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Julia Lecoubet de Boisgelin : 04.94.93.83.51 ou par mail julia@le-pole.fr



Chers professeurs, 

Une représentation de théâtre est un évènement unique. Elle ne bondit pas spontanément sur la scène, 
même si c’est ce que les artistes veulent nous faire croire. Avec des mots, des gestes, de la musique et 
des accessoires, les artistes font apparaître leurs images intérieures dans l’espace. Derrière les ins-
tants de beauté et d’émotion se cachent des jours, des semaines, voire des mois de dur labeur. 
Une sortie au spectacle vivant ne se consomme pas mais se vit. Elle n’a de sens que si elle devient un 
moment de rencontre entre l’artiste et le spectateur. Quand le spectateur devient spect-acteur. 
Être spect-acteur s’apprend avant, pendant et après le spectacle. 

Nous vous proposons dans ce dossier quelques outils pour apprendre avec les jeunes spectateurs à voir 
et à concevoir la sortie au spectacle vivant comme une expérience durable. Nous nous réjouissons de 
recevoir vos commentaires et vos questions, ainsi que des dessins ou des lettres. Nous sommes à votre 
entière disposition pour plus de renseignements.

Pour un enseignant faire découvrir à ses élèves le spectacle vivant c’est s’engager dans une aventure 
humaine faite d’émotions, de surprises, de plaisirs ou parfois de dépits partagés. C’est un risque parta-
gé, celui de la rencontre avec une proposition artistique ! Mais son but est toujours de vivre et faire vivre 
au mieux cette expérience et pour cela il doit aussi transmettre à ses élèves un ensemble d’attitudes, 
une connaissance des conventions de comportement liées aux différentes formes de spectacle aux-
quelles ils peuvent être confrontés

Nous vous souhaitons, à vous et à vos élèves, une rencontre stimulante et enrichissante avec les arts 
vivants !



NOTE D’INTENTION
Guidés par la lecture de L’Établi de Robert Linhart et La Condition ouvrière de Simone Weil, comme celle 
plus poétique de Leslie Kaplan dans L’Excès-L’Usine, nous plongerons dans le passé, en représentant 
un paysage de ruines industrielles, là où des vies entières furent dévorées par l’usine et l’atelier.
Nous aménagerons une mise en scène et une scénographie qui, sous forme de miniatures et de ma-
quettes, permettront au spectateur de circuler de table en table, dans un monde passé, de restes 
d’usines en postes de travail, de chaînes en vestiaires ou cantines abandonnées. Nous poserons un 
regard plus large et panoramique sur les paysages chamboulés des sites industriels et réanimerons 
la mémoire d’un passé sinon tragique, plein d’espoir et d’utopies, mais dont il ne nous resterait que 
des baraquements sans toits, des terrains vagues, des forêts de poteaux électriques, des tronçons de 
télégraphe, des bouts de ferrailles aux quatre vents, des ossatures d’ateliers. Voilà les témoins d’une 
suractivité humaine aujourd’hui asséchée. Ézéquiel Garcia-Romeu

Je pense que cette démarche s’appuie sur une notion ici pour moi essentielle qui est l’absence. C’est 
l’idée d’absence qui donne son sens à la notion de mémoire dont il s’agit ici. La ruine raconte du temps 
passé, et ce qui se faisait en ce temps, mais flouté, déformé, en morceaux, plus ou moins sonores, plus 
ou moins éclatants laissant au spectateur sa part d’interprétation... Ici la ruine industrielle raconte 
qu’elle a été, qu’elle est encore, le lieu de la religion du capitalisme triomphant. Au contraire des ruines 
antiques qui racontent paisiblement un temps qui a passé, et sont l’objet d’un romantisme rassurant, 
les ruines industrielles sont évidemment beaucoup plus récentes, mais ses matériaux ne sont plus la 
pierre mais le fer, le plastique, enfin elles ne sont plus blanches, mais sombres, rouillées : la ruine indus-
trielle raconte un abandon, un arrêt de quelque chose qui y était produit, une présence qui n’est plus. 
C’est un étrange témoin devenu totalement silencieux. Laurent Caillon

LE SPECTACLE
Sur scène comme dans la vie, les hommes ont abandonné la ville industrielle. Le vacarme des machines 
a cessé. Il ne reste que des usines en ruines, aux murs tachés de suie. Au milieu de ce champ de bataille 
miniature, de petits êtres errent, d’anciens ouvriers qui tentent de se souvenir de qui ils étaient avant le 
drame.
Le marionnettiste Ézéquiel Garcia-Romeu convoque une dernière fois ses personnages de chiffon pour 
un troisième opus de la trilogie du Petit Théâtre du Bout du Monde. Le premier volet racontait l’apoca-
lypse climatique, le second réveillait nos peurs enfouies d’être remplacés par l’intelligence artificielle.
L’artiste aux mains de fée investit un nouvel univers dystopique : les vestiges de la société industrielle. 
Comme pour les autres opus, les spectateurs sont invités à s’intégrer à ce monde miniature. Circulant 
autour de la scène, le public construit son récit au fil des épaves, où les spectres des travailleurs en-
chainent les saynètes.
Sur les ruines de la modernité, le maître de la marionnette rend hommage à sa manière aux classes ou-
vrières sacrifiées sur l’autel de la croissance. Ézéquiel Garcia-Romeu déploie, avec une époustouflante 
force émotionnelle, de saisissants paysages allégoriques qui nous parlent du monde d’aujourd’hui, entre 
nos renoncements et nos utopies.

LA COMPAGNIE
Le Théâtre de la Massue est une compagnie de marionnettes contemporaines créée en 1985 et dirigée 
par Ézéquiel Garcia-Romeu.
Elle est située à Nice au 109, pôle de cultures contemporaines, et est co-gestionnaire de l’Entre-Pont, 
lieu de résidence et de création pour le spectacle vivant, depuis 2012.



Le Théâtre de la Massue explore les formes contemporaines des arts de la marionnette et des nouvelles 
écritures de la scène. Ses œuvres sont pensées comme un paradigme au sein d’un laboratoire théâtral 
créatif.
Les spectacles du Théâtre de la Massue ont été programmés au Théâtre National de Chaillot, à l’Odéon, 
au Théâtre de la Commune, à l’Auditorium du Musée d’Orsay, au Festival in d’Avignon, au Berliner Fests-
piele, et de nombreux festivals et scènes dans le monde qu’il continue de parcourir, comme le FIBA (Bue-
nos-Aires) ou Santiago a Mil (Chili) et au FMTM de Charleville-Mézières.
Entre 2015 et 2023, « Le Petit Théâtre du Bout du Monde », work in progress, établit de nouvelles règles 
de jeu entre l’installation plastique et l’univers de la marionnette contemporaine (en coproduction 
avec le Théâtre National de Nice, le TJP – Centre Dramatique National de Strasbourg, La Chartreuse de 
Villeneuve-lès-Avignon et le Théâtre d’Arles). Cette forme est amenée à évoluer et se transformer au fil 
du temps. Le dernier volet du Petit Théâtre du Bout du Monde est créé au Festival Mondial de Charle-
ville-Mézières en septembre 2023.

L’EQUIPE
Conception et mise en scène : Ézéquiel Garcia-Romeu
Dramaturgie et regard extérieur : Laurent Caillon
Marionnettes et automates : Ézéquiel Garcia-Romeu, Martine Le Saout 
Avec l’aide de Lucille Delbecque, Daria Holovchanska et Alicia Malialin
Son : Thierry Hett
Éclairage : Ézéquiel Garcia-Romeu
Conseil artistique images, vidéo et musique : Marie-France Leccia
Jeu et manipulation : Ézéquiel Garcia-Romeu,Roxane Merten-Pallanca, Simon T. Rann
Création vidéo : Antoine Vialatte
 

LIEN DU TEASER VIDEO : https://www.youtube.com/watch?v=FtdxAEiIgL0



QUELQUES PISTES À EXPLORER
AVANT LE SPECTACLE

1- 	 SE PRÉPARER AU SPECTACLE
En amont, il existe deux types de préparation à la représentation : la première dépendant de l’expérience 
du théâtre des élèves en général (les lieux, les métiers, le comportement à adopter lorsqu’on voit un spec-
tacle, etc) et la deuxième plus spécifique portant sur le spectacle lui-même. Aussi, quelques pistes d’ac-
tivités proposées ci-dessous vont pouvoir vous aider à préparer l’ « avant » spectacle. Juste avant la 
représentation, l’enseignant peut rappeler les codes de vision d’un spectacle et les règles à suivre. Il peut 
attirer l’attention des élèves sur certains points du spectacle (les décors, la lumière, la musique, le jeu des 
personnages).
A partir du texte issu de la présentation du spectacle ou de recherches que les élèves peuvent faire :
Quel est le thème du spectacle ? 
Quels sont les champs lexicaux dominants du texte ? 
Quel est le niveau de langue utilisé dans le texte ? 
Trouver dans le texte la phrase qui donne la clef du spectacle.
Portrait de la compagnie et des artistes. Leur parcours personnel et artistique, leur formation.

2- 	 COMMENCER À TRAVAILLER SUR LE SPECTACLE
Qui est Ezéquiel Garcia-Romeu ?
Ézéquiel Garcia-Romeu, directeur artistique du Théâtre de la Massue, est un inventeur d’univers ; metteur 
en scène et scénographe, installé au 109, le Pôle de Cultures Contemporaines de Nice, il travaille en par-
tenariat avec l’Entre-Pont qu’il codirige depuis 2012.  Il explore les formes contemporaines des arts de 
la marionnette et des nouvelles écritures de la scène. Ses œuvres sont pensées comme un paradigme au 
sein d’un laboratoire théâtral créatif.
Il participe au long métrage de Stéphane Brizé, Un Autre Monde, sorti dans les salles en France en mars 
2022.
Par ailleurs, il développe à Nice des ateliers de formation et un projet de résidences dédié au compa-
gnonnage au 109 avec l’Entre-Pont et sa compagnie. Il a été enseignant professionnel associé, PAST, à 
l’Université de Nice Sophia-Antipolis, de 2015 à 2022. Il est intervenu à l’Ecole Nationale Supérieure de la 
Marionnette de Charleville Mézières lors d’un workshop en 2017. 
Il dirige le projet d’Europe Créative INEUPUP, qui projette le développement de la marionnette contempo-
raine, auquel se sont associés divers partenaires du théâtre et de l’enseignement supérieur européens 
dont l’UCA et le département des arts, avec la participation de Jean-François Trubert. 

Ézéquiel Garcia-Romeu a été metteur en scène associé au Théâtre Granit – scène nationale de Belfort 
(1999-2003), au Théâtre de la Manufacture – Centre Dramatique National de Nancy (2007-2009), au Théâtre 
de la Commune, Centre Dramatique National d’Aubervilliers (2013).

Pour aller plus loin : les pistes d’inspiration 
Littéraires
Le Manifeste du Parti communiste de Karl Marx et Friedrich Engels
L’excès-l’usine de Leslie Kaplan
L’Établi de Robert Linhart
La situation de la classe ouvrière en Angleterre en 1844 de Friedrich Engels
La Condition Ouvrière de Simone Weil
Les fleurs noires de Santa Maria de Hernan Rivera Letelier



Visuelles

Musicales
Les compositions de Bachar Mar-Khalifé
Ground in C minor, du compositeur Henry Purcell  

3- 	 ALLER PLUS LOIN SUR LES THÈMES DU SPECTACLE

•	 L’industrialisation  
Pour aborder ce thème vous pouvez travailler avec vos élèves sur la poésie avec le poème « Melancholia» 
de Victor Hugo. 
Apollinaire a consacré tout un recueil de poésie sur l’industrialisation intitulé « Zone » qui aborde la ville 
et son esthétique qui change avec l’arrivé de l’industrie, la place des machines et petit à petit la dispari-
tion de l’homme.

Les peintures Bernard Dunstan

Les peintures de Kevin Fletcher
Les photographie de Berdn

Les photographie d’Hilla Becher 



•	 La place/la relation entre l’homme et les machines
Un travail autour du film « Les temps moderne » de Charlie Chaplin (voire un extrait).
 Étudier les rapports de Charlot avec les différentes machines : la chaîne de montage au début, la machine 
à manger, la chaîne de montage lors de lanreprise du travail.nTel un troupeau de moutons, les ouvriers se 
rendent à l’usine, où ils sont soumis au rythme du travail à la chaîne. Un ouvrier, Charlot, perturbe réguliè-
rement la chaîne par sa distraction…

Autre piste de travail : Simone Weil dans son texte : La Condition ouvrière, analyse la relation entre les 
machines et l’homme à travers son expérience vécue à l’usine, montrant que le travail industriel moderne 
inverse les rôles : l’humain devient un rouage au service de la production, la cadence mécanique détruit 
la pensée et l’oppression sociale aliène l’âme. « La machine sociale est devenue une machine à briser les 
cœurs et à écraser les esprits »

•	 La dystopie 
Proposer une réflexion sur la dérive des machines. Aujourd’hui la peur des machines s’est aussi déplacée 
sur la peur de l’IA. La série Black Mirror propose des épisodes qui mettent en scène ces dystopies et qui 
est une bonne ressource pour travailler avec les élèves. Elle montre comment nos choix d’utilisateurs 
transforment les promesses du progrès en pièges psychologiques et sociaux. La série de Charlie Brooker 
propose une projection futuriste mettant en oeuvre de nouvelles technologies dont l’objectif premier est 
d’améliorer notre quotidien. La série passe en revue l’intelligence artificielle, la numérisation, la gamifica-
tion et la robotisation de notre quotidien, la réalité augmentée et la réalité virtuelle.

PENDANT LE SPECTACLE

En tant qu’adulte enseignant ou encadrant, vous restez, même en dehors de la classe, un modèle pour les 
enfants.
« Soyez des spectateurs, comme les enfants. Si vous vous installez sur les côtés, votre chaise en biais 
pour mieux les surveiller, vous induisez que ce spectacle ne va être intéressant qu’à moitié, puisque 
vous ne le regarder que d’un oeil. Asseyez-vous au milieu d’eux pour les rassurer et pouvoir intervenir 
discrètement si nécessaire. Il vaut mieux tendre la main pour toucher une épaule que d’être contraint à 
donner de la voix pendant le spectacle ! » - (Coté Cour-ligue de l’enseignement)

L’écoute : Il est tout à fait normal que les spectateurs réagissent à la représentation : rire, sursaut, 
inconfort, peur, etc. Il est également possible qu’ils soient transportés par l’histoire et aient envie d’in-
tervenir, de parler aux artistes. Voilà où cela devient délicat. Si l’artiste a ouvert la porte au public, c’est 
qu’il attend sa réaction ; vous pouvez lui faire confiance. Par contre si c’est le spectateur qui veut for-
cer l’ouverture, à vous d’intervenir. Vous pouvez aider les spectateurs, selon leur âge, à comprendre les 
limites de leurs interventions avec les artistes.

Prendre des photos : Vos élèves savent-ils pourquoi il est interdit de prendre des photos pendant une 
représentation ? Le spectacle est une forme d’art ; on ne peut pas en rapporter de petits bouts chez soi 
sans demander la permission. De plus, les flashs des appareils photo peuvent gâcher certains effets 
d’éclairage et déconcentrer les artistes. Les photos prises par les spectateurs peuvent révéler des 
parties du spectacle dont les créateurs veulent garder la surprise pour les prochains spectateurs. Il 
convient mieux d’utiliser les photos que la compagnie a prises et sélectionnées, par exemple celles de la 
brochure ou celles affichées sur les sites internet des compagnies.



APRES LE SPECTACLE

1- 	 SE REMÉMORER LE SPECTACLE

Quelles sont les sensations et réactions après avoir vu le spectacle ?
Qu’est-ce que la pièce dénonce ?
Quels sont les thèmes abordés ?
Quels sont les liens avec l’actualité ?
Confronter des idées, des points de vue, des réactions sans aboutir à une position commune
Prendre en compte toutes les pensées, les divergences
Ecouter l’autre et accepter de ne pas être entendu tout de suite
Qu’est-ce qui m’a touché ?
Une scène qui m’a mis·e mal à l’aise ?
Comment les corps parlent sur scène ?
Y a-t-il des stéréotypes qui sont dénoncés ? Renforcés ?

Invitez vos élèves à faire une liste de mots caractérisant le spectacle et classer ces mots en quatre caté-
gories. Ceux qui permettent de le décrire matériellement, ceux qui révèlent d’une interprétation, ceux qui 
relèvent d’une sensation ou d’un sentiment et enfin ceux qui constituent un jugement.

Invitez ensuite vos élèves à livrer leurs impressions sur le spectacle qui vous mèneront plus loin que les 
simples « j’aime » ou « j’aime pas ».
Après avoir vu le spectacle, vous pouvez aussi leur proposer que chacun rédige un article critique avec 
les codes journalistiques. Les élèves sont libres de choisir à quel public ils s’adressent et dans quel jour-
nal ils publieraient leur article mais ils doivent en tenir compte lors de la rédaction et de la mise en page.

2- REVENIR SUR LES THÈMES DU SPECTACLE

L’ART DE LA MARIONNETTE

La marionnette est considérée comme le troisième art-frère du théâtre après la danse et le mime : cette
discipline artistique s’est fortement développée depuis les années 60 avec une transformation des 
thèmes abordés et des techniques utilisées. Nous avons parfois une image un peu surannée de cette 
technique car avant la marionnette était considérée comme un instrument de comique populaire (le gui-
gnol) et très souvent nous associons cette discipline artistique à l’enfance. La marionnette, le théâtre 
d’objet ont installé sur la scène un univers nouveau mêlant l’inerte, le vivant, l’image, le signe graphique, 
la figure abstraite.

Théâtre ? Spectacle vivant ? Théâtre de marionnette ? Quelle différence ?
Ce qui a pendant longtemps caractérisé le théâtre de marionnette des autres disciplines artistiques n’est 
plus véritablement juste aujourd’hui. Cette caractéristique traditionnelle était le retrait du marionnettiste 
hors de son spectacle. Soit il était caché par le castelet, soit il demeurait dans l’ombre, soit si il était vi-
sible il était absolument neutre, le visage inexpressif, le corps presque immobile, le visage neutre. Depuis 
quelques années le marionnettiste devient un personnage à part entière, il joue dans le même espace 
dramatique que les marionnettes. Parfois endossant l’image d’un double, parfois se chargeant d’un rôle 
autonome, parfois apparaissant simplement comme un accompagnateur, un regard, un témoin…
Une proposition de définition du théâtre de marionnette : un théâtre où la présence de l’être humain se
décline en une multiplicité de mode de figuration, les uns matérialisés et animés par la manipulation, les 
autres portés par les acteurs. Ce qui n’exclut pas d’autres modes encore comme des dispositifs de pro-
jection.



La marionnette en mutation
La marionnette a connu plusieurs mutations. Dès les premières années du 20ème siècle, les formes tra-
ditionnelles sont devenues obsolètes : beaucoup d’artistes comme Alfred Jarry, Maurice Maeterlink s’em-
parent de la marionnette. Depuis, les arts de la marionnette n’ont cessé d’évoluer : les marionnettistes 
ont commencé à manipuler à vue, à mobiliser différentes techniques de marionnettes au sein d’un même 
spectacle, en fonction du projet artistique. Ces artistes vont sortir du castelet traditionnel. Petit à petit, 
le marionnettiste acquiert une place à part entière sur scène.
Aujourd’hui le secteur de la marionnette est sans cesse renouvelé ré-interrogeant la nature même de 
cette discipline artistique.



PARCE QUE VOTRE PAROLE EST ESSENTIELLE...
 
 

Le dossier pédagogique est un outil que nous mettons à votre disposition pour vous donner des 
éléments pertinents sur le spectacle et la compagnie qui l’a créé. Nous vous proposons des pistes 
pédagogiques sous formes d’ateliers, d’exercices ou d’expériences à réaliser avec votre classe. Nous 
vous suggérons également une courte bibliographie qui vous permet d’aller plus loin sur les thèmes ou 
les sujets abordés par le spectacle. 
Nous vous laissons le soin de vous emparer de ces éléments pour sensibiliser les enfants avant le 
spectacle ou encore pour prolonger l’expérience après la représentation. Nous souhaitons avoir votre 
avis, connaitre votre ressenti sur les spectacles que vous êtes venus voir. De plus, le regard que vous 
portez sur les propositions artistiques est essentiel. 
L’équipe du PÔLE vous invite à partager vos réflexions sur les spectacles. Vos avis et vos témoignages 
seront étudiés avec une grande attention. Afin d’entretenir avec vous une relation toujours plus proche 
en vue de partager nos idées, nous nous tenons à votre disposition après chaque spectacle en allant à 
la rencontre de vos élèves dans les établissements scolaires afin d’échanger vos impressions, répondre 
à vos interrogations et engager ensemble de nouvelles perspectives.

Pour tous renseignements, veuillez contacter l’équipe des relations avec les publics :
Julia Lecoubet de Boisgelin : 04.94.93.83.51 ou par mail julia@le-pole.fr



Le PÔLE - Arts en circulation
 Tél. 0800 083 224 (appel gratuit) 

60, boulevard de l’Egalité – 83200 Le Revest-les-Eaux
www.le-pole.fr– info@le-pole.fr


