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Résumé

En prenant comme exemple un cours bicéphale de dramaturgie et de mise en scène spécialisé en marionnettes donné à cinq reprise, je décrirais un processus pédagogique visant à permettre à nos étudiants de premier cycle en mise en scène - inscrit au baccalauréat en études théâtrales de l’Université Laval -, de faire des liens créatifs entre les différentes connaissances, tant théoriques que pratiques, proposées dans la concentration  Mise en scène et dramaturgie de ce programme.
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I
 Présentation du contexte 

Une des questions pédagogiques centrales auquel nous sommes régulièrement confronté comme enseignant en théâtre est de trouver des moyens permettant aux étudiants de premier cycle d’études théâtrales de faire des liens entre les nombreux éléments théoriques et pratiques qu’ils doivent avoir assimilés dans les différents cours du programme. C'est une question spécifique à la formation théâtrale universitaire qui se pose ici, formation caractérisée par le morcellement temporel et l’éparpillement disciplinaire de l’enseignement. À ceci s’ajoutent les effectifs étudiants (25) et leur  capacité d’autonomie dans les pratiques hors cours. Ces problèmes liés à l’apprentissage se posent différemment dans les conservatoires, surtout du point de vue des effectifs (15), et de l’encadrement moins morcelé. 

Le cours présenté ici, La mise en scène au théâtre de marionnettes, résultat d’une étroite collaboration entre deux enseignants du programme, Denyse Noreau et moi-même, tente de combler en partie cet handicap structurel en proposant une intégration créatrice des connaissances théorico-pratiques acquises séparément dans un processus de création scénique privilégiant le point de vue du metteur en scène. 

Je ferais une rapide présentation du cursus de la formation théâtrale proposée pour cette concentration Dramaturgie et mise en scène, et je montrerais que la conception de ce cursus repose sur un équilibre entre une formation théorique (histoire, courants esthétiques, analyse de la représentation, psychologie de la perception, etc.) et une formation pratique (jeu,  mise en scène, technique de scène, etc.). 

Une des questions pédagogiques centrales auquel nous sommes régulièrement confronté comme enseignant en théâtre est de trouver des moyens permettant aux étudiants de premier cycle d’études théâtrales de faire des liens entre les nombreux éléments théoriques et pratiques qu’ils doivent avoir assimilés pour l’obtention de leur diplôme. C'est une question spécifique à la formation théâtrale universitaire qui se pose ici, formation caractérisée par le morcellement temporel et l’éparpillement disciplinaire de l’enseignement. Cette capacité à puiser dans les connaissances théoriques acquises comme dans les méthodes de travail pratique antérieurement expérimentées, fait trop souvent défaut à nos étudiants lorsqu’ils sont confrontés à une situation inédite de création. C'est ce qu’ils auront à affronter dans leur vie professionnelle. 

L’objectif prioritaire de notre démarche sera de répondre aux exigences d'une formation devant permettre au futur metteur en scène  l'élaboration d'un langage scénique artistiquement original. Pour ce faire, nous avons opté pour une approche pragmatique privilégiant l’assimilation non-conflictuelle des éléments théoriques et pratiques. Nous avons dû développer une démarche pédagogique intégratrice, dynamique et créative permettant la création de liens constants entre la production des signes manifestés – interprétation/manipulation – du langage théâtral – ici celui du théâtre de marionnettes – et leurs liens signifiants avec la proposition textuelle à l’origine du projet de création. Ce qui est recherché est un travail sur le sens même de l’acte créateur sans cesse interrogé, mettant dans l’obligation les étudiants de puiser aux sources de leur apprentissage. Il nous fallait donc  concevoir un processus de création scénique, un modèle pédagogique concret devant mettre en valeur l’importance cruciale pour le metteur en scène de prendre en considération cette intégration, sans privilégier arbitrairement l’un ou l'autre des deux pôles de leurs apprentissages.

 Pour obtenir la crédibilité de nos pairs, il fallait impérativement que le  processus pédagogique proposé s’inscrive parfaitement dans le cursus de la concentration concernée. Précisons que le programme de baccalauréat en études théâtrales du département des littératures de l’Université Laval propose plusieurs concentrations dont celle intitulée Dramaturgie et mise en scène dans la quelle s’inscrit notre cours. Les objectifs pédagogiques de cette concentration s’articulent autour des points suivant :

· acquérir une connaissance globale, à la fois diachronique et synchronique, théorique et pratique, de ce qu'est l'art théâtral ;

· intégrer des méthodes et des outils de travail théoriques et pratiques, tant disciplinaires qu'interdisciplinaires ;

· développer un esprit critique à l'égard des enjeux artistiques et sociaux du théâtre, ainsi que des qualités personnelles indispensables au travail en équipe (responsabilité, collégialité, etc.) ;

· développer l'individu global (voix, corps, sensibilité, intellect) et stimuler son potentiel créatif.

Pour répondre à ces objectifs, une panoplie de cours sont proposés aux étudiants-es cherchant à établir un bon équilibre entre les aspects théoriques et les aspects pratiques. N’étant pas à proprement parlé une école de jeu, le programme a toutefois fait le choix d’un enseignement pratique d’une grande exigence, orienté vers la création et la mise en scène, mais sans prétendre à préparer nos étudiants à une carrière d’interprète. Ainsi sont abordé les bases du jeu de l’acteur, la direction d’acteur, les différents langages de la mise en scène (texte, espace, interprétation, etc.) et les bases techniques indispensable à la mise en scène (scénographie, son, éclairage, projections et nouvelles technologies). Notre cours s’inscrit dans la catégorie des ateliers spéciaux (orientés vers l’approche de la création) et des sujets spéciaux pour l’aspect théorique. C’est un cours optionnel, offert aux étudiants de deuxième ou de troisième année.

II
Origine du dispositif

Un cours bicéphale

Le cours présenté ici, La mise en scène au théâtre de marionnettes est le résultat d’une étroite collaboration entre deux enseignants du programme, Denyse Noreau, historienne du théâtre et dramaturge et moi-même, praticien et théoricien du théâtre de marionnettes. Conscient de la difficulté éprouvé par les étudiants-es à faire des liens entre les différentes matières académiques, nous avons élaboré un modèle pédagogique devant contribuer à combler cet handicap structurel. Plus précisément, il s’agit de deux cours de trois crédits chacun lié par un accord administratif créant, l’obligation pour les étudiants-es inscrit au cours de marionnette de suivre activement le cours théorique en lien avec la thématique choisi pour la création du cours pratique constituant, de fait, un grand cours de six crédits.  

Le cadre pédagogique

Bien au fait du contexte académique énoncé plus haut, conscient des objectifs du programme et de la concentration choisie, nous avons délibérément privilégié, pour l’orientation générale du cours, le point de vue du metteur en scène plutôt que celui de l’interprète. La raison en est qu’elle justifiait la cohérence de notre proposition voulant articuler consciemment la relation souvent conflictuelle entre théorie et pratique. Le seul point de vue de l’interprète aurait risqué de ne mettre l’accent que sur les méthodes d’élaboration du langage de l’acteur et des éléments techniques (son, lumière, scénographie) au détriment des autres dimensions intervenant dans le processus de création (comme le contexte historique, littéraire et musical, l’univers symbolique, esthétique, mythologique, philosophique ou religieux, etc.). Il nous fallait trouver un angle d’approche de la matière qui facilite l’intégration des deux versants des connaissances enseignées dans le programme, dont l’un est souvent considéré comme plus aride par des étudiants avides de se lancer, sans trop réfléchir, dans l’enivrante aventure de la création.

Une expérience renouvelée

Nous avons déjà proposé cinq fois cet enseignement depuis 1999. Étant un cours à option, sa fréquence est liée au déroulement de la formation au baccalauréat sur trois ans. Ces intervalles nous ont permis d’apporter  des rectificatifs, des améliorations, à cette expérience pédagogique originale en prenant en compte autant les évaluations faites par nos étudiants, que nos propres observations critiques. Les modifications ont principalement porté sur la gestion des groupes et l’organisation de la matière théorique.

Thématiques

Le choix du thème central autour duquel le cours allait s’articulé à évolué dans le temps. À ce sujet, il me faut souligner un deuxième élément qui à présidé à notre volonté de monter un tel cours : le constat d'une évidente pauvreté de culture générale chez la plupart de nos étudiants se manifestant par une grande méconnaissance de l’univers symbolique et mythologique en jeu dans l'univers théâtral, que l’on fasse référence à la culture judéo-chrétienne, à la mythologie antique et qui plus est, asiatique. Il nous fallait trouver une matière stimulante, riche culturellement et essentielle pour un créateur désireux d’enrichir  son imaginaire. Il nous incombait de choisir, pour le spectacle à réaliser, un cadre général possédant toutes ou en partie les caractéristiques énoncées plus haut. Pendant ces années nous avons parcouru avec nos étudiants les univers de Faust, des Atrides, de Shakespeare, de Tchékhov dans son rapport à l’Orient (principalement le théâtre japonais) ou dernièrement celui du Peer Gynt d’Ibsen. 

Le théâtre de marionnettes 

Il nous fallait ensuite trouver une façon de créer une situation pédagogique qui rompe avec les connaissances déjà acquises mais permette le processus d’intégration recherché. La marionnette s’est imposée principalement pour son exigence instrumentale, typologique  et sa force d’évocation poétique. 

Ce médium, inconnu de la plupart de nos étudiants,  les placerait devant l'obligation de développer des stratégies de création originales, d’inventer un langage scénique spécifique dans un environnement plastique et un espace scénique qui ne leur est pas familier. L’exigence instrumentale de la marionnette s’est avéré être un atout majeur pour le développement de l'imaginaire théâtral de nos étudiants. Cette exigence instrumentale sera aussi le principal garant de la rigueur de cette écriture scénique et de la cohérence interprétative de ce nouveau langage. La richesse typologique de cet art théâtral sera elle-aussi source de toutes sortes d’audaces de mise en scène, souvent impossible dans un théâtre d’acteurs. 

Le texte du spectacle

Pour des raisons d’efficacité, et compte tenu du temps alloué à ce cours, le texte est écrit préalablement par Denyse Noreau. Au gré des thèmes choisis, cela prendra la forme d’une compilation de textes tirés d’ouvrages et d’auteurs différents (comme pour Faust, les Atrides ou Tchékhov), d’un assemblage d’éléments tirés de pièces différentes (comme pour Shakespeare) ou encore l’adaptation d’un texte (comme pour le Peer Gynt d’Ibsen). L’intérêt de cette démarche est sa grande adaptabilité aux contraintes marionnettiques de la mise en scène grâce à La présence constante de l’enseignante-auteur. Cela permet toutes les modifications possibles retrancher ou ajouter des répliques en fonction des exigences ou des difficultés rencontrées lors de la création, sans toutefois perdre la cohérence globale du texte dramatique. C’est une aide précieuse pour les étudiants que d’avoir,  proche d'eux, une ressource inépuisable pour toutes les questions qu’ils peuvent se poser.

Les effectifs

La question des effectifs est l’un des points délicats auquel il nous faut nous adapté dans le cadre de l’enseignement universitaire. À la différence des écoles de jeu, dont les effectifs ne dépassent guère les quinze participants, nous devons faire face à des cohortes de vingt-cinq étudiants. Ce grand nombre, pour un atelier de création, rend difficile l’encadrement personnalisé des équipes. Pour obtenir une qualité de l’encadrement proche de celle existant dans les écoles de théâtre, les enseignants doivent s’investir  sensiblement plus que ce qui est exigé ordinairement. À ceci s’ajoute le problème de la disponibilité des locaux de répétition, de fabrication et de recherche qui entre en compétition avec les autres cours pratiques.

III    Les caractéristiques principales du cours

Les deux volets du cours : L'approche dramaturgique, la mise en scène

Le cours se présente sous la forme de deux volets de 3 crédits chacun. L’équipe enseignante travaille en étroite collaboration et ne se voit aucunement cantonné dans son seul domaine. Chacun peut, à des moments jugés opportuns, agir sur l’un ou l’autre des aspects de la création. Des relais se prennent répondant concrètement aux besoins du processus de création. 

Le premier volet

Une fois le thème général choisi, commence, pour l’enseignante, en charge de ce volet théorique, Denyse Noreau, le recueil des informations nécessaires au  processus de mise en scène. Tous ces éléments historiques, géographique, sociologiques, symboliques, esthétiques, musicaux, etc. seront retransmis aux étudiants lors des cours théoriques. Ce travail se fait en lien étroit avec l’enseignant ayant en charge du volet pratique. La matière vue en classe permet de nourrir la réflexion des étudiants, les aidants à effectuer les choix de mise en scène nécessaires qu’ils auront à effectuer tout au long du processus de création. Le travail d’analyse dramaturgique des différentes scènes permet aux étudiants de dégager le sens profond des scènes qu’ils auront à monter et des liens à tisser entre les autres scènes et surtout de ne pas perdre contact avec la vision générale de la pièce.

Des travaux écrits permettent de vérifier le niveau d'assimilation des ces données dramaturgiques. Les faiblesses constatées sont répertoriées puis corrigés dans le cours. Les étudiants doivent effectuer un effort de réflexion sur les éléments les plus significatifs pour le travail de mise en scène et d’interprétation. Un examen oral en fin de session conclue les évaluations du cours théorique et permet à l’enseignante de bien évaluer le niveau d’implication théorique de chaque étudiant.

La théorie de la marionnette 

Dans le cadre de ce volet est présenté les différents aspects théoriques du théâtre de marionnettes. Sont abordés, semaine après semaine, les aspects historiques, typologiques, symboliques, ainsi que les problématiques touchant aux formes actuelles du théâtre de marionnettes comme la disparition du castelet,  la manipulation à vue, le théâtre d’objet, l’introduction des nouvelles technologies, etc. À l’aide de diaporama et d’extrait filmés de spectacle, les étudiants se familiarisent avec l’univers marionnettique et en mesure la grande diversité et la grande complexité. 

Le second volet vise l’expérience pratique de la mise en scène marionnettique, sa responsabilité me reviendra comme praticien de la marionnette possédant plus de 25 ans de pratique professionnelle. Un accent particulier sera mis sur quelques types de manipulation lors de stages intensifs de fin de semaine.

Est visée la préparation d’un spectacle qui sera présenté trois fois au minimum en fin de session, moments indispensables à la validation des propositions de mise en scène devant des spectateurs. 

Une formation accélérée à la manipulation

Pour répondre aux besoins instrumentaux des étudiants, nous organisons en début de session deux stages intensifs de fin de semaine. Devant l’impossibilité de créer un cours d’initiation à la manipulation pour des raisons économiques, la solution des stages intensifs basés sur le volontariat s’est avéré la meilleure solution. 

Sans avoir la prétention de former en si peu de temps des manipulacteurs confirmés, nous mettons l’accent sur quelques types de manipulation parmi lesquels les étudiants devront choisir de se spécialiser pour le spectacle. Sont abordé la manipulation de la marionnette à tiges, à gaine, les Muppets, les marionnettes bunraku, et le théâtre d’ombres. C'est un moment privilégier pour la création d’un groupe cohérent, mieux armé pour travailler ensemble, malheureusement, pour diverses raisons tous les étudiants ne peuvent suivre ces stages. Un travail de retransmission doit donc se faire au sein des équipes de travail. Une spécialisation des étudiants absents est aussi possible, leurs permettant de s’inscrire dans le processus de création, autrement que dans la manipulation directe. Toutefois, les principes de bases de la relation avec l’objet manipulé et le spectateur sont enseignés dans les premiers cours collectifs, à partir de manipulations primitives de marionnettes élaborés rapidement en papier journal, en mousse ou en objets de récupération. Tous les étudiants auront ainsi été confrontés à plusieurs reprises aux problématiques de la manipulation. Un examen de manipulation en duo validera cet apprentissage remplacé par un travail écrit pour les étudiants absents aux stages dont le sujet portera sur aspect du théâtre de marionnettes.

Les liens avec les cours de jeu travail théâtral

Ce stage pratique est un moment privilégier pour faire les liens entre ce qui a été appris lors des cours de jeu (Travail théâtral 1,2 et 3) et les spécificités de la manipulation marionnettique. Ce sera d'autant plus aisé, que je suis l’un des deux enseignants en charge de ces cours. La méthode utiliser – la méthode Luis Thenon du nom du professeur responsable des cours pratique – repose principalement sur la prise de conscience et le développement de l’appareil sensoriel et expressif de l’acteur. L'étudiant doit  développer un langage corporel riche et imaginatif, éloigné des stéréotypes du quotidien et de l’illustration réductrice. La construction du personnage s’effectue à partir des ses actions physiques, du sous-texte sensoriel les motivants et des actions verbales en lien organique avec ce discours gestuel. C'est une quête de la vérité poétique du personnage qui doit s'émanciper de la personne-acteur pour se fondre dans la cohérence de la situation théâtrale du personnage réel, de son gestus social et de son statut dramatique. Ceci passe par la réalisation d’une partition gestuelle et vocale où prédomine le geste conscient motivé par un sous-texte sensoriel permettant l'expression de lignes de pensées au service de la pensée multiple et complexe du personnage.  Je veille particulièrement à ce que la construction du personnage marionnettique s’appuie sur les expérimentations créatives effectuées lors de ces cours de jeu. Elles doivent servir de base pour les explorations visant à doter le personnage marionnette d'une réalité sensorielle cohérente et fonctionnelle. La contrainte instrumentale de la marionnette introduit un élément nouveau dans le processus de création du personnage théâtral : la claire séparation entre le personnage et l’acteur, ici le manipulacteur. Cette expérience sensible se révèlera bénéfique pour le futur acteur par la compréhension intime du paradoxe du comédien. C'est donc un apprentissage à double sens que nos étudiants pourront vivre ainsi. Une bonne assimilation de la technique apprise dans les cours de jeu et la capacité de transposer ce savoir-faire, leur permettra d’accélérer notoirement le passage au jeu de la marionnette. Ce travail de prise de conscience est au cœur de notre processus pédagogique concernant la direction du manipulacteur.

L'élaboration du projet en équipe 

Une fois la formation de base effectuée, les principaux aspects théoriques du théâtre de marionnettes vu en classe et le texte assimilé par tous les étudiants, les équipes de travail se constituent sur une base typologique. Les enseignants auront préalablement assigné aux différentes scènes, un type de marionnette. Les scènes comiques ou burlesques seront le plus souvent traitées avec des marionnettes à gaine. Les scènes plus dramatiques, exigeant la présence de personnages plus réalistes seront traitées avec des marionnettes bunraku manipulées par au moins deux personnes. Les éléments de transitions, les raccourcis narratifs, ou les scènes de rêves ou fantastiques privilégieront les ombres. Les rapports entre grands et petits, travail sur l’espace et tous les jeux de tailles pourront être pris en charge par des marionnettes à tiges. Nous apportons un soin particulier à ces répartitions. Les différentes techniques abordées dans le cours nous permettent d’aborder concrètement des problèmes spécifiques de mise en scène liées aux typologies utilisées. Cette diversité est un des éléments les plus stimulants pour la créativité de nos étudiants. Ce sont des contraintes souvent faciles à identifier, qui les obligent à se poser de vraies questions d’ordre esthétique, de gestion de l’espace, de manipulation, de rythme, et d’équilibre entre actions physique et action verbales. 

L'organisation des équipes

Chaque équipe se voit donc responsable du montage des scènes correspondant à la typologie choisie. Au sein même de chaque équipe se répartissent les différentes responsabilités et tâches en fonction de leur compétence que de leurs goûts. Il y aura les interprètes, les responsables à la mise en scène, ceux à la fabrication des marionnettes, à la scénographie ou à la production. Les responsables ainsi désignés représenteront leur équipe au sein des équipes de coordination, instance indispensable pour la conservation d’une cohérence esthétique  générale. Les rencontres se font chaque semaine avec les enseignants. Des liens peuvent se tisser avec d’autres cours du programme comme celui de production pour la recherche de commandites et de l'organisation de la vente des billets pour les représentations. Comme la grande part du travail de création se fait isolément en équipe, les cours hebdomadaire  seront le moment privilégié pour échanger, montrer l’avancement de la création de chaque équipe et pour expérimenter ensemble dans l'espace de la représentation, les différents moments du spectacle, la scénographie et plus tard les propositions d’éclairage et l'intégration des musiciens.

Journal de bord et cahier de mise en scène

Pour suivre l’évolution du travail, chaque équipe devra tenir à jour un journal de bord où figurera l’ensemble des activités de l'équipe, confection, répétition, production, etc.  C'est un outil de réflexion globale sur le processus de création avec ses questionnements, ses doutes, ses trouvailles, traitant du climat entre les membres, de l’organisation du travail, de sa fréquence, etc. Une copie sera remise chaque semaine à l’enseignant.  Un cahier de mise en scène sera également tenu régulièrement consignant avec précision les évolutions de la mise en scène, des éléments sonores et d'éclairage. Ce cahier morcelé par équipe devra aboutir à la réalisation d’un document global de la mise en scène, d’où pourra être tiré le cahier de régie devant servir à la conduite technique du spectacle 

WebCT
Tous ces éléments seront déposés dans un format pré-formaté dans la partie réservé à cet effet dans  le WebCT créé pour ce cours. Cet instrument informatique accessible par internet est l’instrument privilégié pour la communication entre les enseignants et les étudiants ainsi que les étudiants entre eux. Chacun peut suivre le travail des différentes équipes, leurs permettant de garder une vision d'ensemble de la progression de la création. Tous les projets de mise en scène, les projets scénographiques et les recherches iconographiques et plastiques seront déposé également sur le site du cours afin d’être disponible pour tous. Un forum et un système de courriel est également disponible sur ce site pour les échanges d’informations, les besoins spécifiques et l’organisation des rencontres. 

Le rôle de l'enseignant praticien, chef d'orchestre, facilitateur et conciliateur
Au milieu de toutes ses activités de création, dispersée dans le temps et géographiquement, il faut un élément fédérateur, c’est celui de l'enseignant praticien.  Son rôle principal est celui d’un facilitateur. Il doit veiller à l’unité et la cohérence du spectacle, débloquer les situations, dédramatiser les conflits interpersonnels inhérents à un processus de création et permettre un certain niveau de qualité tant dans les choix de mise en scène, les choix scénographique que ceux visant l’interprétation. Il devra donc effectué certains choix en tenant compte des compétences des étudiants. Ce sera lui, en dernière instance, qui prendra les décisions finales ou tranchera lors de propositions contradictoires ou antagonistes.

C’est à travers les différentes étapes du projet que l'enseignant pourra faire les liens entre les différentes matières vu dans les autres cours, réveillant le souvenir d’expériences antérieures pour les mettre aux services du processus présent. Les séances de travail avec les équipes est un moment privilégier de travail en petit groupe permettant d’approfondir certain point et d’en faire émerger d’autres. Les contraintes institutionnelles ne permettent pas toujours une disponibilité idéale, mais nous parvenons à prendre sur nous d’être le plus souvent présent lors de ces pratiques individuelles. 

Les collaborations extérieures, musiciens, plasticiens

Art multidisciplinaire, le théâtre de marionnettes requiert des collaborations artistiques diverses, musicale, plastique, chorégraphique, etc. Chaque fois que cela est possible, nous recherchons la collaboration avec des musiciens. Nos liens avec la faculté de musique et certains professeurs nous permettent de mettre sur pieds une coopération d'une grande richesse. En plus des professeurs, des étudiants en musique participent à nos créations. Cela peut aller d’un chœur de 70 personnes à une soliste de chant lyrique venant interpréter un air particulier. Une base instrumentale est présente à chaque fois, alto, flute, percussion, selon les besoins et les opportunités du spectacle. À travers ces contacts avec des musiciens, nos étudiants découvrent la rigueur nécessaire à la maîtrise d’un instrument et la nécessité d'une discipline quotidienne. 

La collaboration avec des plasticiens est plus aléatoire, pourtant lorsqu’elle est possible, elle oriente esthétiquement la dimension plastique du spectacle et le théâtre de marionnettes se prête bien à cet exercice d’autant qu’il est rare de trouver chez nos étudiants des compétences en ce domaine. Cela harmonise le travail et participe utilement à leur formation tant sur le plan de la scénographie que sur celui de la confection des marionnettes. L’intégration de plasticiens permet aux étudiants de se questionner in situ sur l’importance des choix esthétiques dans le théâtre de marionnettes. 

Il reste que la plus grosse part du travail de construction-fabrication est effectué par une équipe d’étudiant qui à choisie de consacrer du temps à cet aspect de la création, et du temps il en faut pour réaliser costumes de scène, marionnettes, décors, castelets, etc. La dimension manuelle du processus de création participe à la prise de conscience des différentes composantes d’un spectacle et les expériences ainsi vécu apportent une expérience parfois décisive à nos étudiants.

La représentation

Il n’y pas de théâtre sans public. L’organisation de représentation, trois minimum, est pour nous, indissociable du projet de création. C'est un moment exceptionnel où les étudiants vont pouvoir mesurer l’efficacité de leur travail. L’accueil du public et l’installation du public est étudié en classe et expérimenté. Cela participe de la conception générale du spectacle au même titre que l’éclairage ou la scénographie. Des rencontres avec les spectateurs  sont proposés après les représentations afin de permettre des échanges entre eux et les étudiants. À l’issu de chaque représentation un bilan critique est fait par les enseignants. Des modifications ou des précisions sur le jeu sont alors proposées et reprises le lendemain lors de raccords permettant de pousser plus loin la qualité de l’interprétation et le questionnement sur la mise en scène. 

Bilan des apprentissages, évaluation du cours
Le bilan des apprentissages se fait après la dernière représentation. C’est un moment important qui doit permettre un approfondissement et une mise en perceptive du travail effectué lors de la session. 

Le cours sera évalué par les étudiants afin que les enseignants puissent faire évoluer leur pédagogie.

Chaque étudiant devra s’auto-évaluer suivant une grille précise. Chaque équipe devra aussi procéder à une auto-évaluation. Participeront à l’évaluation finale les journaux de bord et les cahiers de mises en scène ainsi que l’examen de manipulation et les deux travaux écris exigé pour le volet théorique ainsi que l’examen oral individuel. Les enseignants compileront ces différentes notes et y apporteront les modifications nécessaires en fonction du comportement de chaque étudiant tout au long de la session.

IV    Bilan critique et Conclusion

Analyse du fonctionnement, bilan critique

Maintenant que nous pouvons prendre un peu de recul sur cette expérience pédagogique, réitéré déjà cinq fois, nous pouvons tirer quelques enseignements significatifs de ces cours deux cours jumelés.

Nous pouvons constater que notre effort de démystification des clivages stériles entre théorie et pratique porte ses fruits. Nos interventions comme enseignant, en plus de la matière à transmettre, visent à facilité la mise en réseaux de ces informations et a créer des liens stimulants au service de la création. Développer cette capacité de créer du savoir à partir du savoir. De s’appuyer sur un modèle de connaissance pour créer d’autres modèles actifs, dans un processus d’intégration constructive d’un savoir acquis en classe qui doit devenir opérationnel sur le plateau. Cette ouverture d’esprit, ces capacités imaginatives concerne autant l’aspect pratique que les éléments théoriques. Nous cherchons à leur faire réaliser l’importance de se construire une grande culture générale au service de la création et à leur faire prendre conscience de leurs responsabilités comme créateurs, producteurs de sens, au service d’une collectivité. 

Comme enseignant, nous ne pouvons faire l'économie d’une bonne connaissance des matières dispensées dans les autres cours du programme. Nous y parvenons en participant aux jurys d’examen, en assistant à des présentations de travaux chaque fois que cela est possible, par des échanges entre enseignants sur la nature et la façon d’enseigner sa matière et les grands principes qui sous-tendent cette transmission.  

Le choix du théâtre de marionnettes s’est révélé d’une grande efficacité. L’exigence instrumentale de la marionnette nous sert autant sur le plan pratique que sur le plan théorique. Le passage par l'expérience marionnette permet des prises de conscience parfois douloureuse mais toujours féconde. Cette exigence de rigueur imposée par la discipline marionnettique fait naître un goût de l’effort et permet d’acquérir une  plus grande liberté pour construire son univers artistique propre et original.

Les difficultés

Mais, les difficultés ne manquent pas. Celles sur lesquelles nous travaillons le plus concernent l’organisation du travail des équipes et plus particulièrement une plus grande efficacité dans la délégation des responsabilités. Nous préoccupe aussi les modalités de passage des informations ayant trait aux prises de décisions en matière de mise en scène et la réalisation concrète des éléments techniques. 

L'expérience que nous avons acquise depuis ces dernières années, nous confirme que nous sommes dans la bonne voix même s’il reste beaucoup de chose à améliorer. Malheureusement, beaucoup de ce qui reste à améliorer ne dépend pas de nous… 

