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Eduardo  San  Martìn  Fermìn,  «  Le  théâtre  français  de  1715  à  1757 :  dynamiques,  pratiques  et
mutations »

Résumé - L’ouvrage Le Théâtre français de 1715 à 1757 de Catherine Ramond propose une relecture
d’une  période  longtemps  considérée  comme  transitoire  dans  l’histoire  du  théâtre  français.  En
articulant les dimensions institutionnelles, esthétiques et sociales, il met en évidence la complexité
du  champ théâtral  et  la  coexistence  de  continuités  et  de  transformations.  L’analyse  souligne  la
diversité  des  pratiques  scéniques,  l’évolution  des  genres  dramatiques  et  le  rôle  des  scènes
marginales dans l’expérimentation. Elle montre que cette période correspond à une reconfiguration
progressive  plutôt  qu’à  une  rupture.  L’étude  contribue  ainsi  à  une  réévaluation  des  cadres
historiographiques du théâtre au xviiie siècle.

Mots-clés - genres dramatiques, pratiques scéniques, re-périodisation, scènes marginales, théâtre du
XVIIIe siècle

Eduardo  San  Martìn  Fermìn,  «  French  theatre  from  1715  to  1757 :  dynamics,  practices,  and
transformations »

Summary -  Catherine Ramond’s  Le Théâtre français  de 1715 à 1757 offers a reinterpretation of  a
period  long  considered  transitional  in  the  history  of  French  theatre.  By  combining  institutional,
aesthetic,  and  social  perspectives,  the  study  highlights  the  complexity  of  the  theatrical  field.  It
demonstrates the coexistence of continuity and transformation within theatrical practices. Attention
is  paid  to  the  diversity  of  performance  spaces  and  to  the  material  conditions  of  staging.  The
evolution  of  dramatic  genres  is  also  examined.  The  importance  of  marginal  stages  as  sites  of
experimentation  and  innovation  is  emphasized.  These  elements  reveal  a  dynamic  and  plural
theatrical  system.  The  period  is  thus  understood as  one  of  gradual  reconfiguration  rather  than
rupture. Certain limitations are noted, especially regarding the heterogeneity of practices. Overall,
the work contributes to a reassessment of eighteenth-century theatre historiography.

Keywords -  18th-century  theatre,  dramatic  genres,  fringe  theatre.,  re-periodisation,  theatrical
practices
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Le théâtre français de 1715 à 1757 : dynamiques,
pratiques et mutations

French theatre from 1715 to 1757 : dynamics, practices, and
transformations

Eduardo San Martìn Fermìn

L’histoire du théâtre français s’est traditionnellement construite autour de grandes
périodes  de  stabilité  esthétique  ou  de  rupture  clairement  identifiables.  Le

xviie siècle, dominé par le classicisme, et la seconde moitié du xviiie siècle, marquée
par  les  transformations  liées  aux  Lumières,  ont  ainsi  concentré  l’essentiel  de
l’attention  critique.  En  revanche,  les  périodes  intermédiaires,  moins  facilement
classables, ont eu tendance à être reléguées au second plan, interprétées comme
de  simples  phases  de  transition  ou  comme  des  moments  d’affaiblissement  des
modèles dominants.

Écrire  l’histoire  du  théâtre  au-delà  des
ruptures

Cette  manière  de  périodiser  pose  toutefois  des  problèmes  importants1.  En
privilégiant  les  moments  de  cohérence  ou  de  rupture,  elle  risque  de  rendre
invisibles des processus plus lents et complexes, au sein desquels se décident des
transformations décisives. Dans ce contexte, l’étude du théâtre entre 1715 et 1757
revêt un intérêt particulier, car elle oblige à reconsidérer les catégories habituelles
et à prêter attention à des dynamiques moins évidentes, mais fondamentales pour
comprendre l’évolution des formes dramatiques.

C’est précisément dans cette perspective que s’inscrit l’essai de Catherine Ramond,
Le Théâtre français de 1715 à 1757. Du classicisme aux Lumières. Cet ouvrage propose
une relecture de cette période,  non pas comme un simple intervalle entre deux
moments forts, mais comme un espace de transformation en soi, caractérisé par la

1  Concernant les critiques adressées aux périodisations rigides en histoire littéraire et culturelle, on peut toujours se reporter à
l’essai de Paul Veyne, Comment on écrit l’histoire, Paris : Seuil, 1971.
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coexistence d’héritages et d’innovations.  En adoptant une approche qui combine
histoire  culturelle,  analyse  des  pratiques  scéniques  et  étude  des  discours
théoriques,  l’auteure  cherche  à  reconstruire  le  théâtre  comme  un  système
complexe, au sein duquel interagissent de multiples facteurs.

La  vie  théâtrale :  conditions  matérielles,
institutions  et  dynamiques
professionnelles

La première partie de l’ouvrage constitue une analyse particulièrement détaillée des
conditions dans lesquelles se déroule l’activité théâtrale au cours de la première

moitié du xviiie siècle. Catherine Ramond ne se contente pas de décrire les espaces
scéniques,  mais  propose  une  véritable  sociologie  du  théâtre,  dans  laquelle  elle
examine les relations entre les différents acteurs impliqués.

L’auteure  distingue  plusieurs  types  d’espaces :  théâtres  officiels,  scènes  non
officielles, théâtre de cour, théâtres de société, représentations dans les collèges et
développement de l’activité théâtrale en province. Cette diversité met en évidence
l’existence  d’un  système  pluriel,  dans  lequel  coexistent  différents  circuits  de
production et  de diffusion.  Dans ce contexte,  la  Comédie-Française joue un rôle
central  en  tant  qu’institution  régulatrice,  mais  son  autorité  n’élimine  ni  la
concurrence ni la créativité des autres espaces.

L’analyse s’étend aux conditions matérielles du spectacle, abordant des questions
telles  que  l’architecture  des  salles,  la  disposition  du  public,  l’éclairage  ou  les
dispositifs scéniques. Ces éléments, loin d’être purement techniques, conditionnent
profondément les formes de représentation. La relation physique entre les acteurs
et les spectateurs, la visibilité, l’acoustique ou encore la hiérarchisation du public
dans la salle influencent l’expérience théâtrale et la manière dont les pièces sont
conçues.

De même, l’auteure s’intéresse au statut  des acteurs,  dont la  position sociale et
professionnelle évolue au cours de la période. L’étude des compagnies de théâtre,
de leurs modes d’organisation et de leurs répertoires permet de mieux comprendre
les logiques internes du monde du théâtre. En ce sens, le théâtre apparaît comme
un  espace  de  négociation  constante  entre  intérêts  économiques,  exigences
artistiques et attentes du public.

Un  aspect  particulièrement  important  est  le  développement  d’une  réflexion
théorique sur le théâtre. Cette période se caractérise par une prolifération de textes
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critiques abordant des questions telles que l’art du comédien, la fonction morale du
théâtre ou la relation entre tradition et innovation. Ces discours ne se contentent
pas  d’accompagner  la  pratique  théâtrale,  mais  contribuent  activement  à  la
façonner, en proposant des modèles, des normes et des critères d’évaluation.

De plus, cette première partie permet de comprendre que l’activité théâtrale ne se
limite pas aux grands centres urbains, mais s’étend également à la province, où elle
prend des formes spécifiques.  Cette décentralisation contribue à renforcer l’idée
d’un théâtre multiple, loin de tout modèle unique ou uniforme.

Réécriture  des  grands  genres :  continuité,
tensions et glissements

La deuxième partie  de  l’ouvrage se  concentre  sur  l’évolution des  grands  genres
théâtraux, en analysant la manière dont ceux-ci se transforment dans le contexte
des scènes officielles. Catherine Ramond insiste sur l’idée qu’il ne s’agit pas d’une
rupture radicale avec le classicisme, mais d’une série de glissements progressifs qui
touchent tant les formes que les contenus.

Dans le cas de la tragédie, le poids du répertoire classique reste considérable, mais
on  observe  une  tendance  au  renouveau,  qui  se  manifeste  par  l’introduction  de
nouvelles thématiques et l’adaptation des formes héritées. La tragédie s’ouvre ainsi
aux préoccupations contemporaines, en dialogue avec la pensée des Lumières2. La
figure de Voltaire  illustre  cette  volonté  de renouveau,  en tentant  de concilier  le
respect  de la  tradition avec  la  nécessité  de répondre aux nouvelles  attentes  du
public.

La comédie,  quant  à  elle,  est  confrontée à la  difficulté  de renouveler  le  modèle
moliéresque. La persistance de Molière en tant que référence centrale engendre à
la  fois  une  continuité  et  un  blocage,  obligeant  les  dramaturges  à  explorer  de
nouvelles  voies.  Dans  ce  contexte,  on  assiste  à  un  glissement  vers  des  formes
davantage  axées  sur  l’analyse  des  sentiments  et  la  représentation  des  relations
sociales.

Marivaux joue un rôle fondamental dans cette évolution, en proposant un théâtre
où  l’action  extérieure  cède  la  place  à  l’exploration  des  états  intérieurs  et  à  la
complexité des échanges verbaux. Ce type d’écriture répond à une transformation
plus large de la sensibilité3, qui se manifeste par une attention accrue portée à la
subjectivité et aux émotions.

2  Dialogue dont témoigne aussi bien les écrits théoriques de Voltaire, que les essais de Denis Diderot depuis Les Entretiens sur Le
Fils naturel jusqu’au Paradoxe sur le comédien.
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L’influence de la comédie italienne apporte un vent de renouveau, tant sur le plan
des  formes  que  des  pratiques  scéniques.  La  présence  de  troupes  italiennes  et
l’adaptation de leurs répertoires contribuent à diversifier le paysage théâtral et à
remettre en question les frontières entre les traditions nationales, montrant ainsi
que le théâtre de cette époque s’inscrit dans un espace culturel plus large.

Scènes  marginales  et  genres  « mineurs » :
espaces d’invention et d’expérimentation

La troisième partie de l’ouvrage constitue l’une des contributions les plus novatrices
de cette étude, en ce qu’elle se concentre sur les scènes non officielles et les genres
considérés  comme  mineurs.  Catherine  Ramond  propose  ici  une  relecture  qui
accorde à ces espaces un rôle central dans la dynamique théâtrale de l’époque.

Les foires théâtrales apparaissent comme des lieux privilégiés d’expérimentation.
Limités  par  les  restrictions  imposées  par  les  institutions  officielles,  les  auteurs
développent des stratégies de création qui privilégient l’inventivité. Cette situation
donne lieu à des formes hybrides, dans lesquelles se combinent des éléments de
différents genres, estompant les frontières traditionnelles.

La parodie dramatique en est un exemple particulièrement significatif. En réutilisant
et en transformant des modèles consacrés, ces œuvres introduisent une distance
critique qui permet de remettre en question les conventions établies. Parallèlement,
l’utilisation de marionnettes, d’effets spectaculaires ou d’éléments musicaux élargit
les possibilités expressives du théâtre et renforce sa dimension visuelle.

L’analyse de ces genres permet également de mettre en évidence une relation plus
directe avec le public. Contrairement aux scènes officielles, où les règles sont plus
rigides, les théâtres forains favorisent une interaction plus immédiate, dans laquelle
les  réactions  du  public  influencent  directement  la  forme  des  spectacles.  Cette
dimension participative constitue un élément clé pour comprendre l’évolution des
goûts et des attentes.

D’autre part, le développement du théâtre de société montre comment la pratique
théâtrale s’intègre dans les formes de sociabilité aristocratique. Dans ces espaces, le
théâtre  n’est  pas  seulement  un  spectacle,  mais  aussi  une  activité  partagée,  qui
contribue à la construction de liens sociaux. Ce phénomène renforce l’idée que le

3  La notion de « sensibilité » au xviiie siècle a fait l’objet de nombreuses études ; voir notamment Jean-Marie Goulemot, Ces livres
qu’on ne lit que d’une main, Paris : Minerve, 1991.
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théâtre de cette période ne peut être compris uniquement comme une production
littéraire, mais comme une pratique culturelle vaste et diversifiée.

Portée critique et questions en suspens

L’approche  adoptée  par  Catherine  Ramond  permet  de  repenser  de  manière

significative l’image du théâtre français  de la  première moitié  du  xviiie siècle.  En
mettant l’accent sur la vitalité de cette période et sur la diversité de ses pratiques,
l’auteure remet en question les  interprétations qui  la  réduisent  à  une phase de
déclin.

Cependant,  cette relecture soulève également certaines questions. La volonté de
souligner la cohérence de cette période peut conduire, par moments, à atténuer les
tensions  internes  du  monde  théâtral  ou  à  minimiser  les  différences  entre  les
œuvres.  On  peut  ainsi  se  demander  si  cette  approche,  en  insistant  sur  les
continuités et les circulations, ne tend pas à lisser certaines oppositions esthétiques
plus  marquées.  De  même,  l’attention  se  concentre  principalement  sur  certains
auteurs et certains circuits, ce qui laisse ouvertes des pistes de recherche autour de
répertoires moins étudiés.

Ces observations n’invalident pas l’analyse, mais invitent à prolonger la réflexion et
à explorer d’autres perspectives, en particulier celles qui permettent d’intégrer des
voix et des pratiques plus périphériques.

Une  période  charnière  dans  la
transformation du théâtre

L’étude Le Théâtre français de 1715 à 1757 met en évidence l’intérêt de réexaminer
une  période  que  l’historiographie  théâtrale  a  eu  tendance  à  marginaliser.  En
proposant une lecture qui articule les dimensions institutionnelles, esthétiques et
sociales,  Catherine Ramond parvient  à  démontrer  que cette  période ne peut  se
réduire à une simple phase de transition entre le classicisme et les Lumières, mais
qu’elle constitue un moment de profonde réorganisation du champ théâtral.

L’un des principaux apports de cet ouvrage réside dans sa capacité à mettre en
évidence  la  coexistence  de  dynamiques  diverses  (continuités,  glissements  et
expérimentations) qui affectent tant les genres que les pratiques scéniques et les
conditions de production.  Dans cette perspective,  le  théâtre apparaît  comme un
espace complexe, structuré par des tensions productives entre normes héritées et
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formes émergentes, ce qui permet de mieux comprendre l’évolution de la sensibilité

dramatique au xviiie siècle.

De même, l’accent mis sur les scènes non officielles et les genres considérés comme
« mineurs » contribue à élargir le champ d’analyse et à remettre en question les
hiérarchies traditionnelles, en soulignant le rôle de ces espaces dans le renouveau
des formes théâtrales. Ce recentrage constitue sans aucun doute l’un des aspects
les plus fructueux de l’ouvrage.

Toutefois, comme tout ouvrage de synthèse, celui-ci laisse certaines questions en
suspens, notamment en ce qui concerne l’hétérogénéité interne de la période et la
diversité  possible  d’expériences  théâtrales  moins  documentées.  Ces  limites
n’enlèvent rien à la valeur de l’étude, mais indiquent plutôt de nouvelles pistes de
recherche.

Dans l’ensemble, l’ouvrage de Catherine Ramond s’impose comme une contribution
solide  et  stimulante,  qui  invite  à  repenser  les  catégories  historiographiques

traditionnelles  et  à  reconnaître  la  première  moitié  du  xviiie siècle  comme  un
moment clé dans la transformation du théâtre français. Plus largement, l’ouvrage ne
se  limite  pas  à  combler  un  vide  historiographique,  mais  invite  à  repenser  les
modalités  mêmes  de  la  périodisation  et  de  l’analyse  du  fait  théâtral,  en  le
considérant comme un espace de tensions et de circulations plutôt que comme une
succession de modèles stabilisés.
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