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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=)

	 	

(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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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	 	
Teshigawara (https://www.festival-automne.com/edition-2018/saburo-teshigawara-the-idiot)
et la danseuse Rihoko Sato interprètent le roman L’idiot de Dostoïevski et remplacent le texte
par le mouvement. Avec Les Vagues, Noé Soulier (https://www.festival-automne.com/edition-
2018/noe-soulier-from-within-titre-provisoire)continue son exploration du geste et sa valeur
intrinsèque. Quant àLia Rodrigues (https://www.festival-automne.com/edition-2018/lia-
rodrigues-furia-titre-provisoire), elle étudie avec ses 10 danseurs ce que signifie un groupe en
tant que masse, individu, corps social, etc. Pour Takao Kawaguchi et Ola Maciejewska c’est une
première. Sur la scène duThéâtre de la Ville (https://www.anousparis.fr/lieu/theatre-de-la-
ville/), Takao Kawaguchi (https://www.festival-automne.com/edition-2018/takao-kawaguchi-
about-kazuo-ohno) reproduit de manière exacte les pas du danseur Kazuo Ohno inventeur du
butô avec Tatsumi Hijikata. Ola Maciejewska (https://www.festival-automne.com/edition-
2018/ola-maciejewska-dance-concert)fait vivre son Dance Concert avec un des premiers
instruments de musique électronique, le thérémine.   

Programme Danse (https://www.festival-automne.com/edition-2018?filter-discipline=4&filter-
month=&filter-portrait=)

 

Festival d’Automne – Musique
Ensemble Mosaïk / Enno Poppe (debout, deuxième à gauche) © Sandra Schuck

 

La Philharmonie de Paris (https://www.anousparis.fr/lieu/philharmonie-de-paris/), leThéâtre
des Abbesses (https://www.anousparis.fr/lieu/theatre-des-abbesses/)et le Théâtre des
Bouffes du Nord (https://www.anousparis.fr/lieu/theatre-des-bouffes-du-nord/) s’associent
au Festival d’Automne pour sa programmation musicale. Pièce historique, création sonore,
musique électronique, le festival ne s’acoquine pas avec un seul genre. La pièce Inori
de Karlheinz Stockhausen (https://www.festival-automne.com/edition-2018/karlheinz-
stockhausen)composée en 1973/1974 est rejouée par l’Orchestre de l’Académie du Festival de
Lucerne (https://www.lucernefestival.ch/fr/lucerne-festival-orchestra/lorchestre). Inori qui en
langue japonaise signifie la prière, l’invocation ou l’adoration se constitue d’un grand orchestre
mais également d’un danseur dont les gestes sont empreints de la culture religieuse. Avec
David Christoffel (https://www.festival-automne.com/edition-2018/david-christoffel-
invitation-a-david-christoffel) compositeur, poète et créateur radiophonique, partez à la
rencontre de la poésie et de la musique avec de nombreux invités. Enno Poppe
(https://www.festival-automne.com/edition-2018/enno-poppe-rundfunk)convoque les esprits
de la musique électronique des années 60/70.

Programme Musique (https://www.festival-automne.com/edition-2018?filter-
discipline=1&filter-month=&filter-portrait=)
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DANCE CONCERT
Dans Bombyx Mari, Dia Maciejewska
croisait l'habilité de Loïe Fiiller à faire
danser ses vêtements comme un papillon
à un minimalisme futuriste aux accents
darkvadorien. Deux ans plus tard, elle catapulte
à nouveau l'histoire de l'art dans le xxi* siècle.
Avec Dance concert, elle réactualise un
instrument mis au point pendant la révolution
russe pour permettre à ses danseurs de créer,
par leurs gestes et à distance, la musique de
leurs mouvements. • A.J.-C.
Id'OI a Maciejewska
du 3 au 6 octobre au Centre Pompidou (lh)



Le	Monde	Supplément	–	8	septembre	2018	
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Marion Siéfert met l’enfance à nu

E
lle n’a pas l’air, comme ça,
Marion Siéfert, longue liane
brune et gracieuse, tête bien
faite et tête bien pleine, mais

elle est gonflée. Ne pas trop se fier à sa
douceur, son calme apparent. Quand
elle était petite, dans son enfance tra-
versée par le théâtre, elle s’est passion-
née pour les sorcières. Vingt ans plus 
tard, à 31 ans, elle signe son deuxième
spectacle, Le Grand Sommeil, qui
plonge dans la face cachée de l’enfance,
avec ses fantasmes, ses peurs, son anar-
chie, sa cruauté, son rapport au corps et
même, oui, son obscénité.

« J’ai toujours voulu écrire, jouer,
raconter des histoires, mais très vite, j’ai
été heurtée par les rôles féminins dans le
théâtre classique. » La jeune femme fait 
des études littéraires brillantes, décou-
vre la littérature et la poésie allemandes,
qui l’ont « beaucoup marquée », et part à
Berlin, au tournant de l’année 2010. « Là,

j’ai vu tout ce que l’on pouvait voir à 
l’époque, une autre vision du théâtre, 
beaucoup plus performative, avec des 
femmes fortes, qui prenaient la parole,
comme celles du collectif She She Pop,
l’actrice Sophie Rois ou la metteuse en
scène Monika Gintersdorfer. »

Fantômette des années 2.0
Marion Siéfert va se former à l’Institut

théâtral de Giessen, une école qui a peu 
à voir avec les conservatoires français. 
« Le travail y est très libre, très axé sur la 
création contemporaine, à la fois théori-
que et pratique. Là-bas, je n’ai plus été
stigmatisée comme “intello”, et je n’ai 
plus eu besoin de cacher que j’avais fait 
de la philosophie, de la musicologie et de
la littérature allemande. »

C’est à Giessen que Marion Siéfert crée
son premier spectacle, un objet scéni-
que déjà très culotté, qui s’appelle Deux 
ou trois choses que je sais de vous, tourne

en France pendant la saison 2018-2019, 
et où, vêtue comme une sorte de 
Fantômette des années 2.0, elle joue, via
Facebook, avec la vie privée de ses spec-
tateurs. Pour Le Grand Sommeil, elle a 
travaillé, au fil de longues improvisa-
tions, avec sa cousine Jeanne, qui avait
alors 11 ans, avec le désir de « libérer une
énergie explosive et drôle ». Sur scène,
Jeanne est incarnée par l’étonnante dan-
seuse-performeuse Helena de Laurens.
Et ce n’est pas triste. p

fabienne darge

Hideto Iwaï ou la ruée vers l’autre
tokyo (japon) - correspondance

C
omprendre l’autre et soi-
même. Telle est la démarche
d’Hideto Iwaï, acteur, auteur et
metteur en scène de Wareware

no moromoro (nos histoires…), sa pre-
mière pièce en français, née de travaux
réalisés lors d’ateliers à Gennevilliers.
« J’aime vraiment interroger les gens et je
veux continuer à le faire. Je veux parta-
ger leurs peurs et leurs intérêts, et ainsi
écrire sur une variété de sujets », expli-
que le natif de Tokyo aujourd’hui âgé de
44 ans, dont les créations restent très
inspirées de son vécu d’« hikikomori »
[expérience d’enfermement volontaire et
de désintérêt pour le monde extérieur]
entre 16 et 20 ans.

« Xénophobie »
« La raison pour laquelle je suis resté à la

maison n’était pas un cas habituel de 
maltraitance, mais un cas extrême de 
xénophobie, une peur des gens », expli-
quait-il, en 2011, dans un entretien ac-
cordé à la Fondation du Japon. Confronté

à la violence paternelle dans sa jeu-
nesse, il est lui-même agressif. L’intérêt
pour la scène naît pendant cette réclu-
sion. Les heures passées à regarder la
télévision, notamment des program-
mes de catch, d’arts martiaux et des 
matchs de football italiens, font surgir
une envie de faire des films.

Il reprend ses études pour intégrer
l’université et suit en parallèle des
cours d’art dramatique dans un centre
culturel local, où l’a inscrit sa mère,
conseillère psychologique l’ayant aidé à
trouver ce qui pouvait le « relier au 
monde extérieur ». « J’ai participé à une
comédie musicale avec un groupe de
femmes dans la quarantaine et la cin-
quantaine. » Le déclic. « Quand j’ai com-
mencé à faire du théâtre, j’ai découvert
que, pour la première fois, grâce à la fic-
tion, je pouvais sortir et apprendre ce
que les gens pensaient. »

Il crée en 2003 sa propre compagnie,
dont il est longtemps l’unique membre,
se contentant de réunir ponctuelle-
ment des équipes, toujours réduites.
Son nom : Hi-bye, une déclinaison des

expressions hai-hai, qui qualifie un bébé
qui rampe, et de bye-bye, « au revoir »,
comme une métaphore du cycle de la
naissance à la mort.

Sa première pièce, Hikky Cancun Tor-
nado, parle d’un jeune reclus qui aspire
à devenir lutteur professionnel.
S’enchaînent ensuite les créations et les
collaborations. Il s’inspire entre autres 
d’Oriza Hirata – l’initiateur du « shizuka
na gekijo » (théâtre du silence) − dont il
intègre en 2007 la compagnie, Seinen-
dan, pour travailler la mise en
scène. Wareware no moromoro est sa
seconde pièce présentée en France,
après Le Hikikomori sort de chez lui, 
jouée en mars 2018. p

philippe mesmer

Ola Maciejewska, l’art et la matière

P
our la première fois à l’affiche du
Festival d’automne, la jeune
chorégraphe Ola Maciejewska,
34 ans, s’élance sur les traces du

musicien John Cage (1912-1992) et du 
chorégraphe Merce Cunningham (1919-
2009) dans sa pièce Dance Concert, pour 
trois danseuses. Elle utilise un appareil 
étrange, équipé de deux antennes, le thé-
rémine, l’un des premiers instruments de
musique électronique, créé à la fin des 
années 1910, que Cage utilisa. Sa particu-
larité : réagir magnétiquement aux mou-
vements de ceux qui bougent autour de 
lui en produisant des sons entre le violon 
et la scie musicale. « Ce qui m’intéresse,
c’est la façon dont cet instrument qui 
crée une sorte de champ électrostatique 
devient une métaphore de l’espace, du 
champ sensible et empathique qui en-
toure chacun, explique la chorégraphe, 
qui a collaboré pour l’occasion avec Dorit
Chrysler, fondatrice de la Theremin
Society de New York. Danser autour, c’est 
comme pénétrer dans une zone réglée par
un système d’alarme. »

Dance Concert est la quatrième pièce
d’Ola Maciejewska depuis 2011. Celle qui a 
commencé ses apprentissages en Pologne
par la danse classique, la gymnastique et 
le folklore à l’âge de 7 ans, avant de choisir 
plus tard la voie du contemporain à l’uni-
versité d’Utrecht, aime se frotter à tous les
styles. Elle se déclare aussi très marquée 
par les arts visuels, l’architecture, le 
sport… « Mon background est changeant 
et ouvert, souligne-t-elle. J’ai toujours eu 
envie de tout découvrir et je m’ennuyais 
très vite : c’est pour cela sans doute que 
l’histoire de la danse a nourri mon vocabu-
laire. Elle est un de mes outils pour encore 
élargir ma curiosité. Sans compter que ma 
nostalgie pour le passé a aussi motivé cette
fascination permanente. »

Tissu virevoltant
En 2015, Bombyx Mori, trio présenté à la

Ménagerie de verre, à Paris, la révélait 
dans une épatante relecture du travail de
tissu virevoltant de Loïe Fuller (1869-
1928), déjà présente dans sa pièce consa-
crée à la figure de l’Art nouveau intitulée 

Loïe Fuller : Research (2011). « Toutes mes
pièces ont un point commun : j’y tra-
vaille toujours à partir ou avec un objet,
poursuit Ola Maciejewska. C’est pour
cela que j’ai eu envie de faire une recher-
che sur Loïe Fuller et ses robes. Elle est
l’une des rares chorégraphes à avoir
travaillé avec des matières. Je compte
d’ailleurs bien remettre ce rapport aux 
objets au cœur de la danse. »

Autour du thérémine, Ola Maciejewska
invite une ronde de fantômes : John Cage
et Merce Cunningham, mais encore 
l’Allemande Mary Wigman (1886-1973), le
Japonais Kazuo Ohno (1906-2010). Un 
bouquet d’univers contrastés réincarnés 
dans un même élan. p

rosita boisseau

Des scènes aux couleurs 
du temps présent

Transdisciplinaire et résolument contemporain, le Festival d’automne présente 
des talents éclectiques. Portraits de cinq jeunes artistes à ne pas manquer

¶
à voir

le grand sommeil
du 7 au 17 novembre à La Commune, 

centre dramatique national 
d’Aubervilliers ; du 20 au 22 novembre 

à la Ménagerie de verre

¶
à voir

wareware no moromoro 
(no s histoires…)

du 22 novembre au 3 décembre 
au T2G-Théâtre de Gennevilliers

¶
à voir

dance concert
du 3 au 6 octobre 

au Centre Pompidou « Dance Concert » (répétition), à Rotterdam. MARTIN ARGYROGLO

Hideto Iwaï à Tokyo, en 2016, TORU HIRAIWA

La performeuse Helena de Laurens dans « Le Grand Sommeil ». MARION SIÉFERT
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naissance à la mort.

Sa première pièce, Hikky Cancun Tor-
nado, parle d’un jeune reclus qui aspire
à devenir lutteur professionnel.
S’enchaînent ensuite les créations et les
collaborations. Il s’inspire entre autres 
d’Oriza Hirata – l’initiateur du « shizuka
na gekijo » (théâtre du silence) − dont il
intègre en 2007 la compagnie, Seinen-
dan, pour travailler la mise en
scène. Wareware no moromoro est sa
seconde pièce présentée en France,
après Le Hikikomori sort de chez lui, 
jouée en mars 2018. p

philippe mesmer

Ola Maciejewska, l’art et la matière

P
our la première fois à l’affiche du
Festival d’automne, la jeune
chorégraphe Ola Maciejewska,
34 ans, s’élance sur les traces du

musicien John Cage (1912-1992) et du 
chorégraphe Merce Cunningham (1919-
2009) dans sa pièce Dance Concert, pour 
trois danseuses. Elle utilise un appareil 
étrange, équipé de deux antennes, le thé-
rémine, l’un des premiers instruments de
musique électronique, créé à la fin des 
années 1910, que Cage utilisa. Sa particu-
larité : réagir magnétiquement aux mou-
vements de ceux qui bougent autour de 
lui en produisant des sons entre le violon 
et la scie musicale. « Ce qui m’intéresse,
c’est la façon dont cet instrument qui 
crée une sorte de champ électrostatique 
devient une métaphore de l’espace, du 
champ sensible et empathique qui en-
toure chacun, explique la chorégraphe, 
qui a collaboré pour l’occasion avec Dorit
Chrysler, fondatrice de la Theremin
Society de New York. Danser autour, c’est 
comme pénétrer dans une zone réglée par
un système d’alarme. »

Dance Concert est la quatrième pièce
d’Ola Maciejewska depuis 2011. Celle qui a 
commencé ses apprentissages en Pologne
par la danse classique, la gymnastique et 
le folklore à l’âge de 7 ans, avant de choisir 
plus tard la voie du contemporain à l’uni-
versité d’Utrecht, aime se frotter à tous les
styles. Elle se déclare aussi très marquée 
par les arts visuels, l’architecture, le 
sport… « Mon background est changeant 
et ouvert, souligne-t-elle. J’ai toujours eu 
envie de tout découvrir et je m’ennuyais 
très vite : c’est pour cela sans doute que 
l’histoire de la danse a nourri mon vocabu-
laire. Elle est un de mes outils pour encore 
élargir ma curiosité. Sans compter que ma 
nostalgie pour le passé a aussi motivé cette
fascination permanente. »

Tissu virevoltant
En 2015, Bombyx Mori, trio présenté à la

Ménagerie de verre, à Paris, la révélait 
dans une épatante relecture du travail de
tissu virevoltant de Loïe Fuller (1869-
1928), déjà présente dans sa pièce consa-
crée à la figure de l’Art nouveau intitulée 

Loïe Fuller : Research (2011). « Toutes mes
pièces ont un point commun : j’y tra-
vaille toujours à partir ou avec un objet,
poursuit Ola Maciejewska. C’est pour
cela que j’ai eu envie de faire une recher-
che sur Loïe Fuller et ses robes. Elle est
l’une des rares chorégraphes à avoir
travaillé avec des matières. Je compte
d’ailleurs bien remettre ce rapport aux 
objets au cœur de la danse. »

Autour du thérémine, Ola Maciejewska
invite une ronde de fantômes : John Cage
et Merce Cunningham, mais encore 
l’Allemande Mary Wigman (1886-1973), le
Japonais Kazuo Ohno (1906-2010). Un 
bouquet d’univers contrastés réincarnés 
dans un même élan. p

rosita boisseau

Des scènes aux couleurs 
du temps présent

Transdisciplinaire et résolument contemporain, le Festival d’automne présente 
des talents éclectiques. Portraits de cinq jeunes artistes à ne pas manquer

¶
à voir

le grand sommeil
du 7 au 17 novembre à La Commune, 

centre dramatique national 
d’Aubervilliers ; du 20 au 22 novembre 

à la Ménagerie de verre

¶
à voir

wareware no moromoro 
(no s histoires…)

du 22 novembre au 3 décembre 
au T2G-Théâtre de Gennevilliers

¶
à voir

dance concert
du 3 au 6 octobre 

au Centre Pompidou « Dance Concert » (répétition), à Rotterdam. MARTIN ARGYROGLO

Hideto Iwaï à Tokyo, en 2016, TORU HIRAIWA

La performeuse Helena de Laurens dans « Le Grand Sommeil ». MARION SIÉFERT
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DANCE CONCERT
Ola Maciejewska
Florian Gaité

Composition chorégraphiée pour théré-
mine spatialise, la nouvelle création d'Ola
Maciejewska déploie la métaphore des
corps sonores, qu'elle place en prise
directe avec leur environnement.

• Partisane d un nouveau matérialisme, la
chorégraphe et performeuse polonaise ima-
gine un dispositif instrumental pour danse-
concert qui donne au son toute sa physicalite,
transformant les interprètes en corps conduc-
teurs de la composition musicale
Comment concevoir la danse en-dehors de
tout anthropocentrisme ? Lambition chorégra-
phique d'Ola Macieiewska consiste précisé-
ment a penser le mouvement et l'expressivité
sans les rapporter prioritairement au corps
humain, lui préférant des objets artificiels ou

naturels qui en questionnent autrement les
normes Ce decentrement emprunte aux pen-
sées animistes anarchistes ou ecofemmistes,
a la théorie du « quasi-objet » de Michel Serres
ou a la « rythmanalyse » d'Henri Lefeovre pour
mieux se défaire des catégories oppositions
et hiérarchies traditionnelles Chacune de ses
pieces est ainsi l'occasion d'une mise en rela-
tion du corps dansant avec ses autres par la-
quelle elle livre une relecture critique de
l'histoire de la modernite occidentale

TECHNO-TERPSICHORE
Son nouveau projet initie un cycle de re-
cherches et d'expérimentations lie a la ques-
tion environnementale, directement inspirée
de ses travaux sur Loie Fulier De cette der-
niere, Ola Maciejewska retient que le corps
dansant doit toujours ètre pense en interac-
tion avec les objets qui l'entourent et qui en
organisent la dramaturgie Dans sa derniere
creation, Bombyx Mon, ^actualisation pour
trois interprètes de sa premiere piece Loie Ful-
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ler Research (1) , elle lu reprenait ainsi la
« dancing dress » pour en faire une sculpture
sonore a part entière, dont chaque mouve-
ment résonnait sur un plateau silencieux
C'est l'effet de cette relation sensible, quasi
empathique, entre une presence physique,
son espace et le son produit par leur interac-
tion qu'Ola Maaejewska cherche ici a saisir,
et même a amplifier
Pour ce faire, elle imagine un dispositif sce-
nique directement inspire du theremine, cet
instrument electronique qui se joue sans

A gauche/ left «Dance concert» 2018
(Ph Martin Argyroglo)
Ci-dessous/below «Dance concert» 2018
Répétitions (Ph Martin Argyroglol

contact détectant les mouvements de l'inter-
prète au sem d'un champ électromagnétique
pour los transformer en ondes sonores Les
variations de frequence et d'intensité sont
ainsi directement indexées sur les evolutions
de la gestuelle dans l'espace, de telle sorte
qu'il devient possible d'en penser une choré-
graphie En 1932, quinze ans apres l'invention
du theremine, LeonTheremm, dont la femme
était danseuse, en avait d'ailleurs imagine une
version augmentée Le terpsitone, du nom de
la muse de la danse, a ete pense pour reagir
aux déplacements d'un corps entier sur une
plateforme, ouvrant des potentiels choregra
phiques inouïs La destruction des premiers
exemplaires de cet instrument, la mauvaise
maîtrise des interprètes de l'époque et les

difficultés techniques qui se posent au-
jourd'hui ne permettent néanmoins pas d'en-
visager sa reproduction A la suite de Merce
Cunningham et de John Cage qui, en collabo
ration avec l'inventeur du synthétiseur Robert
Mûog, en avaient adapte l'usage pour Varia-
tions V, Ola Maciejewska travaille plutôt a la
réalisation d'un dispositif hybride qui en
reprend les paramètres opérationnels
Transformées en corps conducteurs, les dan-
seuses interagissent a vue, directement avec
l'instrument, dont les huit antennes de modu-
lation sont distribuées dans l'espace Elles for-
ment un contmuum humain-machine qui
redéfinit la notion même d'habiter au sein d'une
ecologie holiste selon laquelle corps vivants et
objets inertes font monde commun Le rapport
analogique de l'organisme et de l'objet se re-
trouve également dans le choix de reactiver des
fragments de l'histoire de la danse ou des pra-
tiques populaires (du type du « pogo ») comme
autant de ready-made corporels

DANSER COMME ON COMPOSE
Le titre Dance Concert évoque d'emblée les
« concerts de danse » du Judson Dance Thea-
ter, ces soirees performatives durant les-
quelles Yvonne Ramer, Trisha Brown, Steve
Paxton ou Lucmda Childs donnaient corps aux
compositions de Robert Dunn, John Cage ou
Philip Corner Ils étaient penses en regard du
Bauhaus et du Black Mountain College Ola
Maciejewska y décelé un moment charnière
du mouvement de decloisonnernent des dis-
ciplines artistiques et une premiere occasion
de voir s'opérer des glissements entre danse
et musique Dans cette piece, l'immédiateté,
sinon l'mtimite, de la relation entre le mouve-
ment et le son radicahse ce brouillage des ca-
tégories La chorégraphie ne vient plus
soutenir ou suivre la partition maîs se fait lit-
téralement musique, quand la composition,
en retour, devient pleinement manipulable
Dance Concert organise ainsi des transferts
de substances qui doublent la perception ki-
nesthesique de sa modalite acoustique La
partition a ete réalisée sous la supervision de
Dont Chrysler, cofondatnce de la New York
Theremm Society, en collaboration avec la
chorégraphe et ses interprètes Entrelaçant
différentes lignes musicales, Ola Maciejewska
ajoute du materiel sonore autour du bruit (no-
tamment de guerre) dans la musique contem-
poraine et y amenage des plages de silence
Le corps s'écoute alors comme la musique se
scrute, au coeur d'un paysage liquéfie ou se
confondent les sens »

(1) Bombyx Mon a ete presente au Theâtre de la Cite
internationale oans le cadre du programme New Settings
en 2016

Florian Gaite est docteur en philosophie et critique d art
lt est également curateur auprès de festivals, dè galeries
et d'institutions
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Dance Concert
Ola Maciejewska
A choreographed composition for a spa-
tialized theremin, Ola Maciejewska's new
creation deploys the metaphor of acous-
tic bodies, which sho places in direct
contact w it h their environment.

A proponent of a new matenalism, the Pol
ish choreographer and performer imagines
an instrumental device for a dance concert
that invests sound with all of ils physicality,
transformmg the mterpreters into bodily
vectors of the musical composition
How is it possible to create dance outside
all forms of anthropocentrisme Ola Ma-
ciejewska's choreographic ambition con-
sists precisely in thinkmg about movement
and expressiveness without necessanly
Connecting them to the human body, pre
ferring mstead artif iciel or natural objects
that question norms in an alternative fash-
ion This decentrmg borrows from ammist,
anarchist and ecofemmist strains of thought,
as well as Michel Serres's theory of the
'quasi object' and Henri Lefebvre's 'rhythm
analysis as a means of surpassmg catégor-
ies, oppositions and traditional hiérarchies
Each of her performances is therefore an
opportunity to connect the dancing body
with others, through which she delivers a
critical rereadmg of the history of Western
modernity

TECHNO TERPSICHORE
Her new project begms a cycle of research
and expérimentation related to environ-
mental issues, directly inspired by her work
on Loie Fuller The lalter mfluenced Ola Ma-
ciejewska in that she too believed that the
dancing body should always be thought of
in interaction with the objects that sur-
round it, thereby servmg to organize the
dramaturgy ln her most récent creation,
Bombyx Mon, Ola Maciejewska updated
her first piece, Loie Fuller Research (1 ), this
time choreographmg it for three perform-
ers She also made use of a 'dancing dress'
to create a sound sculpture in lis own right,
whose every movement resonated on the
silent set lt is the effect of this sensitive, al-
most empathie relationship between a
physical presence, the space in which it
fmds itself, and the sound produced by
their interaction that Ola Maciejewska
seeks to capture, mdeed to amplify, in her
latest creation
To do this, she developed a stage device di-
rectly inspired by the theremin an electronic
instrument that can be played without con-
tact by detectmg the performer s move

ments withm an electromagnetic field, trans
formmg them into sound waves The varia-
tions of frequency and mtensity are directly
Imked to the evolutions of the performer's
gestures in space, so that it becomes possi-
ble to compare the performance to a chere
ography ln fact in 1932, fifteen years after
the invention of the theremin, Leon There-
min, whose wife was a dancer, had also
imagmed an augmented version of the ini-
tial instrument lt was called Terpsitone,
named after the muse of dance, and was
designed to react to the movements of an
entire body on a platform, openmg up un-
heard of choreographic possibilités The
destruction of early examples of the instru-

ment performers' lack of mastery of it at
the time, and the technical difficultés that it
generated make it impossible for us to en
visage ils reproduction Followmg in the
wake of Merce Cunningham and John Cage
who, in collaboration with the mventor of
the synthesizer Robert Moog, adapted ils
use for Variations V, Ola Maciejewska works
mstead towards the realization of a hybrid
device that exploits the terpsitone's opera-
tional parameters
Transformed into conductive bodies, the
dancers mteract visually, directly with the in-
strument, whose eight modulation antennae
are distributed throughout the performance
space They form a human-machine contin-
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uum that redefmes the very notion of being
within a holistic ecology in which living bod-
les and inert objects make up a shared
world The analogical relationship between
the organism and the object may also be
found in the decision to reactivate fragments
of the history of dance or popular practices
(such as the pogo') as if these were a kmd
of corporeal ready made

DANCE AS COMPOSITION
The title Dance Concert immediately evokes
the Judson DanceTheater's dance concerts
performance evenings during which Yvonne
Ramer,Trisha Brown Steve Paxton and Lu
cindd Childs embodied the compositions of

A gauche/ leu «Dance concert»
2018
(Ph Martin Argyroglo)

Adroite de haut el bas/ ' ght
frein the top
«Loie Fuller Research» 2011
(Ph Martin Argyroglo)
« Dance concert > 2018
( NationalTaichungTheater)

Robert Dunn, John Cage and Philip Corner
These were conceived along the prmciples
of the Bauhaus and Black Mountain College
ln these works Ola Maciejewska discovered
a pivotai moment in the drive towards the
decompartmentalization of artistic disci-
plines, and a first opportunity to ses a fu
sion between dance and music ln this piece
the immediacy if not the mtimacy of the re-
lationship between movement and sound,
radicalizes this blurrmg of catégories The
choreography no longer supports orfollows
the score but literally becomes the music,
while the composition, in return, becomes
fully mampulable Dance Concertthus orga
nizes transfers of substances that double
the kmaesthetic perception of acoustic
modality The score was produced under the
supervision of Dont Chrysler, co founder of
the NewYorkTheremm Society, in collabo
ration with the choreographer and her per
formers Interweavmg différent musical
styles, Ola Maciejewska adds sound mate
nal consisting of noises (particularly these
associated with war) to the contemporary
music and also créâtes moments of silence
withm the same score The body can be lis
tened to, just as the music can be observed,
in the heart of a liquefied landscape where
the sensés merge

(1) Bombyx Mon was presented attheTheatre de la
Cite Internationale as part of the New Settmgs pro
gramme in 2016

Florian Gaite hoids a PhD in philosophy and is an art
cnue He is also a curator for festivals gal/enes and
institutions

Dia Maciejewska
Nee en 1984 en Pologne Vit et travaille a Paris
Bom in 1984 in Poland Lives and works in Paris
Dernieres créations /récentshows
2011 Loie Fuller Research
2014 Tekton Cosmopol
2015 Bombyx Mon
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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 
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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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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 
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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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