Pistes de correction pour le sujet de type 2 Hamlet “the play within the play”

« Nous dira-t-il le sens de ce spectacle? » H, 3, 3.

Le passage décisif dans Hamlet de Shakespeare de la pièce jouée Le meurtre de Gonzague  pour démasquer le coupable du meurtre du roi est un défi à la scène en même temps qu’un stratagème commandé par le personnage éponyme destiné à révéler la vérité aux autres personnages : les paroles du père sont elles vraies ? la fiction va-t-elle faire surgir la vérité au royaume ? Pourquoi ce détour par la scène pour dire le vrai, dire la réalité ? De quelle catharsis s’agit-il ici ? A qui sert le jeu ? A quoi sert de jouer ?

On le sait, le personnage d’Hamlet est fasciné par les vertus du jeu d’acteur, il envie les comédiens et leur talent, il leur dit (2, 2, ) 

« N’est –il pas monstrueux que ce comédien,

Pour une simple fiction, pour l’ombre d’une douleur,

Puisse plier si fort son âme à son texte

Que tout son visage en devienne blanc »

On le sait,  Shakespeare, en auteur  baroque qu’il est, joue des miroirs déformants du théâtre dans le théâtre pour provoquer le tourbillon du sens chez le spectateur. On le sait, Le meurtre de Gonzague rejoue sur une autre scène le crime qui encombre le fils Hamlet. Si Hamlet répond au roi : « ce n’est qu’un jeu, ils s’empoisonnent pour rire », il n’en pense pas moins  et n’en ignore pas moins les fonctions du théâtre. .

« Le théâtre est le piège où je prendrai la conscience du roi. » Hamlet, ( 2, 2)

Autant dire que, pour un metteur en scène, ce passage  condense plusieurs enjeux  esthétiques, scéniques, scénographiques qu’il est intéressant de questionner.

Nous le ferons au travers de quatre photos de mises en scènes différentes :

La mise en  scène d’A. Vitez de 1986 : le redoublement du point de vue du spectateur est souligné : Nous voyons les personnages de la pièce Hamlet à laquelle nous assistons assister à la pièce. Le procédé de mise en abyme est souligné par cette duplication : nous voyons de dos les spectateurs, ainsi, nous ne sommes pas mis du côté des enquêteurs, pour le dire autrement du côté d’Hamlet tendant un piège à la cour, nous sommes dupes, naïfs, nous assistons à un deuxième spectacle et ne voyons pas la réaction de spectateurs. L’effet miroir est renforcé par la symétrie des deux couples royaux- le fictif et le réel- qui sont centrés ainsi que par la mise en perspective de la scénographie qui nous plonge au cœur du drame. A noter le contraste entre l’aspect hiératique du couple royal en jeu et les courbes des spectateurs soulignées par la lumière sculptée du scénographe.

Beno Besson, à Avignon donne à voir au spectateur du Festival en 1977 les deux perspectives : les personnages d’Hamlet voyant la farce jouée devant eux, avec masques et gestuelles  appuyées soulignant la théâtralisation du jeu. « Cette  pantomime dit sans doute quel est le sujet de la pièce. » Ophélie, 3,2.Seul un tapis délimite l’espace de jeu et la proximité entre réel et fiction nous incite, nous, spectateurs de 1977 à considérer les deux niveaux, les deux espaces de jeu : celui d’Hamlet et les réactions du couple royal devant l’épisode du meurtre et celui de la pièce dans la pièce.  L’attention est à son comble, semble-t-il du côté cour à jardin. Dramatisation de la séquence renforcée par le jeu réaliste à jardin s’opposant au jeu  farcesque à cour.  

Le document 3 nous proposant une mise en scène de1992 insiste sur la théâtralité à plusieurs niveaux : Deux espaces spectateurs clairement délimités avec au centre la scène dramatisée du couple reine/ roi/. A cour, le couple Gertrude/ Claudius, à jardin on peut discerner Hamlet et Ophélie ; les coupables et les naïfs face  à la vérité dévoilée par une scène sur un lit : complot, trahison, amour, douleur  de la Reine ? En spectateurs attentifs et unis Gertrude et Claudius observent  leur double sous les feux de la rampe. « Les comédiens ne savent pas garder un secret, ils vont tout nous dire. »  Hamlet, 3, 2. Théâtralisation, dramatisation sont ici soulignés pour le spectateur que nous sommes qui voyons le processus de dévoilement du réel à l’œuvre par le théâtre dans le théâtre.

La mise en scène de 2006 de Janet Suzman ( ou S. Garnet)  est la plus récente que nous ayons à commenter. Elle  nous  emmène d’emblée dans un mouvement joyeux souligné par le dynamisme des corps, le rire de Gertrude  qui assiste sereinement semble-t-il à un « échange » entre le roi et son meurtrier avant/ pendant  le drame. Tout ici est couleur, mouvement, courbes, cercles qui délimitent les espaces de jeu qui  entrent en écho (le tapis et le bois qui peuvent évoquer le théâtre du globe et sa rotondité en bois.) Les rois sont noirs, ( symétrie reendiquée)  à l’un l’œil inquiet, qui contraste avec la joie de la reine,  à l’autre la force. Les costumes contemporains pour Gertrude et Claudius sont  des patchworks mêlant les époques pour Le meurtre de Gonzague ou Le piège de la souris. 

Le rire de Gertrude repose la question qui reste ouverte de son rôle dans la fable d’Hamlet : est-elle complice de ou  innocente ? 

Au centre de nos analyses et pour conclure il est important de rappeler «   que la pièce dans son ensemble célèbre thématiquement le théâtre et les comédiens, plonge au cœur de la réversibilité baroque entre théâtre du monde et monde du théâtre, qu’elle est une pièce qui questionne la nature même du théâtre, dans la question inaugurale d’Hamlet « Whos’there ? «  emblématique de tout pacte théâtral, convoquant le spectateur sur les deux versants, fictionnel et spectaculaire du  processus artistique. »  (brochure. 29) et qu’en cela le choix de mise ne scène de cette mise en abyme est révélateur de la vision du metteur en scène sur la pièce shakespearienne. Voire sur sa vision du théâtre en général si on considère que « monter »   cette pièce et un étape obligée de tout metteur en scène qui aurait à dire le monde. 



