
Les Trois sœurs version Androïde

15 au 20 décembre 20h30
Dimanche, 16h
Relâche lundi

Seinendan+Osaka University Robot Theater Project
D’après Anton Tchekhov
Texte et mise en scène, Oriza Hirata
Conseiller technique, Hiroshi Ishiguro
Traduction française, Mathieu Capel, Hirotoshi Ogashiwa
Scénographie, Itaru Sugiyama
Lumière, Shoko Mishima
Costumes, Aya Masakane
Direction robots, Takenobu Chikaraishi 

Avec F Geminoid (Androïde), Robovie-R3 (Robot), 
Kenji Yamauchi, Hiroko Matsuda, Hiroshi Otsuka, 
Mizuho Nojima, Minako Inoue, Akiko Ishibashi, 
Tadashi Otake, Tatsuya Kawamura, Natsuko Hori 
Manipulation, voix, Minako Inoue

Durée : 1h45
Spectacle en japonais surtitré en français

Co-organisation The Musashino Cultural Foundation,
Festival/Tokyo 12
Technique de voix, Al, Inc
Coopération, Yamaha Motor Co., Ldt.
Les Trois Sœurs version Androïde est présenté 
dans le cadre du projet international d’échange 
théâtral Seinendan théâtre Agora de Tokyo et le Théâtre
de Gennevilliers initié en 2007.

Sayonara ver.2

16 au 20 décembre 19h30
Dimanche, 15h
Relâche lundi et mercredi

Seinendan+Osaka University Robot Theater Project
Texte et mise en scène, Oriza Hirata
Conseiller technique, Hiroshi Ishiguro
Traduction française, Bryerly Long, Mathieu Capel 
et Hirotoshi Ogashiwa
Scénographie, Itaru Sugiyama
Lumière, Shoko Mishima
Costumes, Aya Masakane
Direction robots, Takenobu Chikaraishi

Avec F Geminoid (Androïde), Natsuko Hori, 
Tatsuya Kawamura
Manipulation, voix, Minako Inoue

Durée : 30 minutes
Spectacle en japonais surtitré en français
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ORIZA HIRATA
15 – 20 DÉCEMBRE 2012

Les Trois Sœurs version Androïde 

Sayonara ver. 2
16 – 20 DÉCEMBRE 2012

Dimanche 16 décembre, à l’issue de la représentation 
des Trois sœurs version Androïde 
« Quart d’heure robotique » par Oriza Hirata 
suivi d’une présentation de la plateforme d’échanges
artistiques entre le T2G et le théâtre Agora de Tokyo. 
Avec la participation de Pascal Rambert, Oriza Hirata,
Christophe Fiat et Philippe Quesne. 
Entrée libre sur réservation

ARTS PLASTIQUES
Urs Fischer
École Nationale Supérieure 
des Beaux-Arts

East Side Stories 
Mladen Stilinović
gb agency 
Dalibor Martinis / Renata Poljak /
Igor Grubić  / Andreja Kulunčić  /
David Maljković  
Palais de Tokyo
Sanja Iveković
MAC/VAL 

Olivier Saillard / Tilda Swinton 
The Impossible Wardrobe
Palais de Tokyo

THÉÂTRE
Christoph Marthaler 
Foi, Amour, Espérance
d’Ödön von Horváth et Lukas Kristl
Odéon-Théâtre de l’Europe / 
Ateliers Berthier 

René Pollesch
Ich schau dir in die Augen,
gesellschaftlicher
Verblendungszusammenhang!
Théâtre de Gennevilliers 

Bruno Bayen 
La Femme qui tua les poissons
d’après La Découverte du monde
de Clarice Lispector
Théâtre de la Bastille 

Heiner Müller / Bertolt Brecht
La Résistible Ascension d’Arturo Ui 
Théâtre de la Ville 

Barbara Matijevic / Giuseppe Chico
Forecasting
La Ménagerie de Verre

Claude Régy
La Barque le soir de Tarjei Vesaas
Odéon-Théâtre de l’Europe / 
Ateliers Berthier 

Young Jean Lee
UNTITLED FEMINIST SHOW
Théâtre de Gennevilliers

Young Jean Lee
WE’RE GONNA DIE (récital)
Théâtre de Gennevilliers 

Guillermo Calderón
Villa + Discurso
L’apostrophe-Théâtre des Arts-Cergy
Les Abbesses

Jérôme Bel / Theater Hora
Disabled Theater
Centre Pompidou 

Xavier Le Roy
Low Pieces
Théâtre de la Cité internationale 

François Chaignaud / 
Cecilia Bengolea 
altered natives’ Say Yes to Another
Excess – TWERK
Centre Pompidou 

Emmanuelle Huynh / 
Akira Kasai 
Spiel
Maison de la culture du Japon à Paris

Olga de Soto
Débords. Réflexions sur la Table Verte
Un projet Tanzfonds Erbe. 
Centre Pompidou

Mette Ingvartsen
The Artificial Nature Project
Centre Pompidou

Maguy Marin
Faces 
Théâtre de la Ville 

Maguy Marin / Denis Mariotte
nocturnes
Théâtre de la Bastille 

Maguy Marin
Cap au Pire 
Le CENTQUATRE 

Maguy Marin
May B
Le CENTQUATRE 
Théâtre du Rond-Point 

Maguy Marin / Denis Mariotte
Ça quand même 
Théâtre de la Cité internationale 

Denis Mariotte
Prises / Reprises 
Théâtre de la Cité internationale 

Maguy Marin
Cendrillon 
Théâtre National de Chaillot
Maison des Arts Créteil
Théâtre de Saint-Quentin-en-Yvelines 

Maguy Marin : retour sur Umwelt 
La Cinémathèque française

MUSIQUE
Benedict Mason
Opéra national de Paris / 
Bastille-Amphithéâtre 

Hans Abrahamsen 
Opéra national de Paris / 
Bastille-Amphithéâtre 

Benedict Mason / 
Frédéric Pattar / 
Lucia Ronchetti / 
Karlheinz Stockhausen
Opéra national de Paris / 
Bastille-Amphithéâtre 

Gavin Bryars
The Sinking of the Titanic
Théâtre de la Ville 

Heiner Goebbels 
When the mountain changed its
clothing
Théâtre de la Ville 

Pierre-Yves Macé 
Théâtre des Bouffes du Nord 
La Scène Watteau 

Benedict Mason / 
Brian Ferneyhough / 
Guillaume de Machaut 
Opéra national de Paris / 
Bastille-Amphithéâtre 

Ryoji Ikeda
superposition
Centre Pompidou 

Benedict Mason / Edgard Varèse /
Enno Poppe / Mauro Lanza 
Cité de la musique 

Benedict Mason
criss-cross
Conservatoire de Vitry
Collège des Bernardins
MAC / VAL
L’Onde, Théâtre et Centre d’Art 
Vélizy-Villacoublay 
Agence centrale de la Société
générale

Gérard Pesson / Maurice Ravel / 
Igor Stravinsky / Anton Webern 
Cité de la musique

CINÉMA
L’Âge de Glauber – Rétrospective
Glauber Rocha : films restaurés
Jeu de Paume

Jonas Mekas / José Luis Guerin
Cinéastes en correspondance 
Centre Pompidou

Abonnement et réservation
www.festival-automne.com
01 53 45 17 17

* Spectacle présenté 
par le Théâtre de Gennevilliers
et le Festival d’Automne à Paris

Krystian Lupa
La Cité du rêve 
d’après L’Autre Côté d’Alfred Kubin
Théâtre de la Ville 

Angela Winkler
Ich liebe dich, kann ich nicht sagen
(récital) 
Les Abbesses

Forced Entertainment
The Coming Storm
Centre Pompidou 

Paroles d’acteurs / 
Nicolas Bouchaud
Deux Labiche de moins 
d’après Le Mystère de la rue
Rousselet et Le Misanthrope 
et l’Auvergnat d’Eugène Labiche
Théâtre de l’Aquarium 

tg STAN
Les Estivants de Maxime Gorki
Théâtre de la Bastille 

Shiro Maeda
Suteru Tabi
Maison de la culture du Japon à Paris

Jay Scheib
World of Wires
Maison des Arts Créteil 

Paul Plamper / Tom Peuckert 
Artaud se souvient d’Hitler 
et du Romanische Café
Théâtre du Rond-Point 

Grzegorz Jarzyna
Nosferatu
Odéon-Théâtre de l’Europe / 
Ateliers Berthier 

Collectif Les Possédés / 
Rodolphe Dana
Tout mon amour de Laurent
Mauvignier
La Colline – théâtre national 

Madeleine Louarn
Les Oiseaux d’Aristophane
La Ferme du Buisson

She She Pop et leurs pères
Testament
Les Abbesses 

Christoph Marthaler
Meine faire Dame 
(Un laboratoire de langues)
Odéon-Théâtre de l’Europe / 
Ateliers Berthier 

Bobo Jelčić / Nataša Rajković
S druge strane
La Colline – théâtre national 

Oriza Hirata
Les Trois Sœurs version Androïde
Théâtre de Gennevilliers 

Oriza Hirata
Sayonara ver.2
Théâtre de Gennevilliers

DANSE
Min Tanaka
Locus Focus
Théâtre des Bouffes du Nord

Attention : sorties d’écoles
Théâtre de la Cité internationale 
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dans le monde, nous avions la possibilité de créer une
pièce de théâtre avec des robots de haute qualité.

Quel est le sujet de Sayonara ver.2 ? Quel rôle y joue
le robot ?
La contrainte de départ était que le robot ne pouvait
pas bouger. C’est pour cette raison que Sayonara
prend la forme d’une pièce dans laquelle un androïde
lit des poèmes, devant une mourante. Dans Les Trois
Sœurs version Androïde, l’androïde peut en revanche
bouger. Selon moi, s’il existe une différence visible
entre un robot et un être humain, c’est dans la question
de la « mort » qu’elle se joue.

Comment dirige-t-on un robot au théâtre ?
Je ne le dirige pas, mais je donne des indications à
son programmeur. Cela consiste, par exemple, à lui
dire d’attendre deux secondes ou d’incliner la tête
de quinze degrés à droite. Il existe maintenant un
système qui me permet de le contrôler tout seul pour
corriger les temps de silence, ou de donner des indi-
cations simples.

Pourquoi vous êtes-vous inspiré de la pièce de Anton
Tchekhov, Les Trois Sœurs ? L’idée était-elle de vous
confronter à une pièce du répertoire ? 
J’ai imaginé que cela ferait plaisir à Tchekhov si des
robots jouaient dans sa pièce. Mais la raison qui m’a
amené à choisir un texte du répertoire, et donc Tchek-
hov, est que j’ai pensé qu’il était mieux de choisir un
classique que tout le monde connaissait afin de prou-
ver que les robots étaient capables de jouer n’importe
quel rôle. J’avais d’abord hésité avec Roméo et Juliette
, et j’ai finalement choisi Les Trois Sœurs parce que
c’est une pièce qui ne nécessite pas beaucoup de
changements de scène.

Que représente Tchekhov pour vous ? Est-ce un auteur
qui vous a marqué par son théâtre, mais aussi par
ses récits et notamment son voyage à l’île de Sakha-
line, proche du Japon ?
Ce qui m’a beaucoup marqué, c’est le fait qu’il ait
décrit les femmes et les hommes de l’Empire Russe,
alors en voie d’effondrement, avec un regard plein
d’amour. J’essaie moi aussi, à ma façon, de décrire les
femmes et les hommes du Japon, un pays qui est en
train de s’effondrer. Quand j’étais jeune, j’avais un
regard critique vis-à-vis des gens ordinaires. C’est
Tchekhov justement qui m’a appris comment repré-
senter les gens ordinaires avec amour, sans porter
de jugement. 

Votre théâtre fait souvent référence à des auteurs
ou à des artistes occidentaux : Vermeer, Paul Valéry,
Thomas Mann, Samuel Beckett… Que représentent-
ils pour vous ? 
Est-ce que vous poseriez la même question à un auteur
ou à un metteur en scène français ? Ce qui est triste,
mais vrai, c’est que nous, les auteurs japonais, avons
des sources intellectuelles qui viennent de l’Occident.
Mais nous sommes également beaucoup influencés
par les auteurs japonais. En ce qui me concerne, j’écris
des pièces, influencé par de nombreux prédécesseurs.

Vous avez dit avoir appris de Vermeer la façon de
découper l’espace, et d’Ozu, celle de découper le
temps. Dans votre théâtre, le temps est souvent
ralenti, presque suspendu, comme si quelque chose
se tramait en profondeur tandis qu’à la surface tout
paraît calme. Pensez-vous l’écriture en termes de
temps et d’espace ? Êtes-vous déjà metteur en scène
quand vous écrivez ?
Au Japon, je mets en scène presque toutes mes pièces.
Quand j’écris, je veux toujours retranscrire la réalité
en m’en décalant de quelques centimètres. C’est la
même chose pour la mise en scène. Comme vous
l’avez remarqué, dans ce monde décalé de quelques
centimètres par rapport à notre monde, le temps
s’écoule différemment. Mais si l’on n’y prête pas atten-
tion, on n’aperçoit pas cette différence. C’est comme
si l’on regardait un trompe-l’œil dont chaque élément
paraîtrait normal, mais que, si l’on en combinait plu-
sieurs, cela donnerait une image déformée du monde.
C’est cela que je cherche à réaliser avec le théâtre.

Vous transposez le monde de Tchekhov dans un uni-
vers qui relève de la science-fiction. Est-ce une façon
d’effectuer un pas de côté pour mieux observer notre
présent ?
Je ne sais pas si l’on peut mieux l’observer de cet
endroit. Mais je peux vous donner l’une des raisons
qui me motive : c’est que je n’aime pas utiliser des
mots « à la mode » dans mon écriture, et que donc
je préfère transposer l’époque où se déroulent les
faits dans un futur proche, dans « un avenir qui n’aurait
pas lieu ». J’aimerais écrire cet avenir avec les cinq
centimètres de côté que je viens d’évoquer.

Pour vous, le futur correspond souvent à un univers
presque apocalyptique, ou du moins marqué par la
catastrophe… 
Je pense qu’il n’y aura ni rêve, ni espoir, ni désespoir
dans notre avenir. Il y a quarante ans, nous imaginions

avec des robots revient au même que de travailler
avec des comédiens, à la différence près qu’ils sont
plus grands que la moyenne. 

Comment avez-vous rencontré Hiroshi Ishiguro ?
Est-ce vous qui lui avez proposé ces projets mêlant
théâtre et robot ?
J’ai rencontré Hiroshi Ishiguro par l’intermédiaire du
président de l’Université d’Osaka où j’ai commencé
à travailler il y a six ans. Je lui ai proposé un projet et
nous nous sommes mis à travailler ensemble immé-
diatement après. À partir de 2011, nous avons déve-
loppé ce projet grâce à des fonds d’études scientifiques
que le gouvernement japonais nous a accordés. Dès
le départ, nous ne voulions pas procéder à une pré-
sentation de robot comme on le ferait lors d’une «
exposition », et comme ce qui est d’ailleurs fait tra-
ditionnellement. Car, dans ces contextes, les gens
admirent la technique, mais cela ne les touche pas.
Nous voulions donc réaliser des robots qui étaient
capables d’émouvoir les gens.

Comment travaillez-vous ensemble ? Comment la
dimension artistique et l’aspect scientifique se ren-
contrent-ils ?
Je me suis tout de suite senti à l’aise en travaillant
sur ce projet car, même quand au lieu de robots j’ai
affaire à des comédiens en chair et en os, je ne donne
que des directives très concrètes ; comme, par exemple,
de faire trois secondes de silence. En ce qui concerne
le processus même de création d’un spectacle, il n’y
a pas, à proprement parler, d’« aspect scientifique »
puisque je dirige seul. Le professeur Ishiguro m’a,
dans un premier temps, proposé un choix de robots
disponibles à ce moment-là. Après avoir étudié leurs
performances, je me suis mis à écrire une pièce. Il
n’était pas prévu que le professeur Ishiguro intervienne
dans l’écriture de la pièce ou dans la mise en scène.
En cours de création, nous avons fait évoluer notre
travail, chacun dans notre domaine.

Quand, comment et pourquoi avez-vous commencé
à travailler avec des robots ?
J’ai créé mon premier spectacle avec des robots en
novembre 2008, celui-ci durait 30 minutes. Ce qui m’a
motivé tout d’abord, c’était que pour la première fois

Qu’apporte l’utilisation d’un robot dans l’espace scé-
nique ? S’agit-il d’une forme d’étrangeté – comparée
aux acteurs ? N’y a-t-il pas là un paradoxe, dans la
mesure où ce robot est censé ressembler le plus pos-
sible à un être humain ? 
L’utilisation d’un robot n’a pas beaucoup d’importance.
Dans 20 ans, il sera normal de voir des robots sur
scène, cela n’a donc pas de sens particulier. Aujourd’hui,
s’il faut trouver un sens à cette utilisation, c’est parce
que personne dans le monde entier ne l’a fait jusqu’à
présent. C’est la seule raison pour laquelle j’utilise
des robots sur scène. Cette raison est suffisante pour
un artiste. Mais grâce à cela, je pense que les spec-
tateurs devraient réfléchir à la question du théâtre
et du comédien.

Quelle est la différence, dans ce contexte, entre un
robot et une marionnette ?
Il n’y a pas de différence entre les deux. D’un point
de vue fonctionnel, le robot est peut-être plus auto-
nome et plus précis. C’est presque la même chose
que la différence entre une marionnette et un être
humain.

Est-ce que cette idée de travailler avec un robot est
au point de départ de l’écriture de la pièce ? 
Il est vrai que j’ai écrit cette pièce en prenant en
compte le fait que les personnages étaient joués par
des robots. Mais l’idée de travailler avec eux n’était
pas forcément un déclencheur. Pour moi, travailler

« Dans un avenir 
qui n’aurait pas lieu »
Entretien avec Oriza Hirata

que le XXIe siècle serait le siècle de l’espoir. Mais en
réalité, aucun changement n’a eu lieu en 2001. Je
pense que ce sera pareil pour le XXIIe siècle. Les êtres
humains se tourmenteront toujours pour la même
chose. Je voudrais juste écrire cela.

Dans votre version, les trois sœurs vivent dans une
ville sinistrée par la désindustrialisation. Quel rôle
joue ce contexte ? En quoi en sont-elles un reflet ?
La désindustrialisation est un problème très important
dans les villes de province. C’est la raison pour laquelle
je voulais écrire cette pièce à la manière du film anglais
The Full Monty. Mais ce fond social ne reste toujours
qu’un fond de toile pour moi. Ce que j’essaie de décrire
dans cette pièce, c’est le fait que les gens paraissent
vivre impassiblement, sans être liés à cela.

Le père décédé était ingénieur en robotique. Que
représente ce thème ? Est-ce que cela parle de progrès,
ou bien au contraire, du remplacement de l’être
humain par la machine ?
Il est vrai que plus la robotique se développe, plus
elle écarte les êtres humains. Mais je pense qu’il n’est
plus possible d’empêcher ce développement. C’est
comme nous qui ne pouvons plus vivre sans ordinateur
ni téléphone portable. Dans ce cas-là, il nous faut
accepter cette absurdité et réfléchir à comment nous
pouvons vivre avec. Je ne souhaite pas décrire « les
gens qui sont remplacés par des machines ». Ce que
je voudrais, c’est montrer « les gens qui n’ont pas
conscience d’être remplacés par des machines »

Propos recueillis par Hugues Le Tanneur

Oriza Hirata
Auteur et metteur en scène, Oriza Hirata est né à
Tokyo en 1962. À 16 ans, il effectue le tour du monde
à bicyclette, parcourant alors plus de 20 000 km et
visitant vingt-six pays en un an et demi. À son retour,
il publie un livre qui relate son voyage, Les Rois de
l’aventure (Les Solitaires Intempestifs, 2006). En 1982,
il entame des études d’art et de lettres. Pendant ses
années d’université, il écrit sa première pièce, fonde
la Compagnie Seinendan (1983), et monte des spec-
tacles à partir de ses textes (Gens de Séoul, 1989 ;
Confessions d’un simple d’esprit, 1993 ; Nouvelles du
plateau S, 1991 ; La Maison en flamme et le courage,
1995). Parallèlement, il développe une théorie selon
laquelle le théâtre doit puiser dans la vie quotidienne
des Japonais pour mieux la traduire : sur scène, les
personnages s’expriment dans une langue qui mêle
les registres écrit et oral, voire familier ; les répliques
sont parfois prononcées si doucement qu’on ne les
entend pas, de multiples conversations ont cours
simultanément, et les acteurs tournent le dos au
public. Il développe ces idées dans des ouvrages tels
que Gendai Kogo Engeki no tameni (Pour un style
parlé dans le théâtre contemporain). Cette façon d’en-
visager le théâtre continue d’avoir une forte influence
sur le monde théâtral au Japon depuis les années
1990. En 1998, il multiplie les créations (écritures et
mises en scène), en particulier au Théâtre Komaba
Agora à Tokyo, dont il est directeur artistique. Lieu
de résidence de la compagnie Seinendan depuis 1986,
ce théâtre est aussi un lieu de rencontres et d’accueil
pour les compagnies japonaises et étrangères. 

Oriza Hirata est professeur de communication et des-
ign au Centre Universitaire d’Osaka. Il enseigne éga-
lement le théâtre à l’Université d’Obirin. Il a écrit une
trentaine de pièces. Parmi elles, Gens de Séoul, dont
le titre est un hommage aux Gens de Dublin de James
Joyce : d’abord mise en scène au Japon en 2005, puis
présentée au Festival d’Avignon en 2006 par Frédéric
Fisbach, la pièce a ensuite été reprise par Arnaud
Meunier (Théâtre National de Chaillot, 2006). Quant
à Nouvelles du plateau S, elle a été mise en scène par
Laurent Gutman et présentée au Théâtre National
de Strasbourg en 2003. Enfin, la mise en scène de
Tokyo Notes par Frédéric Fisbach a été présentée à
La Villette en 2000, et au Théâtre de Gennevilliers, en
2008, dans sa propre mise en scène. 

Oriza Hirata au Festival d’Automne à Paris

2008 : Tokyo Notes (Théâtre de Gennevilliers)


