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ENTRETIEN AVEC  
JONATHAN 
CAPDEVIELLE

Saga est un voyage  
au pays de votre 
enfance. Est-ce une 
autobiographie ?

Oui. C’est le deuxième volet 
d’un projet autobiographique, 
après Adishatz, mon premier 
spectacle. Tout le matériel 
récolté fait partie de  
mon histoire personnelle.  
Je ne suis pas le seul à avoir 
écrit le spectacle :  
c’est une collaboration entre 
ma sœur et moi sur cette 
période à la fois euphorique  
et sombre qu’a été mon 
enfance et la sortie de 
l’adolescence pour ma sœur. 
Elle avait à l’époque 20 ans  
et moi j’en avais à peine 11. 
Elle était une grande  
gamine au milieu de quatre 
gamins. Tout ça transparaît  
dans cette œuvre 
autobiographique : le rapport 
du frère à la sœur, cette 
complicité dans tous les 
moments, les plus difficiles 
comme les plus heureux.

Comment avez-vous 
travaillé ensemble ?

Je l’ai interviewée sur 
différents sujets à propos  
de cette période qui se situe  
à la fin des années 80 — début 
des années 90. Je l’ai fait parler 
de sa rencontre amoureuse 
avec ce garçon, avec lequel  
elle était fiancée, qui était 
boulanger et qui vivait  
au milieu des Pyrénées, dans 
une boulangerie perdue dans  
la forêt. Il faisait du pain, de  
la pâtisserie ; c’était quelqu’un  
de généreux, d’un peu rond 
comme son pain justement, 
mais qui, sous sa miche,  
faisait des trafics multiples.  
On a découvert que sa véritable 
passion, ce qui le maintenait, 
c’était ce banditisme qu’il 
avait dans le sang. Ça l’a 
amené à se mettre en danger 
ainsi que son entourage, mais 
curieusement, par on ne sait 
quel esprit, on a échappé  
au pire. J’ai également regardé 
des vidéos de cette période.  
Il était amateur de caméras.  
Il filmait tout le temps, sous 
différents formats, ce qui  
se passait, quand on allait  
à la plage ou pendant  
les anniversaires et plus tard  
il me filmait sur les planches.

Comment avez-vous 
écrit ce texte, marquée 
par un langage très oral, 
une manière de parler 
propre à cette région  
où vous avez grandi ?

Saga est un voyage au pays de l’enfance. 
À la fois acteur, observateur et auteur 
d’une tragi-comédie familiale, 
Jonathan Capdevielle orchestre  
une symphonie de mots et de phrases, 
fait se télescoper les souvenirs.  
Tandis que se dessine un portrait  
de l’homme de théâtre qu’il va devenir, 
c’est aussi tout un paysage rural  
qui est convoqué — celui des Pyrénées — 
avec ses personnages hauts en couleur,  
son langage et sa culture. Saga raconte 
la métamorphose : celle de la scène,  
mais celle aussi de l’enfant que tout  
un chacun a été et garde encore en soi.
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Je retourne souvent à Tarbes. 
Je ré-entends régulièrement 
ces situations de famille.  
Mon oreille s’y habitue.  
Je connais cette manière  
de parler, ce ton, cette 
rythmique de la parole qui  
est spécifique à cette région 
des Pyrénées et surtout  
à ce milieu rural. Je crois  
que la curiosité produite par  
le spectacle est créée par le 
langage et par cette manière 
si singulière de construire  
des phrases, étrangère au 
français bien correct. Je me 
suis plongé dans ce matériel, 
je me suis isolé et j’ai écrit 
pendant quelques mois.  
J’ai fait ce boulot d’écrivain 
que je ne connaissais pas.  
Se mettre à la table, rédiger 
et éclaircir sa pensée  
en couchant sur papier 
l’ensemble du texte.  
Mon point de départ était 
complètement empirique : 
j’avais énormément de 
matériel écrit, en plus des 
documents vidéo et audio  
que j’avais retranscrits.  
Peu à peu, j’ai fait  
une sélection précise de  
ce qui me paraissait le plus 
pertinent. Puis, j’ai travaillé 
des thématiques. Comment 
on articule la parole au sein 
d’une famille nombreuse  
et un peu compliquée comme 
la mienne ? Comment le drame 
peut-il placer l’enfant au 

centre, au milieu d’adultes  
un peu irresponsables ? Quel 
regard porte-t-il sur tout ça ? 
Comment ces évènements 
peuvent influencer sa vie 
d’adulte à venir ? Dans mon 
cas, quels outils je mets  
à ma disposition pour faire 
théâtre de tout ça ?

Comment avez-vous 
organisé cette émergence 
des souvenirs avec  
une telle complexité  
des voix et des situations 
qui s’entremêlent ? 

J’ai essayé de retranscrire  
le dedans et le dehors : à quel 
moment je suis complètement 
impliqué dans l’histoire en 
rejouant Jonathan enfant ?  
Et à quel moment mon corps 
d’adulte laisse ma voix  
se diviser en plusieurs 
personnages. C’est la voix  
qui permet, par l’imitation 
entre autre, ce retour en 
arrière. J’ai retravaillé cette 
petite voix de canard très 
haut-perchée. Le texte est 
construit de cette manière-là. 
On commence par l’écriture, 
sur un écran d’ordinateur.  
On ne sait d’abord pas qui 
tape sur les touches et on 
comprend petit à petit que 
c’est un enfant de onze ans, 
qui commence à écrire.  
On part de cette écriture 
d’enfant, pour rentrer 

progressivement dans  
la création des différents 
personnages, grâce à un 
travail sonore. J’aime bien 
l’idée qu’on va chercher dans 
la mémoire des choses qui 
sont à demi allumées, encore 
un peu enfouies; on essaie  
de gratter pour les rendre  
plus nettes. C’est vraiment  
ce mouvement que je crée  
au plateau : une manière 
d’éclaircir les zones d’ombre 
pour arriver à une netteté  
du souvenir et de la mémoire. 
Et pour y arriver, il y a d’abord 
l’étape où c’est la confusion : 
on va chercher des évènements 
qui ne sont pas chronologiques 
— ils le deviennent au fur et  
à mesure, quand les situations 
s’accélèrent et que le drame 
finit par prendre le dessus.

L’écriture de la pièce  
suit une retranscription 
complètement musicale 
des souvenirs.  
On regarde le spectacle 
avec l’impression assez 
saisissante de faire des 
percées dans l’enfance, 
uniquement grâce  
au travail de la voix… 

Ça a été un gros boulot que  
de retrouver cela. Depuis  
mon plus jeune âge, j’ai eu  
cette capacité à mettre  
de côté certains événements,  
à les enregistrer et même  

à les entretenir jusqu’à ce  
que je passe à l’acte, au 
plateau. Tout ça est resté bien 
ancré dans ce que j’appelle  
la construction de l’identité. 
En effet, uniquement avec  
le son, on arrive à fantasmer 
sur les personnes, qui elles 
sont, comment elles sont  
et dans quel espace se déroule 
l’action qui les concerne. 
Curieusement, je ne savais  
pas que j’allais faire du théâtre, 
mais quand j’ai commencé  
les cours et les improvisations, 
j’avais déjà comme exemple, 
ce qui se passait autour  
de moi dans la famille, cette 
théâtralité, cette exagération 
du drame ou de la fête. Ça 
m’a marqué profondément  
et je m’en suis servi des années 
après. Je savais que j’allais  
le faire, je ne sais pas pourquoi. 
Je savais que ce qui se passait 
autour de moi était un peu 
spécial. Cette enfance 
improbable au milieu des 
brigands, des gitans. Les deux 
spectacles que j’ai créés, 
Adishatz et Saga, réactivent 
cette mémoire singulière  
qui fonde l’identité. Ils 
mettent en scène une forme 
ambivalente, dans laquelle  
le travestissement surgit  
aussi grâce à un travail  
de transformation vocale. 

On a une impression 
d’immense réalisme,  
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dû aux voix, qui rejoint  
la qualité d’un film 
documentaire. Comment 
avez-vous travaillé  
ce texte au plateau ?

Aucun texte n’est enregistré. 
Cette symphonie de mots  
et de phrases et par moment 
de chansons, se joue en direct. 
C’est ce qui permet de réagir 
de manière un peu plus 
instinctive au texte ;  
les interprètes eux-mêmes 
s’amusent avec cette structure 
rigoureuse, mais ils ont  
des espaces d’improvisation. 
J’en ai fixé les limites. J’aime 
offrir aux acteurs un endroit  
de recréation sur le moment  
où ils jouent. Que tout ne soit 
pas figé ou bétonné comme ça 
peut l’être souvent quand on 
travaille le texte ou l’émotion 
de manière trop précise,  
pour sécuriser le terrain.  
Il est très difficile après de  
se détacher de cette précision 
qui est nécessaire mais qui  
ne doit pas être contraignante. 
Dans mon travail, elle est là. 
On a le droit de bifurquer  
à différents moments,  
de créer des accidents dans  
la structure, mais il faut que 
ça s’équilibre justement et on 
a le droit d’y revenir assez vite.

Comment avez-vous fait 
entrer les comédiens 
dans vos souvenirs ? 

Tout le travail en amont  
à la table a été un travail de 
dosage. La caricature n’est 
jamais loin, on peut la toucher 
mais on ne doit jamais y rester 
longtemps. Ce qui m’importe, 
ce sont les questionnements 
plus profonds et plus 
authentiques. D’où un travail 
de fourmi à des endroits, sur 
les intonations par exemple. 
J’ai eu la chance de travailler 
avec deux comédiens, Marika 
Dreistadt et Frank Saurel, qui 
sont des amis de longue date. 
On a vécu ensemble à Tarbes. 
Je les ai connus au lycée  
en option théâtre. Nous nous 
sommes rencontrés dans  
le travail, en particulier à 
l’occasion d’une exposition 
d’arts plastiques, proposée 
par Pierre Joseph, qui 
travaillait sur des personnages 
à réactiver : des figures 
connues, des archétypes 
presque, qui sont mis en 
scène, figés dans un espace  
de musée, et qui sont 
interprétés par des comédiens 
ou des danseurs. On a vécu 
cette expérience tous les trois 
au milieu d’un centre Leclerc, 
puisque la Scène nationale  
de Tarbes et le centre d’art 
font partie d’un centre 
commercial. De là, est née 
l’idée de faire ressortir 
l’expérience de ces deux 
comédiens et amis qui font 
partie de mon histoire 

personnelle. Je raconte  
aussi Frank et Marika, pas 
seulement ma sœur Sylvie  
et mon beau-frère Alain. 
Toutes les strates 
d’autofiction qui sont mises 
en branle dans le spectacle.  
Il y a un troisième personnage, 
interprété par Jonathan 
Drillet, qui lui n’a rien à voir 
avec ces histoires Pyrénéennes, 
il est le parisien sur la  
« Brèche de Roland ». 

Les images que  
l’on voit au plateau 
traduisent une autre 
partie du souvenir : 
moins les faits qu’une  
émotion, quelque  
chose d’inconscient  
et qu’on ne peut pas  
dire en mots.

Les figures du tout début  
du spectacle, elles, sont 
complètement poétiques.  
Il y a la scénographie de Nadia 
Lauro, cette bête-montagne 
qui est accrochée au plateau 
et qui est pour moi l’amas  
de la mémoire, son chien  
de garde, cette espèce de 
monticule mental, qui 
ressemble aussi à un tas  
de fumier fertile. De là se 
décrochent des figures qui 
appartiennent encore à cette 
forme abstraite, à la fois 
organique et minérale.  
Il y a un dépouillement  

des corps et des objets qui 
s’opère et la voix s’accorde  
à ce dépouillement. Mais  
au départ, les deux sont assez 
éloignés l’un de l’autre.  
Il y a une distanciation entre 
les partitions corps et voix 
interprétées par chacun  
des comédiens. Nous avons 
travaillé leur dissociation.  
À certains moments,  
le mouvement entre parole  
et voix devient tellement 
organique, que ça se rapproche 
et que ça fusionne. 

Vous êtes-vous posé  
la question de  
la fidélité par rapport  
à vos souvenirs ? 

Je me suis permis de 
transformer les choses,  
d’y ajouter de la fiction.  
Je suis parti d’événements 
précis et quand c’est  
devenu un peu lacunaire,  
j’ai réinventé les situations,  
mais tout en gardant  
la qualité du souvenir, sans 
toucher à la réalité de cette 
famille. Je me suis servi  
de ma capacité à inventer  
les choses, tout en restant 
dans l’écriture réelle  
de cet environnement.  
Les deux se mélangent,  
mais on le devine à peine. 

Comment définiriez-vous 
cette qualité du souvenir ?
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Un mélange entre Jonathan 
au passé et le regard  
de Jonathan au présent — 
l’expérience que j’ai du 
théâtre fait que le souvenir 
que j’en ai enfant est 
transformé par le Jonathan 
artiste aujourd’hui et par 
mon expérience du plateau.  
Il ne peut pas rester 
uniquement souvenir 
d’enfance. Pour qu’il existe  
de manière plus conséquente 
au plateau, je décide parfois 
de le réécrire et de redevenir 
l’auteur de ma propre 
histoire. Le souvenir se 
métamorphose. C’est à cet 
endroit-là que ça travaille.  
Je me fais un autre film.  
Le souvenir est évidemment 
décortiqué, retravaillé, 
transformé.

Saga se termine  
par une vidéo, qui fait  
le récit de la mise  
à mort de l’enfant.

Oui. Trois fausses mises  
à mort. On essaie de mettre  
à mort l’enfant, mais il ne 
meurt jamais car c’est encore 
un scénario de théâtre.  
Cette vidéo, je l’ai vécue, car  
j’ai eu en colo un moniteur  
qui m’a fait jouer devant son 
caméscope mon premier rôle 
« de cinéma ». Par rapport  
à l’ensemble de la pièce,  
le film créé cette idée de 

l’enfant que l’on essaie  
de tuer, mais qui reste une 
force en nous — surtout dans  
ce métier-là. Je suis allé sur 
scène à partir du moment  
où l’enfant qui dort en moi 
m’a aidé à me lâcher à des 
endroits, parfois à ne pas me 
rendre compte complètement 
de ce que je produis, à ne pas 
me regarder jouer. À ne pas 
avoir de limites, à ne pas trop 
anticiper les choses. L’enfant 
vit les choses à la minute,  
à la seconde, de manière  
un peu pure et parfois même 
innocente. Un acteur,  
quand il touche à cette 
innocence-là, est pour moi 
plus intéressant qu’un acteur 
qui peut être puissant en 
technique et en maîtrise.  
Je suis un peu hasardeux  
et imprévisible comme peut 
l’être l’enfant. Je n’ai pas 
perdu cela. Peut-être qu’il est 
toujours là et quand j’en ai 
besoin, je fais appel à lui.

PROPOS RECUEILLIS  
PAR MARION SIÉFERT, 
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JONATHAN 
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Acteur, marionnettiste, 
ventriloque, danseur, 
chanteur, Jonathan 
Capdevielle est un artiste 
qui maîtrise pleinement 
l’art de la métamorphose. 
Sur scène, il est capable 
d’incarner plusieurs 
personnages à la fois,  
de basculer en un tour  
de voix d’un rôle à l’autre. 
Cette grande plasticité 
dans l’interprétation 
donne à ses spectacles 
une virtuosité troublante, 
alliée à une composition 
musicale du texte et 
des scènes. Tout semble 
procéder de la voix — une 
voix qui se dissocie du 
corps, pour s’y reloger 
ensuite comme par 
surprise ; une voix qui 
module, bouleverse  
les chronologies et fait 
éclater l’unité rassurante 
de la personne. Tour 
de chant (Jonathan 
Covering, 2007), solo 
(Adishatz /Adieu, 2009), 

collaboration (Popydog  
avec Marlène Saldana, 
2011) ou mise en scène 
(Saga, 2015), les 
créations de Jonathan 
Capdevielle ont  
pour point de départ  
un matériau intime  
et biographique qui,  
mis à l’épreuve du 
plateau, est réécrit, 
transformé et prend  
les dimensions 
romanesques et 
dramatiques de la fiction. 
À Nanterre-Amandiers, 
on a pu le voir en tant 
que comédien dans  
les spectacles de Gisèle 
Vienne (This is How  
You Will Disappear, 
The Ventriloquists 
Convention), dont  
il est le complice depuis 
ses premières mises  
en scène.
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