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« Avant d'entrer en scène, l'acteur doit marcher sur « son propre cadavre ». C'est à peu près l'idée qui revient, à
plusieurs reprises, dans le livre Le théâtre des paroles de Valère Novarina. J'ai plusieurs fois essayé d'interpréter
cette image rationnellement mais, après plusieurs années, il y a quelque chose que je n'épuise pas dans son
mystère et qui me hante encore. C'est cette phrase qui m'a mis sur le chemin d'une recherche autour du cadavre
symbolique de l'acteur, de l'ego qu'on y laisse, etc., et qui m'a questionné sur la nature du corps que l'acteur
habite quand il est sur scène.

On a souvent dit du théâtre qu'il était lié à un retour des morts, à une manière de leur donner la parole. C'est un
théâtre qui fait de l'acteur le fantôme d'un autre. Je pense qu'aujourd'hui, s'il y a un mort que l'acteur doit faire
parler sur scène, alors ce mort n'est pas un autre : c'est lui-même.

Pendant un entretien au sein du flm Ghost Dance, alors qu'on lui demande s'il croit aux fantômes, Jacques
Derrida, jouant son propre rôle dans le flm, décrit le cinéma comme une « fantômachie ». Il dit également :
« Paradoxalement, au lieu de jouer mon propre rôle, je laisse à mon insu un fantôme me ventriloquer, c'est-à-dire
parler à ma place. » Au moment où le théâtre continue de se nourrir du cinéma (découpage, plans, esthétique, etc.)
et où les frontières entre acteur, personnage, fgure... ont été abolies, il me semble porteur de travailler sur cette
fantômisation de l'acteur, d'en prendre conscience et de se l'approprier pleinement, pour en faire quelque chose.

« L'homme oublie que c'est lui qui a créé les images, afn de s'orienter grâce à elles dans le monde. Il n'est plus en
mesure de les déchiffrer, il vit désormais en fonction de ses propres images : l'imagination s'est changée en
hallucination.» écrit Flüsser dans Pour une philosophie de la photographie. L'homme a créé les images pour
s'orienter, certes, mais aussi pour se présenter au monde. Aujourd'hui, notre image devient tellement présente
qu'elle fnit par devenir, dans le regard des autres, et dans notre propre regard, plus représentative et donc plus
vivante que nous-mêmes. Nous cherchons parfois à correspondre, dans la vie réelle, à cette image que nous avons
construite, plus ou moins volontairement, notamment sur les réseaux sociaux mais pas seulement. Cette image
n'est plus un double de nous-mêmes car c'est plutôt nous qui fnissons, en croyant paradoxalement coïncider avec
nous-mêmes, par devenir le double de notre propre image.

J'associe donc le double de l'image de l'acteur au cadavre symbolique sur lequel l'acteur doit marcher avant



d'entrer en scène. Le corps qui entre en scène, c'est l'image de l'acteur. Et de l'intérieur, émerge une sorte de
fantôme de l'acteur qui va hanter son image dans la tentative jamais aboutie d'en reprendre possession, de
revivifer la présence corps/conscience que constitue l'acteur vivant sur scène. 

C'est le non aboutissement de cette entreprise qui donne tout le sens de la présence de l'acteur. Il s'agit donc pour
lui de ne pas investir pleinement le corps mais seulement de le visiter, de le redécouvrir, d'en esquisser la
possession partielle, fragile et éphémère, de le hanter. Finalement, plutôt que d'être hanté et possédé à son insu
par l'image, et comme il n'est pas possible de montrer de manière séparée ni l'être de l'acteur ni son image, le
travail de l'acteur consiste à se fantômiser pour donner à voir cette frontière, cet entre-deux, et briser ainsi l'illusion
de l'image comme l'illusion d'une quelconque préhension totale de l'être réel.

C'est ainsi que j'ai esquissé les premières lignes du Body Haunting Theatre. Je ne comprends pas toutes les
implications de ce raisonnement, j'aimerais les expérimenter avec vous. »

Julien Daillère.
Premières pistes d'exercices :

Juste quelques pistes pour vous permettre de vous projeter un peu mieux dans l'univers.

1. mouvement contraint : limiter le mouvement possible par un costume, un important effort physique à
fournir (position, objet porté...) ou encore un équilibre à tenir, et partir de là pour le jeu théâtral.

2. position contrainte : être mis en position par quelqu'un d'autre, seul d'après une représentation
corporelle (image, description...) ou bien encore par l'encastrement du corps dans une structure fxe, et
partir de là pour le jeu théâtral.

3. présence vivante dans un corps immobile : voix sortant d'une bouche immobile (choix des mots
prononçables ou ventriloquie), yeux mobiles dans tête immobile, une partie du corps seulement en
mouvement avec le reste du corps entièrement lâché ou entièrement tendu...

4. somnambulisme : travailler sur le « corps somnambule » (jouer le somnambulisme) peut aider à réduire
les mouvements parasites, à diffuser autrement l'énergie dans le corps :

5. https://www.youtube.com/watch?v=Fa4X4ro6QXY

6. réveil-fantôme : se réveiller comme si le fantôme prenait possession du corps pour la première fois,
pendant le sommeil du sujet, découvrant les yeux, les membres, les mouvements...

7. possession : comment jouer la possession, la transe ?

8. corps à l'image d'un groupe d'oiseaux : https://www.youtube.com/watch?v=G-6ymrn_73c



Textes matériaux : 

Extrait de The Great Disaster de Patrick Kermann (Lansman, 1999, p.17)
Extrait de La Vie est courbe de Jacques Rebotier (Les Solitaires Intempestifs, 2001, p.11)
Extrait de Vous qui habitez le temps de Valère Novarina (in Michel Vinaver, Ecritures dramatiques, Babel,
2000, p.661)
Extrait de Narcisse / La Belle Révolution (en cours d'écriture, Julien Daillère)

Quelques citations en guise de réfexion :

« Ca se voit tout de suite, quand un acteur est entré, s'il a bien passé sous la porte, s'il entre bien détruit, passé à
néant ou non. S'il a passé ou non par-dessus son propre corps en entrant. » […] L'acteur bien avisé, c'est un qui
s'assassine lui-même avant d'entrer, un qui n'entre pas en scène sans avoir marché par-dessus son corps, qu'il
tient pour un chien mort. Auquel il ne porte pas plus d'intérêt qu'à un cadavre qui reste. Tout bon acteur qui entre
doit avoir marché par-dessus ça. Alors seulement il peut parler. En vrai dépossédé. » […] « L'acteur qui entre en
scène franchit son corps et sa présence, il passe dessous. Il n'entre pas en scène sans avoir franchi quelque chose.
Je ne sais pas quoi. » […] « J'ai toujours appelé secrètement et simultanément Louis de Funès : Louis de Funèbre
et de Lumière. Il savait mourir comme personne en chaque endroit du plateau comme un point lumineux qui
passerait partout rapidement pour la dernière fois. »

Valère Novarina / Le théâtre des paroles

« Supposons […] que nous essayions de nous rappeler un mot oublié. Notre conscience est alors dans un état
vraiment original. Il y a en elle un vide, mais non pas qu'un vide. Il y a, si vous voulez, un vide extraordinairement
actif. Il enveloppe comme un fantôme du mot cherché, fantôme qui nous a fait signe de venir de son côté, qui par
moments nous donne, à en brûler, le sentiment que « nous le tenons », et qui s'échappe en nous laissant retomber
sans rien tenir du tout. Qu'on nous propose un mot faux, et le vide mystérieux le repousse immédiatement avec
énergie. »

Joseph Danan / Le Théâtre de la Pensée, p. 65

« Ce n'est pas vrai que les morts cessent de vivre avec leur mort. Nous vivons une sorte de cannibalisme mental  :
Bouilli et ingéré, cuit et mangé, le mort vit dans le vivant ou pour le vivant. Mais c'est surtout le vivant qui se
nourrit du mort. Dans le cannibalisme, qui a une forme sacrée :
Le vivant se nourrit du mort
Le mort vit dans le vivant qu'il nourrit
La mort vit dans le vivant qu'elle nourrit »

Claude Régy / Au-delà des larmes / p. 136

« Car l'urgence est bien de repeupler ces lieux qui, au fl des dernières décennies, se sont transformés en maisons
fantômes... Les artistes, metteurs en scène et acteurs, n'y séjournent plus guère, le théâtre (décors et costumes
sous-traités à l'extérieur) ne s'y fabrique plus ; ne les hantent plus que les quelques gestionnaires indispensables.
Dans de telles conditions, les spectacles présentés au public ne sauraient être que la partie immergée d'un iceberg
vide. »

Jean-Pierre Sarrazac, Critique du théâtre, de l'utopie au désenchantement, Belfort,
Éditions Circé – coll. « Penser le théâtre », 2000, p.19.



Au préalable, des propositions de méthodologie ...

Deux règles de base ont été proposées en amont du travail : 

- On ne fait pas de retour sur ce que fait ou dit l'autre. On ne peut s'exprimer que sur soi et
sur le cadre d'expérience.

- Les indications données pour un exercice, un rebond, un dispositif, sont exprimées le plus
possible sous forme de contraintes négatives (on ne propose pas de faire des choses précises,
pour ne pas orienter la créativité de l'interprète).

  … qui donnèrent immédiatement lieu à débat :

Qu'attend-on, en tant qu'interprète, de celui ou celle qui nous dirige ?
Récit d'expériences dans lesquelles les interprètes ont regretté de manquer d'encouragements :
indications trop lacunaires, formulées de manière négative

Partage d’expérience sur le fait de travailler sans regard extérieur.
Expérience de libération du regard.

« Qu'est-ce qui est mis en partage, s'il n'y a plus de discussion sur des retours verbaux ? »

Ainsi, à  l'issue de la première journée : 

L'obligation de donner des contraintes par la négative, même si elle flirte avec quelque chose de
totalitaire, est censée donner plus de liberté aux personnes regardées. Elle génère une fébrilité pour
qui dirige (difficulté à s'exprimer en respectant la règle), et donne l'impression que l'observateur ne
sait pas ce qu'il veut, qu'il n'a pas de vision. Ce manque d'assurance participe du renversement du
rapport de pouvoir.

Si la contrainte négative devient trop précise, elle redevient directive. 
Inflexion de la règle : au cours de la dernière demi-heure de chaque journée, la possibilité est
donnée de faire des rebonds en s'exprimant de manière positive, en disant son désir de voir ceci ou
cela.



Sélection de retours sur les exercices proposés : 

A propos de l'exercice «     Rembobinez     »: 

« je m'interroge sur la fantômisation non seulement pour l'acteur mais aussi pour le spectateur, ici
avec le déjà-vu. »

« Il faut du temps, et de l'oubli, pour créer la fantômisation. »

A propos du rapport au regard de l'autre     : 

« Faut-il se méfier à ce point de ce regard ? 
Certes sa disparition libère potentiellement l'acteur, au sein de sa recherche. 
Mais n'est-ce pas une manière de s'éloigner du public ? »

    « Et si la personne (l'acteur comme le spectateur)
     N'était pas l'obstacle mais la porte d'entrée, 

    La matière même, de cette vie cachée que nous cherchons à exalter ? »

A propos du réveil-fantôme

« Peut-on se défaire de l'image du zombie quand on propose ce dispositif devant des spectateurs ? »

A propos de l'exercice «      Les Autres     » / «     the Others     »     : 

« On se regarde entre hantés : 

    "Toi aussi, tu l'as senti?" 
      Le drame se raconte toujours, mais autrement."

« C'est fou comme l'idée de la mort arrive vite. »

  "Nous pouvons définir le théâtre comme ce qui se passe entre le spectateur et l'acteur. 
    Tout le reste est supplément, nécessaire peut-être, mais supplément." 

"Dans la revendication d’autonomie absolue de l’artiste, tout aussi utopique que le fantasme de la
communauté des audiences, il y a sans doute le projet implicite de la disparition du public ou
celui de l’existence d’un public entièrement domestiqué." 

         Jean-Louis Fabiani 

"Quand deux personnes font l'amour, il y a quatre personnes qui regardent. Car c'est aux
moments de grande intimité et vulnérabilité que les personnages intériorisés du passé deviennent
présents. Mais ces quatre fantômes amènent leurs propres fantômes intérieurs. Et ainsi de suite.
C'est ainsi que des générations qui remontent à l'océan et même avant, font connaître leur
présence à nos côtés."
 Ghost dance, Ken Mc Mullen



« L'odeur de la mort, la raideur du cadavre, ce rapport d'étrangeté à une présence qui pourrait être,
mais n'est pas »

«  Comme l'animal qu'on va égorger
Ou celui qui va être abattu par un terroriste

Ou même l'étrangeté aux vivants si je suis déjà mort. »

« Sensation de vide total, aucune émotion, rien »

Travailler sur l'incommunicabilité entre les fantômes et les vivants. 
«  j'ai eu envie d'en prendre un dans mes bras. » 

« Après l'inquiétante étrangeté, vient l'idée d'un rapport ludique au fantôme : comment, avec la
présence fantomatique, jouer autre chose que la fascination grave et consternée ? »

Qu'est-ce que hanter son corps     ?

« La sensation du fantomatique s'inscrit dans une durée : 
On se rend compte qu'on a fait quelque chose sans le maîtriser 
Ou que l'on est, de manière répétée, traversé.e par la même pensée 
Agi.e par la même action
Habité.e par la mimique d'un.e proche que l'on reproduit sans toujours s'en rendre compte »

« Ma voix pas la mienne » dit Beckett. 
Cet état pourrait être l'état de grâce d'un.e comédien.ne 
Qui sort de scène en disant 
« je ne sais pas ce que j'ai fait ». 

Comment provoquer cela ? Est-ce une mise en condition ? 
« Réaliser soudainement et se souvenir » 

« Il y a dédoublement et altérité.
Mais j'arrive pas à placer exactement cette idée de « hanter».

« Le moment où devant le miroir, 
Ou en s'entendant rire - on croit reconnaître quelqu'un d'autre. 
On se rend compte qu'on est en mimétisme avec quelqu'un d'autre. 
On est rattrapé par ce mimétisme. 
Comme les vieux couples qui finissent par se ressembler
Ou les maîtres avec leur chien. »

« Faudrait voir si un même fantôme peut traverser plusieurs acteurs. »

« Un glissement de la méthode à la dramaturgie »

Au troisième jour, le groupe prend conscience que la métaphore du fantôme, censée rester au cœur



d'une méthode de jeu, a contaminé la dramaturgie et l'imaginaire des personnes qui observaient
ainsi que celui des interprètes. « On montrait du fantôme au public et le public voyait du fantôme. »

La fantômisation, envisagée au départ comme un outil de travail, tend à devenir une esthétique
d'ensemble...

Il s'avère nécessaire de ramener du tiers, pour tenter d'utiliser véritablement cette idée de « body 
haunting theater » dans sa propre disparition. 

« Moi, je suis un peu perdu. 
J'étais inspiré au départ par cette idée de trébucher sur son propre cadavre :  
Je voyais un travail sur la présence de l'acteur  
Du point de vue de l'acteur ou du directeur d'acteur. 
Mais j'ai l'impression qu'on a dévié, 
Et qu'on parle du fantôme comme propos dramaturgique.
On raconte des histoires de fantôme. 
Je voudrais rectifier : le fantôme, c'est le moyen, pas le propos. »

« On se piège nous-mêmes par une certaine idée du fantôme, 
   Un travail sur l'absence. 
   Alors que par exemple chez l'oracle,
   Le fantôme qui l'habite est une force qui le dépasse, une surcharge d'énergie. »

A propos du «     corps somnambule     » 

« Les somnambules ne peuvent pas créer de nouveaux gestes. 
C'est comme un mode « pilote automatique ».

A propos de Feydeau traité en BHT 

«  C'est comme si on voyait les personnages après l'explosion, 
    Le moment juste avant l'explosion (le pétage de câble, le basculement dans la folie) 
     étant dans le texte. »

Où l'on parle de faire disparaître (ou non) les fantômes, 
de formes théâtrales, de «     méthode     » et d'acteurs qui ne font rien qu'être là....

« Pour moi, la performance est sur le seuil. C'est ça qui la définit : 
  Le seuil entre deux systèmes de référence. »
(...)

  « A quel point la métaphore du fantôme enferme dans une forme ?
   On n'arrive pas encore à faire disparaître le fantôme. 

    Mais finalement, faut-il le faire disparaître ?

- Dans le théâtre baroque, on revendique l'artifice (de la parole, du costume, etc.)
Pour révéler une présence cachée. 
Peut-être qu'au lieu de vouloir faire disparaître le fantôme, il faut en revendiquer l'existence, 
Et revendiquer plus l'artifice. 
Pour que tu fasses voir l'au-delà du comédien.



- Le fantôme advient quand tu donnes à l'acteur quelque chose sur lequel se concentrer
 qui évacue son égo.

             Aujourd'hui le théâtre n'a plus de personnage, de 4ème mur, de narration, 
 Plus de drame sur lequel l'acteur peut se concentrer. 

             Je vois beaucoup d'acteurs qui sont là, sans pouvoir être absents à eux-mêmes. 
 Ils sont là, et ça devrait être tout.

             Et ça m'ennuie. 
             L'acteur fait écran, en fait, paradoxalement.

 Je cherche la fantômisation, cette histoire de disparition de l'acteur,
 Pour mieux chercher la catharsis : il ne s'agit pas de provoquer un trauma 
 Mais de le dépasser.

- Deleuze dit à propos de Carmelo Bene : en retirant, en soustrayant
C'est une manière d'ouvrir une respiration, de libérer la force.
Je crois que tu cherches ça, toi aussi, avec tes indications de voix blanche, de traces, etc.
« La discrétion est une présence au monde." ( Pierre Zaoui, « la Discrétion »)

- Et je cherche comment disparaître discrètement, sans en être démonstratif.
             Je vois trop de spectacles qui me disent "Eh oh, regardez-moi ! Je suis en train de 

         disparaître !"
                     La discrétion c'est faire la part aux autres, en fait.

   (...)

      -  C'était bien cette discussion. Mais dense. 

- Je me pose beaucoup de questions.
    Y compris pourquoi vouloir développer une méthode de théâtre ?
      En te voyant, toi et d’autres, consacrer autant d'énergie au développement d'une   
      méthode, et moi pas du tout, je m'interroge : 
      C'est quoi, une méthode ? 
      Pour faire quoi ?    
      Pour qui, aussi ? »

A propos de l'exercice à l'oreillette     :

«  Ça me parle, aussi de l'invisibilité de la folie. 
Un jour, assise à la table d’un bar, j’ai vu une femme qui parlait toute seule mais qui avait mis des
écouteurs pour faire croire qu'elle ne parlait pas toute seule.

- Par les casques visibles, les gros casques, on pourrait montrer aussi quelqu'un qui veut se rendre,
indisponible, invisible, fantôme. »

 Où l'on cherche à transmettre ce qui s'est passé à d'autres  ...   

      «  Pour cet après-midi, est-ce que le fantôme est pour l'acteur
  ou se donne à voir pour le spectateur ?

– On retombe toujours sur cette question, en fait.

– Est-ce que la méthode se montre ou disparaît ? »



Quelques semaines / mois / années plus tard...
     « Ce qui hante encore » – Extraits.

Julien : 

Le fantôme d'un livre : https://www.kickstarter.com/projects/807592679/la-psychanalyse-du-feu

Ce qui m'a le plus marqué dans cette session de recherche, c'est l'exercice de la main morte. C'est
quelque chose que je faisais seul jusqu'alors. Comme un exercice d'échauffement. De le voir
effectué par les membres du collectif, dans des rencontres en face à face, m'a beaucoup marqué. J'y
ai vu un peu de l'image de la main d'Adam, pointée du doigt par la main de Dieu dans la fresque "La
création d'Adam" par Michel-Ange. Mais j'y ai surtout vu quelque chose qui dépasse le genre, ni
homme ni femme, plutôt animal, beaucoup plus archaïque : l'image de gorilles qui tendent une main
lâchée vers les autres pour montrer leur vulnérabilité, comme une démonstration de non-agressivité.
C'est un exercice que j'ai repris de nombreuses fois depuis. Je ne revivrai jamais plus aussi
pleinement la surprise de voir d'un coup des corps humains s'animaliser brusquement à travers une
seule main, mais je retrouve parfois un peu de cette sensation et c'est à chaque fois très troublant.

Mathieu :  « Ce qui me hante de cette session Body Haunting Theater :

La lecture de La Discrétion ou l’art de disparaître, de Pierre Zaoui (je ne sais plus par qui), qui
nomme cette joie de regarder un enfant jouer dans la pièce, sans qu’il nous remarque. Et la douceur
d’un tel moment.

Etre guidé (réellement ou en imaginaire) par la tête entre les mains de quelqu’un : une expérience
de lâcher-prise, et de vertige aussi, d’une volupté incroyable.

Le message enregistré de Morgane : possibilité d’une présence des absents. Une vraie ressource (en
réponse à une vraie préoccupation pour moi : inclure ostensiblement la présence agissante de nos
absents, ou de nos morts).

Les doutes de Julien, qui confesse, dans un moment informel avant de sortir déjeuner, avec une
sorte de désarroi, qu’il ne sait pas si il a raison de focaliser sur cette histoire de fantôme. Un
moment furtif, qui moi me raconte une forme de solitude et d’isolement qui nous menace toujours
en tant qu'artistes (en tout cas qui m’inquiète toujours). »

Morgane 

« Un souvenir de sensation lors d'une impovisation, faire la queue pour aller acheter une pizza.
Avant de retraverser ces notes, je n'avais aucun moyen de me souvenir du sens de cet exercice – ni
des indications qui m'avaient été données.
Mais je me souviens très fortement de cette sensation de jeu. Encore très inscrite, 4 ans plus tard.

Et puis, ré-écoutant l'enregistrement de l'exercice du « fjord », une immense émotion. Je me revoie
enregistrer ce texte, imaginer mes camarades l'écouter à Anis Gras. Et dans ma tête souvenir et
imaginaire sont totalement mêlés, comme si j'avais assisté à leur danse. Comme si j'avais vraiment
été le fantôme de ce moment que je n'ai pas vécu. Et je me souviens très bien à quel fantôme j'aurais
adressé ma danse.

4 ans plus tard, je fais cette syntèse après avoir créé un spectacle dans lequel deux fantômes habitent
le plateau. Ils sont très concrets, pas tellement fantômatiques en fait. A croire qu'avec le temps, les
réponses se sont trouvées pour que la dramaturgie ne soit pas trop contaminée par la
fantômisation... »


