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Les Chaises

Par Marie Baron, chargée des relations avec le public pour le Théâtre du Vieux-Colombier

La Vieille. Alors, c’est vraiment pour ce soir ? Au moins les as-tu tous convoqués, tous les personnages, tous les propriétaires et tous les savants ?

Les Chaises

Deux vieux, âgés de 94 et 95 ans, vivent isolés dans une maison située sur une île battue par les flots. Pour égayer leur solitude et leur amour désuet, ils remâchent inlassablement les mêmes histoires. Mais le vieil homme, auteur et penseur, détient un message universel qu’il souhaite révéler à l’humanité. Il a réuni pour ce grand jour d’éminentes personnalités du monde entier. Un orateur, spécialiste dans l’art des mots, est missionné pour traduire cette pensée. Un à un, les invités invisibles se présentent à la porte de leur demeure et viennent prendre place sur les chaises préparées pour les accueillir. Bientôt la maison est encombrée de ces fantômes auxquels vient se joindre l’Empereur en personne. Cette multitude d’absences devient un piège dont ils sont prisonniers, éloignés l’un de l’autre, aux deux confins de la scène. Submergés par ce flot de chaises vides qui ne cesse de monter, ils ne peuvent se rejoindre et se jettent chacun par une fenêtre au moment où l’orateur sourd et muet trace au tableau des hiéroglyphes illisibles. Cette pièce où le drame devient cocasse confère au tragique un sens nouveau, celui de l’inaccomplissement de l’homme face à son impossibilité de communiquer.

Eugène Ionesco

Cette farce tragique, écrite en 1951, recèle en elle toute la complexité de la dramaturgie de l’auteur français d’origine roumaine Eugène Ionesco et construit sur les cendres du drame bourgeois un nouveau langage théâtral. Les Chaises mettent en scène « l’absence et le vide ontologique », l’irréalité du monde qui s’exprime dans le foisonnement obsédant de la matière. L’incompréhension du réel et son incommunicabilité se manifestent par l’angoisse inhérente à l’humanité. Ionesco réussit, par la force de ses procédés comiques, à traduire avec une concise perfection cette solitude existentielle. Son œuvre joyeusement désespérée le place en chef de file du théâtre de l’absurde au côté de Beckett et de Pinter.

Jean Dautremay

En 1952, Ionesco s’exprime ainsi : « le monde m’est incompréhensible, j’attends qu’on me l’explique ». Traduire l’inquiétante étrangeté des Chaises tout en laissant le spectateur devant ses propres questions métaphysiques, comme l’est resté Ionesco lui-même, tel est le défi lancé par Jean Dautremay. Dirigé par des artistes tels que Jacques Lassalle, Matthias Langhoff ou encore Jean-Luc Boutté, il a également signé plusieurs mises en scène dont à la Comédie-Française, Est-il bon ? Est-il méchant ? de Diderot en 1984, L’Échange de Claudel en 1995 et Cinq dramaticules de Samuel Beckett en 2006. Il est séduit ici par l’exactitude et l’humour féroce du verbe qui enferme les hommes, comme à l’intérieur de la caverne platonicienne : la réalité des choses se dérobe à leur sens. Le processus d’accumulation, poussé à son paroxysme dans cette pièce, est un levier dramatique puissant pour figurer l’absurdité du vide.

Marie Baron, juin 2008

Les Chaises 

Par Jean Dautremay, metteur en scène

Une pièce bicéphale

Les Chaises sont une « farce tragique », mais l’on pourrait aussi dire une farce fantastique, ou onirique. Ionesco a un sens très profond de la noirceur du monde, qu’il illustre a contrario par la dérision. On parle toujours à son sujet de théâtre de l’absurde, mais ce qualificatif ne lui plaisait guère, il avait été inventé par la critique. Ionesco lui préférait celui de dérision, ou d’insolite. Son côté tragique doit à son amitié avec Cioran, l’auteur du Précis de décomposition ; Ionesco était aussi un grand lecteur de Kierkegaard, auteur du Traité du désespoir, dont la vision de l’humanité n’était pas précisément joyeuse. C’est toute la thématique dramaturgique de la pièce qui est tragique. Mais cela reste une farce, car Ionesco est le maître de la double façon, de l’ambivalence, du « tout et son contraire ».  Il est attiré par le Guignol, le théâtre de marionnettes, s’intéresse à l’agitation des humains en tant que marionnettes… C’est un peu comme si on croisait un pendu avec un nez rouge…

Les deux personnages principaux des Chaises, Ionesco les surnommait d’ailleurs « le monstre à deux têtes ». Sémiramis répète souvent ce que dit le Vieux (qui lui n’a pas de prénom) ; elle est comme son écho ; je pense que cela révèle une pensée fusionnelle. Ils ont un tel rapport, sur leur passé, leur vécu, leur façon d’être, qu’ils forment un seul être ; ils pensent la même chose en même temps et c’est pourquoi leurs oppositions deviennent elles-mêmes comme les deux faces d’une même pièce ; c’est comme se fustiger soi-même. Et la fusion culmine dans le suicide commun, qui est une sorte de point d’aboutissement ; ce qui pouvait leur arriver de mieux. Comme dit l’auteur : « On meurt tous les jours ».

La question de l’absence

Le théâtre de Ionesco raconte l’absence de personnages, l’absence de discours, ce qui ne veut pas dire que les personnages ne sont pas profondément humains ; dans cette mise en scène, il n’est pas question de les uniformiser, au contraire, ils seront identifiables, cernables en tant qu’êtres singuliers. On sentira chez eux la peur, la crainte, la haine de la foule de Ionesco. L’accumulation de chaises doit refléter cela. Les Chaises racontent l’humanité ; le vide intérieur, en lien étroit avec la quête d’absolu, voire la quête du sacré, et le sacré est imprononçable. S’il était prononcé, il n’existerait plus. Dans ce contexte, l’orateur muet est un intermédiaire sur l’échelle de Jacob, il tente vainement de faire le lien entre notre société et cette sorte d’ailleurs. Le sacré est symbolisé par l’empereur, qui pourrait être Dieu, ou un trou noir, ou une lumière éclatante. Quant à la société, elle n’existe qu’à travers les adresses de la Vieille et du Vieux ; aux spectateurs de l’imaginer, dans ses différentes couches.

Le Vieux et la Vieille n’ont plus à se justifier, plus rien à prouver, et si la pièce a des moments de rupture, de pertes de contrôle, d’accidents (pour ensuite mieux repartir), elle n’a pas de climax : tout est déjà accompli, tout est « derrière eux », ils sont déjà ailleurs, et peut-être même qu’à l’instar des Pyrénées – comme le dit le Vieux – Paris aussi a déjà disparu pour eux. Cet ailleurs, vers lequel ils vont, n’est pourtant pas le Néant. Leur geste, c’est de se mettre à leur tour à gravir l’échelle de Jacob.

S’approcher d’une certaine grâce

Ionesco préconisait de faire jouer Sémiramis par une comédienne jeune. Au-delà de la garantie d’une certaine endurance que cela signifie, on peut aussi dire aujourd’hui que l’âge réel des personnages, au fond, importe peu. Ce qui compte, c’est le rapport qu’ils entretiennent entre eux et avec le monde. Toute idée de grimer une jeune comédienne en vieille serait parfaitement datée et nous plongerait dans du « vieux théâtre ». Le rapport qui caractérise le Vieux et la Vieille pourrait peut-être se résumer par le mot de grâce. 

Ces deux personnages sont gracieux, dans plusieurs sens du terme ; ils sont à la recherche de la grâce en tout cas. C’est ce qui les rend très attachants, et très proches de nous. Ils nous parlent. On se reconnaît en eux. Même si Ionesco rêve son théâtre – et la mise en scène s’efforcera de faire la part belle à l’onirisme – l’humanité de ses personnages représente sa part de réalisme. Non, son théâtre n’a rien d’absurde. 

Jean Dautremay, décembre 2008 

propos recueillis par Laurent Muhleisen, conseiller littéraire de la Comédie-Française

Les Chaises 

« Les Chaises (ne pas s’asseoir entre deux) », par Jean Dautremay

« Le monde m’étant incompréhensible, j’attends qu’on me l’explique. » 
 


Ces chaises ne sont pas des choses, mais des entités énigmatiques et un peu inquiétantes qui nous assiègent.


Car il ne s’agit certes pas ici d’une politique de la chaise vide.


Cette présence-absence est riche et singulièrement peuplée. Dans le foisonnement de cette foule invisible qui investit petit à petit l’espace (foule dont Ionesco avait peur) une inquiétude s’installe et une attente impatiente crée insidieusement le malaise en fin de compte mortel d’une course au néant qui n’est que le symptôme ou plutôt paradoxalement la manifestation ultime du grand absent… Car Dieu est « malheureusement absent ». Fut-il susceptible de condescendre (car il vient toujours d’en-haut, n’est-ce pas ?), de condescendre, dis-je, à révéler un signe, son nom demeurerait imprononçable.


Et qui est donc cet Empereur dont on espère tout ? Existe-t-il ? On pourrait dire : peu importe ! Dans le monde paradoxal et amoureux de la contradiction qu’est celui d’Eugène Ionesco, l’univers de cette « réelle irréalité » est la permanence fondamentale de ce questionnement perpétuel. C’est de façon pressante et avec une inquiète insistance que l’auteur se demande à chaque moment ce qui pourrait s’inscrire indubitablement dans le réel. Pourtant il « voit » très nettement les personnages invisibles des chaises.


« - Figure-toi des hommes dans une demeure souterraine, en forme de caverne, ayant sur toute sa largeur une entrée ouverte à la lumière ; ces hommes sont là depuis leur enfance, les jambes et le cou enchaînés, de sorte qu’ils ne puissent bouger ni voir ailleurs que devant eux, la chaîne les empêchant de tourner la tête ; la lumière leur vient d’un feu allumé sur une hauteur, au loin derrière eux ; entre le feu et les prisonniers passe une route élevée : imagine que le long de cette route est construit un petit mur, pareil aux cloisons que les montreurs de marionnettes dressent devant eux, et au-dessus desquelles ils font voir leurs merveilles.

- Je vois, dit-il (…)

- Penses-tu que dans une telle situation ils aient jamais vu autre chose d’eux-mêmes et de leurs voisins que les ombres projetées par le feu sur la paroi de la caverne qui leur fait face ?

- Et comment ? Observa-t-il, s’ils sont forcés de rester la tête immobile toute leur vie ? (…)

- Assurément, de tels hommes n’attribueront de réalité qu’aux ombres des objets fabriqués.

- Ne penses-tu pas que les ombres qu’il (l’un de ces prisonniers) voyait tout à l’heure lui paraîtront plus vraies que les objets. 

- Beaucoup plus vraies, reconnut-il.

- Et si on le force à regarder la lumière elle-même, ses yeux n’en seront-ils pas blessés ? N’en fuira-t-il pas la vue pour retourner aux choses qu’il peut regarder, et ne croira-t-il pas que ces dernières sont réellement plus distinctes que celles qu’on lui montre ? » 
 

Réel, irréel, la réalité ne serait-elle qu’une image ? L’invisibilité n’est pourtant pas l’inexistence. Car tous « les personnages » de la pièce existent. « Les vieux » les ont rencontrés. La prolifération des objets finit par créer elle-même ce vide ontologique qui conduit au trop-plein et nous plonge dans le gouffre terrifiant du non-être.

Prolifération des choses, et profération des mots. Le travail de Ionesco sur le langage nous donne à inventer des mots-objets. Cette machine à mots nous installe quelquefois dans un délire verbal où les mots pleuvent comme des pierres, telles les paroles gelées du pauvre Pantagruel. Réifiés, les mots sombrent dans le monde du « on », autre façon de réduire l’autre à l’écrasement par la négation. D’ailleurs le discours prévu par l’Orateur (premier titre prévu par l’auteur) se heurte à une aporie.

Le programme (où est-il ?) patiemment prévu (parait-il) par le Vieux et qui ne vise à rien moins qu’à « sauver l’humanité » n’aboutit qu’à des borborygmes de sourd-muet. Sémiramis essaiera bien de remettre son vieux sur les rails, mais elle n’aboutira guère qu’à un incessant ressassement, écho pitoyable et morcelé du temps passé ; présent passé, passé présent (écrit l’auteur). Mais gardons-nous de penser que le redoublement des mots, de phrases, ou de bribes de mots, dans un dérèglement mécanique du langage, répercuté comme un écho lointain, ne soit accusé d’un quelconque psittacisme. Ces deux-là ne font qu’un, comme un « dragon à deux têtes », d’où doit sourdre de l’intérieur comme une seule pensée.  

Est-ce malgré lui ? L’auteur nous donne à recevoir dans ce vieux couple sans âge que le silence éternel des espaces infinis effraie terriblement, quelque chose d’humain, trop humain.


Oui, il y a de l’enfance dans cette vieillesse, du babillage et des balbutiements, une si longue fréquentation que l’empathie devient fusion. Et c’est par le langage, ou plutôt par la parole que tout s’infuse et se transmue et se dissout.

Enfance rêvée, enfance perdue, vert paradis enfuis, même si l’on cherche « un monde toujours nouveau ». Je crois que d’une certaine façon Eugène Ionesco rêve son théâtre, même si c’est un cauchemar. Parce qu’il faut toujours préserver la part du rêve.


Au milieu des souvenirs qui se chevauchent ou s’entrechoquent, s’il y a au bout la mort, rêvons la mort pas triste. On dit que quelques instants avant la mort, on revoit en une seconde tout le film de son passé. C’est un peu ce à quoi s’attachent nos vieux (et nous nous attachons à eux). 

« On prend la vérité où on la trouve » dit le Vieux, mais quand le temps lui-même se disloque et se détraque, la vérité se télescope et se bouscule. Alors la suprême beauté et le plus grand défi que l’on puisse accomplir, n’est-il pas de choisir sa fin ?


Car pour le reste, « On meurt de soif. On meurt d’ennui. On meurt de rire. On meurt d’envie. On meurt de peur. On meurt de guerre bien entendu. On meurt de maladie. On meurt de vieillesse. On meurt tous les jours. » 

- Comment ?

- Ben, la…

- Ah ! Oui, oui ! La farce… Bien sûr, la farce. Même si elle est tragique, il y a la farce. Oui, oui, bien sûr, la farce ! Bien sûr, voyons. 

- Ah ! Sans la farce, ce serait tragique ! … Car « on rit pour ne pas pleurer » 
 … 

Jean Dautremay, décembre 2008
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Les Chaises

Lecture pédagogique par Marine Jubin, missionnée par l’Éducation nationale, responsable de l’action culturelle à la Comédie-Française 

En 1952, date de création des Chaises, Eugène Ionesco est un jeune auteur de théâtre de 40 ans qui, après avoir écrit des chroniques littéraires, des textes critiques, un roman et des poèmes, se consacre au théâtre. Il a alors à son actif une dizaine de pièces de théâtre dont La Cantatrice chauve qui signe pour lui un tournant dans son œuvre. Cette « anti-pièce », comme il la définit, le place immédiatement du côté de la provocation, d’une liberté résolument affichée à l’égard du théâtre bourgeois qu’il ne cesse de parodier. Cette première pièce donne naissance à ce que l’on nommera plus tard le « théâtre de l’absurde ». Suivront en 1951 La Leçon, « drame comique », puis en 1952 Les Chaises, « farce tragique » considérée comme le chef-d’œuvre de Ionesco. 

« Exprimer l’absence. »

Dans cette œuvre, un couple, composé d’un Vieux et d’une Vieille, est à l’orée de la mort. Lui, le Vieux, a 95 ans, elle, la Vieille, surnommée par son époux Sémiramis, en a 94. Ils vivent isolés sur une île déserte, dans une maison, dont la mer vient battre les fondations avec violence. Sentant la fin approcher, le couple convoque une dernière fois ses connaissances. Le Vieux doit délivrer aux hommes le message qu’il prépare depuis des années. Charge à l’Orateur, ce spécialiste inégalé de la parole, de prononcer ses derniers mots. Les invités arrivent, provoquant une sorte de tourbillon auquel le couple doit faire face. L’humanité toute entière y est représentée sous des allures fantomatiques : la dame quelconque, le colonel à la galanterie déplacée, un amour de jeunesse du Vieux. Réels aux yeux du couple, ils sont invisibles pour le public. Il n’empêche qu’il faut, pour la Vieille, les recevoir, et dignement. Pour ce faire, elle apporte des chaises qui, à mesure que la pièce avance, encombrent et obstruent l’espace scénique. L’Empereur leur fait l’honneur de sa présence avant l’arrivée finale de l’Orateur, incarnation du « peintre ou du poète du siècle dernier » avec son « feutre noir à large bord… [sa] moustache et [sa] barbiche »
. Rassuré par la présence salvatrice de l’Orateur, le couple décide de se jeter par la fenêtre, abandonnant la scène à son silence. Coup de théâtre, l’Orateur apprend au public, par des gestes, qu’il est sourd et muet, avant d’inscrire sur un tableau noir des mots incompréhensibles. 

« L’irréalité du réel. Chaos originaire. »

Avec Les Chaises, Eugène Ionesco perfectionne un principe dramatique qu’il a déjà utilisé dans ses œuvres antérieures, celui d’une réalité presque banale – un couple à l’orée de sa mort– qui devient, par un mouvement d’accélération, surréelle. Ionesco définit le sujet de sa pièce comme « le vide ontologique ou l’absence ». Mais c’est précisément par une prolifération des objets – les chaises – sur la scène, que le dramaturge parvient à rendre visibles, tangibles ce vide ou cette absence. À mesure que le réel envahit le plateau, l’angoisse fantomatique des personnages hante l’imaginaire du spectateur. C’est sans doute cette contradiction grinçante qui fait dire à Adamov
 : « […] la pièce de Ionesco découvre quelque chose que l’on n’a pas envie de reconnaître en soi, c’est-à-dire, en deux mots, la vieillesse fondamentale qui n’a rien à voir avec l’âge et qui, à un certain niveau de conscience, représente un état de l’existence humaine. On se récrie au nom d’une esthétique, alors qu’en vérité on a peur d’une image de la décrépitude qui réduit l’existence à un vagissement sans évolution, depuis le berceau jusqu’à la mort. Or, cette image terrifiante, Ionesco l’a découverte et nous la fait découvrir par des moyens proprement scéniques. »

Les Chaises, « un essai de poussée au-delà des limites actuelles du drame »

Les Chaises dont nous ne connaissons que la seconde version datée de juillet 1951
, reposent non seulement sur un langage non verbal, physique – magnifié par le ballet incessant de la Vieille – mais aussi sur une musicalité comique, résolument farcesque, qui résonne en contrepoint. Car chez Ionesco, le tragique est indissociablement lié au rire. Il n’est qu’à rappeler le passage où le Vieux, jugeant la Belle, déclare qu’elle n’a : « […] pas changé du tout…oh ! si, si, comme votre nez s’est allongé, comme il a gonflé… je ne m’en étais pas aperçu à première vue, mais je m’en aperçois… terriblement allongé… »
, ou bien alors l’échange rythmé et saccadé des « non » et des « oui » entre le Vieux et la Vieille. Le caractère grotesque de la situation tragique – ce couple devant faire face à une foule de fantômes avant de mourir – transforme cette « farce tragique » en une véritable tragi-comédie moderne, dont la farce est devenue l’ultime reflet de la condition humaine. 

Marine Jubin, décembre 2008

Les Chaises

Eugène Ionesco à la Comédie-Française, un auteur face au répertoire

Par Agathe Sanjuan, conservateur-archiviste de la Bibliothèque-Musée de la Comédie-Française

L'histoire d'Eugène Ionesco à la Comédie-Française commence avec une amitié, celle qui le lie à Pierre-Aimé Touchard, administrateur de la Comédie-Française de 1947 à 1953. Le 30 août 1949, Ionesco lui remet son manuscrit de La Cantatrice chauve : « D'autre part, j'ai adapté aussi, du roumain, une pièce à moi, de jeunesse, qui a eu du succès dans les cercles littéraires humoristiques ; qu'on a essayé de répéter et que l'on a finalement renoncé à représenter. Ce n'est pas du "lettrisme". Ni du surréalisme. C'est simplement une parodie poussée du théâtre, du langage, de certains mécanismes humains. Elle comporte des longueurs (c'est remédiable). Je me demande si elle ne pourrait pas (au moins partiellement, par "morceaux" découpés) intéresser certains avant-gardistes. […] si vous avez le temps et l'amitié d'y jeter un coup d'œil »
. Si Pierre-Aimé Touchard a eu le manuscrit de la pièce entre les mains, il n'était pas envisageable pour autant de la mettre en scène au Français. Il aurait conseillé à l'auteur de s'adresser à la troupe du Grenier-Hussenot
. Au mois de mai 1950, Ionesco informe Touchard que sa pièce va être jouée au Théâtre des Noctambules par la troupe de Nicolas Bataille qui en fera la création, et lui réclame la copie du manuscrit
.

En 1966, La Soif et la faim est mis en scène par Jean-Marie Serreau à la Comédie-Française, avec les décors et les costumes de Jacques Noël, collaborateur familier de l'univers de Ionesco. La pièce est un grand succès, mais Maurice Escande prend la décision d'interrompre les représentations
. Ionesco regrette l'arrêt de la programmation de La Soif et la faim, compte tenu de son succès : « Je comprends bien que la Comédie a un répertoire, mais je trouve excessives ces trop longues interruptions qui me lèsent en tant qu'auteur, moralement et matériellement, ainsi que le silence qui se fait sur cette pièce et qui a toute l'apparence d'une sorte d'inexplicable sabotage. […] Pour ma part, je vais informer la Société des auteurs, je ne sais pas encore si j'ai le droit de retirer la pièce pour mauvaise exploitation, mais si cela est possible, je vous assure que je le ferai. » 

Ce qui se joue ici est l'opposition entre deux conceptions du répertoire et de la programmation : des trois piliers de la Comédie-Française (la troupe, le répertoire, l'alternance), deux sont en quelque sorte dénoncés par l'auteur. Le répertoire, son nécessaire enrichissement par l'entrée de nouvelles pièces, son maintien par la représentation des pièces du passé, et l'alternance qui assure une programmation variée d'un jour à l'autre, sont vus comme des obstacles à la carrière d'une pièce. À l'opposé de cette vision de la programmation, Ionesco connaît au Théâtre de la Huchette une situation exceptionnelle et satisfaisante pour l'auteur, même s'il s'en étonne lui-même, puisque la salle n'a jamais cessé de donner La Cantatrice chauve depuis la reprise de 1957, en en faisant quasiment son unique répertoire.

Néanmoins, l'histoire d'Eugène Ionesco à la Comédie-Française ne s'arrête pas là. Dès 1971, Pierre Dux lui propose de monter un autre texte à la Comédie-Française mais ce n'est qu'en 1975 qu'un projet aboutit enfin, Le Roi se meurt monté par Jorge Lavelli sur la scène de l'Odéon. Max Bignens, décorateur et costumier, réalise un dispositif scénique mouvant dont Lavelli a dit que « c'était une chose vivante, comme un cœur qui respirait ». Une immense structure gonflable s'effondre, se ratatine, se ride progressivement au cours de la pièce symbolisant la reddition du roi devant la mort. Le dispositif est très lourd et peut difficilement être remonté sur une autre scène, notamment en tournée. La reprise de novembre 1977 sur la scène de Richelieu n'est pas satisfaisante. Pierre Dux renonce à la tournée
 :

« En somme, il aurait fallu une nouvelle mise en scène avec un autre décor. Mais même si vous l'aviez accepté et si Lavelli y avait consenti, la Comédie-Française envoyait en province et à l'étranger un spectacle différent de celui qui avait accueilli l'accord unanime de la critique et l'approbation du public.

Lavelli avait raison déjà de se déclarer mécontent de la reproduction à la Salle Richelieu de son spectacle à l'Odéon. À plus forte raison, n'y aurait-il pas eu une certaine malhonnêteté à produire pour la tournée un spectacle entièrement différent ? D'ailleurs, je doute que Michel Aumont y eût consenti.

En résumé, cette tournée ne pourra pas se faire, et je regrette que vous ne sembliez pas croire que j'en suis désolé. Pourquoi doutez-vous que j'aime la pièce et que je me réjouisse de son grand succès ? Je vous ai expliqué que le dispositif du décor était tel qu'il condamnerait sur notre plateau toute une série de spectacles que nous devons donner, ne serait-ce qu'en raison de nos abonnements ; et que pour cette raison sa carrière était limitée plus que je ne l'aurais voulu. Pourquoi ne me croyez-vous pas ?

Vous êtes victimes, comme moi-même, et comme le Théâtre en général, de l'omnipotence du metteur en scène. Quand celui-ci a beaucoup de talent, comme Lavelli, les conséquences secondaires de cette omnipotence sont encore plus cruelles puisqu'en fin de compte un décor sert la pièce dans un premier temps puis, dans un deuxième temps, la condamne et par conséquent la dessert. »


Si Pierre Dux rejette la faute sur « l'omnipotence du metteur en scène » – il confirme ici l'auteur dans ses propres convictions
 –, c'est surtout l'alternance qui interdit de monter la pièce à Richelieu dans son dispositif d'origine, en raison de la complexité du décor qui fait que le spectacle ne peut cohabiter avec d'autres. Le Roi se meurt est la dernière collaboration d'Eugène Ionesco à la Comédie-Française. Les relations houleuses que reflète la correspondance ne sauraient masquer un réel attachement pour l'institution : en 1971, c'est à la Comédie-Française que Ionesco choisit de recevoir son épée d'académicien.

En 1997, le Studio-Théâtre a monté Jacques ou la Soumission dans une mise en scène de Simon Eine. Jean Dautremay s'attèle aujourd'hui aux Chaises, pièce souvent considérée comme le chef-d'œuvre de Ionesco, sur les thèmes qui lui sont chers de l'indomptabilité du langage, la prolifération de la matière, l'irréalité du monde. La pièce a été créée le 24 avril 1952 au Théâtre Lancry, dans une mise en scène de Sylvain Dhomme. La lettre qu'il adresse à Sylvain Dhomme (et qu'il édite dans Notes et contre-notes) annonce sa difficulté à laisser la pièce aux mains du metteur en scène, car dans son esprit, l'auteur est lui-même le metteur en scène de sa pièce. La reprise de 1956 au Théâtre des Champs-Elysées fait de Tsilla Chelton et Jacques Mauclair un couple mythique. En 1988, le Théâtre national de la Colline alors dirigé par Jorge Lavelli présente Les Chaises, dans une mise en scène de Jean-Luc Boutté, avec Pierre Dux et Denise Gence dans les rôles du Vieux et de la Vieille. La querelle du Roi se meurt oubliée, Pierre Dux et Denise Gence reprennent le flambeau de Tsilla Chelton et Jacques Mauclair, et le plateau de la Colline permet de réaliser le projet de l'auteur d'accumuler toujours plus de chaises, dans un espace immense qui finit par en être saturé. 

Agathe Sanjuan, décembre 2008

Les Chaises

L’équipe artistique 


Jean Dautremay, mise en scène et L’Orateur 

Entré à la Comédie-Française le 1er septembre 1991, Jean Dautremay est nommé sociétaire le 1er janvier 1993, et quitte la Comédie-Française le 1er janvier 2007.

Il y a interprété, dans la série « un auteur, un acteur, une heure » , Le Livre des trois imposteurs (anonyme du XVIIe siècle) et l’Éloge de la calvitie de Synésios de Cyrène, Rabelais-Récital (qu’il a également adapté et mis en scène), interprété Monsieur Landauer dans Place des héros de Thomas Bernhard mise en scène d’Arthur Nauzyciel, Monsieur Pacarel dans Chat en poche de Feydeau mise en scène par Muriel Mayette, Alonso dans La Tempête de Shakespeare et le Baron de Gondremarck dans La Vie parisienne d’Offenbach mises en scène de Daniel Mesguich, le Médecin, le Moine et Magloire dans Le Jeu d’Adam d’Adam de la Halle mise en scène de Jacques Rebotier, Ivan Ivanovitch Triletzki dans Platonov de Tchekhov mise en scène de Jacques Lassalle, Sganarelle dans Dom Juan de Molière et Federico dans Un mari d’Italo Svevo mis en scène par Jacques Lassalle, Monsieur Diafoirus dans Le Malade imaginaire de Molière mise en scène de Claude Stratz, Edgar dans Danse de mort de Strindberg mise en scène par Matthias Langhoff, Morgan dans La Maison des cœurs brisés de Bernard Shaw mise en scène de Michel Dubois, le Seigneur dans Faust de Goethe mise en scène d’Alexander Lang, Piotr Ivanovitch Bobthcinski dans Le Revizor de Gogol mise en scène de Jean-Louis Benoit, Don Alphonse d’Este dans Lucrèce Borgia de Victor Hugo mise en scène par Jean-Luc Boutté, Créon dans Antigone de Sophocle mise en scène par Otomar Krejca. Il a mis en scène Cinq dramaticules de Beckett en 2006, L’Échange de Claudel en 1995, et Est-il bon, est-il méchant de Diderot en 1984.

Avant son entrée à la Comédie-Française, il a notamment joué le chef de la police dans Le Balcon de Jean Genet mis en scène par Lluis Pasquel, Argan dans Le Malade imaginaire de Molière mis en scène par Jean-Marie Villégier, Rosmer dans Rosmersholm d’Ibsen mis en scène par Jacques Lassalle, Taranne dans Le Professeur Taranne d’Adamov mis en scène, par Jacques Lassalle, Motchalkine dans L’Éléphant d’or d’A. Koplov mis en scène par Bernard Sobel. Il a mis en scène L’Assassinat d’une renoncule d’Alfred Döblin, Chatterton d’Alfred de Vigny (avec Jean Jourdheuil), adapté et mis en scène Dorval et moi d’après Diderot.

Anne-Marie Burle, assistante à la mise en scène

Après une formation théâtrale et une maîtrise « spectacle vivant, option théâtre » obtenue à l’université d’Aix-en-Provence, Anne-Marie Burle participe avec Antoine Tulin à la conception et à la rédaction d’un projet de théâtre de proximité qui a abouti à la création du Théâtre Marie Jeanne (Marseille). De 1989 à 2000, elle est comédienne puis administratrice du Transit Théâtre Compagnie (Marseille) direction artistique Antoine Tulin.

Elle a été l’assistante de Jean Dautremay pour Cinq dramaticules de Beckett en 2006.

Guénolé Azerthiope, scénographie et costumes

Guénolé Azerthiope a réalisé de nombreux décors de théâtre notamment pour Cinq dramaticules de Beckett mis en scène par Jean Dautremay (Studio-Théâtre, 2006), Jasper chez une dame de Christian Pereira (Théâtre du Rond-Point, 2003), Emma Bovary mise en scène par Jacques Bondoux (Théâtre Tête Noire à Sarrans, 1991), La Semaine de la comète  par le Théâtre Goblune (festival d’Avignon, 1988), Satie, Poulenc et charmes (Palladium de New York, 1986), Hirondelle de saucisson mise en scène par Jean-Michel Ribes (1986), Les Gros Chiens de Chaval mis en scène par Hervé Colin (Théâtre Goblune, 1981), Apprendre à rire sans pleurer de Kurt Tucholsky (Théâtre Goblune, 1981), La Transatlantide de Christian Pereira (Café de la Gare, 1980).

Il a également créé de nombreux costumes pour le cinéma notamment pour Jean-Pierre Santier et Jacques Baratier, et des décors pour la télévision entre autre pour la série Merci Bernard de Jean-Michel Ribes. 

Stéphanie Daniel, lumières

Stéphanie Daniel a été formée à l’École du Théâtre national de Strasbourg dont elle est sortie en 1989. Elle a travaillé avec plusieurs metteurs en scène de théâtre : Jean Dautremay (pour Le Tableau de Paris au Théâtre de Gennevilliers et pour L’Echange de Claudel à la Salle Richelieu), Stanislas Nordey, Philippe Delaigue, Charles Tordjmann, Frédéric Bélier-Garcia, Catherine Anne, Martine Wijckaert…

Pour Denis Podalydès, elle a réalisé les lumières de Tout mon possible, Je crois, Le Mental de l’équipe d’Emmanuel Bourdieu, de Cyrano de Bergerac de Rostand (spectacle qui a obtenu 5 Molières en 2007 dont celui du meilleur créateur lumière) et de Fantasio de Musset. Elle a également travaillé à l’opéra pour le Bal masqué de Verdi, Cassandre de Michael Jarrel, Le Balcon de Peter Etvos, Les Nègres de Michaël Levinas, Marie Stuart de Donizetti, Tea de Tan Dun… Elle met en lumière des expositions telles que : Vivant Denon et Francesco Salviati au Musée du Louvre, Berlioz à la BnF, L’Expressionnisme à la Cinémathèque, Les fauves au Musée d'Art moderne, Carries et La Nuit espagnole au Petit Palais... 

Jean-Luc Ristord, son

Régisseur son, Jean-Luc Ristord a travaillé à l’Opéra de Paris, à la Salle Favart et au Festival d’Asilah au Maroc. Il est engagé à la Comédie-Française en 1994. 

Il a conçu des environnements sonores pour l'agence "nez haut", le scénographe Jean Christophe Choblet et le plasticien Bernard Roué. Au théâtre, il a travaillé notamment avec Muriel Mayette pour La Douche écossaise au Théâtre du Palais-Royal, avec Jean-Pierre Miquel pour L’Alerte de Bertrand Poirot-Delpech au Théâtre du Vieux-Colombier, avec Christophe Lidon, Jean Dautremay, Vincent Boussard au Studio-Théâtre et à la Salle Richelieu avec Jacques Lassalle, Émilie Valantin, Matthias Langhoff, Roger Planchon, Muriel Mayette, Jacques Rosner, Daniel Mesguich, Jean-Louis Benoit, Thierry Hancisse.

Les Chaises

La distribution, la troupe

Ne sont mentionnés ici que quelques rôles majeurs tenus principalement dans les trois théâtres de la Comédie-Française. Pour de plus amples informations, nous vous engageons à consulter notre site Internet : www.comedie-francaise.fr / rubrique la troupe.

Michel Robin, Le Vieux

Entré à la Comédie-Française le 1er novembre 1994, Michel Robin est nommé 495e sociétaire le 1er janvier 1996. 

Il interprète actuellement Brid’oison dans Le Mariage de Figaro de Beaumarchais mis en scène par Christophe Rauck (spectacle présenté en alternance salle Richelieu jusqu’au 25 janvier). Dernièrement, il a interprété Barry Derril dans La Fin du commencement de Sean O’Casey mis en scène par Célie Pauthe, Basque dans Le Misanthrope de Molière mis en scène par Lukas Hemleb, le Bourgeois, Poète, le Capucin, Cadet dans Cyrano de Bergerac d’Edmond Rostand mis en scène par Denis Podalydès, le Poète dans Ophélie et autres animaux de Jacques Roubaud mis en scène par Jean-Pierre Jourdain, Karp dans La Forêt d’Ostrovski mise en scène par Piotr Fomenko, Gérôme dans Le Dindon de Feydeau mis en scène par Lukas Hemleb, Monsieur Jourdain dans Le Bourgeois gentilhomme de Molière mis en scène par Jean-Louis Benoit, Louka Loukitch Khlopov dans Le Revizor de Gogol mis en scène par Jean-Louis Benoit, Firs dans La Cerisaie de Tchekhov mise en scène par Alain Françon, Monsieur Rémy dans Les Fausses Confidences de Marivaux mises en scène par Jean-Pierre Miquel.

Clotilde de Bayser, La Vieille

Entrée à la Comédie-Française le 7 mars 1997, Clotilde de Bayser est nommée 509e sociétaire le 1er janvier 2004. 

Elle a interprété la Bouquetière, Cadet, Musicien, Sœur Marthe dans Cyrano de Bergerac de Rostand mis en scène par Denis Podalydès (spectacle repris salle Richelieu en alternance du 18 décembre 2008 au 22 mars 2009), la Comtesse dans Figaro divorce d’Ödön von Horváth mis en scène par Jacques Lassalle, Arsinoé dans Le Misanthrope de Molière mis en scène par Lukas Hemleb, le solo Mon corps, mon gentil corps de Jan Fabre mis en scène par Marcel Bozonnet, Mademoiselle, Y, Nora dans Strindberg/Ibsen/Bergman : Grief[s] mis en scène par Anne Kessler, Elmire dans Le Tartuffe de Molière mis en scène par Marcel Bozonnet, Maman dans Papa doit manger de Marie NDiaye mis en en scène par André Engel, Maria Efimovna Grékova dans Platonov de Tchekhov mis en scène par Jacques Lassalle, Hedda dans Hedda Gabbler d’Ibsen mise en scène par Jean-Pierre Miquel, Portia dans Le Marchand de Venise de Shakespeare mis en scène par Andrei Serban, Célimène dans Le Misanthrope de Molière mis en scène par Jean-Pierre Miquel, Natalia Pétrovna dans Un mois à la campagne de Tourgueniev mis en scène par Andreï Smirnoff.
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