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Extrait

Une personne
Je veux rester ici. Près de celle qui est encore en vie. Et puis quand elle se réveillera, 
je pourrai dire que je suis resté tout le temps assis ici.

C’est la première chose qu’elle m’a dite, quand je lui ai parlé de ne plus être 
ensemble. J’ai peur que personne ne soit là pour moi s’il devait se passer quelque 
chose.

Il s’est passé quelque chose. Et je suis là.

Un ami
Moi aussi. Si tu as besoin de compagnie.

Une personne
Je ne sais pas.
 
Je crois que j’ai besoin d’être seul. Sans me soucier de savoir si tu as envie d’être là 
ou pas, sans avoir à te prendre en considération, ou plus exactement sans avoir même 
à penser, est-ce que je dois le prendre en considération, laisser ça m’occuper la tête 
maintenant, quand je ne veux consacrer du temps qu’à elle.

Un ami
Je peux m’en aller.

Une personne
Tu es un vrai ami.

Arne Lygre : Nous pour un moment, 
traduit du norvégien par Stéphane Braunschweig et Astrid Schenka

texte à paraître (en un volume avec Moi Proche) 
chez L’Arche éditeur en novembre 2019
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Rencontres et débats - Autour du spectacle 

Bord de plateau
à l’issue de la représentation en présence de l’équipe artistique.
Mercredi 27 novembre / 22h / Berthier 17e
Animé par Marie Groupy, du Collège International de Philosophie

Soirée Arne Lygre
Dimanche 8 décembre / 17h / Berthier 17e
Rencontre avec Arne Lygre 
suivie de la lecture de sa dernière pièce Moi proche, dirigée par Stéphane 
Braunschweig.

Stages de jeu 
stage de jeu accessible au public déficient visuel et voyant
Samedi 7 décembre / de 10h à 18h / Odéon 6e
Dimanche 8 décembre / 10h à 13h / Berthier 17e 
Mêlant public déficient visuel et public voyant, ce stage de jeu sera mené par deux 
comédiens autour du spectacle.

Dans Nous pour un moment se croisent une vingtaine de personnages, en six 
séquences toujours plus brèves. Arne Lygre – un des plus inventifs dramaturges 
d’aujourd’hui – les définit avant tout par leurs relations : face à l’autre ils sont tour à 
tour “amis”, “connaissances”, “inconnus” ou “ennemis”. Au gré de leurs rencontres et 
de leurs élans, d’une scène à l’autre, leur place change sur l’échiquier relationnel. Mais 
toutes ces relations sont vouées à s’interrompre, à n’exister que “pour un moment”. 
Sans doute, comme le note Stéphane  Braunschweig, parce que l’autre est toujours 
perçu à la fois comme un besoin – échapper à la solitude – et comme une menace – 
perdre son autonomie.

Stéphane Braunschweig se passionne pour l’écriture à la fois simple et subtile d’Arne 
Lygre, qui explore de façon souvent ludique l’instabilité contemporaine des relations 
et des identités. Il déploie ce théâtre dans de grands espaces poétiques, afin de lui 
donner toute sa dimension existentielle : « Avec sa façon si troublante d’avancer pas 
à pas dans l’inconnu, de faire naître la fiction sous nos yeux, d’inventer et de dissiper 
des  rencontres, l’œuvre de Lygre semble épouser la précarité et l’incertitude de nos 
vies. » 
Après Je disparais, (2011), Tage Unter (2012), Rien de moi, (2013), Stéphane 
Braunschweig adapte l’univers dramatique d’Arne Lygre pour la quatrième fois. 
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Nous pour un moment porte en norvégien un titre très différent – et difficile à 
traduire en français. Pouvez-vous nous en dire deux mots ?

Le titre norvégien original, La deg være, se laisse traduire en anglais assez directement 
par Let you be [« te laisser être », « te laisser exister »]. C’est une variation sur l’expression 
plus couramment employée la meg være, littéralement « laisse-moi être », qui signifie 
souvent qu’une personne veut qu’on la laisse seule, qu’on ne la dérange pas. Mon 
titre a quelques-unes des mêmes connotations : je vais te laisser tranquille, je vais te 
laisser seul.e, je vais te laisser être comme tu es, je vais t’épargner. Être en relation 
avec quelqu’un qui est capable de pitié. Ou, au contraire, qui refuse cette pitié – ne 
pas te laisser être, ne pas te laisser seul.e, ne pas t’épargner. Le titre français est 
davantage lié à la dimension structurelle de la pièce, qui présente les personnages 
comme des variations de différents types – ami.e.s, connaissances, inconnu.e.s ou 
ennemi.e.s, termes qui caractérisent différents degrés de relation –, et avec la façon 
dont les personnages entrent et sortent du flux de l’existence des uns et des autres 
pour un temps plus ou moins long.

Vous êtes aussi romancier. Est-ce que votre pratique du roman influence votre 
écriture dramatique ? Est-elle aussi influencée par le cinéma ? 

C’est un peu difficile de répondre à cette question pour le moment, car cela fait 
longtemps que je n’ai pas écrit de roman. Dans les années 2000, j’ai plus ou moins 
alterné entre roman et théâtre, mais après Je disparais en 2011, l’écriture dramatique 
a pris le dessus, et du coup, je n’ai pas eu le temps de faire autre chose. Je suis un 
écrivain plutôt lent, il me faut environ deux ans, parfois un peu plus, pour finir une 
pièce. Cela dit, je crois que les romans que j’ai écrits ont profondément influencé 
mon écriture dramatique à l’époque. On doit user du langage autrement quand on 
entreprend d’écrire dans un autre genre, et ces expériences finissent toujours par 
diffuser dans le reste de votre travail. Mais on peut dire aussi que chacune des pièces 
que j’ai écrites a influencé la suivante. J’aime voir une connexion d’une pièce à l’autre 
en termes à la fois de langage, de structure et de thèmes. Et le fait est que je pense à 
écrire d’autres romans. Je ne dirais pas que le cinéma ait une forte influence sur mon 
écriture dramatique. Bien sûr je peux vivre de grandes expériences en regardant un 
film, mais du strict point de vue de l’écriture, je suis souvent un peu déçu. C’est comme 
si l’écriture pour le cinéma était chargée de trop de conventions et de règles que très 
peu de gens sont capables de remettre en question – une sensation qu’il y a trop de 
voix qui se mêlent et influent sur l’état final du scénario proprement dit. Tel film peut 
avoir des qualités cinématographiques et des détails d’écriture extraordinaires, avec 
des répliques, des scènes, un thème, l’essence de ce que le scénario veut raconter, 
mais quand on en vient à la structure narrative, elle donne très souvent l’impression 
d’être réglementée d’une façon qui ne m’inspire pas tellement.

La composition de votre pièce semble soumise à une structure rigoureuse, et 
donne en même temps le sentiment d’une grande liberté, notamment dans les 
glissements d’espaces et de temporalité : comment voyez-vous ce paradoxe ? 

Je suppose que cela tient au langage lui-même, à la manière dont lecteurs et 
spectateurs font l’expérience des scènes et des différents moments de la pièce       .../

Quatre questions à Arne Lygre 
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à travers la voix de l’auteur. Pour moi, la structure est importante. Elle peut être 
rigoureuse, et les éléments formels de l’écriture peuvent être fortement marqués, 
mais il faut qu’elle soit ressentie comme nécessaire, comme une façon de mettre en 
relief l’essence de la pièce, et peut-être de révéler quelque chose qui n’aurait pu être 
montré d’aucune autre façon. C’est le cas dans Nous pour un moment, où je pense 
que la trajectoire de la pièce, qui va de personnages dans des relations proches vers 
des personnages dans des relations de plus en plus distantes, donne un contexte 
plus large à chacune des rencontres individuelles.

Votre écriture dramatique a une qualité analytique, presque clinique. Vous 
approchez par exemple les personnages à travers des cadres ou des 
catégories relationnelles nettement définis (“ami.e” vs “ennemi.e”) ; dans 
Rien de moi, un personnage était même une sorte de nœud ou de carrefour 
relationnel, et cette “personne” prenait plusieurs identités différentes par 
rapport au personnage qui s’adressait à elle. Est-ce que cette espèce de 
“géométrie” – ou peut-être faudrait-il parler d’algèbre, ou de combinatoire – est 
un choix stylistique conscient, ou est-ce qu’elle s’enracine dans la façon dont 
vous percevez et/ou comprenez les choses ?

Il s’agit clairement d’un choix stylistique. Et je crois qu’il va de pair avec la question 
précédente de la structure. Pour moi, chaque pièce commence avec l’image mentale 
d’une ou de plusieurs personnes dans une situation, quelques répliques dans un 
monologue ou un dialogue, quelque chose qui m’accroche et me fait suivre cette 
piste. Mais en général le texte ne se développe pas vraiment tant que ces pensées 
et ces répliques ne se relient pas à une idée structurelle. Dans Rien de moi, j’avais 
un personnage, “Une personne”, qui assumait trois identités différentes – mère de la 
femme, mère de l’homme et fils de la femme – dans une section centrale de la pièce. 
Quand j’ai commencé à travailler sur Nous pour un moment, j’ai voulu pousser plus 
loin l’exploration de cette forme structurelle, et j’ai eu cette idée d’un voyage à travers 
beaucoup de personnages différents, avec des noms de personnages tels que “Une 
personne”, “Un.e ami.e”, “Une connaissance”, “Un.e inconnu.e”, “Un ennemi.e”, où 
ils ont tous, les uns avec les autres, le niveau relationnel spécifique qui est impliqué 
par leur nom. Qu’est-ce qu’un.e ami.e, ou un.e inconnu.e, ou un.e ennemi.e ? Et qui 
pourrait correspondre à cette description à tel moment donné ? J’ai donc choisi 
d’utiliser les personnages d’une manière qui est essentielle pour la structure de la 
pièce ou pour certains éléments formels qu’elle contient. Chacun de ces personnages 
a aussi des identités différentes : le premier ami devient un deuxième ami, la première 
connaissance devient une deuxième connaissance, et ainsi de suite. J’ai donc voulu 
nommer les personnages de façon à mettre cela en évidence. Mais cela ne veut pas 
dire que je voie le monde comme cela – que je perçoive autrui comme étant tel ou tel 
dans ce genre de catégories. La vie c’est la vie, et l’art c’est l’art.  

Propos recueillis par Daniel Loayza, octobre 2019
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Le héros principal du présent ouvrage, c’est la relation humaine. Les personnages 
importants en sont les hommes et les femmes, nos contemporains, désespérés de 
ne devoir compter que sur leurs seules méninges, éprouvant un sentiment d’inutilité 
flagrant, recherchant ardemment la sécurité de l’unité ainsi qu’une main charitable à 
laquelle se fier en cas de besoin, ils languissent d’ « établir des rapports avec autrui » 
et pourtant, l’état d’ « être en rapport » les fait hésiter, en particulier celui du rapport 
« pour de bon », sans parler de « pour toujours », dans la mesure où ils craignent que 
cela leur impose des charges et leur cause des pressions qu’ils ne se sentent ni aptes 
ni disposés à supporter et qui, dès lors, peuvent sérieusement limiter la liberté dont ils 
ont besoin – oui vous l’avez deviné – pour établir des rapports…
Dans notre monde d’ « individualisation » luxuriante, les relations sont à double tranchant. 
Elles hésitent entre le rêve agréable et le cauchemar, sans que l’on puisse prévoir à quel 
moment l’un deviendra l’autre. La plupart du temps, ces deux avatars cohabitent – à des 
niveaux de conscience différents, toutefois. Dans un cadre de vie moderne liquide, les 
relations constituent peut-être les incarnations les plus communes de l’ambivalence, 
les plus vives, les plus pénibles, celles que l’on ressent le plus profondément. 

Zygmunt Bauman, 
Liquid Love, 2003 

                      (L’amour liquide : De la fragilité des liens entre les hommes, 
tr. fr. par Christophe Rossoh, Pluriel, 2010)

À double tranchant
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Repères biographiques  

Arne Lygre 

Dramaturge et romancier né à Bergen en 1968, Arne Lygre grandit dans l’Ouest 
de la Norvège. Il commence à écrire pour le théâtre à l’âge de 25 ans. Mamma og 
meg og menn (Maman et moi et les hommes), pièce créée à Stavanger en 1998, le 
fait connaître en Norvège. Elle paraît en 2000 en France aux éditions Les Solitaires 
Intempestifs, dans une traduction de Terje Sinding. Suivent Brått evig (Éternité 
soudaine), Skygge av en gutt (L’Ombre d’un garçon) et Mann uten hensikt (Homme 
sans but), créé en France par Claude Régy à l’Odéon (2007). Puis il écrit Dager 
under (Jours souterrains), Så stillhet (Puis le silence), Jeg forsvinner (Je disparais), 
créé par Stéphane Braunschweig au théâtre national de La Colline en 2011. En 2013, 
Ingenting av meg (Rien de moi) est publié en Norvège, puis créé en avril 2014 au 
Stadsteatern, à Stockholm, par Eirik Stubø. En France, cette pièce est également 
créee à la Colline par Stéphane Braunschweig en 2014.

En 2004, Arne Lygre a écrit son premier recueil d’histoires courtes, Tid inne (Il est 
temps), pour lequel il reçoit le prestigieux Prix Brage. Il a écrit deux nouvelles : Et siste 
ansikt (Un dernier visage, 2006) et Min døde mann (Mon homme mort, 2009) qui ont 
toutes deux été saluées par la critique. Il a reçu le prix littéraire Mads Wiels Nygaards’ 
Legacy en 2010 et le prix Ibsen pour la meilleure pièce en 2012.

Les pièces d’Arne Lygre sont traduites dans de nombreuses langues et jouées en 
Angleterre, Italie, Belgique, Serbie, Lituanie, Hongrie, République tchèque, Suède, 
Danemark, Estonie, Suisse, Portugal, Allemagne, France, ainsi qu’au Brésil.
Nous pour un moment d’Arne Lygre traduit du norvégien par Stéphane Braunschweig 
et Astrid Schenka (texte à paraître en un volume avec Moi Proche) chez L’Arche 
éditeur en novembre 2019.
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Anne Cantineau 

Ancienne élève de l’école du Théâtre National de Strasbourg, elle a travaillé avec, 
entre autres : Emmanuel Demarcy-Mota, Jean-Pierre Vincent, Adel Hakim, Amine 
Adjina, Nicolas Liautard (Scène de la vie conjugale de Bergman, 2016), et pour la 
première fois, cette saison, avec Stéphane Braunschweig.
Elle commence le chant pendant sa formation au TNS et poursuit le lyrique pendant 
plusieurs années. Depuis vingt ans elle perfectionne et élargit son registre avec le 
jazz, la chanson française, les chants du monde, la polyphonie, et l’improvisation 
vocale libre. Elle a monté sa compagnie : La Dévorêveuse, avec laquelle elle écrit et 
interprète plusieurs spectacles musicaux : L’Errante Sévillane (2003 - reprises de 
chansons féminines des années 30, texte et chant), Entre Les Gouttes (2005- textes, 
chant et jeu), C’est pour Bientôt (2007 - en résidence à La Chartreuse de Villeneuve 
lez Avignon – improvisation vocale, texte et jeu), La Folk Balade (2009 - chants et 
contes irlandais), et un concert piano-voix : On ne sait rien de la seconde qui vient 
(depuis 2011 – textes des chansons, chant et composition, avec Grégory Ott au 
piano). 
Au cinéma, elle joue dans dans L’Âge des Possibles de Pascale Ferran (1996), Elle 
grandit si vite (2000) et Ce qu’ils imaginent (2001) d’Anne Théron, Le Promeneur du 
Champ de Mars de Robert Guédiguian (2004), Ne Touchez pas la Hache de Jacques 
Rivette (2007).

Virginie Colemyn

Après avoir suivi l’enseignement de Jacques Lecoq, elle entre au Théâtre du Soleil 
dans la troupe d’Ariane Mnouchkine en 2002 : Le Dernier caravansérail et Les 
Éphémères. Puis elle joue sous la direction de Nathalie Garraud, Anna Nozière, 
Vincent Thomasset, François Cervantès, Gwénael Morin (au théâtre permanent 
Aubervilliers/ Lyon) et Marie-José Malis. 
Avec Stéphane Braunschweig, elle a joué dans Soudain l’été dernier de Tennessee 
Williams et Macbeth de William Shakespeare. Rémi de Vos a écrit pour elle la pièce 
Cassé, mise en scène par Christophe Rauck, et dernièrement Départ volontaire, 
reprise au Rond-point en novembre 2020. Elle collabore avec Sandra Iché à l’écriture 
de Wagons libres et de Droite/gauche, visibles cette saison aux Métallos et à la 
MC93. 
Elle est aussi membre active d’un studio d’acteurs au théâtre de la Commune 
d’Aubervilliers.

Cécile Coustillac

Ancienne élève du Théâtre National de Strasbourg, elle a travaillé sous la direction 
d’Arnaud Meunier, Yann-Joël Collin, Elsa Hourcade, Benjamin Dupas, Hubert Colas, 
Sylvain Maurice, Jehanne Carillon et Amir Reza Koohestani entre autres. Elle a joué 
dans plusieurs spectacles de Stéphane Braunschweig, notamment dans le cadre de 
la troupe permanente du TNS. En 2007, elle obtient le Prix de la Révélation Théâtrale 
de l’année, décerné par le Syndicat de la critique, pour son interprétation dans Vêtir 
ceux qui sont nus de Pirandello et Les trois soeurs de Tchekhov, mis en scène par 
Stéphane Braunschweig.                                                                                        .../

Repères biographiques (suite)
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Depuis, elle a participé principalement à deux aventures théâtrales, la compagnie 
Extime dirigée par Jean-Pierre Baro (Ivanov, Ce qui reste dans Vie, Woyzeck, je 
n’arrive pas à pleurer, Ok nous y sommes, Gertrud, Disgrâce), et la compagnie Les 
Ateliers du spectacle/ n+1 (le t de n-1, Fromage de tête).
Elle a également co-mis-en-scène avec Daniela Labbe Cabrera Le Bain & 
L’Apprentissage d’après J-L. Lagarce, ainsi que La Vie matérielle, d’après Marguerite 
Duras et Johann Sebastian Bach avec la violoniste Marieke Bouche.
Elle a aussi fait partie du collectif Passages (cabarets en Forez) et tourné au cinéma 
dans plusieurs courts-métrages et dans le long-métrage L’Absence de Cyril de 
Gaspéris.

Glenn Marausse

En 2009, il entre au Conservatoire Régional de Théâtre de Nantes sous la direction 
de Philippe Vallepin. Il y rencontre Monique Hervouët qui lui propose le rôle de Damis 
dans Le Tartuffe de Molière qu’elle crée en 2011 avec la compagnie Banquet d’Avril.
En 2013, il est admis à l’École Régionale d’Acteurs de Cannes et Marseille (ERACM). 
En 2016, pour son spectacle de sortie d’études, il joue au théâtre de la Colline dans 
Suzy Storck de Magali Mougel, sous la direction de Jean-Pierre Baro.
C’est à l’ERACM également qu’il rencontre Stéphane Braunschweig, qui l’engage dès 
sa sortie dans Soudain l’été dernier de Tennessee Williams, Macbeth de Shakespeare 
et l’École des Femmes de Molière. 
Il travaille également avec Jeanne Lazare, jeune comédienne et metteuse en scène, et 
sur un diptyque autour de Guillaume Dustan et de Nelly Arcan au Festival d’Avignon 
2019.

Pierric Plathier

Après être sorti de l’École du Théâtre National de Strasbourg en 2008, il travaille 
principalement avec Caroline Guiela Nguyen (ils sont issus de la même promotion) 
dans la Compagnie des Hommes Approximatifs. Ils crée ensemble Le Bal d’Emma, 
Elle brûle et dernièrement Saigon. Par ailleurs, il travaille avec, entre autres : 
Stéphane Braunschweig (Les Géants de la montagne de Pirandello), Benoît Lambert 
(We are l’Europe et La Bonne Nouvelle), Daniel Jeanneteau (La Ménagerie de Verre 
et L’Affaire de la rue de Lourcine), et Adrien Béal (Visite au Père et Le Pas de Bême). 
Il a aussi travaillé avec Jorge Lavelli, Rémy Barché, Bernard Lévy, Julie Rey, Laurent 
Laffargue, Édouard Reichenbach.
Il tourne régulièrement dans les courts et moyens métrages de Jean-Charles Massera.

Chloé Réjon

D’abord formée à l’École Pierre Debauche, Chloé Réjon a dix-neuf ans lorsqu’elle 
est engagée dans la troupe de la Comédie de Reims, dirigée par Christian Schiaretti. 
Pendant trois ans, elle y joue Calderón, Pirandello, Brecht, Vitrac, Witkiewicz, Vinaver, 
Badiou. De 1995 à 1998, elle est élève au Conservatoire National Supérieur d’Art 
Dramatique de Paris, où elle suit l’enseignement de Dominique Valadié, Daniel 
Mesguich et Catherine Marnas.                                                                               .../

Repères biographiques (suite)
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Au théâtre, elle a joué avec, entre autres : Catherine Marnas, Jean-Louis Benoit, 
Christian Rist, Sandrine Anglade (Solness le constructeur de Ibsen), Philippe 
Calvario (La Mouette de Tchekhov ; Roberto Zucco de Koltès), Bernard Sobel (Troïlus 
et Cressida de Shakespeare ; Don, mécènes et adorateurs d’Ostrovski ; La Mort 
de Zand de Iouri Olecha), Juliette Deschamps (Rouge Carmen d’après Mérimée), 
Philippe Mentha (Klatch vers le ciel de Nancy Huston) et Benoît Lambert (Dénommé 
Gospodin de Philip Löhle). 
Parmi ses rôles marquants, elle a interprété Nora dans Une maison de poupée de 
Ibsen et le rôle-titre dans Lulu de Wedekind, deux spectacles mis en scène par 
Stéphane Braunschweig. Sous sa direction, elle a également joué dans Le Canard 
sauvage de Ibsen, Rien de moi d’Arne Lygre, et a été Lady Macbeth dans Macbeth à 
l’Odéon-théâtre de l’Europe. 
Récemment, elle a joué dans Le Dernier jour du jeûne et L’Envol des cigognes, écrits 
et mis en scène par Simon Abkarian, et dans Certaines n’avaient jamais vu la mer de 
Julie Otsuka, mis en scène par Richard Brunel.
Au cinéma, elle a joué dans Les Yeux bandés, de Thomas Lilti.
Pour la télévision, elle est la voix de nombreux documentaires.

Jean-Philippe Vidal

Il entre en 1986 à l’école du Théâtre National de Chaillot, dirigée par Antoine Vitez. 
Depuis ; il a joué, avec, entre autres : Michel Didym, Eloi Recoing, Wolfgang Händsch, 
Christian Colin, Ludovic Lagarde, Christian Schiaretti, Arthur Nauzyciel, Éric Vigner. 
De 1992 à 1995, il est acteur permanent à la Comédie de Reims, dirigé par Christian 
Schiaretti. En 1998, il est acteur permanent à la Comédie de Clermont-Ferrand, 
dirigée par Jean-Pierre Jourdain. Il se met pour la première fois en scène dans Le 
Nécrophile, de Gabrielle Wittkop, produit par la Comédie de Reims. En 2000, il met 
en scène, avec Didier Galas, Monnaie de Singes au Festival d’Avignon, qui obtient 
le prix du meilleur spectacle étranger au Festival de Lisbonne. Il crée la compagnie 
Sentinelle 0205 et commence en 2007 une résidence au Salmanazar d’Épernay. Il 
y met en scène Harold Pinter, Jon Fosse, Anton Tchekhov, Arne Lygre et Georges 
Feydeau. Depuis 2014, il a été dirigé par Stéphane Braunschweig dans Rien de 
moi d’Arne Lygre, Le Canard sauvage de Henrik Ibsen (tournée), Les Géants de la 
montagne de Pirandello, Macbeth de William Shakespeare, et par Mélanie Leray dans 
Tribes/Tribus de Nina Raine.

Repères biographiques (fin)


