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Avant-propos 
 

Julie Vatain-Corfdir 

 

Si l’art théâtral est celui de la parole incarnée, qu’advient-il de cette parole en terre 

étrangère ? Comme en témoigne, dès le XVII
e siècle, la présence de comédiens italiens dans 

plusieurs capitales européennes, l’itinérance est inscrite dans l’histoire du théâtre mondial, 

dans la vie des troupes et la carrière des acteurs. Il convient donc de s’interroger sur le 

spectacle comme objet exporté, dans ses modalités changeantes comme dans sa réception. 

C’est ce qu’a souhaité faire ici, dans le cadre de ses travaux à la croisée des scènes, le 

Programme de recherches interdisciplinaires sur le théâtre et les pratiques scéniques de Paris-

Sorbonne (PRITEPS). À l’heure où de nombreuses publications se penchent sur les difficultés 

et les bonheurs de la traduction théâtrale, ce volume choisit de se consacrer à l’expérience 

inverse : celle du théâtre en version originale, joué pour un public dont la langue n’est pas 

celle du spectacle, en revendiquant l’altérité linguistique comme part de l’expérience 

esthétique. 

La création contemporaine abonde en mises en scènes multilingues et multiculturelles, 

affirmant l’« étrangéisation » du théâtre comme clé d’une perception renouvelée, mais 

l’histoire montre que ces pratiques s’appuient sur une tradition vieille de plusieurs siècles. 

Des comédiens français invités par Catherine de Russie aux acteurs anglais qu’accueille 

l’Odéon en 1827, des tournées de Sarah Bernhardt en Amérique du Nord à celles de Louis 

Jouvet en Amérique du Sud, des applaudissement reçus par les comédiens-danseurs japonais à 

l’exposition universelle de 1900 aux succès en langue japonaise de Simon McBurney ou de 

Claude Régy, le théâtre aime à faire entendre la musique d’une autre langue, à explorer la 

transmission du spectacle au-delà des mots.  

Une enquête sur ce phénomène exige de s’intéresser non seulement à la spécificité des 

spectacles qui voyagent, mais aussi aux institutions qui les accueillent, aux publics auxquels 

ils se destinent, et aux effets qu’ils produisent. Si les barrières langagières peuvent en effet 

provoquer la méfiance des spectateurs, incitant les artistes à les rassurer par la distribution de 

synopsis ou la mise en place de surtitres, elles permettent également de placer l’art théâtral 

sous une autre lumière. L’altérité linguistique concentre l’attention sur le langage scénique, 

sur l’expressivité du geste, sur le rythme et la musicalité de la déclamation, éduquant le public 

à une forme de réception ancrée dans le sensible plus que dans le discours. La question de 

l’équilibre entre sens et sonorité suggère d’ailleurs une comparaison avec l’opéra, car la 

langue étrangère n’est pas perçue de la même manière par les spectateurs lorsqu’elle est 

parlée ou chantée. Les spectacles venus d’ailleurs enrichissent, enchantent ou déconcertent la 

réception, de même qu’ils influencent les pratiques de la scène « d’accueil », qui se 

renouvelle au contact de dictions inaccoutumées et de nouvelles cultures du geste. Faire 

entendre une pièce en version originale, c’est croiser à la fois les langues et les traditions 
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théâtrales, et raviver l’art dramatique en le dépouillant du verbe pour mettre l’accent sur le 

corps et la voix. 

L’approche de ce volume consiste à mettre en regard des pratiques et des langues 

diverses, de manière à enrichir le questionnement théorique par la comparaison. Le vaste 

éventail d’exemples abordés par les articles a suggéré un ordre de présentation à la fois 

chronologique et thématique, selon les sections. La chronologie s’impose en effet pour étudier 

les origines européennes du phénomène, à savoir les pratiques voyageuses des comédiens 

italiens, ces précurseurs de l’exportation des spectacles et de la bigarrure linguistique. Le 

premier volet s’y consacre, avec trois articles qui étudient successivement la présence 

italienne sur les scènes parisiennes aux XVI
e, XVII

e et XVIII
e siècles. Il s’agit là d’analyser la 

saveur du bilinguisme franco-italien et son effet sur le public (Mazouer), la place du geste et 

de l’agilité corporelle dans un théâtre improvisé fondé sur le jeu physique (Mazouer, 

Gennari), et plus généralement de mettre en doute l’idée de barrière linguistique conçue 

comme un obstacle. La question de l’institutionnalisation de ce théâtre et de sa perception 

dans les sources contemporaines mérite également d’être étudiée (Blondet, Gennari), ainsi 

que le statut des comédiens, indépendants ou placés sous le patronage des Grands (Blondet). 

Après cette mise en perspective des premières pratiques du genre, une deuxième section 

se tourne vers le surgissement de la langue « autre » comme principe de création théâtrale. 

C’est ici un regroupement thématique qui permet de mettre en regard des cas d’études variés, 

de la langue régionale à la langue exotique. Les scènes en occitan de Monsieur de 

Pourceaugnac et la pastorale languedocienne de Mondonville invitent ainsi à s’interroger sur 

le choix de la langue occitane : sa portée, son accessibilité, et sa valeur théâtrale (Louvat-

Molozay). Le rapport du spectateur aux sonorités d’une autre langue est également analysé à 

travers l’Électre de Sophocle, retransmise en grec à la télévision anglaise avec un succès 

inattendu qui souligne la suprématie de l’intensité émotive et de la musicalité du jeu 

(Wrigley). L’exemple des comédiens chinois sur la scène française permet ensuite d’apprécier 

la façon dont les spectacles éduquent le regard du public, sortant progressivement des confins 

d’un exotisme bizarre pour devenir un art apprécié (Lo). Ces exemples divers et révélateurs 

posent avec acuité la question de la déclamation autre, et présentent diverses facettes des 

dispositifs de compréhension mis en place pour le public. 

Un troisième volet se consacre à la fortune de la langue française sur les scènes 

étrangères. La Russie en offre plusieurs exemples, qu’il s’agisse des proverbes dramatiques 

écrits en français par Catherine II et sa cour (Ponzetto) ou de troupes françaises invitées à 

Saint-Pétersbourg au fil du XIX
e siècle (Mélani). Les questions qui se posent alors ont trait non 

seulement aux textes joués en langue étrangère, mais aussi à tout l’univers culturel qu’ils 

véhiculent, aux modes françaises – qu’elles soient littéraires ou vestimentaires – et à la 

sociologie du public. Ce dernier point intéresse également le phénomène méconnu du 

« Théâtre Français d’Amérique », troupe française implantée à New York avant même 

l’arrivée de Jacques Copeau, avec pour public privilégié une élite culturelle qui fait grand cas 

de ses affiliations européennes (Leon). 
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La dernière section du volume se tourne vers les pratiques linguistiques et les 

métissages de la scène contemporaine. Depuis la fin du XX
e siècle, les créations 

internationales, le travail sur le sur-titrage et les spectacles présentés en versions multiples 

sont particulièrement à l’honneur. La reconnaissance dont jouit actuellement le théâtre 

espagnol alternatif permet de s’interroger sur les modalités de sa réception, sur son influence 

et sur l’adaptation des spectacles aux lieux où ils sont présentés (Bottin). Plus rare, la 

production d’une même mise en scène en plusieurs langues engage une réflexion sur la valeur 

et le fonctionnement de ce choix esthétique, et sur ses conséquences en termes de rapport au 

public et d’efficacité de la mise en scène (Bonnier). L’exemple d’un metteur en scène 

proposant ses spectacles tantôt en traduction, tantôt en langue étrangère, invite enfin à une 

analyse du jeu de l’artiste avec sa réception, entre distanciation et connivence (Fernandez). À 

travers cette mosaïque de cas d’études sous-tendus par une réflexion théorique, c’est donc un 

travail approfondi sur le spectacle de l’Autre, dans ses modalités linguistiques et sonores 

comme dans son exotisme gestuel, que propose ce volume. 

 

 


