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1. Une comédie de Shakespeare 
 
  

1.1. Shakespeare : quelques repères  
 
 

 
 
 

William Shakespeare, né 
probablement le 23 avril 1564, baptisé 
le mercredi 26 avril 1564 en l’église de 
la Sainte-Trinité de Stratford, mort le 
23 avril 1616 (à 52 ans) est considéré 
comme l’un des plus grands poètes, 
dramaturges et écrivains de la culture 
anglaise.  
Il est réputé pour sa maîtrise des 
formes poétiques et littéraires. Sa 
capacité à représenter les aspects de 
la nature humaine est souvent mise en 
avant par ses amateurs. Figure 
éminente de la culture occidentale, 
Shakespeare continue d’influencer les 
artistes d’aujourd’hui.  

 
Il est traduit dans un grand nombre de 
langues et ses pièces sont 
régulièrement jouées partout dans le 
monde. Shakespeare est l’un des rares 
dramaturges à avoir pratiqué aussi 
bien la comédie que la tragédie. 
Il écrivit 37 œuvres dramatiques entre 
les années 1580 et 1613. Mais la 
chronologie exacte de ses pièces est 
encore sujette à discussion. 
Cependant, le volume de ses créations 
n’apparaît pas comme exceptionnel en 
regard des critères de l’époque.  
 
On mesure l’influence de Shakespeare 
sur la culture anglo-saxonne en 
observant les nombreuses références 
qui lui sont faites, que ce soit à travers 
des citations, des titres d’œuvres ou 
les innombrables adaptations de ses 
travaux.  
L’anglais est également surnommé « la 
langue de Shakespeare ». 
 



 
  

1.2. La comédie des erreurs  
 

Oeuvre rarement montée, La Comédie 
des erreurs est une pièce de jeunesse où 
Shakespeare s'amuse de la langue sur le ton 
de la farce avec jeux de mots et calambours au 
service d'une histoire qui multiplie les 
quiproquos et les pistes de son intrigue. 

Cette comédie relate l’histoire de deux 
gentilshommes. Ils sont frères et jumeaux et ont 
pris le soin d'avoir comme valets deux 
serviteurs qui eux-mêmes... sont des jumeaux : 
véritable mise en abyme et jeu de miroir où les 
identités se démultiplient à l'infini. 

 

 
1.3. Le résumé de la pièce  

 
La Comédie des erreurs est une pièce en cinq actes en prose mêlée de vers 

écrite aux environs de 1591. Cette pièce a pour origine une comédie de Plaute et est 
fondée sur une farce longtemps jouée sur les scènes italiennes dont le thème est de 
prendre un jumeau pour un autre. 
 

Égéon , un riche marchand de Syracuse, raconte ses malheurs à la duchesse 
d’Éphèse . Père de jumeaux identiques nommés Antipholus , il avait acheté à une 
pauvre femme les jumeaux Dromio , eux aussi identiques, pour être au service de 
ses fils.  

Au cours d’un naufrage survenu vingt-trois ans auparavant, les quatre enfants 
sont séparés. Ainsi un Antipholus et un Dromio se retrouvent avec Égéon, tandis que 
les deux autres sont apparemment perdus avec la femme d’Égéon, Aemilia . Le fils 
jumeau d’Égéon, Antipholus, a décidé, le jour de ses dix-huit ans, d’aller à la 
recherche de son frère. Il part donc vers la ville d’Éphèse avec son serviteur Dromio 
ne sachant pas que l’autre paire de jumeaux y vit.  

Les imbroglios et les situations cocasses ne se font pas attendre puisque les 
maîtres et leurs serviteurs se confondent et que soudainement ils se retrouvent tous 
à la maison d’Adriana , la femme d’Antipholus d’Éphèse. Même Luce,  la cuisinière 
d’Adriana, refuse l’entrée à Antipholus d’Éphèse dans sa propre maison, prétextant 
qu’il est déjà là.  

Mais on réussit à «démêler» l’histoire… et les jumeaux, puisque les quatre 
jeunes gens finissent par se retrouver dans une même pièce et sont enfin réunis. 
Égéon quant à lui retrouve enfin ses fils et même sa femme qu’il croyait morte. 
 
 
 
 
 
 
 



 

  

2. Les influences de Shakespeare 
  

2.1. La Comédie Nouvelle  

Un grand demi-siècle après Aristophane, tout apparaît changé à Athènes. Vaincue 
par Sparte en -404, on a détruit ses fortifications. Amoindrie mais délivrée enfin de la 
guerre, elle entend s’amuser et se vouer aux arts faciles. La Comédie Nouvelle 
réussit la reconversion du théâtre farcesque en pièces bourgeoises en 5 actes, alors 
que la tragédie est en train de disparaître. Le grand auteur, c’est maintenant 
Ménandre (-343 ; -292). 

Si la Comédie Nouvelle, où la peinture réaliste des mœurs accompagne une étude 
nuancée des caractères, n’a pas créé de grands personnages-types (comme 
Harpagon ou Figaro) elle a produit de nombreux types de personnages (le père 
grincheux, la jeune première, le fils de famille, l’esclave fripon) dont certains se sont 
perpétués à travers les âges de Plaute à la Commedia dell’arte, de Shakespeare et 
Molière à Beaumarchais.  
 
 

2.2. La palliata  
 
La palliata est typique du théâtre latin. Un de ses auteurs, Plaute (-251 ; -184), 

a été inspiré par des auteurs grecs tel Ménandre. Un thème général se trouvait dans 
un prologue résumant et expliquant la pièce. Ce prologue est présenté par un dieu 
ou un personnage allégorique joué soit par un acteur de la pièce soit par le 
« Prologus », acteur affecté spécialement à ce rôle. Plaute saute des détails 
importants, des explications nécessaires, fait apparaître ou disparaître les acteurs à 
son gré, son but étant surtout d'entraîner son public de sketch en sketch. Chaque 
scène se déploie avec une richesse et une perfection surprenantes. Les 
personnages se retrouvent de pièce en pièce, tous caricaturaux : le jeune homme 
libertin et dépensier, la courtisane belle et coquette, la jeune fille modeste et 
sympathique, le père (vieillard), très sévère, la mère, digne, mais revêche, l'esclave, 
imprudent et inventif, le marchand d'esclave, brutal, malhonnête.  

Caractéristiques du théâtre de Plaute : 

·  Il s'inspire de modèles grecs en les adaptant aux mœurs romaines et en 
appuyant la caricature. 

·  Il intègre beaucoup de parties chantées à l'action et les ballets jouent un rôle 
important. 

·  Ses comédies sont de style varié, de la comédie presque dramatique à la 
farce, en passant par la comédie d'intrigue ou de caractère, et il exploite 
toutes les formes du comique : mots (calembours, jurons pittoresques, 
obscénités...), geste (mimiques, coups), situation, caractère, satire. 

·  L'intrigue est simple, développée dans le prologue, ne se soucie pas de lien 
logique entre les scènes ni de vraisemblance. Les stéréotypes abondent dans 
les situations, les dénouements (reconnaissance miraculeuse, intervention 
d'un deus ex machina...) ou dans les personnages (esclave rusé, père sévère 



 

  

ou hostile, fils dépensier et amoureux, courtisane, jeune fille aux mains d'un 
entremetteur...). 

Les Ménechmes 

Les Ménechmes  (ou Menaechmi) est une comédie écrite par Plaute. 

Elle raconte l'histoire de deux frères jumeaux : Ménechme et Sosiclès. Alors qu'ils 
étaient enfants, Menechme fut enlevé. En son souvenir, on appela l'autre jumeau du 
même nom. Adulte, Ménechme-Sosiclès partit à la recherche de son frère. Il le 
retrouva à Epidamme, après de nombreux quiproquos dus à leur ressemblance et à 
leur nom identique. 

 
 

3. La Comédie de Shakespeare 
 
Les comédies de Shakespeare, à elles seules, constituent un genre à part.  
 

Lorsqu'il commence à écrire des comédies, il y a, grosso modo, deux directions dans 
lesquelles il pouvait s'engager :  
 

- l'une est la tradition de la farce, dérivée du Moyen Âge qui reçoit de la 
comédie plautéenne des personnages typés, des situations, et son 
articulation, qui ira se diversifiant par le jeu des « humeurs » et qui finira par 
épouser assez étroitement sa vocation caricaturale et satirique. Elle puisera 
ses personnages dans la bourgeoisie et dans le peuple de la Cité de Londres.  
 

- La seconde direction est, précisément, le jeu romanesque, de longue tradition 
médiévale, lui aussi, exploité par les conteurs en prose ou en vers. 

 
The Comedy of Errors, la première en date des comédies de Shakespeare, s'inscrit 
dans la tradition plautéenne. Shakespeare, en effet, ne s'impose nulle contrainte, pas 
plus pour l'intrigue, le temps et l'espace, que pour la qualité et le tempérament de ses 
personnages. Ses constructions paraissent lâches et négligées mais on a une 
impression d'espace et de grand air, d'agilité dans le mouvement, d'imprévu dans les 
péripéties qui ne se trouve que chez lui. Ce n'est pas une comédie de cabinet ou de 
salon, encore moins de lieu clos, où les personnages sont claustrés dans leur emploi 
ou dans leur situation dramatique. Cette comédie du mouvement est mue par une 
passion dominante qui habite le cœur d'êtres jeunes et beaux, acharnés à se joindre 
en dépit des obstacles qui se dressent entre eux.  
 
Cette pièce de Shakespeare est l’une des seules à respecter les fameuses règles du 
théâtre classique : le théâtre de la seconde moitié du XVIIe siècle est souvent appelé 
théâtre classique parce qu’il répond à un ensemble de règles inspirées du théâtre 
antique. D’abord tacites, ces règles, connues sous le nom de règles des trois unités, 
régentent une bonne part du langage théâtral de l’époque. 
 
 
 



 

  

Tout doit se passer : 
 

- en un jour  : l’unité de temps - L’action ne doit pas dépasser une « révolution 
de soleil » (Aristote) et de 12 à 30 heures selon les théoriciens. L’idéal du 
théâtre classique voulait que le temps de l’action corresponde au temps de la 
représentation. 
 
«  LA DUCHESSE : - Pauvre Egéon, crois-moi, si ce n’était contraire à nos lois – que même 
une princesse, en eût-elle le désir, ne pourrait abroger – si ce n’était indigne de ma couronne, 
je plaiderais ta cause. Je ne peux annuler ta condamnation mais je t’accorde jusqu’à ce soir 
pour tenter de réunir la somme qui te sauvera la vie ».  
 

- en un lieu  : l’unité de lieu - Toute l’action doit se dérouler dans un même lieu 
Cette règle a connu une évolution vers une plus grande rigueur après 1645. 
Auparavant, l’action pouvait avoir lieu dans différents lieux d’un même lieu 
d’ensemble, une ville par exemple. Par la suite, l’unité de lieu s’est resserrée 
autour d’un lieu unique représenté par la scène.  
 
Dans La comédie des erreurs, tout se passe dans la ville d’Ephèse avec des lieux différents à 
l’intérieur de la ville ; les jumeaux passent la journée à circuler dans Ephèse sans se 
rencontrer. 
 

- En une seule action  : l’unité d’action - Tous les événements doivent être liés 
et nécessaires, de l’exposition jusqu’au dénouement de la pièce. L’action 
principale doit être développée du début à la fin de la pièce, et les actions 
accessoires doivent contribuer à l’action principale et ne peuvent être 
supprimées sans lui faire perdre son sens.  
 
Il s’agit ici de réunir les jumeaux séparés 
 
La bienséance doit également être respectée : aucun meurtre, assassinat, 
suicide, décès, mort,... ne doit être montré sur la scène. Tout doit être fait par 
sous-entendus. 
 

Cette règle des trois unités avait pour but de ne pas éparpiller l’attention du 
spectateur avec des détails comme le lieu ou la date, l’autorisant à se concentrer sur 
l’intrigue pour mieux le toucher et l’édifier.  
 
 
 
 
 
 
 
 
 
 
 
 
 



 

  

4. La Comédie des Erreurs  de Dan Jemmett 
    
 
 4.1. Dan Jemmett  : metteur en scène 
 

 
 

Dan Jemmett est un metteur en scène de théâtre britannique né en 1967 
 
 

a. Note d’intention  : «  J’ai interprété le personnage de Dromio d’Epheus à 
l’école. J’avais 12 ans et nous sommes allés jouer notre «Comédie des 
erreurs» en Allemagne. Je ne me souviens pas vraiment du spectacle, 
mais cette expérience et ce texte sont restés gravés dans ma mémoire 
pendant plus de 30 ans. La pièce de jeunesse de Shakespeare a, pour la 
première fois, fait naître en moi un profond désir de théâtre. Sur une petite 
scène, avec un décor bien pauvre et des accessoires sans doute en 
carton, je découvrais tout un monde fait d’une humanité riche et complexe, 
toute une vie à la fois douce et violente, drôle et cruelle. Par la suite, je 
suis devenu metteur en scène pour un public d’adultes. Les périodes 
élisabéthaine et jacobéenne n’ont jamais cessé de me fasciner : j’ai monté 
des oeuvres de Marlowe, de Middleton et même de Shakespeare. 
Aujourd’hui, j’ai envie de renouer avec les origines de ma vocation et de 
tenter une «Comédie des erreurs». Comme le préconisait Copeau, je vais 
travailler avec «cinq ou six acteurs et un tréteau nu pour représenter toute 
l’humanité». Et si les accessoires ne seront peut-être pas en carton, ils 
resteront pourtant très simples… » 

Dan Jemmett 
Pittsburgh, juin 2009 

 
 



 

  

b. Entretien avec Dan Jemmet  :  
 

�  Pourquoi avoir choisi ce texte de Shakespeare ? 
Pleine d’humour, cette comédie proche de la farce est régulièrement mise en scène 
en Angleterre. J’ai moi-même joué cette pièce alors que j’étais à l’école. Je me 
souviens que ses personnages et son univers m’avaient enchanté. J’interprétais 
alors le rôle de l’un des serviteurs jumeaux, Dromio d’Ephèse. J’ignore pourquoi, 
mais il m’arrive souvent de repenser à ces textes que j’avais joués dans mon 
adolescence. J’ai eu envie de revisiter cette expérience théâtrale initiale. Suite à ces 
premiers pas sur scène, l’idée de devenir acteur a germé en moi. 
 

�  S’agit-il pour vous d’un « retour aux sources » ? 
Après vingt ans de métier, j’avais besoin de me ressourcer. Mes parents étaient 
comédiens mais, à ma naissance, ils avaient déjà cessé de jouer. Ils m’emmenaient 
rarement voir des pièces, néanmoins je parlais souvent de théâtre avec mon père. 
J’ai grandi dans une sorte de nostalgie pour le théâtre. Mais c’est de manière 
autonome que je l’ai découvert. 
 

�  Est-ce important de garder ce regard d’enfant ? 
Absolument. Si on n’éprouve plus d’enchantement ni de curiosité devant les 
mystères, si on ferme les portes, et qu’on pense maîtriser les choses, c’est mort. 
 

�  Malgré les années d’expérience, parvenez-vous à ret rouver cette 
fraîcheur du regard à chaque nouvelle mise en scène  ? 

Ces dernières années, j’ai beaucoup travaillé sur de grandes formes théâtrales, 
enchaînant les mises en scène. Sans perdre le temps de se recharger, le risque de 
perdre cette curiosité et cette fraîcheur nous guette. C’est pourquoi j’avais besoin de 
me replonger dans cet univers lié à mon enfance. 
 

�  La traduction française permet-elle de prendre dava ntage de distance 
par rapport au texte original ? 

Oui, sans doute. Mais cet aspect joue un moins grand rôle dans le cas de La 
Comédie des erreurs, qui est dépourvue de passage célèbre. En réalité, je n’ai 
monté aucune pièce de Shakespeare en Angleterre. Tous les petits Anglais lisent cet 
auteur à l’école, il y a quelque chose d’inscrit culturellement dans ce pays. Ici, c’est 
différent : peu de gens connaissent La Comédie des erreurs, ce qui m’autorise une 
certaine liberté vis-à-vis du public. Grâce à cette nouvelle traduction, que nous allons 
découvrir ensemble, on est d’emblée délivré d’un langage un peu daté. 
 

�  Vous n’hésitez pas à réadapter très librement les c lassiques. S’agit-il 
d’une envie de les désacraliser ? 

Cela peut parfois sembler insolent vis-à-vis des classiques. En revanche, je suis très 
fidèle au texte original de La Grande Magie 2. Certaines oeuvres, et notamment 
celles de Shakespeare, sont assez résistantes au changement. Par exemple, dans 
Shake d’après La Nuit des rois, que j’avais passablement modifiée, on reconnaissait 
malgré tout le texte original. Avec d’autres pièces, il est plus difficile de procéder à de 
tels changements. Mais je n’éprouve pas un désir profond de désacraliser les textes. 
Peut-être davantage quand j’étais jeune… Shakespeare est un matériau pour moi. Il 
s’agit souvent de trouver un angle d’approche ; comme, ici, le fait d’aborder la mise 



 

  

en scène avec une distribution de cinq acteurs. Justement les cinq comédiens 
devront assumer une bonne dizaine de rôles.  
 

�  Comment allez-vous relever ce défi, couplé à celui de faire apparaître, 
sur scène, deux paires de jumeaux ? 

Je ne sais pas, cela me semble impossible. Mon travail débute par une erreur (rires) ! 
« Erreur choisie »… Je ne me souviens plus de qui a dit ça, mais c’est joli. Je crois 
qu’en réalité cela libère mon esprit : d’emblée, il faut qu’on cherche ensemble, avec 
les comédiens, des astuces lyriques. 
Cela permet de s’ouvrir à des univers que l’on croyait impossibles. Je trouve cela 
beaucoup plus intéressant que d’illustrer simplement le texte. Si on enlève la 
puissance des mots, on crée davantage d’espace pour l’acteur et l’imagination. 
 

�  Comment concevez-vous votre rôle de metteur en scèn e ? 
J’accompagne les comédiens dans un travail qui, pour moi, est quelque chose de 
très concret. Mon approche n’est ni intellectuelle, ni abstraite, mais profondément 
enracinée dans la salle de répétition. Souvent, on improvise à partir d’une idée que je 
suggère. Mais peu importe si elle évolue dans un autre sens que celui que j’ai 
imaginé. Avec les acteurs, nous nous sentons totalement disponibles pour travailler, 
avec l’idée qu’il faut trouver quelque chose conjointement. Au départ, tout est ouvert. 
Il n’y a pas de règle. Si on est curieux, c’est miraculeux de créer ensemble. Il faut 
que la création soit joyeuse. 
 

�  Vous aviez déjà dirigé auparavant tous les acteurs de cette distribution. 
Qu’aimez-vous chez eux ? 

J’avais envie de retrouver des compagnons de route. J’aime leur disponibilité d’esprit 
dans les répétitions, nous partageons ce désir de travailler ensemble et de rester 
ouverts. Dans le jeu, il ne faut pas se protéger. Parfois les acteurs ont peur, et il 
arrive qu’ils projettent leurs craintes lors des répétitions. Si l’on demeure fermé, on ne 
peut pas avancer. Je voulais travailler avec des gens qui possèdent, au contraire, 
une générosité d’esprit. 
 

�  Que retenez-vous de votre expérience de marionnetti ste de rue ? 
J’aime beaucoup les marionnettes. Elles sont indispensables. La marionnette est une 
tentative de représenter l’être humain, c’est fort… Celles que j’aime le plus sont les 
marionnettes à gaine – dans la tradition de Polichinelle -, que j’ai pratiquées en 
Angleterre. Ces marionnettes sont liées à un théâtre rudimentaire, de la rue, des 
tréteaux. Evitant toute approche psychologique, ce moyen d’expression a quelque 
chose de viscéral – j’aime moins quand les pantins deviennent trop articulés, 
« intelligents ». La question de la matière inerte qu’on anime m’intéresse. C’est 
évidemment plus compliqué lorsqu’on travaille avec les acteurs, qui ne sont pas des 
bouts de bois ! En interprétant un rôle, on accepte l’idée que c’est joué. L’acteur 
porte une sorte de « masque » et, en même temps, il est lui-même sur scène. Le 
théâtre élisabéthain de Shakespeare a peut-être un lien avec la marionnette. 
 

�  Les personnages marginaux ont tendance à vous attir er… 
Les gens un peu iconoclastes m’intéressent beaucoup. Peut-être qu’aujourd’hui ils 
ont le rôle des bouffons du temps de Shakespeare : ce sont eux qui disent la vérité. 
J’aime bien les performers marginaux, qui pratiquent des arts un peu oubliés, comme 



 

  

les marionnettistes de rue. J’aime bien tout ce qui va à l’encontre de la vitesse propre 
à notre société ; les choses maladroites et lentes… Sauf au théâtre, c’est différent. 
 

�  Qu’aimez-vous faire hors de la scène ? 
Le cinéma. J’ai commencé à réaliser quelques courts métrages, et projette de 
tourner un long métrage. Récemment, j’ai vu To Be or not to Be, un chef-d’oeuvre de 
Lubitsch. J’aime beaucoup les films de Cassavetes, Bergman, Fassbinder, Orson 
Welles, Fellini… En général, les films qui comportent une bonne dose de théâtre me 
plaisent. Sinon, je fais du sport, j’aime cuisiner… La vie, quoi ! 

Propos recueillis par Marie Bertholet 
pour le Théâtre Vidy-Lausanne 

octobre 2010 
 
  

4.2. Rencontre avec un comédien d’exception : Davis  Ayala  
 

 
MARIO DEL CURTO 

 
Un corps de déménageur, une tête de boxeur. Et des bagues en pagaille, qui, à la 
main droite, font comme un poing américain.  
David Ayala, hilarant jumeau, a une dégaine urbaine à jouer les voyous. Depuis vingt 
ans qu’il travaille, ce comédien français, a interprété « tous les affreux » : Richard III , 
Ubu, Dog Face. 
 
«J e partage avec Dan Jemmett une enfance très populaire, voilà pourquoi on se 
comprend si facilement », dit-il.  
 
Dans ce spectacle, David Ayala transpire à grandes eaux sous les sunlights, alignant 
avec célérité les quiproquos qui voient deux jumeaux se retrouver sans le savoir 
dans la même ville après avoir été séparés par un naufrage, bébés. L’acteur entre et 
sort des WC publics, cabines qui font loges et coulisses sur le plateau. Il tombe 
même à la renverse dans une de ces cahutes de fortune. Il s’étonne, séduit, 
s’époumone : « Je suis un excessif. Nourriture, alcool, travail, je ne connais pas mes 



 

  

limites… Ça m’a amené à l’hôpital, mais je ne suis pas sûr d’avoir appris la leçon», 
sourit l’artiste. 
 
Au fait, comment ce petit gars de banlieue « qui ne lisait aucun livre » a-t-il découvert 
le théâtre? «Grâce au sport. A l’âge de 13 ans, je me suis lancé dans l’athlétisme, le 
décathlon notamment, avec toujours cet appétit acharné. J’étais plutôt bon, mais je 
n’ai très vite plus supporté les ordres, l’autorité. Comme je blaguais tout le temps, 
une amie athlète m’a amené à un cours de théâtre de la MJC (Maison des Jeunes et 
de la Culture) donné par une Italienne. J’ai tout de suite croché.» 
 
Son premier choc théâtral? Une représentation du Malade imaginaire, par Michel 
Bouquet, vue avec la classe du collège : « Face à des comédiens comme lui ou 
comme Philippe Caubère, les gens rient, pleurent. On sent la tradition du travail bien 
fait, le goût de l’engagement. »  
 
David Ayala est bien un colosse, une force de la nature, mais sa grandeur n’est pas 
qu’extérieure. 
 
 

4.3. Une scénographie qui dérange  
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Dan Jemmett est le grand 
déconstructeur de Shakespeare et il le 
montre clairement dans ses choix de 
scénographie, dans lesquels il révèle 
un sens visuel, un humour et une 
énergie exceptionnels. Avec La 
Comédie des Erreurs, il nous plonge 
dans une ambiance fête au village et 
boules à facettes. Une pelouse 
surmontée d’une estrade vient 
s’étendre jusque sous nos pieds pour 
nous convier à partager une soirée 
loufoque.  
Le décor avec ses toilettes portables, 
ses allures d’arrière-cour de fête 
foraine, ses baraques à bière, pourrait 
paraître de mauvais goût et pourtant, 
le spectateur est embarqué dans la 
fête. 
Le texte est ponctué d’interludes 
musicaux qui utilisent des chansons 
pop des années 80, drôles, permettant 
des moments de respiration.  
Les costumes rappellent les années 
70-80. L’utilisation d’un langage 



familier (« Ouah ! Ça déchire »), les acteurs qui passent autant de temps à boire des 
pintes qu’à parler, la musique de boîte de nuit qui ponctue les actes, tout cela 
dérange mais redonne un coup de fouet salvateur au texte.  
 
Ne vous fiez pas à la mise en scène qui pourrait paraître désinvolte, au comique 
parfois un peu gras, il y a une véritable jubilation à revoir Shakespeare avec des 
habits neufs. Le metteur en scène repousse les limites et offre à ses comédiens 
l’occasion  d’aller jusqu’au bout d’eux-mêmes.  
 
Dan Jemmett a voulu retrouver l’essence populaire de Shakespeare et il veut que 
son public rie de bon cœur. Il ne faut pas oublier qu’il s’agit d’une farce courte, un 
divertissement pur, dans lequel les acteurs se livrent à de joyeuses pantomimes.  
 
 
5. Quelques pistes   
 

1. L’image ci-dessous a été utilisée par Dan Jemmett pour présenter le 
spectacle ? Qu’en pensez-vous ? Quelle est votre réaction en la voyant ?  
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2. Que vous inspire le titre : La Comédie des erreurs. De quelles erreurs est-il 

question selon vous ?  
 

3. Shakespeare avait utilisé deux comédiens pour incarner les jumeaux. Dan 
Jemmet a choisi de faire tenir les deux rôles par un seul comédiens ? En quoi 
ce choix accentue-t-il l’effet comique ?  

 
4. N’hésitez pas à faire un relevé de tous les procédés comiques utilisés. 
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ANNEXE – Ce que nous avons déjà présenté sur Shakes peare  
 

Biographie de Shakespeare (1564-1616)  
 
  Poète et dramaturge anglais 
  Né à Stratford-upon-Avon, probablement le 23 avril 1564 
  Décédé à Stratford-upon-Avon le 23 avril 1616 
 
 Fils d’un gantier devenu bailli de Stratford, Shakespeare aurait pu mener des 
études, mais des revers de fortune et un jeune mariage semblent l’avoir conduit à 
arrêter. On le suppose établi à Londres dès 1588, mais sa réputation dramaturgique 
naît en 1592. Son premier mécène est le comte de Southampton à qui il dédie des 
poèmes, genre dans lequel il excelle au vu de ses Sonnets (1609). Peines d’amour 
perdues est considéré comme sa première pièce originale, suivie de poèmes galants 
comme Venus et Adonis. Il joue ses pièces à la cour d’Elisabeth 1ère, puis de 
Jacques 1er, et devient successivement actionnaire du théâtre du Globe et du 
Théâtre du Blackfriars (1608). En 1612, il rentre à Stratford.  
 
Auteur d’une oeuvre unique et 
intemporelle, il s’attacha à décrire les jeux 
du pouvoir et les passions humaines, 
mêlant joie et douleur, emprisonnant la 
vie dans ses vers. Les premières oeuvres 
furent marquées par leur caractère 
historique, Richard III. A partir de 1594, il 
développe ses comédies, Beaucoup de 
bruit pour rien et livre sa première 
tragédie majeure, Roméo et Juliette, qu’il 
fera suivre d’Hamlet, d’Othello et du Roi 
Lear. Sa dernière pièce, La tempête, est 

une oeuvre remarquable, baignée 
d’ésotérisme. 
 

                    
Une signature de Shakespeare 



 

  

  
 Le théâtre élisabéthain (1572-1642)  
 
 a. Historique   
 
 Le théâtre élisabéthain désigne les pièces de théâtre écrites et interprétées en 
Angleterre pendant le règne de la reine Elisabeth 1ère (1558-1603). Le terme peut 
être employé plus largement pour inclure également le théâtre des successeurs 
immédiats d’Elisabeth : Jacques Ier et Charles Ier, jusqu’à la fermeture des théâtres 
publics en 1642, au début de la première révolution anglaise. Le théâtre élisabéthain 
a plusieurs origines, la principale est le mystère médiéval1 faisant partie de la culture 
religieuse de la plupart des pays d’Europe au Moyen-Age. Les compagnies 
provisoires qui jouaient ces mystères (acteurs attachés aux maisons de 
gentilshommes et jouant de façon saisonnière dans divers endroits) existaient avant 
le règne d’Elisabeth Ière. Celles-ci furent un vivier pour les acteurs professionnels qui 
ont joué sur la scène élisabéthaine. Les tournées de ces troupes ont peu à peu  
remplacé les représentations des mystères et ont engendré une nouvelle 
organisation du théâtre. 
 
 
 b. La naissance du Globe  
 
Au XVIème siècle, après avoir un temps utilisé les cours d’auberge, les troupes 
ambulantes anglaises construisent des théâtres fixes. Le premier édifice baptisé 
simplement Le théâtre est bâti en 1576 dans une banlieue de la Rive Nord de 
Londres par un comédien – chef de troupe, James Burbage, muni d’un privilège de la 
reine. Les premières pièces de Shakespeare, qui fait partie de sa compagnie, sont 
jouées dans ce lieu. Dans la même période naissent les théâtres : Le Rideau, La 
Fortune, Les Blackfriars… En 1585, après différents démêlés avec les propriétaires 
du terrain, le Théâtre est démoli (il a existé 17 ans). Burbage récupère les matériaux 
et les utilise pour édifier le Globe en 1594, rive sud. Trente cinq pièces de 
Shakespeare seront créées au Globe.  

 

                                                 
1 Un mystère est une forme de spectacle au XV et XVIème siècle. Le mot vient du latin ministérium qui 
signifie ministère, service public. Comme en Grèce et comme à Rome, on offre à l’ensemble de la 
population – toutes classes confondues - un enseignement (l’histoire sainte) sous forme de 
divertissement théâtral. 



 

  

Jacques Ier (qui règne de 1603 à 1625) accorde à l’équipe de Shakespeare le 
privilège de porter le titre envié de « troupe du Roi ». En juin 1613, le Globe est 
détruit par un incendie. Il sera immédiatement reconstruit avec un toit en tuiles et non 
en chaume. Outre l’incendie, les compagnies sont amenées à partir de nouveau en 
tournée à cause des épidémies qui déciment alors le pays.       
 
              
 c. La fin des théâtres  
  
 L’émergeant mouvement puritain était hostile aux théâtres, que les puritains 
considéraient comme remplis de péchés. (La raison la plus généralement citée était 
que les jeunes hommes se travestissaient en femmes pour jouer les personnages 
féminins.) De surcroît, les théâtres se situaient dans les quartiers où les bordels et 
d’autres formes de vice proliféraient. Ainsi toutes les raisons étaient réunies pour 
juger cette pratique immorale et ordonner la fermeture de tous les théâtres en 1642 
lors de l’ascension au pouvoir des ligues puritaines. Au moment où la Restauration 
anglaise rouvrit les théâtres, en 1660, beaucoup de dramaturges avaient passé des 
années en France et ont été influencés par le théâtre français de Louis XIV, 
particulièrement par la tragédie. Cependant, le public de la Restauration n’a eu 
aucun enthousiasme pour les comédies bien construites de Molière,  mais demandait 
plutôt de l’action et du comique rapide. Les classiques élisabéthains étaient donc le 
soutien principal du répertoire théâtral, bien que plusieurs tragédies aient été 
adaptées pour se conformer au goût de l’époque. Pendant 50 ans, le drame a été la 
forme la plus élevée de la littérature anglaise, et les auteurs élisabéthains ont gagné 
une réputation dans toute l’Europe. Après la fermeture des théâtres de 1642, la 
comédie extravagante de la fin du XVIIème siècle était considérée comme le seul 
drame d’importance en Angleterre, jusqu’à ce que des irlandais comme George 
Bernard Shaw, John Synge et Oscar Wilde ressuscitent cet art plus de deux siècles 
plus tard. 
 
 
 d. La scène  
 

- La scène sur laquelle étaient jouées les pièces élisabéthaines se 
composait principalement d’un plateau ouvert sur le public par trois côtés, 
seule l’arrière-scène servait aux entrées et sorties des interprètes, ainsi qu’aux 
musiciens accompagnant les nombreuses chansons.  

 
- Les théâtres étaient construits spécialement pour le jeu dramatique, et 

avaient un niveau supérieur qui pouvait être employé comme balcon (Roméo 
et Juliette) ou comme tribune pour un acteur haranguant la foule (Jules César).  

 
- La particularité des compagnies est qu’elles étaient constituées 

exclusivement d’acteurs masculins. Jusqu’au règne de Charles II, les rôles 
féminins étaient incarnés par des garçons adolescents costumés en femmes. 
Depuis la reconstruction, à l’identique de l’original, du théâtre du Globe, on 
peut facilement imaginer ce que pouvaient être les spectacles de cette époque. 

 
 
 



 

  

Le théâtre à l’époque de Shakespeare : un aperçu vi suel grâce à L’Histoire du 
Théâtre de André Degaine  
 

 
 



 

  

 
 
 
 
 


