ENTRETIEN AVEC ARTHUR NAUZYCIEL

POURQUOI AVEZ-VOUS MONTE COMBAT DE NEGRE ET DE CHIENS EN ANGLAIS, AUX ETAS-
UNIS ET PLUS PRECISEMENT A ATLANTA ?

En fait, j’ai répondu a la demande d'un des théatres les plus importants d’Atlanta, le Seven Stages. |l
existe depuis 25 ans dans une zone de population mixte (noire et blanche) et a fait le pari de se
spécialiser dans le répertoire contemporain - ce qui n’est pas un mince enjeu dans un pays ou le théatre
public n'existe pas et ou les financements sont essentiellement privés... Depuis presque 10 ans, ses
directeurs, Del Hamilton et Faye Allen, souhaitaient y présenter une piece de Bernard Marie Koltés,
alors quasiment inconnu aux USA. C'était difficile. lls pensaient au Retour au désert et voulaient que la
piéce soit montée par un metteur en scéne frangais. Grace a l'aide des services culturels d’Atlanta, ils
ont été mis en contact avec différents lieux et partenaires en France, dont le CDDB-Théétre de Lorient
ou j'étais déja « artiste associé ». Eric Vigner m’a parlé de ce projet qui s'inscrivait naturellement dans
ce que nous tentions de développer a Lorient. Et ils m’ont proposé de venir créer la piéce dans leur
théatre.

Pour moi, Atlanta c'était: Autant en emporte le vent, Delivrance et Martin Luther King, les J.O., CNN,
Coca Cola. Ce fut un choc. J'ai découvert une ville jadis opulente grace au commerce et a I'esclavage,
qui fut plusieurs fois détruite, qui a connu guerres et incendies. Une ville qui vit sur les ruines de son
passé, et constamment déterre sa mémoire : la guerre de Sécession, et les révoltes pour les droits
civiques des noirs (il y a eu prés de 70 000 lynchages en 70 ans dans cette ville). C’est une ville qui se
transforme sans cesse, en chantier, faite de terrains vagues, de buildings en construction, de parkings,
et ou la nature est assez présente...Elle est fascinante et paradoxale : c’est la capitale d’'une région
ultra conservatrice qui attire tout ce que les 6 états alentour comptent de « marginaux ».

Une fois la-bas, j'ai pensé que Le Retour au désert n’était pas la bonne piéce. Mais il était cependant
évident que Koltés y trouverait un écho. D’ailleurs, 3 ans plus tard, a la demande d’ Emory Theatre, je
devais retourner a Atlanta pour créer Roberto Zucco. Les correspondances avec son univers étaient
nombreuses: il aimait les films américains, la musique noire américaine, un certain type d’acteur
américain (il était fan de Travolta), Faulkner, Baldwin, le contre-pouvoir de la culture underground, et
surtout il était fasciné par les mouvements de libération noir-americains... J'ai donc proposé Black
Battles With Dogs (Combat de negre et de chiens) pensant que c'était le choix le plus pertinent. Ce ne
flt pas facile car le titre posait déja probléme : comment traduire « négre » alors que prononcer le mot
« nigger » a Atlanta est impossible et qu’on le remplace par « n-word », « le mot qui commence par n ».
Cette question allait revenir tout le temps dans le travail. Pour chaque création, c’est toujours ce qui
m'importe : que le contexte ou le processus de réalisation d’'un projet en éclaire le sens. C’est une
constante chez moi. A ce moment-1a, chaque spectacle est aussi une expérience de vie.

POUR KOLTES LA LANGUE EST L’ELEMENT ESSENTIEL DE SON THEATRE. DANS COMBAT
DE NEGRE ET DE CHIENS, IL UTILISE D’AILLEURS LE FRANGAIS, L’ALLEMAND, LE WOLOFF...
QUELS CHOIX AVEZ-VOUS FAIT POUR LA TRADUCTION ?

Je suis parti de mon expérience d'acteur. Ce qu'écrivent les grands auteurs tient de la partition. Parfois
la forme peut sembler contraignante et « peu naturelle » et pourtant, si on la respecte, le sens nous
parvient et on découvre qu'elle est I'expression la plus juste ou la plus humaine d’un mouvement
intérieur. En respectant I'écriture de Koltés, Bernhard, Claudel, on retrouve le sentiment qui la génére.
Ce sont des poétes reliés a quelque chose de trés vivant, de trés organique. L'écriture de Koltés a une
« physicalité » et une musicalité trés particuliéres. Dans I'effort de dire Koltés, je dis bien « dire » et non
pas « jouer», le corps se mobilise d’'une certaine fagon. Le choix des mots, leurs sens, leur agencement
parfois surprenant dans la phrase est si rythmiquement juste et si relié a une profonde conscience du
Monde, qu’ il suffit de les énoncer pour étre au bon endroit et échapper au sens commun. L'émotion doit
naitre de ¢a, de la conscience de ce qu’on dit. En tant qu'acteur, il faut accepter de se laisser « faire »



par le sens, par la parole. Il faut éprouver la langue. Cela induit une certaine fagon d'étre sur le plateau
qui exige une grande force. Les mots qu’on prononce construisent le monde qui nous entoure.

POUVEZ-VOUS DONNER UN EXEMPLE PRECIS ?

Aprés ce travail sur la langue, les acteurs (et donc les spectateurs) ont mieux compris qui était cet
auteur et comment I'aborder. Ce travail était primordial. Pour moi, cela faisait partie du processus de
création. Sur les 5 semaines de répétition (ce qui est peu) on a travaillé 4 semaines a reconstruire le
texte. Aprés un long travail a la table, le rapport au texte était si fort et si ancré, que cela a permis, une
fois passé au plateau, de travailler physiquement avec une grande précision. Tout prend alors du sens
sur le plateau, et j'aime travailler de maniére presque chorégraphique, organiser la naissance d'un
mouvement, la rencontre des peaux. Les acteurs américains ont une fagon trés physique d’aborder le
plateau. En tout cas avec moi, il y avait presque un abandon total.

LORSQUE KOLTES A ECRIT COMBAT DE NEGRE ET DE CHIENS, IL DIT AVOIR ETE TRES
INFLUENCE PAR LE CADRE DE LA TRAGEDIE CLASSIQUE. EST-CE QUE CELA ETAIT
PERCEPTIBLE POUR LES ACTEURS AMERICAINS ?

Le théatre francais a la réputation d’'étre un théatre de la langue et du langage. Donc Koltés leur
apparait trés « frangais » parce que ¢a parle beaucoup mais ¢a agit peu. Il fallait qu'ils comprennent
que si les personnages parlent autant dans la piece, c’est parce qu'ils ne retrouvent pas le corps du
frere d’Alboury. lls sont submergés par les mots parce qu'ils sont face a une tombe vide. Sans les mots,
il n'y a pas de deuil. Peut étre que I'Humanité a inventé le langage pour enterrer ses morts. Comment
inventer un futur sans enterrer nos morts ? Comment vivre avec nos fantdmes ? Nous avons créé le
spectacle en 2001, avant le 11 septembre. Mais 2 ans plus tard, lors des représentations a Chicago, les
acteurs et le public venaient d’étre confrontés a la disparition de milliers de corps, sans sépulture
possible. Plus que la dimension classique de la piéce, c'est alors sa dimension tragique qu'ils
ressentaient, en la rapprochant d’Antigone.



PARMI LES DIFFERENTS THEMES QUI TRAVERSENT LA PIECE, CELUI DU DESIR EST
OMNIPRESENT. COMMENT LES ACTEURS AMERICAINS ONT-ILS REPONDU A CELA ?
Rencontrer 'autre c’est aussi le rencontrer physiquement. J'ai choisi en partie les acteurs comme ¢a, en
étant attiré par un geste, un corps, un regard, une qualité de peau, la douceur d’une voix, leur humanité.
On a cherché a rendre sensible ce qui était au coeur de la piece, la quéte désespérée du corps de
l'autre, mort ou vivant, le besoin d'amour. En choisissant un acteur dont la peau est trés noire et une
actrice a la peau trés blanche, je sais qu'il peut se passer visuellement quelque chose de fort s'ils se
touchent, une sensation plus troublante que n'importe quel discours. Quand ils se prenaient dans les
bras, le silence dans la salle était impressionnant. On ne sait plus si c'est la tendresse de cet instant ou
le fait que deux peaux de couleurs différentes se rapprochent. A ce moment-la on parle vraiment
d’amour, de réconciliation et du regard sur I'Autre. Les acteurs se racontent beaucoup a travers ce
spectacle.

EN QUOI LE FAIT D’ETRE A ATLANTA A INFLUENCE VOTRE TRAVAIL ?

Pour moi, c’était trés inspirant d’entendre Koltés en anglais, porté par ces acteurs. Le spectacle s’est
nourri de ce déplacement, d'images, de rencontres, d'impressions, d'états. Et puis je découvrais
concrétement ce qu'avait été la ségrégation raciale, le communautarisme. C’était incroyable de créer ce
texte dans cette ville que jai appris a aimer, et de réinterroger tous les jours I'histoire des Noirs en
Amérique, en Afrique, en France. D'observer comment fonctionne la mémoire, quels sont les rapports
entre les communautés noires et blanches, de quoi est faite cette relation qui méle oppression et
culpabilité.

J'ai compris que ce qui pouvait étre politique chez Koltés, au-dela de son propos, ce n’était pas
seulement d'écrire des réles pour les Noirs, mais d’écrire un de ses monologues le plus difficile et le
plus poétique, pour un acteur noir. C’est-a-dire, donner a un acteur noir la possibilité d’exister en tant
qu'artiste. C’est d’ailleurs ce que joue Ismail : 'émotion qu'il ressent est une émotion qui nait de la
beauté de I'écriture autant que de son contenu. Il est alors plus qu’un acteur noir militant, il est un grand
acteur. Etre dans une ville ou les questions noirs/blancs sont a ce point inscrites dans la conscience des
spectateurs nous a permis de dépasser la dimension politique. Dans ce contexte, la piece nous pousse
a reconsidérer notre rapport a I'’Autre en général, elle nous oblige a traquer le politiquement correct, voir
au-dela des apparences et des images. Pour voir juste, il faudrait que nous puissions voir a travers « un
voile d'innocence ». En abordant le texte uniqguement du point de vue du colonialisme ou du racisme, on
en limite considérablement le propos. L'art releve de lintime, de l'existence, de linvisible. C’est
davantage une histoire de blancs perdus dans un monde qui leur est étranger, des hommes et une
femme confrontés a leurs peurs : I'autre, la solitude, la nuit...

IL Y A EFFECTIVEMENT UNE PRESENCE TRES FORTE DE LA NUIT AFRICAINE DANS
LAQUELLE EST INSCRITE LA PIECE...

Oui et cela nous a en partie guidé pour penser I'espace, le son, les lumiéres. J'avais, par ailleurs, la
sensation profonde que la piéce est une succession de réves : que nous passons du réve d’Alboury a
celui de Léone, de celui de Horn a celui de Cal. « Enfin je comprends Horn, ce vieux réveur », dit Cal.
Les personnages passent de [illusion a la désillusion. Une fois que la tombe est remplie, qu'il y a un
mort pour prendre cette place, le jour peut se lever et la vie recommencer. C’est un deuil, et un nouveau
départ. Une danse de mort dans une Afrique révée, qui porte en elle cette mélancolie. J'aime travailler
dans l'entre-deux : entre le réel et lillusion, entre le monde des morts et celui des vivants. D’'une
certaine fagon, on considérait Black Battles With Dogs comme une oraison funébre. Celle de Koltes,
mort du SIDA a 40 ans.



N’EST-CE PAS UN THEME RECURRENT DANS VOS TRAVAUX ?

C'est vrai, c'est présent dans tous mes spectacles. Que ce soit dans Le Malade imaginaire, Oh! les
Beaux Jours ou Place des héros. C'est toujours I'exil, le deuil. La douleur de I'arrachement. L’amour.
Toute tentative de rencontre est de I'ordre de l'utopie car « l'autre » est toujours « l'autre ». Peut-étre
que la force du théatre est d’arriver a créer la bréve illusion d’'une rencontre entre les hommes. Face a
son envie d’aimer, I'étre humain est désespérément seul, et inconsolable. Etre c’est aimer. J'essaie de
tout mettre en ceuvre pour que le spectacle révele des « choses » qui peuvent étre tellement enfouies
chez moi et aussi srement chez d’autres. Si on se laissait aller & ce que c’est, a ce qu'on pressent que
c'est, les sanglots qu'on verserait seraient inouis. Cette sensation ne peut se nommer mais
fondamentalement c’est cette chose-la que regoit le spectateur. Sans elle, il n’y a pas de théatre : c’est
tout ce qu’on recouvre, tout ce qu'on enfouit... une douleur trés archaique, une blessure constitutive,
commune, qui doit étre liée a 'abandon, a la séparation, a la consolation. Et mettre en scéne, cest
questionner cette blessure, tenter de la réparer, et la réactiver aussi. A chaque fois, je reviens a cette
douleur originelle. Braque disait « L'art est une blessure qui devient lumiére ».
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