
 
Série sciences et techniques du théâtre, de la musique et de la danse (S2TMD) 

 
Épreuve de culture et sciences théâtrales 

Épreuve écrite 

 
Sujet zéro n°2 

 
 
Première partie : analyse dramaturgique (d'une durée indicative de 2 heures) 

 
Vous présenterez une analyse dramaturgique des extraits de deux mises en scène différentes de la pièce En 
attendant Godot, de Samuel Beckett. Vous mettrez en évidence les caractéristiques de l’œuvre, puis vous 
expliquerez les différents choix de mise en scène (jeu des comédiens, scénographie…). Vous pourrez prendre 
appui sur le dossier complémentaire. 
 
 

 Captations 
 

1) En attendant Godot, mise en scène sous l’autorité de Samuel Beckett par Walter D. Asmus, 1989. 
Distribution : Jean-François Balmer (Estragon), Jean-Pierre Jorris (Pozzo), Roman Polanski (Lucky), Rufus 
(Vladimir). 
 
https://www.youtube.com/watch?v=dPuX_3LN1A8&t=1328s 
Time code: Début: 17:25 Fin: 21: 32 
 
2) En attendant Godot, création à la Comédie de Caen - Centre dramatique national de Normandie - France. 
Mise en scène de Jean Lambert-wild, Lorenzo Malaguerra et Marcel Bozonnet Wild, Malaguerra Bozonnet. 
2014. 
Distribution : Fargass Assandé (Estragon), Marcel Bozonnet (Pozzo), Michel Bohiri (Vladimir), Jean Lambert-
wild (Lucky). 
 
https://vimeo.com/413605780  
Du début de la vidéo à 2:55  
 
 

 Dossier complémentaire aux captations 
 

1. Entretien avec Jean Lambert-wild, propos recueillis par Eugénie Pastor le 20 avril 2013. Site officiel 
de la compagnie Wild-Malaguerra (www.lambert-wild-malaguerra.com). 

 
« Pourquoi avoir choisi de monter un texte de Samuel Beckett, et de tous ses textes, pourquoi En 
attendant Godot ? 
C'est une question de maturité. J'ai toujours eu un grand désir pour l'écriture de Beckett, mais je n'aime pas 
faire les choses sans un engagement total. Il fallait que ce soit le bon moment, que cela corresponde à une 
réalité politique actuelle. Par ailleurs, c'est en relisant un autre texte de Beckett que j'aime beaucoup, Cap au 
pire, que je me suis rappelé à quel point Beckett est un immense poète. 
Je pense que c'est lié notamment à cette solidarité forte qui nous unit, Lorenzo Malaguerra, Marcel Bozonnet, 
et moi. Une vraie solidarité qui agit autour de ce texte-là. Beckett est un homme d'engagement. Il y a cette 
chose évidente d'humanité chez Beckett, qui n'est jamais feinte. Il l'affronte jusqu'au bout, il la met en tension, 
même si c'est périlleux, et même si parfois elle est ignoble. Je pense qu'il y a une justice, et une justesse, 
dans le fait que nous nous retrouvions tous ensemble autour de ce beau texte de théâtre. Il faut un engagement 
total : physique, politique, poétique. Il nous faudra être complétement et tout le temps là, et ce, pour avoir de 
la légèreté, une légèreté qui ne peut se gagner qu'à ce prix-là. C'est ce que le texte commande, et plus 
largement, ce que le théâtre demande. 
 
Vous précisez dans votre note d'intention que le texte sera respecté dans son intégralité, sans ajout 
ni retrait… 
En effet, et nous n'utiliserons pas de musique. Je pense qu'il faut prendre ce texte tel qu'il est : il n'y a pas de 
musique, dans le texte, donc nous n'utiliserons pas de musique. La musique est ailleurs, dans le rythme des 
mots. De fait, il s'agit d'un vrai travail d'acteur, car il faut être capable de porter et de faire entendre ce texte… 
Il nous faut vraiment nous concentrer sur l'art de l'acteur, et ne pas se tromper sur nos attaques, ne pas se 

https://www.youtube.com/watch?v=dPuX_3LN1A8&t=1328s
https://vimeo.com/413605780
http://www.lambert-wild-malaguerra.com/


laisser emballer, comprendre la mécanique et la mathématique de ce jeu… au cordeau. Quand on grimpe une 
montagne, il y a intérêt à être bien encordé ! 
 
Pour ce spectacle, vous serez sur scène, dans le rôle de Lucky. Comment envisagez-vous ce travail ? 
Je pense que le monologue de Lucky doit s'apprendre comme une psalmodie. C'est une mécanique de 
précision. Il ne faut non pas commencer ce monologue trop vite, en insistant d'emblée sur une dimension 
comique, il faut au contraire l'attaquer lentement, de façon monotone. C'est un texte très musical, et il ne faut 
pas en pousser l'effet comique : il vient de lui-même. C'est un monologue sans ponctuation, on est dans sa 
propre solitude. D'habitude, quand on dit un texte, on l'entend. Or là, c'est le texte qui doit entraîner, parler 
devant celui qui le dit. Il doit faire partie de soi, intégralement, rentrer à l'intérieur de celui qui le prononce. Si 
on se contente de le connaître sur le bout des doigts, il finit par nous tomber des mains. 
 
Le personnage de Lucky rappelle votre clown, celui qui hante vos Calentures… 
Tout à fait, et d'ailleurs, ce sera mon clown qui sera sur scène, en pyjama, avec un petit chapeau melon, sans 
doute maquillé… Marcel Bozonnet, qui interprètera le rôle de Pozzo, sera lui aussi grimé en clown. Je serai 
un clown triste, parce que mon auguste est triste, et lui sera un clown blanc. Quand, dans une sorte de no 
man's land, deux émigrés clandestins voient arriver un clown blanc tenant en laisse un auguste à pyjama 
rayé… c'est la mémoire de l'Occident qui surgit tout à coup. 
 
Cette décision en fera de fait une pièce avec une dimension politique ? 
Je pense qu'il s'agit d'un texte éminemment politique. Les personnages de Vladimir et Estragon correspondent 
à quelque chose de très fort… Ce sont quasiment des apatrides… Je me suis demandé : qui sont Vladimir et 
Estragon ? À partir du moment où on pense qu'ils pourraient être deux immigrés clandestins en attente d'un 
passeur, tout résonne autrement. Pour moi, cette lecture politique est évidente. 
 
Avez-vous des idées quant à une possible mise en scène ? 
Il n'y a pas besoin d'avoir des idées : il suffit de respecter les didascalies. Je pense qu'il ne faut surtout pas 
avoir d'idées ! Il faut lire, relire, se laisser guider par ce qui est écrit. Simplicité, légèreté, intensité. Notre seul 
point de départ fut d'identifier Vladimir, Estragon, Pozzo, Lucky et l'enfant. Tout se dit avec cela. La question 
de la direction des acteurs porte sur la métrique du texte : comment poser, tenir, attaquer ces notes, comment 
respirer, comment rendre les effets comiques, burlesques, sans que cela soit grossier ? Comment avoir de la 
légèreté sans qu'elle soit racoleuse, comment créer de la tragédie dans le rire ? Ce sont des questions 
compliquées, mais ce ne sont pas des idées : il s'agit seulement de jouer. Cette mathématique du jeu nous 
dévoilera sûrement des équations que nous ne soupçonnions pas, des choses auxquelles on ne prête pas 
toujours attention. L'écriture de Beckett est en cela à la fois diluée et concentrée. 
 
Et c'est là que réside son humanité… 
Oui, c'est évident, et c'est là où il y a de la complexité. Or la complexité ne se résout pas avec des idées, mais 
avec des positions. Aujourd'hui, qui est dans la rue, au bord du chemin, à avoir mal aux pieds, à avoir faim ? 
Qui se retrouve dans des no man's land, à attendre quelqu'un, quelque chose ? Si ce texte nous parle, c'est 
qu'il correspond au monde dans lequel nous vivons. » 
 
 

2. Extrait de Le Théâtre nouveau en France, Michel Corvin, Édition PUF, 1963, pp. 67-69. 
 
« Dire que la condition humaine est absurde n’est qu’un mot si on ne parvient pas à en faire sentir l’inconfort 
permanent. Ce que réalise Beckett par une dérision qui transforme le théâtre en cirque et les personnages en 
clown : ils sont l’image bafouée de l’angoisse humaine. Les clowns vont par couples formant l’alliance de la 
victime et du bourreau, du malin et de l’idiot. Ainsi les personnages de Beckett possèdent-ils un double, un 
reflet : Vladimir appelle Estragon Pozzo Lucky … Leur clownerie s’accompagne de tout un cérémonial et d’un 
petit nombre d’accessoires, qui leur sont indispensables autant qu’ils les dominent et les entravent : Lucky 
porte une laisse comme un animal savant qui répond au fouet de Pozzo ; Vladimir et Estragon tripotent sans 
cesse leurs chapeaux et leurs chaussures ; ils tombent, ils reçoivent des coups de pied ; leur pantalon leur 
glisse sur les jambes. Pour occuper le temps (car leur exhibition n’est qu’un « blanc » qui occupe toute la 
pièce, à la différence du vrai cirque où ce « blanc » s’intercale entre deux numéros sérieux de dompteur ou 
d’équilibriste), ils se racontent des histoires qu’ils ont déjà rabâchées cent fois ; ils n’hésitent pas devant les 
calembours ; leur clin d’œil à la salle permet comme au cabaret de relancer un dialogue perpétuellement 
menacé d’asphyxie : « Nous commencions à flancher, voilà notre fin de soirée assurée. » En fait, les clowns 
ne jouent pas, ils jouent à jouer, laissant clairement entendre qu’il n’y a aucune nécessité interne dans ce 
qu’ils font et que leurs pitreries ne servent qu’à masquer l’absence de gaieté. Ils jouent à se disputer, à se 
réconcilier, à faire de la gymnastique, à tomber. Quand le jeu cesse de les distraire d’eux-mêmes, ils 
l’abandonnent brusquement, pour un autre, aussi peu réjouissant. 



Là réside le tragique : Vladimir et Estragon savent qu’ils ne se feront pas illusion et continuent à s’y essayer, 
comme ils savent qu’il n’y a rien à attendre et continuent à attendre.  Le nom même de Godot qu’ils donnent 
à leur attente n’est qu’un faux-semblant de plus. En fait toute leur activité est de diversion, de divertissement 
au sens pascalien : le jeu est le moyen, comme l’oubli est la conséquence la plus visible de cette fuite devant 
soi-même. » 
 
 

3. Extrait de Beckett, James Knowlson, édition Actes Sud, coll. Babel, traduit par Oristelle Bonis, 1999, 
pp. 971-972. 

 
« Répétition et contraste sont les maîtres mots de Beckett dans la mise en scène de cette pièce qui reste la 
plus célèbre de toutes celles qu’il a écrites : répétition des mots, des thèmes, des gestes et des mouvements, 
contraste entre Estragon et Vladimir, si différents par la taille et aux caractères si dissemblables, ou entre la 
voix de stentor de Pozzo et la domination qu’exerce Lucky le silencieux, le soumis. On est ici loin de tout 
naturalisme, ainsi que l’explique Beckett : «  C’est un jeu, tout est un jeu. Lorsqu’ils sont tous les quatre 
allongés sur le sol, on ne peut pas traiter ça de manière naturaliste. Il faut recourir à l’artifice, comme pour un 
ballet. Autrement cela devient une imitation de la réalité […]. Il faut que ce soit clair, transparent, sans 
sécheresse. C’est un jeu qui a pour fin la survie. » 
 
 
 
Deuxième partie : histoire du théâtre et questionnements esthétiques (d'une durée indicative de 30 
minutes) 
 
Champ de questionnement : Théâtre et société 
Perspective : Théâtre et enjeux dans la cité. 
 
Le théâtre peut-il exister sans spectateurs? Au cœur de la cité, le spectacle sollicite le spectateur, même si 
son rôle est d’« observer sans intervenir, sans s'impliquer », selon la définition du dictionnaire Larousse. À 
partir de vos connaissances, vous réfléchirez à la place du spectateur au théâtre et aux enjeux qu’elle 
représente. Vous pourrez vous appuyer sur les textes proposés. 
 

1. Extrait de Éloge du théâtre, Alain Badiou, entretien avec Nicolas Truong, Champs Essais, Flammarion, 
2013. 

 
« Quel spectateur êtes-vous, irascible ou indulgent ? Quelle place faites-vous au spectateur, celle d’un 
regardeur qui fait le tableau, comme dit Marcel Duchamp à propos de l’art plastique, c’est-à-dire celle d’un 
témoin, ou d’un acteur qui recompose la pièce selon ses affects et perceptions ? 
Je suis au début un spectateur calme et qui tente d’être sans préjugés. Après tout, venir dans la salle, c’est 
au minimum donner sa chance à ce qui va se passer, sinon à quoi bon ? Mais mon humeur, souvent, 
s’assombrit très tôt pour une raison, qui en dépit de tous mes efforts, me reste obscure : presque toujours, je 
devine dès les premiers instants de la représentation si elle appartient à ce qui pour moi est le vrai théâtre ou 
si, au contraire, elle relève de ce que, dans mon essai Rhapsodie pour le théâtre, j’appelle le « théâtre », avec 
des guillemets, c’est à dire soit quelque chose qui tient du divertissement, au sens où nous en avons parlé 
tout à l’heure, soit un ratage prétentieux, une imposture, soit encore l’exécution, sans idée neuve aucune, et 
par copie d’une tradition morte, d’un quelconque classique. Ce qui est étrange, c’est la rapidité avec laquelle 
cette conviction s’installe en moi, et le fait qu’elle ne soit que très rarement démentie par ce qui suit. Comme 
si le théâtre s’établissait visiblement dans les premières minutes du jeu, et que son absence atteste tout aussi 
vite que nous sommes en présence du « théâtre ». Cas dans lequel je commence à m’ennuyer, à 
m’impatienter. Alors, le plus souvent, sans tapage, parce que je ne veux jamais nuire à des acteurs qui 
travaillent, je m’éclipse. Au fond, le spectateur que je suis est convoqué très rapidement à décider qu’une 
représentation particulière est théâtre ou « théâtre », à rester ou à partir. Si je reste, si je suis convoqué au 
vrai théâtre, je suis le plus vif et le plus convaincu des spectateurs. » 
 
 



2. Une représentation comme à l’époque de Shakespeare dans un théâtre élisabéthain (image extraite 

du film Shakespeare in Love de John Madden, 1998). 

 

 

 
3. Extrait de la critique de Ciels de Wajdi Mouawad de Sylvie St-Jacques, Toronto Star,19 juillet 2009. 

 
« Les spectateurs, divisés en quatre groupes, pénètrent dans une grande pièce blanche et sont invités à 
s'asseoir sur des petits bancs blancs rotatifs. Claustrophobes, accrochez-vous.  
 
Aucun indice ne nous permet de savoir de quel côté de la pièce se trouve la scène. Le spectacle débute par 
des sons. Puis, surgissent deux personnages et ensuite, des panneaux s'ouvrent et dévoilent la scène 
principale, où l'on retrouve ce qui ressemble à une salle d'espionnage informatique. Il est question d'un attentat 
terroriste, d'une énigme à résoudre, et aussi du suicide d'un des membres du groupuscule d'espionnage. 
 
Avec Ciels, Wajdi se fait beaucoup plus grave. Il emploie une langue plus éloquente, plus poétique, faisant de 
ses personnages des héros dramatiques toujours en proie à de grandes tirades qui brûlent d'urgence. 
 
Ajoutant à cette flèche lancée dans la sensibilité du spectateur, il y a l'utilisation des quatre côtés de la scène, 
où se trouvent des écrans (où l'on retrouve notamment Gabriel Arcand dans le rôle du suicidé) et des scènes 
où gravitent les acteurs. Et il y a aussi une sollicitation des sens, notamment par une utilisation du son qui 
tantôt nous enveloppe dans un concert chaotique ou encore nous plonge dans un concert reproduisant 
l'assourdissante symphonie d'un bombardement. 
 
Pour certains spectateurs qui ont vécu des temps cauchemardesques (comme mon voisin de gauche qui se 
bouchait les oreilles tout en regardant fixement le sol), ces moments se sont avérés complétement 
insupportables. Une expérience des sens, donc, que cette épopée plus intime qui reprend finalement plusieurs 
thèmes chers à Wajdi Mouawad. » 
 
 
Troisième partie : création artistique (d'une durée indicative de 1 heure 30)  
 
Vous imaginerez à partir du dossier suivant une proposition artistique sous la forme d’une note d’intention 
dans laquelle vous proposerez une interprétation scénique sur le thème de la peur collective. Cette réflexion 
tiendra compte également du jeu des acteurs. 



1. Les animaux malades de la Peste, de Jean de la Fontaine, Fables Livre VII, Fable 1, 1678-1679 
 
Un mal qui répand la terreur, 
Mal que le Ciel en sa fureur 
Inventa pour punir les crimes de la terre, 
La Peste (puisqu'il faut l'appeler par son nom) 
Capable d'enrichir en un jour l'Achéron, 
Faisait aux animaux la guerre. 
Ils ne mouraient pas tous, mais tous étaient frappés : 
On n'en voyait point d'occupés 
À chercher le soutien d'une mourante vie ; 
Nul mets n'excitait leur envie ; 
Ni Loups ni Renards n'épiaient 
La douce et l'innocente proie. 
Les Tourterelles se fuyaient : 
Plus d'amour, partant plus de joie. 
Le Lion tint conseil, et dit : Mes chers amis, 
Je crois que le Ciel a permis 
Pour nos péchés cette infortune ; 
Que le plus coupable de nous 
Se sacrifie aux traits du céleste courroux, 
Peut-être il obtiendra la guérison commune. 
L'histoire nous apprend qu'en de tels accidents 
On fait de pareils dévouements : 
Ne nous flattons donc point ; voyons sans indulgence 
L'état de notre conscience. 
Pour moi, satisfaisant mes appétits gloutons 
J'ai dévoré force moutons. 
Que m'avaient-ils fait ? Nulle offense : 
Même il m'est arrivé quelquefois de manger 
Le Berger. Je me dévouerai donc, s'il le faut ; mais je pense 
Qu'il est bon que chacun s'accuse ainsi que moi : 
Car on doit souhaiter selon toute justice 
Que le plus coupable périsse. 
- Sire, dit le Renard, vous êtes trop bon Roi ; 
Vos scrupules font voir trop de délicatesse ; 
Et bien, manger moutons, canaille, sotte espèce, 
Est-ce un péché ? Non, non. Vous leur fîtes Seigneur 
En les croquant beaucoup d'honneur. 
Et quant au Berger l'on peut dire 
Qu'il était digne de tous maux, 
Étant de ces gens-là qui sur les animaux 
Se font un chimérique empire. 
Ainsi dit le Renard, et flatteurs d'applaudir. 
On n'osa trop approfondir 
Du Tigre, ni de l'Ours, ni des autres puissances, 
Les moins pardonnables offenses. 
Tous les gens querelleurs, jusqu'aux simples mâtins, 
Au dire de chacun, étaient de petits saints. 
L'Âne vint à son tour et dit : J'ai souvenance 
Qu'en un pré de Moines passant, 
La faim, l'occasion, l'herbe tendre, et je pense 
Quelque diable aussi me poussant, 
Je tondis de ce pré la largeur de ma langue. 
Je n'en avais nul droit, puisqu'il faut parler net. 
À ces mots on cria haro sur le baudet. Un Loup quelque peu clerc prouva par sa harangue 
Qu'il fallait dévouer ce maudit animal, 
Ce pelé, ce galeux, d'où venait tout leur mal. 
Sa peccadille fut jugée un cas pendable. 
Manger l'herbe d'autrui ! quel crime abominable ! 
Rien que la mort n'était capable 
D'expier son forfait : on le lui fit bien voir. 
Selon que vous serez puissant ou misérable, 
Les jugements de cour vous rendront blanc ou noir. 
  
 



2. Séance d’échauffement au Conservatoire national supérieur d’art dramatique, 2000, photographie de 
Jérôme Brézillon. 

 



La Manifestation, Marcel MARCEAU (dit « le Mime Marceau»), lithographie en couleur sur Vélin BFK Rives, 
dimension 54.5 x 76 cm. 
 


