
 

A Chaillot, une mise en abyme de l’amour du 

théâtre, vivante et ludique 

In LE MONDE, par Fabienne Darge  

De gauche à droite : Tom Verschueren, Valentine Vittoz, Malo Martin et Margot Viala dans 

« Une autre histoire du théâtre », de Fanny de Chaillé, à Chaillot-Théâtre national de la danse, 

à Paris, le 1er novembre 2022. MARC DOMAGE  

La question est simple. Les réponses, vertigineuses. Cette question, on peut la formuler ainsi : 

en quoi l’histoire du théâtre concerne-t-elle chacun d’entre nous ? La metteuse en scène Fanny 

de Chaillé y répond avec un spectacle aussi drôle et accessible que brillant et profond, travaillant 

son sujet dans sa forme même, Une autre histoire du théâtre, qui a fait un tabac tout au long 

des représentations au Théâtre public de Montreuil (Seine-Saint-Denis), où la pièce a été jouée 

avant de partir au Théâtre de Chaillot, à Paris, puis en tournée. 

La grande force du spectacle, c’est la transparence avec laquelle il emboîte différents niveaux 

de lecture sans jamais prendre le spectateur de haut. Fanny de Chaillé en a eu l’idée lors de sa 

création précédente, Le Chœur, menée avec quatre jeunes comédiens. Malo Martin, Tom 

Verschueren, Margot Viala et Valentine Vittoz avaient entre 25 et 30 ans, et la metteuse en 

scène leur a posé les questions suivantes : « Pourquoi faire ce choix de devenir acteur 

aujourd’hui ? Qu’est-ce que cela met en jeu chez vous ? En quoi cela vous relie au monde dans 

lequel vous vivez ? » 
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La grande force du spectacle est la transparence avec laquelle il emboîte différents niveaux de 

lecture sans jamais prendre le spectateur de haut 

Ces interrogations les ont menés vers l’envie de raconter « une autre histoire du théâtre », issue 

d’une subjectivité collective, où seraient convoqués sur le plateau et incarnés par eux-mêmes 

les artistes, textes, spectacles ou pédagogues qui ont compté pour eux dans l’amour qu’ils 

portent à cet art. Autrement dit, faire théâtre avec le fait de raconter le théâtre, en une mise en 

abyme qui prend un tour on ne peut plus vivant et ludique. 

Les voilà donc, sur le plateau entièrement nu, ces quatre jeunes gens d’aujourd’hui habillés 

comme dans la rue, à la fois banals et pas banals, chacun dessinant discrètement sa singularité. 

Et la mise en abyme est d’emblée démultipliée avec la séquence qui ouvre la représentation : 

elle rejoue un passage d’un spectacle, Elvire Jouvet 40, qui a fait date quand il a été créé, 

en 1986. La metteuse en scène Brigitte Jaques-Wajeman avait choisi de créer une pièce à partir 

des cours donnés par Louis Jouvet, en 1940, à une jeune élève du Conservatoire, à qui il faisait 

travailler la deuxième scène d’Elvire dans Dom Juan, de Molière. Fascinante leçon de théâtre, 

dans laquelle le maître pousse son élève dans les retranchements du « moi encombrant qui la 

possède » et dans la recherche d’un jeu sans artifices. 

Présent partagé 

Est-ce que jouer, c’est faire semblant ou devenir le personnage ? Faut-il mettre ses tripes sur la 

table ? Toutes ces questions, et bien d’autres, le spectacle va les redétricoter à travers moult 

autres références : qu’il s’agisse d’un passage d’une pièce de Pina Bausch, de Marcial Di Fonzo 

Bo jouant Richard III sous la direction de Matthias Langhoff ou de Martin Wuttke incarnant 

Arturo Ui sous celle de Heiner Müller, ou encore de Dario Fo se livrant à une explication 

drôlissime et féministe du théâtre de Corneille. Point n’est besoin, pourtant, de connaître ou de 

repérer ces références pour apprécier le spectacle, comme on a pu le constater à Montreuil. Les 

scènes fonctionnent en elles-mêmes, par la force de ce qui fait le théâtre depuis toujours : 

l’interprétation par des êtres humains, dans leur singularité, d’une partition qui revit dans le 

présent partagé entre acteurs et spectateurs. 

Ces quatre acteurs de talent passent et repassent de manière imperceptible la frontière 

entre jeu et non-jeu 

Une des scènes réjouissantes du spectacle le montre bien, qui voit le grand monologue de 

Phèdre monté manière comédie musicale, avec un kitsch assumé et où, pourtant, les boucles 

sonores des merveilleux vers de Racine reprennent toute leur fraîcheur : « Oui, Prince, je 

languis, je brûle pour Thésée./Je l’aime, non point tel que l’ont vu les enfers,/(…) Mais fidèle, 

mais fier, et même un peu farouche,/Charmant, jeune, traînant tous les cœurs après soi. » Tout 

le spectacle se joue sur la manière dont ces comédiens de talent passent et repassent de manière 

imperceptible la frontière entre jeu et non-jeu. 

Face à tant d’objets scéniques préfabriqués, que l’on nous vend comme des spectacles « sur » 

– la violence à l’égard des femmes, le harcèlement, la transidentité, etc. –, Fanny de Chaillé 

revient à un geste de théâtre aussi simple qu’essentiel. Et montre ainsi tout ce que le théâtre a à 

nous dire, à travers plus de deux mille ans d’histoire, sur la violence, l’amour, le pouvoir, les 

relations entre les hommes et les femmes, les rôles dévolus aux genres féminin et masculin, et 

l’accomplissement de soi.


