentiellement destinés à faire rire ; 

le théâtre amateur, largement pratiqué en ville et à la campagne, joue également un grand rôle dans la 

vie sociale. 

 

 

Cette petite histoire du théâtre est partie des Gre cs pour arriver à nos jours. Elle a présenté 

des pratiques et des noms, des œuvres et des époque s, et a fini par se concentrer sur le théâtre 

français, qui nous concerne évidemment au premier c hef. Elle omet donc des pans entiers de 

l’histoire du théâtre, notamment aux XIXe et XXe si ècles : la Russie, la Scandinavie, les Etats-

Unis, l’Italie… En parler aurait pris trop de place . A vous, au fil de vos goûts et de vos études, 

d’aller plus loin ! 
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MOTS CROISÉS  Tous les mots sont contenus dans l’Histoire du théâtre ci-dessus. 
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Horizontalement 
1. Type de personnage et nom d’habit 
2. Ancien festival 
3. Manière particulière de parler d’amour 
4. Etrange nom d’un genre théâtral 
5. Nouvelle star au XXe (en 3 mots) 
6. Théâtre ressuscité 
7. Invention théâtrale romaine 
8. Cousine du théâtre 
9. Ecrivain au nom d’oiseau 
 
 
 
 
 

Verticalement 
a. Cause défendue par Voltaire, également dans 
son théâtre 
b. Partenaires essentiels des comédiens  
c. Genre théâtral romantique  
d. Cible moliéresque (au pluriel)  
e. Citoyen très généreux  
f. Vision de la vie très XXe siècle 
g. Genre méprisé  
h. Animal mêlé au théâtre des origines  
i. Phrase sentencieuse et genre théâtral  
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PETIT LEXIQUE DU THÉÂTRE 
 

. Le signe ��� �  signifie que la définition doit être complétée ou entièrement conçue.  

. Des lignes ont été ajoutées à la fin, pour ménage r un espace où vous pouvez insérer 
de nouveaux mots avec leurs définitions. . Certains termes, d’un usage courant, ont un sens 
particulier s’agissant du théâtre. Dans ce lexique, l’usage courant n’est pas défini. 

 
. Une astérisque à la suite d’un mot dans une définition signale que ce mot fait l’objet d’une 

entrée dans le lexique. 
.  La  le t t re  L  en t re  pa ren thèses  s igna le  une  dé f in i t i on  emprun tée  au  s i te  

http://www.lexilogos.com/francais_langue_dictionnaires.htm. 
. En règle générale, par simplification, le masculin est employé pour les deux genres. 

 
 

Acte : division, partie d’une pièce de théâtre. Une comédie* classique comprend trois ou 

cinq actes ; une tragédie* en comprend cinq. Cf. tableau*. 

Acteur, actrice : personne qui incarne sur scène ou au cinéma un personnage* d’une œu-

vre donnée. 

Action : l’ensemble des événements qui forment l’intrigue* d’une pièce de théâtre. 

��� �  Alexandrin : vers français de douze syllabes comprenant une …………………… (= cou-

pure) obligatoire après la sixième syllabe. L’alexandrin est obligatoire dans la tragédie et sou-

vent employé dans la comédie classique. Un alexandrin célèbre : 

Pour qui sont ces serpents qui sifflent sur vos têtes ?    (Racine, Andromaque) 

��� �  Aparté : ……………………………………………………………………………………………... 

......................................................................................................................................................... 

......................................................................................................................................................... 

......................................................................................................................................................... 

Argument : résumé de l’action* d’une pièce de théâtre, souvent placé dans le programme. 

Blanc : trou de mémoire. 

Bruitage : son créé par un technicien afin d’imiter un son naturel. 

��� �  Bruiteur : …………………….……………………………………………………........................ 

......................................................................................................................................................... 

......................................................................................................................................................... 

......................................................................................................................................................... 

Cabotin : comédien jouant de manière exagérée (mot péjoratif). Même famille : cabotinage, 

cabotiner. 

Cage de scène : partie du théâtre surmontant le plateau* et abritant des éléments de ma-

chinerie*, les cintres*, le gril*. 

Canevas : ensemble d’actions formant une intrigue*, notées par écrit de manière résumée, 

et servant à l’improvisation d’une pièce, par exemple dans la commedia* dell’arte. 

Cf. trame*. 
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Catharsis (mot grec ancien) : purification. Le théâtre grec a comme principal but de susciter 

chez le spectateur une purification, une libération des passions négatives (jalousie, haine, en-

vie…). 

��� �  Cintre (en général au pluriel) : partie supérieure de la cage* de scène, invisible du public, 

servant par exemple à y monter des ……………………. 

Comédie : pièce de théâtre destinée à faire rire par la peinture de situations amusantes ou 

de caractères ridicules. 

Comédien, comédienne : synonyme d’acteur*. 

Commedia dell’arte (mots italiens) : genre italien de théâtre comique basé sur 

l’improvisation à partir de canevas*, comportant des personnages* récurrents d’une pièce à 

l’autre (Arlequin, Colombine, Pantalon…) et reposant sur un jeu très physique et une gestuelle, 

des expressions stéréotypées. 

��� �  Compagnie : ……………………………………………………………………………………….. 

......................................................................................................................................................... 

......................................................................................................................................................... 

......................................................................................................................................................... 

Costumier, -ère : personne qui dessine les costumes d’un spectacle. 

Coulisses : parties de part et d’autre du plateau*, invisibles des spectateurs, par où entrent 

et sortent les comédiens, où sont stockés des décors, etc. 

��� �  Coup de théâtre : …………………………………………………………………………………. 

......................................................................................................................................................... 

......................................................................................................................................................... 

......................................................................................................................................................... 

Cour : côté droit du plateau* (en regardant depuis la salle). Cf. jardin*. 

Couturière : répétition qui précède la générale (durant laquelle on avait coutume de faire les 

dernières retouches aux costumes, d’où le nom). 

Création : première représentation d’une pièce de théâtre (de manière absolue ou dans un 

pays donné, dans une langue donnée, etc. : création mondiale, création suisse, création en 

français). 

Déclamation : art de dire le texte théâtral selon des règles précises.  

Décor : élément construit placé sur scène et constituant le cadre visuel d’un spectacle, d’une 

scène. Cf. scénographie*. 

Dénouement : résolution et conclusion de l’action* d’une pièce de théâtre. 

��� �  Dessous (nom pluriel) : partie située sous le …………………… et pouvant contenir des 

éléments de machinerie ou de décors. 
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Deus ex machina (mots latins) : littéralement, dieu [sortant] d’une machine. Dans le théâtre 

antique, divinité qui survient à la fin d’une tragédie et amène le dénouement* ; par extension, 

procédé consistant à faire intervenir à la fin d’une pièce, d’une manière un peu artificielle, une 

personne à même de régler le problème qui forme le nœud de l’intrigue*. 

Didascalie : indication émanant l’auteur d’une pièce de théâtre et figurant dans le texte de 

celle-ci, exprimant une action devant être accomplie par un personnage* (déplacement, 

geste…), ou une attitude à prendre (ton de voix, attitude du corps…). 

Distanciation (effet de) : effet obtenu sur le spectateur par différents procédés d’écriture ou 

de mise* en scène, visant à susciter chez lui la réflexion, le regard critique sur ce qu’il voit et 

entend sur scène*. 

Distribution : 1. le fait de choisir les comédiens* pour chacun des rôles* ; 2. ensemble des 

comédiens* devant incarner les rôles* que comprend une pièce de théâtre. 

��� �  Doublure :  …………………………………………………………………………………………. 

......................................................................................................................................................... 

......................................................................................................................................................... 

......................................................................................................................................................... 

Dramaturgie : ensemble des connaissances ayant trait à l’art du théâtre ; art de composer 

les pièces de théâtre. (L) 

Dramaturge : 1. auteur écrivant pour le théâtre ; 2. dans un théâtre, spécialiste des ques-

tions théâtrales (histoire, répertoire, mise en scène…). 

Drame : genre théâtral dont l'action généralement tendue et faite de risques, de catastro-

phes, comporte des éléments réalistes, familiers, selon un mélange qui s'oppose aux principes 

du classicisme, aux XVIII
e et XIX

e siècles (s'oppose à la tragédie et à la comédie classique). (L) 

Exposition : dans la ou les premières scènes d’une pièce, explication faite par les person-

nages de la situation de départ de l’intrigue*. 

Fable : ensemble des faits constituant le fond d’une œuvre. (L) Cf. intrigue*. 

Face : devant du plateau*. Cf. lointain*. 

Farce : pièce comique brève, marquée par un comique souvent grossier. 

Feux de la rampe : autrefois, lampes placées le long du bord de scène*, éclairant celle-ci. 

Figurant : personnage* muet qui ne joue pas de rôle* essentiel à l’action*. Exemple : un 

garde, la foule, etc. Les figurants sont souvent des amateurs. 

��� �  Four : ……...……………………………………………………………………………………….. 

......................................................................................................................................................... 

......................................................................................................................................................... 

......................................................................................................................................................... 
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Générale : dernière …………………… avant la première* d’une pièce, où l’on exécute la 

pièce comme s’il s’agissait du spectacle joué en conditions normales (c’est-à-dire comme si le 

public* était présent). 

Gril : réseau métallique placé au haut de la cage* de scène et en occupant toute la surface, 

auquel peuvent être suspendues des perches (auxquelles sont attachés des décors*) ou des 

éléments de machinerie*. 

Habilleur, -se : personne chargée d’habiller les acteurs* avant et pendant la représentation*. 

Illusion : phénomène par lequel un acteur* ou un créateur, à l'aide des techniques diverses 

de son art, reconstruit une certaine réalité qu'il tend à imiter ou qu'il transforme et transpose, et 

suscite l'adhésion du spectateur, de l'auditeur ou du lecteur en lui donnant le sentiment du vrai. 

(L) On parle d’illusion théâtrale ; cf. aussi la pièce L’Illusion comique de Corneille. 

Interprétation : action de jouer un rôle* ou un morceau de musique en traduisant de ma-

nière personnelle la pensée, les intentions d'un auteur ou d'un musicien; résultat de cette action. 

(L) 

Intrigue : ensemble des faits constituant une pièce de théâtre. Synonyme de trame*. 

Italienne : 1. répétition* destinée à travailler le texte d’une pièce, sans exécuter les mouve-

ments ; 2. théâtre à l’italienne : salle de théâtre disposée en fer à cheval, constituée d’un par-

terre et de plusieurs étages de loges, avec tout en haut un paradis*. Le théâtre à l’italienne a 

constitué jusqu’au début du XXe siècle le théâtre-type construit en Europe. Exemples : l’opéra 

Garnier, la Comédie-Française à Paris, la Scala de Milan, l’opéra de Zurich. 

Jardin : côté gauche du plateau* (en regardant depuis la salle). Cf. cour*. 

Jauge : nombre de spectateurs que peut contenir une salle. 

Jeu d’orgues : tableau de commandes des dispositifs d’éclairage du plateau*. 

Lecture : action de lire une pièce de théâtre en confiant à chaque acteur son rôle, sans 

l’interpréter sur scène. Une lecture complète de la pièce constitue souvent la première répéti-

tion* d’une pièce de théâtre. 

Lointain : fond du plateau*. Cf. face*. 

Machinerie : ensemble des appareils mécaniques ou électriques qui servent à déplacer ou 

soulever des éléments de décors*, ouvrir des trappes*, etc. 

Machiniste : technicien chargé de manipuler la machinerie*. 

Masque : objet figurant un visage (souvent de manière non réaliste), qu’un acteur* place  sur 

son visage durant une pièce. 

Matinée : représentation* se déroulant l’après-midi. 

Mélodrame : 1. œuvre dramatique où le texte est accompagné de musique instrumentale ; 

2. genre théâtral (XIX
e  siècle) fondé sur des situations tragiques. (L) 
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Metteur (-se) en scène : celui ou celle qui monte une pièce de théâtre et en détermine la 

mise* en scène. 

Mime : jeu d’un acteur* uniquement constitué de gestes et d’actions du corps, sans parole. 

Mimésis (mot grec) : imitation. On désigne ainsi le phénomène par lequel le théâtre repro-

duit la réalité par imitation. 

��� �  Mise en scène : ……………………….…………………………………………………………… 

......................................................................................................................................................... 

......................................................................................................................................................... 

......................................................................................................................................................... 

Monologue : discours qu’un personnage* prononce seul sur scène*. 

Opéra : genre théâtral où l’action* est accompagnée de musique et où les personnages* 

s’expriment par le chant. 

Pantomime : pièce, scène*, accompagnée ou non de musique, où les acteurs s'expriment 

par le geste et la mimique, à l'exclusion du langage oral. (L) 

Paradis : partie la plus haute d’une salle à l’italienne*, constituée d’un grand espace conte-

nant un nombre important de siège, où se trouvent les places les moins chères. 

Passerelle = pont volant : structure formée d’une passerelle étroite située dans les cintres* 

et permettant aux machinistes* de faire des manœuvres à cet endroit. 

Péripétie : événement intervenant au cours d’une intrigue et la bouleversant, lui donnant une 

nouvelle direction. 

Personnage : figure faisant partie d’une pièce de théâtre. 

��� �  Plateau : ………………..…………………………………………………………………………… 

......................................................................................................................................................... 

......................................................................................................................................................... 

......................................................................................................................................................... 

Poursuite : le fait de projeter de la lumière sur un personnage et de le suivre avec cette lu-

mière dans ses déplacements sur le plateau. 

Première (nom) : première représentation* d’un spectacle. 

Production : spectacle, considéré dans tous ses composants (distribution*, scénographie*, 

mise* en scène, etc.). Cette production a déjà été donnée à Lausanne l’année passée. 

��� �  Projecteur : …………………………………………………………………………………………….. 

......................................................................................................................................................... 

......................................................................................................................................................... 

......................................................................................................................................................... 

Public : l’ensemble des spectateurs. 
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Quatrième mur : mur imaginaire censé figurer entre le public* et le plateau*. L’illusion* théâ-

trale consiste à imaginer le plateau comme un univers cohérent, fermé par ce quatrième mur, et 

où les spectateurs n’ont pas de part. 

Quiproquo : situation où des personnages* n’ont pas les mêmes renseignements sur le 

même sujet ou n’ont pas compris la même chose, ce qui entraîne des malentendus. 

Rampe : le devant de la scène*. 

Réalisme : conception esthétique selon laquelle le créateur décrit la réalité sans l'idéaliser. 

(L) 

Régie : lieu où se trouvent des appareils de réglage du son et des lumières, et où se tien-

nent les techniciens pendant une représentation* pour effectuer ces réglages. 

Relâche : le fait de ne pas jouer tel jour de la semaine, pendant une série de représenta-

tions*. 

Répertoire : ensemble des pièces les plus souvent jouées, consacrées par des dizaines 

d’années (voire des siècles) de succès. 

Répétition : moment consacré à la préparation d’une pièce de théâtre, où l’on monte les 

unes après les autres les différentes parties, où le metteur* en scène règle les mouvements, 

dirige les acteurs*, etc. 

Réplique : parole d’un personnage*. 

Représentation : action de donner un spectacle. (L) En général, les représentations se suc-

cèdent tous les jours sauf le jour de relâche*.  

Reprise : représentation* d’une pièce déjà donnée dans la même production* (et souvent 

avec les mêmes acteurs) lors d’une précédente saison*. 

Rôle : 1. ensemble des répliques* que doit réciter un acteur* ; 2. participation d'un artiste et 

place qu'il tient dans une pièce de théâtre, un film, un ballet, un spectacle ; 3. personnage* re-

présenté par l'acteur*.  

Saison : l’année théâtrale, qui va en général de septembre à juin, et au long de laquelle, 

dans un théâtre, prennent place les spectacles programmés. 

Scène : 1. synonyme de plateau* ; 2. la plus petite division d’une pièce de théâtre, en géné-

ral limitée par l’entrée et / ou la sortie de personnages*. 

Scénographie : 1. l’art de l’agencement de l’espace scénique et de la conception des dé-

cors* ; 2. synonyme de décors* ou d’agencement de l’espace scénique. 

Servante = sentinelle : lumière isolée laissée par sécurité sur le plateau* en dehors des 

heures de répétition* ou de représentation*. 

Souffleur : dans certains théâtres, employé placé dans le « trou du souffleur », sur le bord 

de scène, chargé de rappeler aux comédiens* leur texte en cas de blanc*. 
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Table (travail à la) : travail effectué par le metteur* en scène et les acteurs* avant les répéti-

tions* sur le plateau*, et où la lecture et la discussion servent de préparation à ces répétitions*. 

Tableau : division d’une pièce de théâtre fondée sur la scénographie* (chaque tableau ayant 

sa scénographie* propre). Cf. acte*. 

��� �  Tirade : ……………………………………………………………………………………………… 

......................................................................................................................................................... 

......................................................................................................................................................... 

......................................................................................................................................................... 

Tragédie : (en France) œuvre dramatique en vers, dont la composition est soumise à des 

règles strictes (les trois unités*), qui met en scène des personnages illustres, tirés de l'Antiquité 

grecque ou romaine, qui fait reposer l'action* sur des conflits passionnels dans lesquels les per-

sonnages* sont déchirés et implacablement entraînés vers une catastrophe ou un destin désas-

treux. (L) 

Tragi-comédie : pièce de théâtre dont l'action* est romanesque, l'intrigue* tragique et le dé-

nouement heureux. (L) 

Trame : intrigue* d’une pièce ramenée à ses éléments les plus importants. Cf. canevas*, in-

trigue*. 

Trappe : ouverture pratiquée sur le sol du plateau*, permettant de faire monter par les des-

sous* des éléments de décor* ou des acteurs*. 

Troupe : ensemble de comédiens* liés à un théâtre ou indépendants, qui jouent ensemble 

de manière récurrente. Quand une troupe est indépendante, le mot est synonyme de compa-

gnie*. 

Unités (règles des trois) : règle issue de la théorie grecque du théâtre, appliquée au théâtre 

classique français, selon laquelle une pièce doit se dérouler en 24 heures (unité de temps), en 

un endroit unique (unité de lieu), et retracer une action* unique (unité d’action). 

��� �  Vraisemblance : ……………………….………………………………………………………….. 

......................................................................................................................................................... 

......................................................................................................................................................... 

......................................................................................................................................................... 

 

AUTRES MOTS 

......................................................................................................................................................... 

......................................................................................................................................................... 

......................................................................................................................................................... 

......................................................................................................................................................... 

......................................................................................................................................................... 
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......................................................................................................................................................... 

......................................................................................................................................................... 

......................................................................................................................................................... 

......................................................................................................................................................... 

......................................................................................................................................................... 

......................................................................................................................................................... 

......................................................................................................................................................... 

......................................................................................................................................................... 

......................................................................................................................................................... 

......................................................................................................................................................... 

......................................................................................................................................................... 

......................................................................................................................................................... 

......................................................................................................................................................... 

......................................................................................................................................................... 

......................................................................................................................................................... 

......................................................................................................................................................... 

......................................................................................................................................................... 

......................................................................................................................................................... 

......................................................................................................................................................... 

......................................................................................................................................................... 

......................................................................................................................................................... 

......................................................................................................................................................... 

......................................................................................................................................................... 

......................................................................................................................................................... 

......................................................................................................................................................... 

......................................................................................................................................................... 

......................................................................................................................................................... 

......................................................................................................................................................... 

......................................................................................................................................................... 

......................................................................................................................................................... 

......................................................................................................................................................... 

......................................................................................................................................................... 

......................................................................................................................................................... 

......................................................................................................................................................... 

......................................................................................................................................................... 

......................................................................................................................................................... 
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QUELQUES SUPERSTITIONS DES « THÉÂTREUX » 
 
 
Les travailleurs du théâtre – techniciens et acteurs – sont très superstitieux : ce grand bâti-

ment où certaines manipulations sont périlleuses, ce métier de comédien où le succès va et 
vient, ont donné naissance à des superstitions pour tâcher d’appâter le sort ou d’éviter des in-
fluences néfastes. Comme pour toutes les superstitions, plusieurs explications sont avancées. 

 
 

CORDE : un mot à ne jamais employer dans un théâtre ! On parle de fil 
ou de guinde. Pourquoi ? Peut-être parce que jusque tard, la peine de mort 
rendait ce mot sinistre, indiquant davantage la corde des pendus qu’un 
élément incontournable de la machinerie. On dit aussi que la superstition 
viendrait des matelots qui souvent œuvraient comme machinistes dans les 
théâtres anciens : sur leurs navires, même crainte de ce mot qui rappelait la 
corde réservée aux mutinés (l’acte de se révolter contre le capitaine étant 
extrêmement grave et puni de la mort). 

 
 
VERT : les comédiens craignent cette couleur, et certains refusent de 

la porter en costume. On évoque le souvenir de Molière qui aurait porté 
des habits verts lors de sa mort ; on parle aussi de la teinture verte qui 
servait autrefois à colorer les costumes et qui aurait causé la mort. 

 
 

M… : mot bien connu qui sert à se souhaiter bonne chance avant un 
spectacle. On l’explique en avançant qu’il ferait allusion au crottin des che-
vaux devant le théâtre, au temps où l’on employait encore ce moyen de lo-
comotion écologique : s’il y en avait beaucoup, cela signifiait qu’un nom-
breux public était présent. On se souhaitait donc beaucoup de m… ! Bien 
sûr, ce mot est comme certaines plantes, il a mille vertus et l’on conçoit qu’il 
soit un moyen tout indiqué de s’assurer un sort favorable. 

 
 
SIFFLEMENT : selon certains, il ne faut pas siffler dans un théâtre. Là 

encore, des chevaux sont à l’origine de la superstition : à une certaine 
époque, on en employait pour mouvoir des éléments de machinerie 
lourde. Or, le sifflement effraie les chevaux : il était donc très dangereux 
de siffler, car on encourait des réactions violentes de la part des animaux, 
qui pouvaient avoir de dangereuses conséquences. 
 



 21 

LE THÉÂTRE À L’ITALIENNE : 
LA COMÉDIE-FRANÇAISE, À PARIS 

 
Sur le plan et la coupe ont été indiqués plusieurs endroits au moyen de flèches. Quels sont 

ces lieux ? A vous de remplir les blancs ! Tous les termes (sauf un) figurent dans le Petit lexique 
du théâtre ci-dessus. 
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UNE SALLE MODERNE 
 

 

 
 
 

Quels éléments subsistent par rapport à la salle à l’italienne ? 
Quelles différences peut-on remarquer ? 
A quel type de salle se rattachent celles du Théâtre de Carouge (grande salle François-

Simon et petite salle Gérard-Carrat, où est joué Les Spectacteurs) ? 
 


