
Avec Mathieu Trappler, 
créateur costumes 
à propos de Hippolyte de Robert Garnier,
mise en scène de Christian Schiaretti
Pour la création des costumes d’Hippolyte, nous nous sommes basés sur la temporalité de l’auteur, le XVIe 
siècle. L’idée initiale est de retrouver les formes spécifiques du vestiaire de la Renaissance tout en épurant 
le décorum. Pour certains comédiens, ce sera une nouvelle expérience car ils sont peu habitués aux 
contraintes de l’époque, lourdeur, encombrement… Nous allons cependant adapter les structures qui modèlent 
le corps, comme le corps baleiné ou le vertugadin, pour le confort des artistes. Avec l’épure de l’ornemen-
tation la justesse de la forme devient primordiale. L’équipe de costumiers travaille à partir de relevés his-
toriques tout en les réadaptant, sur mesure, aux silhouettes contemporaines des comédiens. 

Phèdre (Louise Chevillotte)
Le code couleur est commun aux trois silhouettes : le rouge pour la royauté. L’évolution du costume repré-
sente les différents états du personnage. Le premier costume est une silhouette d’intérieur relativement 
simple, qui évoluera en costume royal. Pour la reine, on ajoute à cette base un manteau de robe et une fraise 
pour la rendre plus majestueuse et puissante. Son dernier costume est une chemise, réinterprétée à partir 
des formes du XVIe, et un manteau fluide proche du peignoir, qui raconte sa chute.

Hippolyte (Marc Zinga)
Sa première silhouette est celle d’un chasseur en cohérence avec le chœur d’homme qui l’entoure. Il revient 
de la chasse, débraillé. Il n’est pas en apparat, on ne reconnaît pas encore le prince. Pour sa deuxième 
silhouette, celle de la Cour, il change de chemise et de pourpoint à vue. Ce dernier est sombre, dans un 
velours à motifs noir, sans ornement. Au départ j’avais pensé à du rouge, en référence à Phèdre. Mais  
Christian Schiaretti voit Hippolyte plus austère : il s’oppose aux codes de la Cour, se rapprochant du jansé-
nisme. Le troisième costume est celui du retour après l’accident et la mort. Hippolyte est ramené à la cour 
sur un drap ensanglanté. Il est éventré. Pour l’éventration et les organes, je travaille en collaboration avec 
Françoise Chaumayrac qui est créatrice des perruques, du maquillage et des effets spéciaux.

La nourrice (Francine Bergé)
Sa silhouette est composée d’une jupe, d’un corsage et d’un manteau pour lesquels nous avons effectué un 
important travail de teinture. Les couleurs se rapprochent des teintes de Phèdre quoique moins franches. Le 
choix des tissus et d’un pourpoint calqué sur ceux des hommes du XVIe siècle la rendent imposante.



Égée (Philippe Dusigne)
Le costume d’Égée, premier personnage de la pièce à apparaître, revenant des Enfers, donne l’image d’un 
écorché vif. Au XVIe siècle, avec les premières recherches anatomiques, les images de corps écorchés ou vus 
en coupe abondent. Le costume est traité en peinture avec du latex. La tête et le faux crâne seront maquil-
lés. Nous réfléchissons à des effets spéciaux pour que les yeux soient totalement blancs. Il porte aussi une 
chemise ; l’idée est que celle-ci puisse être à la fois lingerie et peau. Elle est teinte et patinée pour évoquer 
des lambeaux de chair et jouer sur cette ambiguïté.

Thésée (Julien Tiphaine)
Pour Thésée, on retrouve le code de la royauté, et du soldat, avec les crevées sur son pourpoint et ses hauts 
de chausse. Son costume nécessite un gros travail de patine : l’ensemble est usé, déchiré, avec un effet 
brûlé. Il porte une hache : image du guerrier triomphant de la mort. 

Les Chœurs (David Achour, Juliette Gharbi, Kenza Laala, 
Clémence Longy, Colin Rey, Adrien Zumthor)
Pour le chœur d’hommes nous réinterprétons des costumes du stock qui ont été réalisés pour des produc-
tions précédentes. 
Le chœur de femmes est réalisé par Grain de tailles, un atelier de costume Lyonnais. La forme est la même 
pour toutes mais chaque silhouette a sa propre couleur.
Tout l’enjeu des chœurs réside dans l’harmonie colorée et l’équilibre entre des pièces déjà existantes et des 
fabrications.


