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!

Accueil (https://www.anousparis.fr/) » A.Ecouter (https://www.anousparis.fr/a-ecouter/) » Le Festival d’Automne,
un festival pluridisciplinaire

Le Festival d’Automne, un
festival pluridisciplinaire
Depuis 1972, le Festival d’Automne (https://www.festival-automne.com/) rayonne sur Paris et
en fait un événement incontournable. De septembre à décembre, ce sont 50 manifestations
pluridisciplinaires (théâtre, musique, danse, arts plastiques et cinéma) d’artistes
internationaux, dans 45 lieux partenaires : Centre Pompidou, Odéon, Théâtre de Gennevilliers,
La Villette… A Nous Paris vous présente l’essentiel et se hâte de parcourir la capitale aux
couleurs de l’automne.

 

Festival d’Automne – Arts Plastiques &
Performance

Romain Salomon (https://www.anousparis.fr/author/romain-salomon/)
il y a 1 jour

Tomás Saraceno, Singapour © Studio Tomás Saraceno, 2015

 

Le Festival d’Automne consacre une partie de sa programmation aux arts plastiques et à la
performance dans trois lieux partenaires : les Beaux-Arts de Paris
(https://www.beauxartsparis.fr/fr/), le Palais de Tokyo (https://www.anousparis.fr/lieu/palais-
de-tokyo/)et le CentQuatre (https://www.anousparis.fr/lieu/centquatre-paris/). Exposée à la
dernière Biennale de Lyon (http://www.biennaledelyon.com/mondes-flottants/les-
artistes/nairy-baghramian.html), Nairy Baghramian (https://www.festival-
automne.com/edition-2018/nairy-baghramian) présente Maintainers, une nouvelle série qui
questionne la sculpture traditionnelle et explore l’héritage de l’histoire de l’art. Dans la série
des cartes blanches données à un artiste par le Palais de Tokyo, c’est au tour deTomás
Saraceno (https://www.festival-automne.com/edition-2018/tomas-saraceno-arachno-
concerts)avec On air d’investir l’ensemble des espaces d’expositions. Entre art, science et
architecture il propose d’explorer l’univers. Pour le Festival d’Automne, trois soirées arachno-
concerts font dialoguer araignées et musiciens. Wali Raad (https://www.festival-
automne.com/edition-2018/walid-raad-les-louvres-andor-kicking-the-dead)participe à
nouveau au festival avec Les Louvres and/or Kicking the Dead. L’artiste incarne le médiateur et
guide les visiteurs à travers son exposition. Entre fiction et réalité, il raconte son parcours de la
Belgique auLouvre Abu Dhabi (https://www.louvre.fr/louvre-abu-dhabi)en passant par New
York (https://www.anousparis.fr/a-illeurs/6-bonnes-adresses-voyage-new-york/).

Programme Arts Plastiques (https://www.festival-automne.com/edition-2018?filter-
discipline=7&filter-month=&filter-portrait=)
Programme Arts Plastiques & Performance (https://www.festival-automne.com/edition-2018?
filter-discipline=3&filter-month=&filter-portrait=)

	 	

 

Festival d’Automne – Théâtre

Toshiki Okada, « Five Days in March » © Misako Shimizu

 

Avec une vingtaine d’artistes et une trentaine de spectacles, le Festival d’Automne fait la part
belle au théâtre. Fidèle, le festival invite à nouveauJulien Gosselin (https://www.festival-
automne.com/edition-2018/julien-gosselin-le-pere)et Sylvain Creuzevault
(https://www.festival-automne.com/edition-2018/sylvain-creuzevault-les-demons) avec deux
projets chacun présentés à la MC93 (https://www.anousparis.fr/lieu/mc93-maison-de-la-
culture-de-seine-saint-denis/)et àl’Odéon Théâtre de l’Europe
(https://www.anousparis.fr/lieu/lodeon-theatre-de-leurope/). Le festival participe également
au première fois avecAlexander Zeldin (https://www.festival-automne.com/edition-
2018/alexander-zeldin-love)qui pour son entrée offre son spectacle Love salué par la critique
anglaise. Il raconte la cohabitation forcée de 8 personnages dans un centre d’hébergement
quelques jours avant Noël.Hideto Iwaï (https://www.festival-automne.com/edition-
2018/hideto-iwai-wareware-no-moromoro-nos-histoires), nouveau venu également, en profite
pour réaliser son premier spectacle en français, Wareware no moromoro (nos histoires…),
inspiré de la vie des participants, amateurs et professionnels, rencontrés en France et à
Gennevilliers. De nombreux artistes japonais sont à nouveau au festival, tel que Toshiki Okada(https://www.festival-automne.com/edition-2018/toshiki-okada-pratthana-a-portrait-of-
possession) auCentre Pompidou (https://www.anousparis.fr/lieu/centre-pompidou/), preuve
de sa relation privilégiée avec le Japon depuis de nombreuses années. 

Programme Théâtre (https://www.festival-automne.com/edition-2018?filter-discipline=5&filter-
month=&filter-portrait=)

 

Festival d’Automne – Danse

Noé Soulier © Pierre Ricci

 

Pour les danseurs et chorégraphes Saburo Teshigawara, Noé Soulier et Lia Rodrigues, le
Festival d’Automne est comme une deuxième maison. Tous les trois sur la scène duThéâtre
National de Chaillot (https://www.anousparis.fr/lieu/theatre-national-de-la-danse-chaillot/),
c’est l’occasion pour eux de revenir sur des pièces récentes ou tout juste terminées.Saburo
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WebThéâtre : Actualité des spectacles, théâtre, opéra,
musique, danse - Paris

https://webtheatre.fr/Le-festival-d-
automne-47eme

Le festival d’automne 47ème édition
Le festin de la rentrée
mercredi, 29 août 2018

Fidèle à lui-même, c’est-à-dire pluridisciplinaire, international, attentif à ce qui nait et fait remous,
le Festival d’automne occupe une place de choix dans le panorama théâtral de la rentrée et
désormais s’éclate au-delà de l’octroi. C’est ainsi que pour cette nouvelle édition ( 12 septembre -
31 décembre) et par le jeu de ses partenariats, il s’affiche notamment à Bobigny (MC93),
Aubervilliers (Théâtre de la Commune), Gennevilliers (T2G) et aussi au Théâtre Nanterre
Amandiers où l’on pourra revoir ou découvrir Rêve et folie de Georg Trakl, l’ultime spectacle de ce
quasi pensionnaire du Festival d’Automne qu’est Claude Régy , maître d’expériences radicales aux
confins du langage et qui pour définir ce qui l’obsède cite Nathalie Sarraute qui, dans son ouvrage
L’Ere du soupçon écrit « Les mots servent à libérer une matière silencieuse qui est bien plus vaste
que les mots ».
De quelques fidélités
Au chapitre des fidélités, on retrouve cette saison Julien Gosselin qui se plait à organiser de
longues traversées multimédia autour des œuvres littéraires. Ce sera celle de huit heures créée au
Festival d’Avignon qui propose une lecture croisée de l’œuvre de l’écrivain américain Don De Lillo (
Joueurs, Mao II, Les Noms à L’Odéon) et une forme brève à la MC93, « Père » d’après « L’Homme
incertain » de Stéphanie Chaillou.
C’est également avec deux créations que revient Sylvain Creuzevault. : Les Démons d’après
Dostoïevski, vertigineuse fresque politique et philosophique tisonnée dans « l’intention de dresser
entre révolution et spiritualité une dialectique du rire et de l’effroi » et pour laquelle le metteur en
scène a demandé à Valérie Dréville et Nicolas Bauchaud de rejoindre sa troupe d’acteurs (Théâtre
de l’Odéon). Puis ce sera Les Tourments , spectacle composé de courtes pièces de Jack London et
Stéphane Mallarmé que Sylvain Creuzevault qualifie de « peintures animées », de « natures
vives » et envisagées, « pour redonner au théâtre sa force de consolation collective » (MC 93).

Le retour de ce maître de la scène européenne qu’est Krystian Lupa est toujours un événement et
c’est comme tel qu’est attendue sa dernière création Le Procès d’après Kafka, qui nous dit des
choses non seulement sur l’état actuel de la Pologne, mais sur l’Europe (Théâtre de l’Odéon).
Parmi les habitués, on retrouve avec plaisir le collectif flamand TGStan qui transgresse avec
humour les conventions théâtrales, brouille les frontières entre l’art et la vie en mettant l’acteur au
centre de son travail et de ses analyses. Ce sera avec Atelier et, en puisant dans l’œuvre de
Bergman, avec Infidèles et La Répétition . Comme à son habitude la troupe prendra ses quartiers
d’automne au Théâtre de La Bastille où l’on pourra, également dans le cadre du Festival, voir ou
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revoir le magnifique spectacle du portugais Tiago Rodrigues, Sopro , une réflexion poétique sur la
mémoire et le théâtre autour de ce personnage de l’ombre mais nécessaire qu’est le souffleur (voir
l’article de Corinne Denailles https://webtheatre.fr/Sopro-de-Tiago-Rodrigues). C’est aussi autour
de la mémoire, du théâtre et de la transmission que s’articule By heart spectacle présenté, lui, à
l’Espace 1789 de Saint-Ouen.
Tandis que le suisse Milo Rau , avec Reprise, Histoire(s) du théâtre , reconstitue l’enquête d’un fait
divers – un meurtre homophobe – de manière à la fois documentaire et allégorique pour nous
ramener à la naissance de la tragédie (Théâtre Nanterre Amandiers), Maxime Kurvers, metteur en
scène et scénographe s’empare de la première tragédie connue du monde occidental, Les Perses
d’Eschyle et emprunte à Nietzche pour nous livrer une méditation pointue sur la représentation
théâtrale et l’acteur ( Naissance de la tragédie Théâtre de la Commune).
Parmi les spectacles singuliers et hors normes, on ne peut ignorer Complete works : table top
Shakespeare , conçu par le collectif anglais Forced Entertainment, qui propose, joué par un seul
acteur sur un coin de table, avec salière, poivrier et autres accessoires comme personnages, une
intégrale Shakespeare, soit 36 comédies et tragédies résumées en moins d’une heure . Il est à
prévoir qu’il n’y a pas que les petits vernis qui, au siècle dernier, ont vu un Presqu’Hamlet du
même tonneau joué par Gilles Privat sous la houlette de Dan Jemmett, qui seront alléchés par
cette manière joyeusement inattendue de redécouvrir Shakespeare.

« Je suis troublée par le désordre dans lequel on vit qui semble nous mener à la destruction,
j’essaie de comprendre pourquoi ça se passe ainsi et comment ça pourrait être autrement. Alors
j’ai voulu traiter ce questionnement par la poésie en parlant à un cheval avec des poèmes et des
chansons » explique Laetitia Dosch qui, pour sa troisième création, Hate partage la scène avec un
cheval. Avec ce spectacle, et ceux d’Emilie Rousset : Rencontre avec Pierre Pica , de Marion
Sifert : Le Grand sommeil et de Géraldine Martineau La Petite sirène d’après Andersen , c’est la
jeune création au féminin que nous fait découvrir le Festival d’Automne qui par ailleurs a choisi
pour cette nouvelle édition de brosser, en quelque douze pièces chorégraphiques, le portrait
d’Anne Teresa De Keersmaeker. Un second portrait est dédié au compositeur canadien Claude
Vivier ( 1948-1983) qui fut un des disciples de Karlheinz Stockhausen. Parmi les cinq programmes
qui constituent ce portrait, Kopernikus, un rituel des morts pour lequel il a lui-même écrit le livret
et que l’on verra au Théâtre de la Ville-Espace Cardin en décembre. 
Japon : Le proche et le lointain
C’est en ouvrant la focale de la tradition à la modernité que le Festival braque ses projecteurs sur
le Japon. Ce sera d’abord avec deux spectacles Kabuki, forme théâtrale épique extrêmement
raffinée et codée dont les origines remontent au XVIIème siècle. Dans le Kabuki - Ka, le chant ;
Bu : la danse ; Ki : les arts de la scène, les rôles de femmes sont tenus par des hommes, des
onnagatas dont l’art n’est pas de jouer une femme mais d’en suggérer l’essence. Au programme
deux pièces classiques et populaires du répertoire interprétées par deux légendes vivantes du
Kabuki contemporain : Na Kamura Shidô II et Kamamura Shinozuke II (Théâtre national de
Chaillot).
« La logique de la tradition est de se réécrire sans cesse au présent » explique Hiroshi Sugimoto,
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artiste plasticien scénographe qui aime à explorer la tradition scénique de son pays. C’est le
Kyôgen, pendant populaire et comique du Nô qu’il revisite avec Sambaso, danse divine interprété
par trois générations de maîtres du kyôgen. A l’affiche également, côté danse Saburo Teshigawara
et côté théâtre de jeunes artistes qui aiment à brouiller les pistes et les codes et sont
représentatifs de la scène contemporaine japonaise. Parmi ceux-ci, Toshiki Okada, mais aussi,
moins connus et à découvrir au Théâtre de Gennevilliers : Kurô Tanino( The Dark Master), Shû
Matsui (Un fils formidable). Pour sa part, Hideto Iwaï qui s’attache à retracer avec humour les
parcours singuliers des gens qu’il rencontre, présentera sa première création en français, inspirée
de la vie des participants, professionnels et amateurs, rencontrés à Gennevilliers (Wareware no
moromoro, Nos histoires).
Il y aura à voir bien d’autres spectacles, inattendus, fascinants, bouleversants aptes à nous sortir
de nos torpeurs puisque c’est au total une soixantaine de manifestations de théâtre, danse,
musique, performances, installations plastiques, que nous propose cette 47ème édition dédiée à la
mémoire de Pierre Bergé, « dont l’engagement auprès des artistes et de la création continue de
nous guider » nous dit Emmanuel Demarcy-Mota, directeur du Festival d’Automne.

Festival d’Automne à Paris du 12 septembre au 31 décembre
Renseignements et réservations tel 01 53 45 17 17
www.festival-automne.com

Photos : « Dark master » (Kurô Tanino ©Takashi Horikawa, « Le Procès » Kafka/ Lupa © Magda
Hueckel, « Hate » (Laetitia Dosh) © Dorothée Thebert Fillige
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COMME 
UNE 

ENCLAVE

MARS 2003, DANS LE QUARTIER BRANCHÉ DE 
SHIBUYA À TOKYO, deux jeunes gens, une femme et un 
homme, franchissent la porte d’un Love hotel. D’où ils ne 
ressortiront qu’au bout de cinq jours. Cinq longues journées 
à faire l’amour. Ainsi, dans Five Days in March, Toshiki 
Okada déroule de manière diffractée les histoires de plusieurs 
jeunes adultes à Tokyo alors que le 21 mars 2003, le Japon 
vient de rejoindre les forces américano-britanniques sur  
le point de mener leur offensive en Irak. Une intervention 
militaire, la première depuis 1945, qui a suscité de nombreux 
remous parmi la population japonaise. 

Près de quinze ans après sa création, interprétée par 
une nouvelle troupe de jeunes acteurs, cette pièce, qui fait 
désormais figure d’œuvre manifeste au cœur du geste 
théâtral de Toshiki Okada, fait aussi toujours singulièrement 
et furieusement sens quand la question de l’engagement 
aujourd’hui sème le doute et la confusion parmi les jeunes 
générations. Et pas que. Ces valses-hésitations désordonnées 
et saillantes, on les retrouve avec justesse dans le langage 
quotidien de ces jeunes Tokyoïtes et dans leurs mouvements 
presque dansés, parfois heurtés, tout le temps décalés.  
“Joué/dansé”, le théâtre de Toshiki Okada naît, s’installe et 
s’épanouit dans cet entre-deux, un flottement générationnel 
qui, au-delà des cultures, fait le lien entre l’Europe, le Japon 
et les Etats-Unis. Les gens qui sont nés dans les années 1970 
ont vécu quelque chose de très particulier. Enfants, ils ont  

été élevés dans le culte des superpuissances économiques,  
de la réussite sociale, dans l’idée que la vie s’organisait autour 
du travail. Puis lorsqu’ils ont eu 20 ans, cette “première” 
idéologie capitaliste ultra libérale, qui avait au passage 
englouti les grandes idéologies politiques, s’est écroulée sous 
les coups de la crise économique pour, comme dirait Michel 
Vinaver, se ré-enfanter de crise en crise, mais en pire… 

Le capitalisme est un monstre qui se dévore et renaît  
de lui-même. Cette génération à laquelle appartient Toshiki 
Okada a eu la sensation d’être sapée, enlevée à elle-même, ce 
qui a entraîné chez elle une grande confusion. Une confusion 
à laquelle le metteur en scène phare du théâtre contemporain 
japonais donne corps. A revoir le spectacle quinze ans plus 
tard, elle semble toujours désorienter le monde dans lequel 
nous vivons mais qui, déjà, apparaît comme bien pire que 
celui décrit alors. Hervé Pons 

 Five Days in March  Texte et mise en scène Toshiki Okada,  
en japonais surtitré en français, du 17 au 20 octobre au Centre 
Pompidou, Paris IVe, tél. 01 44 78 12 33, www.centrepompidou.fr 

 Prattana – A Portrait of Possession  Mise en scène et script 
Toshiki Okada, en thaïlandais surtitré en français, du 13 au 
16 décembre au Centre Pompidou, Paris IVe, tél. 01 44 78 12 33, 
www.centrepompidou.fr
Spectacles présentés dans le cadre de Japonismes 2018 

Festival d’Automne à Paris Tél. 01 53 45 17 17,  
www.festival-automne.com

Œuvre majeure et 
fondatrice du metteur en 
scène TOSHIKI OKADA, 

Five Days in March, créée 
en 2014, est reprise par 
de jeunes acteurs sans 
perdre de sa vigueur.

JEUNESSE REBELLE
Le jeune trentenaire TAKAHIRO FUJITA, auteur,  

metteur en scène et acteur de la contre-culture japonaise contemporaine,  
crée des spectacles hétérogènes, pop et colorés. 

cette répétition de construction et de 
démontage sans artifice. C’est à cette 
époque que le Japon a établi les bases 
de ses relations avec les pays étrangers. 
Et, dans ce Japon, existait une jeunesse 
qui refusait les orientations prises. J’ai 
souhaité que le public vive cette réalité 
dans un univers empreint de couleurs 
et sons métalliques. Je me suis basé sur 
l’intrigue du film, mais j’ai également 
intégré des citations de Terayama, des 
artistes interviewés dans les vidéos,  
des comédiens lors des répétitions.  
J’ai mixé plusieurs éléments pour en 
faire une seule musique. C’était une 
façon de respecter l’esprit du “collage” 
qui tenait tant à cœur à Terayama et 
qu’il a expérimenté dans son film.

Que dit l’œuvre de Terayama  
sur le Japon d’aujourd’hui ?

A l’époque, la jeunesse qui rêvait  
de l’indépendance du Japon vis-à-vis  

Jetons les livres, sortons dans la 
rue est le titre d’un film de Shûji 
Terayama, une figure culte de la 
scène artistique du Japon des 
années 1970. En quoi cet artiste 
vous émeut-il particulièrement ?

Takahiro Fujita – Je ne suis pas  
de la génération Terayama. Je suis entré  
au lycée en 2001 et je n’avais donc que 
des livres ou des cassettes vidéo pour 
découvrir son univers, mais des récits 
d’adultes de mon entourage m’ont 
impressionné et je me suis passionné 
pour le théâtre des années 1970. 
J’adore le titre de ce film qui est le plus 
connu de son œuvre, mais Terayama  
a laissé un texte de théâtre, un recueil 
d’essais et d’autres ouvrages éponymes. 
Bien que portant le même titre,  
chaque œuvre est complètement 
différente. J’imagine donc qu’il avait  
un attachement particulier pour ce 
titre. “Moi”, le rôle principal dans  
le film, était interprété par un débutant. 
Terayama ne lui attribue pas un 
personnage, mais l’amène à révéler sa 
propre personnalité durant le tournage. 
C’était une façon crue de mettre en 
lumière le peuple de l’époque. Dans 
ma pièce, j’ai aussi voulu décrire un 
endroit qui se situe entre la fiction et  
la réalité. En montant une pièce des 
années 1970 aujourd’hui, je ne voulais 
pas que le public ait le sentiment de 
visiter le passé, mais qu’il puisse 
s’approprier cette pièce.

Quels sont les grands mouvements 
qui traversent votre spectacle ?

J’avais dès le départ l’image du 
métal, que ce soit pour le son ou pour 
le décor. Une structure qui se construit,  
mais pas seulement, qui se démonte 
aussi. J’ai voulu montrer au public  

des Etats-Unis a été mise à genoux.  
Un sentiment de défaite totale et 
inacceptable l’a submergée. C’est cette 
frustration que les jeunes exprimaient 
sur scène et dans les ruelles des villes. 
Quand je pense à leur état d’esprit,  
je me dis que ce n’est pas totalement 
éloigné de ce que notre génération 
ressent aujourd’hui.  
Propos recueillis par Hervé Pons, 
traduction Aja Soejima 

 Jetons les livres, sortons dans la rue  
d’après Shûji Terayama,  
adaptation théâtrale et mise en scène 
Takahiro Fujita, en japonais surtitré  
en français, du 21 au 24 novembre  
à la Maison de la Culture du Japon, 
Paris XVe, tél. 01 44 37 95 95,  
www.mcjp.fr 
Spectacle présenté dans le cadre  
de Japonismes 2018 

Festival d’Automne à Paris  
Tél. 01 53 45 17 17,  
www.festival-automne.com
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IL NOUS FAUDRA CEPENDANT DÉFENDRE DES

REGARDS

EL CONDE DE TORREFIEL EST DANS LA PLACE
— par Christophe Candoni —

Le collectif barcelonais dirigé par 
Tanya Beyeler et Pablo Gisbert fait 
de la scène le miroir d’une société 

sombrant dans la morosité et confi rme 
sa capacité à inventer des formes aussi 
innovantes qu’insolites. À la recherche de 
nouvelles modalités plastiques et drama-
turgiques, El  Conde de Torrefi el secoue 
par son discours sur le monde et sa ma-
nière de le représenter. Dans « La Plaza », 
créé au Kunstenfestivaldesarts, un 
tapis de fl eurs et de bougies rappelle le 
trauma persistant des derniers attentats 
terroristes survenus dans plusieurs capi-
tales européennes et le besoin de com-
mémorer les victimes  ; un couple avec 
poussette, un adolescent, capuche vissée 
sur la tête, des femmes maghrébines, un 
groupe de touristes, des fêtards éméchés 
forment entre autres un microcosme 
humain incongrûment peuplé. La scène, 
devenue aire de jeu déserte et aseptisée, 
se présente comme un condensé d’hu-
manité, aussi référentiel qu’intrigant. Tout 
y apparaît sous une forme étrangement 
spectrale et d’une hostilité anxiogène. 
L’uniformisation et l’anonymat caracté-
risent les individus, montrés sans visage, 
la peau et les expressions dissimulées 
derrière un épais nylon. Aucun langage Nous voilà face à un objet surpre-

nant  : des instruments incon-
nus, sortes de machines à an-

tennes, sont pendus au plafond comme 
d’étranges créatures. Ça commence 
comme ça d’ailleurs, par un vrombis-
sement d’ailes qui parcourt la salle, et 
on est d’abord intrigué par le dispositif, 
bercé par le son qui surgit de nulle part. 
Vient alors une danseuse. Puis deux. 
Puis trois. On perçoit rapidement la 
corrélation entre les corps et les notes 
sans réellement comprendre si les 
gestes déclenchent ce que l’on entend 
ou si c’est la musique qui met en mouve-
ment les trois femmes. C’est troublant. 
Leurs membres deviennent des archers 

au même titre que les vibrations et les 
rythmes qui émanent des thérémines 
(les fameux instruments) impactent la 
matière chorégraphique. Il n’y a plus 
de compositeur, et les sons enregis-
trés se mêlent à ceux qui sont produits 
sur scène. Ola Maciejewska brouille 
sciemment les pistes. Ce qui est inté-
ressant, c’est que le son déréalise les 
corps, les états de corps. En cherchant 
à produire certains bruits, les inter-
prètes inventent une gestuelle désar-
ticulée, convoquent des mouvements 
directement connectés à leur ressenti 
musical. Tels de curieux insectes, elles 
se battent avec l’air pour faire naître la 
musique. Un instant, on pense qu’il va 

UN « DANCE CONCERT » DÉCONCERTANT
— par Lillah Vial —

LA PLAZA
CONCEPTION EL CONDE DE TORREFIEL

CENTRE POMPIDOU 
(Next Festival - Théâtre le Phénix, Valenciennes, du 8 au 10 novembre)

Des stries blanches au sol, et 
rien d’autre sur le plateau que 
les comédiens, qui entrent tour 

à tour, seuls ou en groupe, pour livrer 
leur récit. «  Five Days in March  », ce 
sont les cinq jours que deux adoles-
cents ont passés à faire l’amour dans 
un love hotel. Le rapport très frontal 
au public est plaisant, voire comique, 
les personnages zappant d’un type de 
discours à un autre. « C’est ça qu’on 
raconte dans “Five Days in March”  », 
disent les actrices. La quasi-absence 
de décor n’est pas gênante dans la 
mesure où tout repose sur le lien entre 
la parole et le mouvement, entre le dis-

cours direct et le discours rapporté. 
Ainsi, les interprètes explorent des 
états de corps propres aux adoles-
cents. Caricaturale, voire formelle, 
la gestuelle répétitive et proche de 
l’absurde vient contraster le débit ex-
trêmement rapide, les tics de langage 
et le parler très quotidien des prota-
gonistes. Ces cinq jours, c’est d’abord 
une peinture de l’adolescence japo-
naise, du vide de cette existence. Mais 
pas que. Car à la petite histoire se mêle 
la grande, et recourir à la fi ction de-
vient le moyen de raconter le monde 
autrement. Transparaissent alors 
d’autres thématiques  : les mouve-

«!Dans son dernier spectacle, El Conde de Torrefiel envisage une place peuplée 
d’êtres sans visages, sans corps tangibles, qui arpentent les lieux comme dans 

un tableau vivant face auquel le spectateur est aussi lecteur.!»

ŒUVRES DIFFICILES. LA MISSION DU THÉÂTRE 

DANCE CONCERT

LA CÉRÉMONIE
— par Audrey Santacroce —

y avoir une distanciation intéressante, 
presque une forme d’humour au cœur 
de cette performance déroutante. 
L’une des danseuses off re en eff et un 
regard perplexe au public, comme 
l’expression surprise de ce que son 
propre corps déclenche dans l’espace. 
Mais non, on en reste à l’exécution 
pure et dure, et par la même occasion, 
on laisse le public à la porte. Ola Ma-
ciejewska affi  rme réaliser une écriture 
dramaturgique à partir des sonorités, 
du choix particulier d’une résonance 
ou d’une autre. Mais de dramaturgie, 
on n’en voit guère. L’artiste veut dé-
noncer un rapport viril et machiste 
au bruit. Soit. Les danseuses sont en 

treillis et exécutent des mouvements 
inspirés de sports de combat. Soit. Et 
après ? Ça s’épuise, ça ne va pas plus 
loin. On reste perplexe devant l’œuvre 
présentée et on s’interroge encore une 
fois sur la limite entre spectacle et ex-
périmentation. Faut-il nécessairement 
être féru de musique contemporaine 
ou connaître tout Cunningham pour 
apprécier ? Si c’est le cas, le public n’a 
pas toujours les moyens d’entrer dans 
la ruche même s’il rêve de danser aux 
côtés des insectes.

Sur la scène, une table ronde type 
guéridon. Sur la table, des verres, 
de l’eau, du vin, une baguette, mais 

aussi un T-shirt, des livres, des repro-
ductions d’œuvres d’art en poster, des 
carnets. Toutes ces petites choses de 
rien du tout qui constituent des points de 
départ à des conversations possibles, et 
qui mises bout à bout peuvent composer 
des ateliers de travail, des pans de vie 
entiers. Car chez Alain Cavalier comme 
chez Mohamed El Khatib, vie et travail 
se confondent. Les leurs, dans « Finir en 
beauté » ou « Irène », et ceux des autres, 
comme dans « C’est la vie » ou « René ». 
Alors réunir ces deux équilibristes dan-
sant sur le fi l qui sépare fi ction et docu-
mentaire était une idée pleine de sens. 
On devine, au cours de l’heure que dure 
la conversation, une certaine connivence 
si ce n’est de l’admiration entre les deux 
artistes, ce qui laisse à penser que cette 
performance réitérée n’est pas un coup 
médiatique mais traduit peut-être une 
envie de présenter leurs deux publics en 
soulignant leurs similitudes. Issus tous 

CONVERSATION
RENCONTRE ALAIN CAVALIER & MOHAMED EL KHATIB 

NANTERRE-AMANDIERS LES 15-16 NOVEMBRE ET 15-16 DÉCEMBRE

CONCEPTION OLA MACIEJEWSKA / CENTRE POMPIDOU

QUAND LA GRANDE HISTOIRE RENCONTRE LA PETITE
— par Lillah Vial —

ments politiques au Japon, la guerre 
en Irak, la crise du pétrole… « Quand 
on rentrera chacun chez nous après 
ces cinq jours, peut-être que la guerre 
elle sera fi nie.  » On réalise qu’évo-
quer la vie de ces personnages n’est 
fi nalement qu’un prétexte et permet 
de relater en mode souterrain une 
vision de l’actualité diff érente de celle 
que présentent les médias offi  ciels. Il 
reste cependant compliqué d’appré-
cier pleinement une pièce basée sur 
le rapport entre le corps et le langage 
lorsque la langue parlée est étrangère 
justement. On perd malheureusement 
une grande part de l’eff et escompté 

dans la mesure où les allers-retours 
entre les surtitres et le plateau sont 
essentiels à la compréhension. On 
perçoit l’objectif de Toshiki Okada, 
qui considère le spectacle comme 
«  un phénomène qui se produit 
entre la scène et le public », phéno-
mène qu’il cherche à provoquer par 
cette alternance entre les diff érentes 
adresses, les rythmes, les corps. On 
sent eff ectivement que c’est ce qui 
est en puissance, prêt à opérer, mais 
ne s’accomplit pas totalement du fait 
de la barrière de la langue.

FIVE DAYS IN MARCH

«!Le cinéaste Alain Cavalier et l’auteur et metteur en scène Mohamed El Khatib 
portent haut l’art de la conversation, au sens littéraire du terme. »

deux de familles croyantes, se défi nissant 
tous deux comme agnostiques, ils ont 
porté le poids de leur condition sociale. 
Car si El Khatib évoque la condition ou-
vrière de sa famille (et parle des deux 
boussoles de son père comme étant la 
religion et le communisme, personne 
n’étant à une contradiction près) face à la 
bourgeoisie sur laquelle il urinera en rêve, 
Cavalier, lui, parle d’expiation. Fils d’un 
Français colon en Tunisie, c’est en rêve qu’il 
paie le prix des actes de son père. Autre 
question sensible, celle du désir et de la 
sexualité. Si elle fournit à Alain Cavalier 
l’occasion de deux sorties misogynes qui 
nous ont fait grincer des dents, elle off re 
aussi une piste de réfl exion sur la diff é-
rence entre vivre sa sexualité à l’heure du 
sida, et vivre sa sexualité sans sida mais 
sans avortement légal. Pour détendre 
l’atmosphère, un échange de présents clôt 
la conversation, tandis qu’un petit cadeau 
est distribué au public, minitotem souvenir 
de cette rencontre entre deux hommes qui 
se ressemblent malgré tout.

MISE EN SCÈNE TOSHIKI OKADA! / CENTRE POMPIDOU

« Œuvre signature de la compagnie chelfitsch, "Five Days in March" suit les activités quotidiennes de jeunes Japonais pendant cinq jours 
de mars 2003, alors que les États-Unis commencent à bombarder l’Irak. »

n’est d’usage, à l’exception d’un texte 
projeté qui défi le en continu. Cette pro-
vocante abstraction des êtres et des si-
tuations mâtine la réalité présentée d’une 
apparente facticité. Chaque séquence 
témoigne d’un réel sens de l’observation 
et même de l’auscultation de ce qui, dans 
la société contemporaine, est profondé-
ment existentiel mais ordinaire, banalisé, 
et fi nalement invisible, pour cause d’indif-
férence ou d’omission volontaire. Surgit 
alors une conscience du temps présent, 
de sa violence latente comme de son ca-
ractère dérisoire. L’intérêt réside moins 
dans ce qui est montré que dans le regard 
qu’on pose dessus. Bien assis, le specta-
teur se voit apostrophé d’un « tu » quasi 
accusateur qui sonde les idées et les émo-
tions de son esprit liquide, un peu autiste 
au monde à force d’aliénation. C’est lui le 
protagoniste de la performance. Le tra-
vail proposé n’assène pas de thèse, il (re)
donne à voir, non pour stigmatiser mais 
pour inviter à penser, à réfl échir à l’indivi-
du et à la communauté, à la relation entre 
l’espace et l’être, à la communication et à 
la consommation. C’est tout cela que cris-
tallise « La Plaza ». La performance agit 
véritablement comme un révélateur.

«!À l’aide de l’un des premiers instruments de musique électronique, le thérémine, la chorégraphe Ola Maciejewska invente 
un nouveau genre de concert dansé.!»

Festival d’Automne

Festival d’Automne

Festival d’Automne
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IL NOUS FAUDRA CEPENDANT DÉFENDRE DES

REGARDS

EL CONDE DE TORREFIEL EST DANS LA PLACE
— par Christophe Candoni —

Le collectif barcelonais dirigé par 
Tanya Beyeler et Pablo Gisbert fait 
de la scène le miroir d’une société 

sombrant dans la morosité et confi rme 
sa capacité à inventer des formes aussi 
innovantes qu’insolites. À la recherche de 
nouvelles modalités plastiques et drama-
turgiques, El  Conde de Torrefi el secoue 
par son discours sur le monde et sa ma-
nière de le représenter. Dans « La Plaza », 
créé au Kunstenfestivaldesarts, un 
tapis de fl eurs et de bougies rappelle le 
trauma persistant des derniers attentats 
terroristes survenus dans plusieurs capi-
tales européennes et le besoin de com-
mémorer les victimes  ; un couple avec 
poussette, un adolescent, capuche vissée 
sur la tête, des femmes maghrébines, un 
groupe de touristes, des fêtards éméchés 
forment entre autres un microcosme 
humain incongrûment peuplé. La scène, 
devenue aire de jeu déserte et aseptisée, 
se présente comme un condensé d’hu-
manité, aussi référentiel qu’intrigant. Tout 
y apparaît sous une forme étrangement 
spectrale et d’une hostilité anxiogène. 
L’uniformisation et l’anonymat caracté-
risent les individus, montrés sans visage, 
la peau et les expressions dissimulées 
derrière un épais nylon. Aucun langage Nous voilà face à un objet surpre-

nant  : des instruments incon-
nus, sortes de machines à an-

tennes, sont pendus au plafond comme 
d’étranges créatures. Ça commence 
comme ça d’ailleurs, par un vrombis-
sement d’ailes qui parcourt la salle, et 
on est d’abord intrigué par le dispositif, 
bercé par le son qui surgit de nulle part. 
Vient alors une danseuse. Puis deux. 
Puis trois. On perçoit rapidement la 
corrélation entre les corps et les notes 
sans réellement comprendre si les 
gestes déclenchent ce que l’on entend 
ou si c’est la musique qui met en mouve-
ment les trois femmes. C’est troublant. 
Leurs membres deviennent des archers 

au même titre que les vibrations et les 
rythmes qui émanent des thérémines 
(les fameux instruments) impactent la 
matière chorégraphique. Il n’y a plus 
de compositeur, et les sons enregis-
trés se mêlent à ceux qui sont produits 
sur scène. Ola Maciejewska brouille 
sciemment les pistes. Ce qui est inté-
ressant, c’est que le son déréalise les 
corps, les états de corps. En cherchant 
à produire certains bruits, les inter-
prètes inventent une gestuelle désar-
ticulée, convoquent des mouvements 
directement connectés à leur ressenti 
musical. Tels de curieux insectes, elles 
se battent avec l’air pour faire naître la 
musique. Un instant, on pense qu’il va 

UN « DANCE CONCERT » DÉCONCERTANT
— par Lillah Vial —

LA PLAZA
CONCEPTION EL CONDE DE TORREFIEL

CENTRE POMPIDOU 
(Next Festival - Théâtre le Phénix, Valenciennes, du 8 au 10 novembre)

Des stries blanches au sol, et 
rien d’autre sur le plateau que 
les comédiens, qui entrent tour 

à tour, seuls ou en groupe, pour livrer 
leur récit. «  Five Days in March  », ce 
sont les cinq jours que deux adoles-
cents ont passés à faire l’amour dans 
un love hotel. Le rapport très frontal 
au public est plaisant, voire comique, 
les personnages zappant d’un type de 
discours à un autre. « C’est ça qu’on 
raconte dans “Five Days in March”  », 
disent les actrices. La quasi-absence 
de décor n’est pas gênante dans la 
mesure où tout repose sur le lien entre 
la parole et le mouvement, entre le dis-

cours direct et le discours rapporté. 
Ainsi, les interprètes explorent des 
états de corps propres aux adoles-
cents. Caricaturale, voire formelle, 
la gestuelle répétitive et proche de 
l’absurde vient contraster le débit ex-
trêmement rapide, les tics de langage 
et le parler très quotidien des prota-
gonistes. Ces cinq jours, c’est d’abord 
une peinture de l’adolescence japo-
naise, du vide de cette existence. Mais 
pas que. Car à la petite histoire se mêle 
la grande, et recourir à la fi ction de-
vient le moyen de raconter le monde 
autrement. Transparaissent alors 
d’autres thématiques  : les mouve-

«!Dans son dernier spectacle, El Conde de Torrefiel envisage une place peuplée 
d’êtres sans visages, sans corps tangibles, qui arpentent les lieux comme dans 

un tableau vivant face auquel le spectateur est aussi lecteur.!»

ŒUVRES DIFFICILES. LA MISSION DU THÉÂTRE 

DANCE CONCERT

LA CÉRÉMONIE
— par Audrey Santacroce —

y avoir une distanciation intéressante, 
presque une forme d’humour au cœur 
de cette performance déroutante. 
L’une des danseuses off re en eff et un 
regard perplexe au public, comme 
l’expression surprise de ce que son 
propre corps déclenche dans l’espace. 
Mais non, on en reste à l’exécution 
pure et dure, et par la même occasion, 
on laisse le public à la porte. Ola Ma-
ciejewska affi  rme réaliser une écriture 
dramaturgique à partir des sonorités, 
du choix particulier d’une résonance 
ou d’une autre. Mais de dramaturgie, 
on n’en voit guère. L’artiste veut dé-
noncer un rapport viril et machiste 
au bruit. Soit. Les danseuses sont en 

treillis et exécutent des mouvements 
inspirés de sports de combat. Soit. Et 
après ? Ça s’épuise, ça ne va pas plus 
loin. On reste perplexe devant l’œuvre 
présentée et on s’interroge encore une 
fois sur la limite entre spectacle et ex-
périmentation. Faut-il nécessairement 
être féru de musique contemporaine 
ou connaître tout Cunningham pour 
apprécier ? Si c’est le cas, le public n’a 
pas toujours les moyens d’entrer dans 
la ruche même s’il rêve de danser aux 
côtés des insectes.

Sur la scène, une table ronde type 
guéridon. Sur la table, des verres, 
de l’eau, du vin, une baguette, mais 

aussi un T-shirt, des livres, des repro-
ductions d’œuvres d’art en poster, des 
carnets. Toutes ces petites choses de 
rien du tout qui constituent des points de 
départ à des conversations possibles, et 
qui mises bout à bout peuvent composer 
des ateliers de travail, des pans de vie 
entiers. Car chez Alain Cavalier comme 
chez Mohamed El Khatib, vie et travail 
se confondent. Les leurs, dans « Finir en 
beauté » ou « Irène », et ceux des autres, 
comme dans « C’est la vie » ou « René ». 
Alors réunir ces deux équilibristes dan-
sant sur le fi l qui sépare fi ction et docu-
mentaire était une idée pleine de sens. 
On devine, au cours de l’heure que dure 
la conversation, une certaine connivence 
si ce n’est de l’admiration entre les deux 
artistes, ce qui laisse à penser que cette 
performance réitérée n’est pas un coup 
médiatique mais traduit peut-être une 
envie de présenter leurs deux publics en 
soulignant leurs similitudes. Issus tous 

CONVERSATION
RENCONTRE ALAIN CAVALIER & MOHAMED EL KHATIB 

NANTERRE-AMANDIERS LES 15-16 NOVEMBRE ET 15-16 DÉCEMBRE

CONCEPTION OLA MACIEJEWSKA / CENTRE POMPIDOU

QUAND LA GRANDE HISTOIRE RENCONTRE LA PETITE
— par Lillah Vial —

ments politiques au Japon, la guerre 
en Irak, la crise du pétrole… « Quand 
on rentrera chacun chez nous après 
ces cinq jours, peut-être que la guerre 
elle sera fi nie.  » On réalise qu’évo-
quer la vie de ces personnages n’est 
fi nalement qu’un prétexte et permet 
de relater en mode souterrain une 
vision de l’actualité diff érente de celle 
que présentent les médias offi  ciels. Il 
reste cependant compliqué d’appré-
cier pleinement une pièce basée sur 
le rapport entre le corps et le langage 
lorsque la langue parlée est étrangère 
justement. On perd malheureusement 
une grande part de l’eff et escompté 

dans la mesure où les allers-retours 
entre les surtitres et le plateau sont 
essentiels à la compréhension. On 
perçoit l’objectif de Toshiki Okada, 
qui considère le spectacle comme 
«  un phénomène qui se produit 
entre la scène et le public », phéno-
mène qu’il cherche à provoquer par 
cette alternance entre les diff érentes 
adresses, les rythmes, les corps. On 
sent eff ectivement que c’est ce qui 
est en puissance, prêt à opérer, mais 
ne s’accomplit pas totalement du fait 
de la barrière de la langue.

FIVE DAYS IN MARCH

«!Le cinéaste Alain Cavalier et l’auteur et metteur en scène Mohamed El Khatib 
portent haut l’art de la conversation, au sens littéraire du terme. »

deux de familles croyantes, se défi nissant 
tous deux comme agnostiques, ils ont 
porté le poids de leur condition sociale. 
Car si El Khatib évoque la condition ou-
vrière de sa famille (et parle des deux 
boussoles de son père comme étant la 
religion et le communisme, personne 
n’étant à une contradiction près) face à la 
bourgeoisie sur laquelle il urinera en rêve, 
Cavalier, lui, parle d’expiation. Fils d’un 
Français colon en Tunisie, c’est en rêve qu’il 
paie le prix des actes de son père. Autre 
question sensible, celle du désir et de la 
sexualité. Si elle fournit à Alain Cavalier 
l’occasion de deux sorties misogynes qui 
nous ont fait grincer des dents, elle off re 
aussi une piste de réfl exion sur la diff é-
rence entre vivre sa sexualité à l’heure du 
sida, et vivre sa sexualité sans sida mais 
sans avortement légal. Pour détendre 
l’atmosphère, un échange de présents clôt 
la conversation, tandis qu’un petit cadeau 
est distribué au public, minitotem souvenir 
de cette rencontre entre deux hommes qui 
se ressemblent malgré tout.

MISE EN SCÈNE TOSHIKI OKADA! / CENTRE POMPIDOU

« Œuvre signature de la compagnie chelfitsch, "Five Days in March" suit les activités quotidiennes de jeunes Japonais pendant cinq jours 
de mars 2003, alors que les États-Unis commencent à bombarder l’Irak. »

n’est d’usage, à l’exception d’un texte 
projeté qui défi le en continu. Cette pro-
vocante abstraction des êtres et des si-
tuations mâtine la réalité présentée d’une 
apparente facticité. Chaque séquence 
témoigne d’un réel sens de l’observation 
et même de l’auscultation de ce qui, dans 
la société contemporaine, est profondé-
ment existentiel mais ordinaire, banalisé, 
et fi nalement invisible, pour cause d’indif-
férence ou d’omission volontaire. Surgit 
alors une conscience du temps présent, 
de sa violence latente comme de son ca-
ractère dérisoire. L’intérêt réside moins 
dans ce qui est montré que dans le regard 
qu’on pose dessus. Bien assis, le specta-
teur se voit apostrophé d’un « tu » quasi 
accusateur qui sonde les idées et les émo-
tions de son esprit liquide, un peu autiste 
au monde à force d’aliénation. C’est lui le 
protagoniste de la performance. Le tra-
vail proposé n’assène pas de thèse, il (re)
donne à voir, non pour stigmatiser mais 
pour inviter à penser, à réfl échir à l’indivi-
du et à la communauté, à la relation entre 
l’espace et l’être, à la communication et à 
la consommation. C’est tout cela que cris-
tallise « La Plaza ». La performance agit 
véritablement comme un révélateur.

«!À l’aide de l’un des premiers instruments de musique électronique, le thérémine, la chorégraphe Ola Maciejewska invente 
un nouveau genre de concert dansé.!»
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