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La posture d’un auteur en salle de répétition est complexe. Comme il s’agit d’un texte qui a 

mûri pendant des mois, voire des années, il peut être tentant de donner des réponses, de 

souligner les égarements, de vouloir montrer le chemin. Mais cette ingérence se substitue au 

travail du metteur en scène et des interprètes, l’auteur doit faire attention à ne pas faire son 

gérant d’estrade. Il faut donc apprendre à se taire. 

 

Mais, aussi, il est important, à certains moments, de s’affirmer ; de nommer ses insécurités 

et de voir venir les problèmes. Il faut donc apprendre à dire les choses. 

 

Parfois nommer, parfois se taire, toujours réfléchir avant d’intervenir, laisser les créateurs se 

tromper, les laisser aussi nous surprendre et trouver de la beauté là où l’on n’en voyait pas. 

En gros, être un auteur en salle de répétition, c’est pas facile. 

 

Pendant mon passage de trois ans à l’École nationale de théâtre, je n’ai pas réussi à me sentir 

parfaitement bien, libre, lorsque les équipes travaillaient sur mes textes. La faute me revient. 

Je revenais toujours à la maison avec l’impression d’en avoir trop dit, ou d’en avoir dit trop 

peu. Résultat : je n’y allais pas beaucoup afin de m’éviter ce sentiment de culpabilité. 

 

Le stage sur la pièce Châteaux du ciel (écrite par Marie-Claude Verdier, mise en scène par 

Claude Poissant) a été une révélation sur l’art subtil d’être un auteur en salle de répétition. 

Marie-Claude ne parlait pas souvent, elle ne se levait pas pour affirmer son interprétation de 

la pièce ; ses interventions étaient rares et posées. Elle a retracé, en début de parcours, 

l’origine de son geste d’écriture, puis elle a laissé aller les répétitions pendant plusieurs 

semaines. Elle faisait sentir sa présence comme par osmose. Elle répondait aux questions des 

interprètes, en tête-à-tête, pendant les pauses. Elle transmettait son amour pour le sujet de 

la pièce (le règne et la chute de Ludwig II, roi de Bavière) bien plus qu’elle n’offrait des 

réponses. 

 

Cette posture m’a beaucoup habité et fait réfléchir à ma propre pratique. Je suis sorti de ce 

stage avec une idée plus claire de ce que je veux faire, comme auteur, en salle de répétition. 

Mon rôle est peut-être de transmettre ma passion, mon feu pour le sujet de la pièce. Le rôle 

de l’auteur est peut-être de créer l’engouement autour du texte.  

 

 

 

 



Mise en scène 

 

La mise en scène est un mystère pour moi. Avant d'entamer le stage, le travail du metteur en 

scène tenait de l’alchimie dans mon esprit, une série de gestes mystérieux qui mènent à un 

objet impalpable, évanescent : un spectacle. 

 

Pendant ces trois ans de pandémie, je n’avais pas eu la chance de voir beaucoup de metteurs 

en scène à l'œuvre et surtout pas sur la durée. 

 

Regarder Claude travailler a défait en moi le mythe de l’alchimie. Mettre en scène est un 

travail extrêmement concret qui tient autant de l’ébénisterie que du mystique. C’est surtout 

une manière de faire cohabiter ; mettre en scène, c’est mettre ensemble. C’est permettre à 

tous d’exister dans un même lieu, un même univers. Cela a à voir avec la géographie et 

l’architecture : il faut construire un lieu pour faire briller les autres. C’est une maîtrise du 

temps et de l’espace qui permet aux interprètes d’apparaître (et de disparaître). 

 

Nous, les auteurs, connaissons très peu notre corps. Nous travaillons toujours dans la même 

position, le plus souvent en n’utilisant que le bout de nos doigts et nos yeux (environ 3% de 

notre anatomie). On oublie souvent notre organisme, on se frappe les orteils sur les cadres 

de porte, on serre trop ou pas assez fort les mains que l’on nous tend, on danse sans 

assurance, près du comptoir dans les fêtes. Ce stage m’a ramené à l’importance du corps dans 

le travail pour la scène. De voir Claude se lever et suivre les interprètes pendant les répétitions 

m’a beaucoup marqué. Il ne suffit pas de voir et d’entendre pour écrire ou mettre en scène, 

il faut ressentir, dans tout son corps, ce que les acteurs vivent, ce que le public vivra. 

 

C’est une posture qui m’habite maintenant dans l’écriture. J’essaie de me lever de ma chaise 

pour sentir mes personnages bouger. Je veux ressentir ce qu’ils ressentent dans mon corps et 

pas seulement dans ma tête. Je souhaite aussi les imaginer baignés dans une lumière 

particulière, les entendre parler sur une musique choisie, les imaginer déjà sur scène, entrant 

et sortant de la coulisse. 


