
Proposition d’exercices pour l’après-spectacle 
 

Stage L’art et la manière d’être spectateur : 16 janvier 2024 

La réponse des Hommes de Tiphaine Raffier, Odéon, Ateliers Berthier 
 

Les propositions qui suivent vont du développement d’un regard sensible à l’appropriation d’un 

spectacle qui met le corps des élèves en jeu. Les pistes sont déclinées en fonction de ce qui est visé 

par l’enseignante ou l’enseignant en termes d’école du spectateur, de la recherche d’une objectivité 

partagée à une subjectivité affirmée. L’ordre de classement retenu ici ne reflète pas une 

progression. 
 

Analyser choralement un spectacle 

Yannic Mancel, « L’analyse chorale », in Continu(um), revue de l’ANRAT/Théâtre 

et éducation, n°1, février 2010, p. 5 à 13. Dossier : La transmission. 

 

 



 

 

 

 



 



 



 





 



 



 

Pour une autre présentation de l’exercice : 

CANOPE, réseau de formation des enseignants (6 pages qui explicitent la démarche) 

Comment animer une analyse chorale ? (1/6) : Contextualisation, origines et dispositif  

(preac-ara.fr) 

https://www.preac-ara.fr/danse/comment-animer-une-analyse-chorale-1-6-contextualisation-origines-et-dispositif/
https://www.preac-ara.fr/danse/comment-animer-une-analyse-chorale-1-6-contextualisation-origines-et-dispositif/


Se remémorer un spectacle par mots-clés 

Installer le groupe-classe en cercle, chacun est assis sur une chaise. On demande à 

chaque élève de prendre la parole pour proposer un mot qui décrit le spectacle. On sollicite la 

mémoire des élèves de tour de parole en tour de parole jusqu’à l’épuisement des propositions. 

L’exercice se fait dans le sens des aiguilles d’une montre ou inversement. Tout élève est invité 

à participer : les élèves peuvent répéter un mot, soit parce qu’ils n’ont pas d’idées, soit parce 

que l’un pensait à un mot et qu’il a été dit par un autre avant lui. Cela permet de dédramatiser 

la prise de parole (un mot et non plusieurs phrases construites) et de laisser le temps d’intervenir 

à chacun et chacune lors du 2ème ou 3ème tour de parole. Lorsqu’ils se prennent au jeu, cet 

exercice incite aussi les élèves à convoquer des souvenirs moins spontanés pour que leur mot 

ne soit pas convenu tandis que l’énumération stimule la mémoire de chacun par résonnance ou 

association d’idées à partir des mots entendus. L’enseignant fait partie du jeu et propose lui 

aussi des mots qui puisent aux différents aspects de la mise en scène pour que les élèves ouvrent, 

si besoin, les propositions à d’autres pistes ou détails que celles relatives aux éléments visibles 

au plateau (un mot significatif prononcé par les acteurs, un lieu de l’histoire, un trait de caractère 

pour un personnage, un objet, un son, une couleur, le rapport scène/salle, etc.). Cette 

énumération permet progressivement d’associer des considérations formelles à des thèmes 

récurrents, à des enjeux, et de déployer les significations d’un spectacle sans les développer.  
 

Variante : Si l’on souhaite entraîner les élèves à écrire sur un spectacle, il est possible d’avoir 

demandé à chacun de se munir d’une feuille et d’un crayon au début de l’exercice. À la fin de 

chaque tour de parole (si l’effectif de la classe est supérieur à 25 élèves) ou tous les deux tours 

de parole, les élèves écrivent le mot prononcé au sein du groupe qui leur semble le plus 

important. Une liste personnelle s’élabore au fur et à mesure de l’exercice qui sera le point de 

départ pour rédiger une présentation voire une analyse du spectacle. En fonction de l’âge des 

élèves (collège ou lycée), l’écrit peut aller d’un paragraphe à plus d’une page. 

 

S’exprimer sur un spectacle à partir d’une photographie 

Choisir une photographie du spectacle étudié qui est projetée au tableau ou reproduite. 

Demander aux élèves si cette photographie leur semble représentative pour parler du spectacle 

à un camarade qui ne l’aurait pas vu. Dans un temps imparti, les élèves notent leurs idées avant 

de les partager avec la classe. Ils ont la possibilité de convoquer une autre image du spectacle 

qui leur paraîtrait plus emblématique. Au préalable, l’enseignante veille à ce que la 

photographie condense quelques-unes ou les principales caractéristiques du spectacle. C’est la 

capacité de l’image à produire du discours qui guide le choix. Au-delà de l’histoire racontée, 

elle devient un support pour sensibiliser les élèves à différents partis pris de mise en scène ou 

plus globalement à l’esthétique du spectacle. Par exemple, pour La réponse des Hommes, la 

photographie de Simon Gosselin suivante pourrait être retenue pour les pistes qu’elle suggère : 

 



 
   La réponse des Hommes, « Visiter les prisonniers », ©Simon Gosselin. 

 

En fonction de la manière dont les élèves analysent cette image, il est possible d’évoquer 

l’intrigue. Cette photographie, qui renvoie à l’œuvre de miséricorde « Visiter les prisonniers », 

met en valeur l’enchâssement d’une histoire dans une histoire (mise en abyme). Le prisonnier, 

Samy, reçoit la visite de Cyprien, un membre de l’association Libérer la miséricorde, ce qui 

déclenche le récit par le détenu d’un souvenir, celui d’une autre visiteuse de prison, rencontrée 

antérieurement, Julia. Le second récit s’incarne sous les yeux du spectateur en se déployant 

visuellement dans l’espace à cour. En fonction des propositions faites par les élèves, il est 

possible d’engager une réflexion plus large sur l’écriture de la pièce en les sensibilisant à la 

dramaturgie, c’est-à-dire à la composition du spectacle ou de la pièce. Certains tableaux 

reposent sur des formes d’articulation, autres que l’emboîtement. L’histoire de Diego, 

notamment, est fragmentée en plusieurs épisodes qui ponctuent différentes œuvres de 

miséricorde tout au long du spectacle. Tel un titre de chapitre de livre, « Prier pour les vivants 

et pour les morts » s’affiche sur le mur de fond de scène à deux reprises dans la première partie 

du spectacle. C’est en deux temps que la situation à laquelle ce personnage est confronté (attente 

d’une greffe d’organe) est exposée. Puis, Diego réapparaît dans la seconde partie, mais sous un 

nouveau jour. Dans l’œuvre de miséricorde « Assister les malades », il est l’un des patients de 

l’équipe médicale de l’unité de soins psychiatriques chargée d’accompagner et de prévenir la 

pédocriminalité. Enfin, dans « Ensevelir les morts », son histoire est relayée par Ambre, qui suit 

les instructions laissées pour elle par son cousin dans sa lettre testamentaire. Ainsi, l’écriture 

repose non seulement sur la diffraction du récit pour une même œuvre de miséricorde mais 

aussi sur la porosité d’une œuvre de miséricorde à une autre : trois points de vue narratifs 

différents se succèdent et entrent en discordance pour créer un portrait complexe. 

Les élèves peuvent aussi appréhender cette photographie pour le traitement de l’espace 

au plateau. Ici, et c’est la seule fois du spectacle, l’espace scénique est double. Il fait cohabiter 

deux temporalités différentes à jardin et à cour. Le présent avec un espace vitré qui tient lieu de 

parloir (la niche dans le mur blanc de fond de scène trouve alors sa raison d’être) et le passé 

avec une succession de saynètes qui illustrent la vie de Julia. Pour élargir le propos, on pourra 

demander aux élèves comment d’autres espaces apparaissent tout au long du spectacle. La vidéo 

est le médium retenu par le vidéaste de Tiphaine Raffier, Pierre Martin, pour ouvrir le champ 

de perception du spectateur. Pour l’histoire de Madame Serra, « Accueillir les étrangers. Nourrir 

les affamés », un hors-scène est donné à voir sous la forme d’un cauchemar (espace mental) et 



par les différentes salles de l’unité de maternologie (espace référentiel qui prolonge le plateau 

qui n’est qu’une des salles du bâtiment). Avec l’histoire de Martial Dôle, il en va différemment 

de l’usage de la vidéo : le déroulement du procès est ponctué de scènes filmées en prise directe 

au plateau qui sont projetées sur le mur blanc au-dessus des protagonistes. L’espace du tribunal 

se peuple, en différents endroits du plateau (et non plus en hors-scène), des souvenirs de l’Opex. 

Le montage des espaces auquel assiste le spectateur met alors en lumière la vérité, toute relative, 

construite par l’accusé lors de son audition. 

À partir de cette photographie, on peut encore appréhender le travail sur la lumière. À 

cour, une image est construite visuellement, au moyen d’un noir scène, en contre-jour par 

rapport à celle figurée à jardin. L’une (Julia et le médecin) apparaît comme la radiographie ou 

le négatif de l’autre (Samy et Cyprien) : elle est, au sens photographique, un révélateur. Ainsi 

est peut-être suggéré que le récit fait par Samy de l’histoire de Julia inscrit en creux l’échec de 

la bienfaisance recherchée par Cyprien, avant même que nous assistions au dénouement de ce 

tableau (le religieux devient complice malgré lui). Occasion de souligner la manière dont la 

lumière est partie prenante du geste de mise en scène pour la metteuse en scène. 
 

Variante : Même exercice, à réaliser en petits groupes, avec plusieurs photographies du 

spectacle. Une photographie est distribuée arbitrairement à chaque groupe qui en rend compte, 

au terme du temps imparti, à la classe. Avoir recours à plusieurs photographies présente l’intérêt 

de balayer l’esthétique du spectacle. Dans le cas de La réponse des Hommes, on pourrait insister 

sur les différents moyens artistiques mis au service de l’histoire (l’univers sonore peut être traité 

avec une photographie de l’orchestre ; le jeu des comédiens avec une photographie du tableau 

« Donner à boire aux assoiffés » où tous les acteurs sont présents pour tirer au sort les cadeaux 

de Noël ; la composition chorégraphique avec une photographie des pas de danse de Diego et 

d’Ambre, etc.). 

 

Jouer une séquence de spectacle 

L’enseignant propose aux élèves, répartis en groupe, de représenter une scène du 

spectacle qui les a marqués. Pour développer l’exercice, on peut leur proposer de créer une 

succession de trois poses silencieuses pour représenter la séquence de leur choix. On n’attend 

pas des élèves une imitation du spectacle mais une version propre à chaque groupe, ouverte à 

des variations, par exemple, de registres (burlesque, tragique, fantastique). Cet exercice, qui 

appelle une coordination soutenue de la part des élèves permet de travailler l’adresse et le 

placement de la voix, la présence au plateau, l’expression de sentiments et d’idées, qui sont des 

composantes essentielles du jeu théâtral. Cet exercice entraîne une discussion entre les élèves 

pour choisir non seulement la séquence qu’ils présenteront mais aussi la manière de la 

représenter (organisation de l’espace, postures des corps) à partir du moment où le nombre 

d’élèves peut être inférieur ou supérieur à celui des comédiens et comédiennes dans la séquence 

retenue. Cela oblige à réfléchir aux codes et conventions du théâtre à disposition des élèves 

pour rendre compréhensible leur scène pour les spectateurs : dédoublement d’un rôle ou prise 

en charge de plusieurs rôles, relais de personnage, narrateur/commentateur à vue ou voix off. 

Si différents groupes présentent la même séquence, l’intérêt de la pluralité des versions ou 

reconstitutions pourra être souligné. Après avoir confronté leurs imaginaires et nourris des 

conseils qu’ils se sont prodigués (prendre davantage de temps pour construire et déconstruire 

les trois poses est souvent nécessaire), les groupes peuvent s’essayer à un rejeu. 
 

Variante : On peut demander aux élèves de réaliser la bande-annonce du spectacle pour inciter 

leurs proches à aller voir le spectacle. Cette forme impose d’être concis et de sélectionner des 

éléments susceptibles de piquer la curiosité du spectateur sans dévoiler toute l’intrigue. 

 

 



L’histoire racontée selon le point de vue d’un personnage 

On peut proposer aux élèves d’improviser un monologue d’une à deux minutes, en 

adoptant le point de vue d’un personnage. Ce travail requiert un temps de préparation pour que 

les élèves construisent le canevas de leur intervention. Parce qu’il expose l’élève au regard de 

ses camarades, cet exercice requiert qu’un cadre de travail sécurisé et une écoute bienveillante 

de la part des spectateurs et spectatrices aient été créés au fil d’exercices réalisés antérieurement. 

Cet exercice peut être proposé comme prélude à une rencontre avec un membre de l’équipe 

artistique. Plutôt que la préparation de questions à soumettre à l’artiste accueilli dans la classe, 

cet exercice place les élèves dans un rapport d’appropriation à l’œuvre artistique en inversant 

les rôles de créateur et de récepteur. La rencontre peut s’ouvrir sur la présentation des 

monologues des élèves, disposés sur le plateau comme un chœur, pour engager le dialogue avec 

l’artiste. 

 Variante : Si le spectacle s’y prête, on peut demander aux élèves d’adopter le point de 

vue d’un objet pour raconter l’histoire. Pour La réponse des Hommes, l’objet proposé, qui prend 

la parole et fait entendre sa voix, pourrait être le poster figurant le triangle de Sierpiński 

(fractale). 

 


