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Depuis le début du XXIe siècle, les fictions historiques, que ce soit au cinéma, à la télévision voire sur 

d’autres supports médiatiques comme le jeu vidéo ou la bande dessinée, ont connu d’importantes 

mutations qui ont sans doute permis de moderniser un genre réputé désuet. Parmi ces changements, on 

a pu voir apparaître des séries télévisées, surtout britanniques, qui mettent en scène des acteurs 

d’ascendance extraeuropéenne pour incarner des personnages du passé européen (historique ou 

littéraire). Ainsi de The Great (Tony MacNamara, Hulu, 2020), feuilleton britannique dans lequel l’un 

des amants de la tsarine Catherine II, Orlov, est joué par un acteur d’origine sud-asiatique (Sacha 

Dhawan), ou de la minisérie Les Misérables (Andrew Davies & Tom Shakland, BBC, 2018), dans laquelle 

Thénardier et Javert sont campés par David Oyelowo et Adeel Akhtar, deux comédiens britanniques 

respectivement d’origine nigériane et pakistano-kényane.  

L’on peut s’interroger plus précisément sur la manière dont la présence d’acteurs issus de minorités 

dans les fictions historiques télévisuelles fait partie de la logique de renouvellement du genre, même si 

elle est souvent mue par des stratégies distinctes, aussi bien narratives que politiques. En effet, il faut 

tout d’abord rappeler que la fiction historique, plus fréquemment dite « period drama » est une 

catégorie assez fourre-tout, qui même lorsqu’elle concerne une époque en particulier, par exemple le 

XIXe siècle, abrite différents sous-genres comme le soap opera (Julian Fellowes, The Gilded Age, HBO, 

2020), le fantastique (Tom Bidwell, The Irregulars, Netflix, 2021) ou le policier (Richard Warlow, 

Ripper street, BBC, 2012-2016).  

Cependant, toutes ces productions ont posé à un moment donné la question de la diversité raciale à 

l’écran. C’est que, d’une manière générale, ces séries peuvent apparaître comme le miroir et le catalyseur 

des débats qui agitent nos sociétés en termes de lutte contre les stéréotypes dans la culture populaire, et 

d’opportunités pour les acteurs issus des minorités. L’interrogation au cœur de cet article n’est pas de 

savoir si la représentation du passé, en l’occurrence du XIXe siècle, autorise la prise de libertés pour ce 

qui relève du casting, mais bien plutôt de comprendre vers quels phénomènes de politisation du genre 

period drama les pratiques de casting ouvert conduisent.  

C’est en particulier dans la coordination entre la dimension pop de ces séries et l’usage qui est fait de 

ce mode d’inclusivité que se joue toute la question de la politisation du period drama. Ou plutôt, sa 

« repolitisation », car ce genre a toujours été lié à des axiomes idéologiques, latents ou explicites. C’est 

ici que préciser l'appellation de period drama, distincte de la dénomination de « fiction historique », 

http://pcaof.com/publications/cultures-populaires-et-politique/


2 

puisque ce qui prime dans la première expression est davantage lié à une forme de créativité ludique 

autour du passé, s'avère fondamental. Je me concentrerai sur les séries entretenant un lien avec la 

représentation actuelle du XIXe siècle, mais qui s’autorisent de nombreux anachronismes voire 

mécanismes contrefactuels, comme The Irregulars (2021) ou encore Bridgerton (Chris Van Dusen, 

Netflix, 2019). En effet, elles permettent de moins s’attacher à la délicate question du « réalisme » 

historique que de s’intéresser aux dimensions métafictionnelles et « réparatrices » du passé que le 

period drama contemporain semble privilégier. 

Le period drama télévisuel comme reflet des enjeux politiques et idéologiques 

contemporains  

Il convient d’abord, sinon de régler, mais du moins d’éclaircir, un problème définitionnel qui a 

trait à l’appellation générique « série historique », et ce faisant, de rentrer au cœur de ses enjeux 

esthétiques et idéologiques. En anglais, l’on rencontre fréquemment différents termes génériques 

comme « period drama », « costume drama » ou « period piece », étant tous assez synonymes. Dans 

le cadre présent, c’est le terme de « period drama » qui sera favorisé, étant à la fois le plus souple et 

désignant le plus précisément l’aspect fictionnel de ces productions. L’expression peut renvoyer à des 

productions très différentes, tant dans leurs contenus thématiques que dans leurs caractéristiques 

formelles, de la même manière que « le roman historique », de Walter Scott à Ken Follett en passant 

par Tolstoï, peut relever de genres et de récits très divers.  

En général, le « period drama » désigne des fictions situées dans une période révolue donnée, 

avec des degrés de fictionnalisation plus ou moins importants par rapport à l’Histoire réelle. Les faits 

historiques représentés peuvent ainsi relever du simple décor et montrer des personnages purement 

fictifs, comme dans le film Crimson peak de Guillermo del Toro (2015), film d’épouvante situé en 

1901 qui fait de la fin de l’époque victorienne l’occasion de créer une ambiance « Gothic revival », 

avec château hanté et héroïne persécutée par un époux diabolique. Les personnages peuvent être des 

êtres «immigrés1 » de l’Histoire, c’est-à-dire des personnages réels comme Napoléon dans Guerre et 

paix ou Theodore Roosevelt dans la série L’Aliéniste (The Alienist, TNT, 2018-) qui rencontrent des 

personnages «indigènes2 », créés par la fiction. Dès lors, le period drama cinématographique ou 

télévisuel peut renvoyer à des adaptations de romans venus de l’époque représentée (comme les 

innombrables séries et films tirés de Jane Eyre, par exemple la version de Cary Fukanaga, 2012), des 

scénarios originaux (Crimson peak) ou encore des adaptations de romans historiques contemporains 

(comme la minisérie Fingersmith [Peter Rainsley & Aisling Walsh, BBC, 2015] adaptée d’un roman 

de Sarah Waters paru en 2002). On le voit à travers ces exemples, l'ambition des séries télévisées 

situées à l’époque victorienne n'est pas celle qui vise à reconstituer des faits historiques figurant dans 

les manuels d’Histoire : le terme de « period drama » reflète ainsi cette dimension intime, et a 

fortiori se souciant moins des grands phénomènes collectifs du passé, que l’appellation en français 

de « fiction historique » ne traduit pas3. 

C’est qu’il faut rappeler que le period drama demeure un genre beaucoup plus important au 

Royaume-Uni qu’en France, du moins à la télévision. Alors que l’audiovisuel public français sous-

traite la création à des maisons de production extérieures, la BBC a gardé la détention de ses moyens, 

 

1 Parsons (Terence) : Nonexistent Objects. 

2 Ibid. 

3 L’appellation « film historique » est assez problématique d’une manière générale, comme le montre Rosenstone (Robert A.) : 

« “Like writing history with lighting” : film historique/vérité historique », p. 162-175.  
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ce qui la rend beaucoup plus apte, économiquement, à engager des frais extrêmement coûteux pour des 

séries de type period drama4. Le period drama britannique n’a ainsi jamais cessé de se renouveler, 

renvoyant d’abord au cinéma avec ce que l’on a parfois appelé le British Film Period qui, depuis les 

mélodrames des années 1940 aux films historiques à gros budget des années 1990 (le « Heritage 

cinema ») réalisés par le duo James Ivory/Ismaël Merchant5, en passant par les innombrables 

adaptations de classiques de la littérature réalisées par la BBC pour la télévision, ont reconstitué le passé 

victorien ou édouardien du Royaume-Uni, souvent par le privilège des adaptations d’œuvres littéraires.  

Mais encore une fois, le period drama revêt de multiples aspects, reflétant plus généralement le goût 

persistant du public pour le passé, lequel se manifeste également dans des activités ludiques comme les 

documentaires de reconstitutions historiques (The 1900 House, Channel 4, 1999) et les émissions de 

téléréalité comme The Victorian Slum (présenté par Michael Mosley, BBC, 2016). La vie quotidienne 

des Victoriens, des Édouardiens ou bien celle qui règne à l’époque des « Roaring 20s », passionne 

encore et toujours le public, lui-même participant activement à l’élaboration d’imaginaires collectifs 

autour de ces chrononymes. 

Malgré cette popularité, le period drama continue d'être régulièrement accusé de conservatisme, ces 

reproches ayant été particulièrement réactivés à la suite de séries à très grand succès comme Downton 

Abbey (Julian Fellowes, ITV, 2010-2015), saga familiale qui raconte les turpitudes des habitants d’une 

riche propriété à travers les histoires des Crawley, les artistocrates régnant sur le domaine, et des 

domestiques qui y travaillent. Bien qu’elle ait pour ambition d’évoquer – quoique souvent de manière 

lointaine, comme échos du monde extérieur à la propriété – les grands événements historiques et les 

évolutions sociales et technologiques de l’époque édouardienne, la série n’aborde jamais de sujets 

contestables comme l’oppression coloniale. Elle ne met par ailleurs en scène aucun acteur issu d’une 

minorité raciale. En outre, elle offre une image euphémisée des rapports de classe qui pouvaient exister 

dans les années 1910 dans une maison aristocratique où officient des dizaines de domestiques, lesquels 

jouent un très grand rôle dans la série.  

En réalité, ce sont bien toutes les fictions dites period drama qui peuvent à n’importe quel moment 

se trouver (ré) évaluées dans leur pertinence par rapport à un passé donné. On peut à cet égard se 

souvenir des controverses qui ont émergé lors du retrait d’Autant en emporte le vent (Gone with the 

Wind, Victor Fleming, 1940) de la plateforme HBO Max, le film édulcorant la brutalité de l’esclavage 

aux États-Unis et n’offrant aux acteurs africains-américains que des rôles de domestiques serviles. Mais 

en réalité, tout film historique, même lorsqu’il ne s’attache pas particulièrement à une période de 

l’Histoire chargée de violence, est sans doute intrinsèquement porteur de débats possibles,  parce qu’il 

est censé représenter (même par le biais de la fiction, et a fortiori celui de l’adaptation) une partie de 

l’expérience humaine collective. L’omission ou la négation de la brutalité et des injustices, le 

renforcement des stéréotypes de classe et de race, voire le révisionnisme, sont des écueils inévitables 

lorsque l’on s’adresse à des sujets qui touchent à des questions mémorielles. Et ce, malgré le double écart 

qui existe entre le period drama avec, d’un côté, l’écriture de l’Histoire par les savants ; et, de l’autre 

 

4 C’est d’ailleurs souvent en s’associant à d’autres pays que la France parvient à produire des séries télévisées historiques. Ainsi, 

les années 2000 ont vu fleurir des miniséries à gros budget coproduites par plusieurs pays comme Les Misérables (Josée Dayan, 

TD1, 2000) ou Guerre et paix (Robert Dornhelm, France 2/RTBF, 2007). Ce format est récemment réapparu avec la sortie d’une 

minisérie adaptée du roman éponyme de Jules Verne, Le Tour du monde en 80 jours (Ashley Pharoah et Caleb Ranson, France 

TV/BBC/Rai, 2021). 

5 Par exemple Chambre avec vue (A Room with a View, 1985) ou Howards End (1992). 
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côté, avec les pratiques dont relèvent les « lieux de mémoire6 » décrits par Pierre Nora et qui sont 

constitués par les rites, monuments et discours fondateurs de toute nation.  

Malgré son aspect résolument fictionnel, dans tout ce que cet aspect comporte d’ambiguïté7, le period 

drama est susceptible de distordre certains faits historiques et dès lors, de contribuer à un renforcement 

de stéréotypes sur une période donnée : ainsi, Downton Abbey ne montre-t-elle qu’une aristocratie 

bienveillante et généreuse à l’égard des classes inférieures, ce qui participe à l’établissement de l’image 

d’une Angleterre édouardienne paisible où chacun a sa place. En outre, les simples décisions d’une 

production de type period drama, en se concentrant sur un seul type de personnage éliminent souvent 

de facto tout un pan d’une population, que ce soit le prolétariat, les minorités sexuelles ou raciales. Si 

une mise en exergue sur tel ou tel groupe social paraît toujours difficile à contourner pour une fiction 

donnée, qui doit bien opérer des choix narratifs et thématiques, l’on constate paradoxalement que le 

period drama se retranche parfois derrière le prétexte de la vraisemblance historique ou de la fidélité à 

une œuvre littéraire pour s’exempter de diversifier son casting ou de changer ses scénarios en vue d’une 

plus grande inclusivité. 

Le problème est que cet argument de la vraisemblance ou de la fidélité ne tient pas solidement : en 

effet, nombreux sont les films qui ne se sont pas privés de modifier une œuvre source pour servir un 

message beaucoup plus colonialiste que dans le texte original, comme le film A Passage to India [La 

Route des Indes], de David Lean (1984)8. Les cas de whitewashing, soit par rapport à une vérité 

historique, soit par rapport à une œuvre littéraire, ont par ailleurs été relevés par Salman Rushdie dans 

une analyse aussi critique qu’humoristique du « Raj cinema9 ». Bref, si les fictions historiques ont 

toujours reflété et exacerbé les considérations politiques de leur temps, c’est dans cette perspective qu’il 

convient d’évoquer les bouleversements actuels que connaît le genre. 

Le casting ouvert et les mutations actuelles du period drama télévisuel 

D’un certain classicisme régnant encore dans les années 1990 à la télévision10, le period drama 

britannique et américain a cependant connu de véritables mutations au cours des vingt dernières 

années. Des séries tout à fait métafictionnelles et fantastiques comme Penny Dreadful (John Logan, 

ITV/Showtime, 2014–2017) ou The Frankenstein Chronicles (Benjamin Ross & Barrry Langford, ITV, 

2015-2017) ont donné un tour beaucoup plus néo-victorien au period drama, l’imprégnant 

d’anachronismes volontaires et de créativité ludique. Des séries comme Taboo (Steven Knight, Tom 

Hardy & Chips Hardy, BBC, 2017) ou Poldark (Debbie Horsfield, BBC, 2015-2019) proposent des récits 

sur des héros complexes, au sujet d’épisodes traumatiques de l’Histoire. Le period drama s’associe à 

 

6 Nora (Pierre): Les lieux de mémoire. 

7 On peut penser, à cet égard, à la série The Crown (Peter Morgan, Netflix, 2016), qui a pour objet les vicissitudes de la vie privée 

de la famille royale britannique depuis l’accession d’Elizabeth II au trône. Série de fiction, elle utilise les noms des personnes 

réelles. Fait étonnant, et qui a exposé Netflix à des poursuites judiciaires de la part des membres de la famille royale, The Crown 

ne faisait pas figurer l’avertissement habituel qu’on trouve en général au début de chaque épisode sur le caractère fictif (bien 

qu’inspiré de faits et personnages historiques) des événements relatés. L’avertissement figurait en revanche sur la plateforme, 

et sera ajouté à chaque épisode lors de la diffusion de la prochaine saison (la cinquième). 

8 Voir, à ce sujet, l’une de mes contributions. Neau (Jessy): « Villain ou victime ? Carnation et stigma dans le period drama 

britannique (Les Hauts de Hurlevent [Wuthering Heights] d’Andrea Arnold, 2011) ».  

9 Rushdie (Salman):  Midnight's Children. 

10 On peut notamment penser aux adaptations en miniséries réalisées par la BBC dans les années 1990 et au début des années 

2000 de romans comme Middlemarch (roman de George Eliot, série de 1991) ou North and South (roman d’Elizabeth Gaskell, 

série de 2004), au ton assez mélodramatique. 
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plusieurs genres, comme le policier avec Ripper street, afin de dynamiser les intrigues, tout en offrant 

aux spectateurs certaines visions moins connues et plus sombres du passé victorien, urbain ou 

scientifique. D’une manière générale, les séries period drama adhèrent aux logiques que suscite 

le troisième âge d’or de la télévision, qui connaît une montée en puissance des séries télévisées en tant 

qu’objets culturels riches, aux constructions narratives très denses. 

S’inscrivant dans une perspective de « décolonisation » de la culture populaire britannique, la 

présence d’acteurs non blancs dans les period dramas fait sans doute partie de cette logique de 

renouvellement du genre. Parfois, un élément intradiégétique explique le choix du casting : dans la série 

Bridgerton, on trouve une Histoire alternative de la Régence britannique dans laquelle les Noirs ont 

réussi à s’élever dans les rangs de l’aristocratie anglaise. Si la série est adaptée de romans écrits par Julia 

Quinn, cette altération historique provient bien de la série : cette idée est venue au showrunner, Chris 

Van Dusen, à partir de la lecture au sujet d’une querelle apparue dans les années 1940 autour de 

possibles origines africaines de la Reine Charlotte11.  

En revanche, certaines séries ne modifient en rien le récit initial, que celui-ci soit historique ou 

romanesque, et ne font aucune allusion aux origines ethniques des personnages. Dans le feuilleton Les 

Misérables (BBC, 2018), Thénardier et Javert sont incarnés par des acteurs non blancs (David Oyelowo, 

Adeel Akhtar), sans qu’aucune altération diégétique ne soit apportée au cadre spatio-temporel du récit 

hugolien : c’est cela qui correspond plus précisément à la définition de « race-lift12  », telle que 

développée par des Wikis comme TV-Tropes, réservoir de taxonomies de la culture populaire qui est 

sans cesse enrichi de concepts interconnectés  : selon ce site, le « race-lift » est une sous-catégorie du 

« non-traditional casting13 », et est une forme inversée du « blackface14 », plutôt chargé de connotations 

positives, ou neutres15. 

Ainsi présenté, en quoi ce type de pratiques s’inscrit-il bien dans le renouvellement global du genre 

qu’est le period drama ? Tout d’abord, il s’agit d’une transformation paradoxale, qui vise en réalité une 

forme de continuité culturelle : le fait de recruter des acteurs dans une logique de diversité peut 

apparaître, ni plus ni moins, que la dernière innovation en date de cette dynamique de reprise inlassable 

des mêmes œuvres, de représentation des mêmes époques, qui ont cours depuis des décennies. 

L’adaptation de classiques de la littérature et le period drama font partie de cette logique du « testé et 

approuvé » (« tried and tested » et « tried and trusted16 ») de la fiction historique grand public, 

garantissant une audience presque acquise, néanmoins constituée de nouvelles générations de 

spectateurs. Il ne s’agit ainsi pas tant d’introduire une rupture dans le champ audiovisuel que de 

 

11 Une série prequel de Bridgerton est aussi diffusée, sous le titre de Queen Charlotte : A Bridgerton Story (Shonda Rhimes, 

Netflix, 2023). 

12 Selon le « Wiki » TV-Tropes, le « race-lift » consiste à volontairement changer l’ethnicité d’un acteur par rapport à celle du 

personnage qu’il incarne, et cela n’est pas nécessairement motivé par l’intrigue. 

https://tvtropes.org/pmwiki/pmwiki.php/Main/RaceLift, page consultée le 14 septembre 2022. 

13 Il s’agit donc, toujours selon TV-Tropes, d’une pratique plus globale de production en amont, reposant sur la volonté de 

« caster » des acteurs sans considération d’ethnicité (par exemple le Maharabharta de Peter Brook, 1985) ou de genre. 

14 Dans le contexte du cinéma, le « blackface » (un acteur blanc se grimant en Noir) est une pratique ancienne, qu’on retrouve par 

exemple dans the Jazz singer (1927). On connaît aussi le fameux « yellowface », avec le personnage japonais de I. Y. Yunoshi 

incarné par Mickey Rooney dans Breakfast at Tiffany’s (1961). Ces termes supposent le maquillage facial : mais nombreux sont 

les exemples d’acteurs qui vont simplement incarner des personnages d’une autre ethnicité par le simple costume (les Apaches, 

dans les Westerns, sont joués par des Italiens ou Mexicains). 

15 Hormis, sans doute, un soupçon éventuel de « tokénisme » (« Token Minority ») : diversifier un casting à peu de frais, mais sans 

véritablement changer les structures profondes de l’accès à une égalité de représentation dans la culture. 

16 Ellis (John): « The Literary Adaptation », p.3. 

https://tvtropes.org/pmwiki/pmwiki.php/Main/RaceLift
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s’adapter aux sensibilités actuelles afin de perpétuer une tradition. Puisque des œuvres comme David 

Copperfield, Les Misérables ou Les Hauts de Hurlevent (Wuthering Heights) ont été portées à l’écran 

de nombreuses fois, offrir un casting qui se distingue des reprises antérieures apparaît comme une 

option audacieuse, mais dont le risque est très calculé au regard de la notoriété des œuvres adaptées ou 

du genre actualisé.  

La deuxième manière qu’a cette démarche de s’inscrire dans le renouvellement global du genre tient 

au fait que, comme bien souvent dans les phénomènes les plus importants de la culture populaire, elle 

relève d’une incorporation désormais très courante d’éléments venus, au départ, de la scène 

underground américaine des années 1960 et 1970 et de Broadway17 ainsi que de l’avant-garde théâtrale. 

On peut penser aux pratiques de casting ouvert du metteur en scène Peter Brook, par exemple avec son 

spectacle Maharabharta de 1985, faisant jouer les rôles de l’épopée indienne par des acteurs de très 

multiples nationalités et origines. Mais ses autres créations, notamment mises en scènes de pièces de 

Shakespeare, ont mis en œuvre de pareils mécanismes, et il est intéressant de noter que même dans ses 

adaptations plus grand public, le corpus shakespearien a souvent fait l’objet de telles pratiques. Kenneth 

Branagh18, puis Julia Taynor (La Tempête [The Tempest], 2010), vont eux aussi faire jouer 

indifféremment des rôles shakespeariens par des acteurs d’origines et d’ethnicités diverses. L’on peut 

sans doute considérer que ces œuvres se rattachent à un ordre culturel si prestigieux, et en même temps 

presque universel, qu’elles en appartiennent à tous et chacun, autorisant alors naturellement le jeu de 

la diversité. En outre, aussi bien l’épopée de la mythologie hindoue que de nombreuses pièces de 

Shakespeare se déroulent sur un plan de réalité qui n’est pas tout à fait celui du passé historique, mais 

d’un passé mythique, voire fantastique. Toujours dans l’univers du spectacle, Hamilton a, là aussi, 

certainement bouleversé les codes de la représentation historique populaire. Musical créé en 2015 par 

Lin-Manuel Miranda à partir d’une biographie d’Alexander Hamilton19, l’histoire de ce Père de la nation 

américaine est racontée par des morceaux musicaux de rap, soul et R’n’b, et incarnée par des acteurs 

noirs et hispaniques. Selon les mots du créateur, Hamilton représente « l’Histoire de l’Amérique d’hier, 

racontée par l’Amérique d’aujourd’hui20 ». Cette phrase, qui dit à la fois le projet de cette scène musicale 

contemporaine dans son rapport à l’Histoire, et une certaine conception de l’américanité, pourrait sans 

doute s’appliquer au period drama télévisuel britannique. En effet, non seulement on peut certainement 

relier ce dernier à cette importation de pratiques du spectacle venues des États-Unis, mais un important 

imaginaire transatlantique est en outre de plus en plus visible dans les séries britanniques, et 

notamment néo-victoriennes21. 

En troisième lieu, le casting ouvert participe au renouvellement du period drama parce qu’il soulève 

des questions à la fois métahistoriques et métaculturelles, interrogations au cœur d’un genre devenu 

profondément autoréflexif. Cela passe, notamment, par de nombreuses formes de transgression 

temporelle ainsi qu’une tendance à placer des personnages historiques dans des contextes fictifs. Dans 

 

17 Par exemple le musical Jesus Christ Superstar (Andew Lloyd Webber et Tim Rice, 1970) dans lequel Judas Iscariote a été joué 

par l’Africain-Américain Carl Anderson, et Marie Madeleine par Yvonne Elliman, d’ascendance japonaise, dans leur version de 

Broadway de 1973 ainsi que dans la version cinématographique de l’œuvre réalisée par Norman Lewison (1973). 

18 Kenneth Branagh a ainsi beaucoup recouru au « non-traditional casting », Beaucoup de bruit pour rien (Much Ado About 

Nothing, 1993) mettant en scène Denzel Washington dans le rôle de Don Pedro, Thor (2011) voyant Idris Elba incarner le rôle 

du dieu nordique Heimdall, et son Meurtre de l’Orient-express (Murder on the Orient Express, 2017) transformant le Gréco-

Américain Dr. Arbuthnot en Africain-Américain incarné par Lesile Odom Jr. 

19 Chernow (Ron): Alexander Hamilton. 

20 Delman (Edward) : « How Lin-Manuel Miranda Shapes History ».  

21 Voir Mustafa (Jamil): « Representations of Masculinity in Neo-Victorian Film and Television ». 
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la série canadienne Les Enquêtes de Murdoch (Murdoch Mysteries [R. B. Carney, Cal Coons & 

Alexandra Zarowny, CBC, 2008—]), le héros rencontre ainsi de multiples personnalités de l’époque, 

dans une dynamique tout à fait ludique et anachronique car toutes (Thomas Edison, Nikola Tesla, le 

magicien Harry Houdini ou encore Freud) se rejoignent dans la ville de Toronto, où se déroule la série 

(et où la plupart de ces personnes ne sont sans doute jamais allées !).  

Grâce à la dimension « Ensemble show22 » et à l’hybridité générique mises en œuvre par ces séries, 

le passé qui se trouve ici remodelé est en réalité déjà constitué par un héritage intertextuel très riche, 

influencé par le cinéma et les films de genre. Or, ces héritages, issus de corpus parfois avant-gardistes 

ou de « niche », se sont eux aussi fait plus mainstream, et par là peuvent expliquer l’apport de 

dynamiques plus inclusives quant à la représentation visuelle de certaines minorités. Ainsi, une série 

comme Les Enquêtes de Murdoch, a, elle aussi, évolué vers davantage de diversité au cours des 17 

saisons qu’elle a déjà connues, notamment en donnant une plus grande importance diégétique  aux 

personnages noirs (comme le Dr Hart [Shanice Banton]) et  queer (comme le détective Watts [Daniel 

Maslany]). 

La plasticité des genres néo-victoriens permet une grande liberté et une hybridation des références 

culturelles : la tradition steampunk23, d’emblée marquée par la pluralité des identités par sa forte 

américanisation (avec le Cattle punk situé dans le Wild West, et mettant dès lors en scène des 

personnages d’autochtones ou d’Africains-Américains), a beaucoup pesé sur des séries néo-victoriennes 

comme Penny Dreadful, The Nevers (Joss Whedon, HBO, 2021) ou The Irregulars. Par conséquent, ces 

dernières productions recréent un Londres tout à fait mondialisé, puisqu’elles sont très influencées par 

le cinéma américain. The Irregulars, avec ses scènes de combats au ralenti, fait même écho aux mangas 

et aux animés japonais. La série met en scène une bande d’adolescents marginaux, tous incarnés par des 

acteurs d’origines différentes. Cette « cosmopolitisation » du décor britannique des period dramas, par 

le biais de son hétérogénéité dans ses sources et inspirations, ainsi que leur caractère au second degré, 

se retrouvent aussi dans la série Bridgerton, qui emprunte ses intrigues à l’univers de Jane Austen, mais 

également au teen movie américain avec ses archétypes de la prom night.   

Cependant, il reste à se demander si ces différentes caractéristiques — innovation dans un genre 

immuable, hybridation, métaculturalité et mondialisation — qui fondent le renouvellement du period 

drama, notamment dans ses pratiques de diversification à l’écran, participent à une politisation 

complexificatrice, voire dénonciatrice, du passé, et partant, des modes de divertissement liés à ce genre 

très grand public, ou au contraire enrayent toute problématisation historique en se livrant finalement à 

une forme de « réparation » superficielle.  

Dénonciation et/ou (pseudo) réparation du passé ?  

Tout d’abord, c’est le discours du retournement qu’il convient de relever : le casting ouvert peut être 

conçu comme une forme inversée de ce qui a régné auparavant, c’est-à-dire par exemple l’incarnation 

de personnages historiques asiatiques, noirs ou autochtones des Amériques, par des personnages 

caucasiens. Puisque John Wayne a joué le rôle de Genghis Khan (Dick Powell, Le Conquérant [The 

Conqueror], 1956) alors pourquoi un acteur d’origine sud-asiatique ne pourrait-il pas jouer un 

aristocrate russe comme dans la série The Great ?  

 

22 C’est-à-dire lorsque les rôles sont distribués équitablement entre plusieurs acteurs. 

23 Le steampunk, inspiré de La Machine à différences de Gibson et Sterling (1990), est un genre néo-victorien rétrofuturiste, qui 

créé un monde alternatif dans lequel les machines à vapeur de l’époque victorienne ont persisté.  
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 L’on peut aussi trouver le discours, pragmatique, de la nécessité d’accélérer le développement 

de la présence des acteurs d’origines ethniques non européennes à l’écran : le recours à ces pratiques de 

casting ouvert, qui rendent visibles les mécaniques habituelles de réduction des rôles à un certain type 

d’acteurs dans les period dramas, peut servir ce but. Cela est à relier avec une montée des prises de 

position dans le cinéma et à la télévision, presque partout en Occident, sur le manque d’acteurs et 

actrices noires, asiatiques ou latino-américain.e.s dans les productions mainstream24. Pire, le revival 

des period dramas au Royaume-Uni et ailleurs dans les années 2010, notamment avec le succès de 

séries comme Downton Abbey, aurait conduit à une diminution des opportunités professionnelles pour 

de nombreux comédiens25. L’actrice Thandie Newton a ainsi déclaré à quel point il était difficile de 

trouver des rôles à la télévision britannique : 

I love being [in the U.K.], but I can’t work, because I can’t do “Downton Abbey,” can’t be in “Victoria,” 
can’t be in ’Call the Midwife,’” the ‘Westworld’ […] Well, I could, but I don’t want to play someone who’s 
being racially abused. I’m not interested in that, don’t want to do it26. 

Dès lors, les pratiques de casting ouvert permettent, selon un discours légèrement différent mais 

voisin, de savourer un genre télévisuel divertissant tout en voyant des comédiens non blancs dans 

des rôles plus attractifs, dotés d’agentivité. Comme le souligne Salamishah Tillet dans un article du 

New York Times sur la série Bridgerton27, il nous est donné l’occasion, avec cette fiction, de prendre 

plaisir à regarder des personnages s’épanouir dans une intrigue mélodramatique, dans de beaux 

costumes et entourés de paysages bucoliques, sans avoir à jouer perpétuellement des serviteurs ou 

des esclaves. La diversité est donc intégrée dans une volonté de divertissement et d’escapisme, 

promesses originelles des fictions de type period dramas. 

Enfin, le discours de la valeur réparatrice de la fiction peut également se faire présent autour de 

ces pratiques. Le grand public a désormais accès à des personnages moins connus de l’Histoire, 

montrée par des films qui mettent en scène des personnages anglais non blancs ayant eu une réelle 

existence (comme les films d’Amma Asante, Belle, 2013 et A United Kingdom, 2016). Encore une 

fois, l’une des critiques les plus communes envers la série Downton Abbey a été celle de son absence 

quasi totale de personnages non blancs, alors même que les spectateurs soulignent la présence de 

personnes noires ou asiatiques dans l’Angleterre des années 1910 et 192028. Une autre posture qui 

sous-tend cette pratique de casting divers est donc de rappeler que les minorités raciales étaient bien 

présentes, et depuis longtemps, en Europe. 

Mais il faut tout de même signaler les limites de cette politisation, et même en examiner les 

versants négatifs — celle d’un retournement possible de ses visées. En effet, une critique récurrente 

qui leur est adressée est celle de faire preuve de « tokénisme », soit l’autojustification et le diversity 

washing à peu de frais, c’est-à-dire avec très peu d’acteurs non blancs, et une exemption presque ad 

 

24 On peut penser au hashtag #OscarsSoWhite aux États-Unis, apparu dans les années 2010 en réaction à l’absence, à plusieurs 

reprises, de nominations de personnes noires lors des cérémonies des Oscars ; ou bien, en France, à la publication du manifeste 

Noire n’est pas mon métier initié par Aïssa Maïga et d’autres comédiennes.  

25 Au Royaume-Uni, c’est d’ailleurs en référence à cette série que le comédien Idris Elba s’est révolté, dans un discours au 

Parlement britannique, contre le manque d’acteurs noirs à la télévision (« None of us lives in Downton Abbey »). 

26 https://www.indiewire.com/2017/03/thandie-newton-lack-of-diversity-british-television-period-drama-series-1201795265/ 

, page consultée le 15 septembre 2022. 

27 https://www.nytimes.com/2021/01/05/arts/television/bridgerton-race-netflix.html , page consultée le 13 septembre 2022. 

28 Cette spectatrice souligne ainsi : « I still think the show is pretty white, and pretty racist. Again, I know it’s about a country 

estate in England at the beginning of the 20th-Century, but at that time, England had a globe-spanning Empire, so you think 

there’d be some notice of other ethnicities», https://robrombouts.wordpress.com/2012/06/17/oh-how-british-the-implicit-

racism-of-downton-abbey/ , page consultée le 14 septembre 2022. 

https://www.indiewire.com/2017/03/thandie-newton-lack-of-diversity-british-television-period-drama-series-1201795265/
https://www.nytimes.com/2021/01/05/arts/television/bridgerton-race-netflix.html
https://robrombouts.wordpress.com/2012/06/17/oh-how-british-the-implicit-racism-of-downton-abbey/
https://robrombouts.wordpress.com/2012/06/17/oh-how-british-the-implicit-racism-of-downton-abbey/
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vitam aeternam de recruter des acteurs divers, pour peu qu’un seul soit présent et, en outre rarement 

dans un rôle principal29. Il semble que certaines séries, en poussant à l’extrême la construction d’une 

utopie (ou uchronie) post-raciale, notamment grâce au fantastique ou à l’Histoire contrefactuelle, se 

livrent à une réparation du passé qui efface les rapports réels de domination et ne font plus voir 

qu’une sorte de grand divertissement kitsch dépolitisé.  

Dans The Irregulars, The Nevers ou encore la série de type Urban Fantasy située dans un univers 

mi-tolkénien, mi-victorien Carnival Row (René Echevarria and Travis Beacham, Amazon studios, 

2019) toutes les races sont discriminées, car d’autres critères d’exclusion de certains personnages ont 

été retenus : ce sont ceux de l’appartenance ou non à tel ou tel genre de créature magique. Les êtres 

féériques de Carnival Row s’inscrivent dans cette dimension, leur diversité et les marginalisations 

qu'elles subissent actualisant un aspect devenu fréquent dans la Fantasy, celui d’un emprunt 

important aux discours antiracistes et de revendication des personnes LGBTQ2S+30. 

Mais ce mode allégorique et ce placement des problématiques raciales dans une forme d’univers 

parallèle, très détaché des réalités sociales contemporaines ou historiques, entraînent une forme de 

déréalisation. The Irregulars semble livrer une critique de l’injustice sociale et de la discrimination 

raciale et de genre, mais ce faisant la série édulcore ces problématiques, puisqu’elle les ramène à un 

ordre de réalité parallèle, dans lequel le Londres victorien ressemble à celui des jeux vidéo. Tous les 

héros de la série subissent une forme de rejet : l’un parce qu’il est en proie des visions, l’autre parce qu’il 

est hémophile, un autre en raison de sa couleur de peau… La magie permet à la fois d’expliquer certains 

de ces stigmas, tout en offrant des éléments de résolution à cette diversité de causes de marginalisation 

sociale. 

Cependant, comme le soulignait une critique de The Nevers31, mais qui pourrait assez facilement 

s’appliquer à de nombreux period drama fantastiques comme The Irregulars ou Carnival Row, on a 

souvent l’impression que les injustices ne sont que des états de fait : « it’s as if the show’s writers believe 

that marginalization is “bad things happening to minorities” rather than an effect of a society that is 

exclusionary and oppressive by design32 ». Le racisme, comme toute autre forme de marginalisation, 

s’ancre dans des logiques structurelles, ce que ces séries n’explorent pas du tout, se contentant de 

manière manichéenne de faire des discriminateurs des villains, des discriminés des héros positifs, et 

laissant de côté les causes profondes de ces mécanismes de division. 

 

 

29 Ce tokénisme se décline aussi avec une accusation d’interchangeabilité des acteurs non blancs. En réalité, nombreuses sont les 

critiques portées aux séries de type uchronique, c’est le cas notamment pour une série comme Hollywood (Ryan Murphy & Ian 

Brennan, Netflix, 2020) qui imagine une décennie 1940 où les opportunités existent pour tous les acteurs, noirs et blancs, dans 

le milieu du cinéma, mais qui finalement ne met en scène que trois personnages noirs sur l’ensemble de son casting et finit par 

gommer les discriminations réellement vécues à cette époque. Cependant, la série aborde, à l’image de ce que le showrunner 

Ryan Murphy pratique souvent dans ses autres productions, le sujet peu traité de l’intersectionnalité noire et queer dans une 

série située dans le passé. Voir Sinwell (Sarah E.S.): « Embodying Race, Gender, and Sexuality in the Work of Ryan Murphy ». 

 

30 On peut notamment parler d’un « queer coding » (l’appropriation et le détournement de récits queer)  très important dans la 

Fantasy, dont les fans sont particulièrement conscients. Voir Bernhardt-House (Philip A.): «The Werewolf as Queer, the Queer 

as Werewolf, and Queer Werewolves », p.159. 

31 Froio (Nicole): «The Nevers Can’t Escape the Joss Whedon Curse ». 

32 Ibid. 
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Conclusion  

De toutes les époques privilégiées par le period drama, le XIXe siècle, et en particulier le XIXe siècle 

victorien, semble en tout cas infiniment malléable au déploiement d’univers parallèles, à la fois 

mimétiques par rapport au déroulement historique réel et empruntant des références à d’autres bases 

idéologiques et esthétiques. La Victoriana télévisuelle est un amalgame de plusieurs « XIXes siècles », 

certains apparaissant plus « inclusifs » que l’époque réelle, et d'autres projetant au contraire les 

angoisses du futur sur ce passé remodelé.  

Les pratiques de casting ouvert ont au moins le mérite de mettre en lumière des points aveugles dans 

une Histoire fondatrice, celle du cinéma et de la télévision occidentaux, qui entretient depuis les origines 

un rapport très ambivalent avec la représentation des minorités raciales, que celle-ci ait été marquée par 

l’absence pure et simple ou bien par la perpétuation de stéréotypes négatifs. De manière encore plus 

certaine, elles témoignent d’un fort renouvellement esthétique et idéologique de tous les genres 

télévisuels associés au period drama, lesquels assument une plus grande part de créativité et d’hybridité 

pour établir une proximité affective du spectateur avec un passé que l’on souhaite rendre plus actuel. 
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