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« Mon plus ancien souvenir 
touchant le théâtre de KabuKi 
reMonte à l’année 1889. 
J’avais dans les quatre ans 
et c’était au théâtre naKaMura, 
situé dans le secteur de toriKoé 
du parc d’asaKusa. 
danJûrô ichiKawa y interprétait 
nachi notaKi chiKai no MongaKu 
(« le vœu de MongaKu à la cascade 
de nachi ») à partir du 23 Juin 
et pendant tout Juillet. »

Tanizaki Junichiro

« Années d’enfance. »



« lorsque devant l’orient 
le spectateur occidental 
préserve une bénéfique dose
d’ignorance et le coMédien 
un Juste pourcentage 
de désinvolture, 
il y a une chance pour que 
cet orient aide à féconder 
et non pas seuleMent 
à inforMer. »

Paul Claudel

« Connaissance de l’Est »



OriginEs (1).

en 1989, gaël baron et moi nous rencontrons dans la classe de Madeleine Marion,
en première année du conservatoire national supérieur de paris. nous passons
beaucoup de temps à travailler ensemble, et assouvissons notre soif commune de
théâtre en allant voir de nombreux spectacles. nous frappent durablement quelques
mises en scène mémorables d'artistes étrangers (ingmar bergman, luca ronconi,
Klaus-Michael grüber, deborah warner, lev dodine...), des spectacles sur-titrés où
le théâtre semble total : eugène o'neil joué en suédois avec bibi anderson, peer gynt
interprété par un grand acteur italien, labiche par de grands acteurs allemands...
les époques se mêlent, les langues se croisent, les cultures dialoguent sur la scène
du théâtre-monde.  nous prenons un dimanche matin le train pour bruxelles, et allons
demander à otomar Krejca, le grand metteur en scène tchèque, de venir diriger un
atelier au conservatoire. il dit oui, mais au retour le directeur dit non. nous rêvons.*
au début des années 2000, gaël et moi sommes comédiens depuis plusieurs années,
tous deux engagés dans des aventures de troupe qui nous passionnent (gaël avec
stanislas nordey au tgp, moi avec claire lasne). nous travaillons beaucoup, chacun
de notre côté. à cette époque une question m'occupe : « à quoi ressemblerait un spectacle
qui aurait pour seul sujet l'acteur, le jeu de l'acteur, l'art de l'acteur? ». un spectacle dont
l'acteur serait le centre, le roi. une ode à l'acteur. une fête du jeu. non plus l'auteur ou
le metteur en scène comme grands maîtres de la cérémonie, mais l'acteur seul, animant
la scène par la seule force de son art et sa passion du jeu. 

PrEMiÈrEs rÊVEriEs 

Je commence à imaginer ce spectacle, en partant de mes grands fantasmes de
comédien : donner la réplique en japonais à toshiro Mifune ; jouer en anglais richard
iii avec la troupe de la royal shakespeare company ; répéter hamlet en suédois sous
la direction de bergman. trois rêveries improbables qui me réjouissent, m'enchantent,
me font battre le coeur. et ce n'est bien sûr pas un hasard si elles associent l'art de
l'acteur à de grandes traditions de jeu étrangères, à des langues étrangères, comme
dans ces spectacles qui nous avaient tant enthousiasmés dix ans plus tôt. tant qu'à
jouer, que tout soit jeu, à commencer par la langue devenue matière musicale à explorer.
la première partie-japonaise-de cette « trilogie de l'acteur » retient vite toute mon
attention, sans doute parce qu'elle est immédiatement la plus lointaine, la plus inconnue,
et surtout la plus fantaisiste. 

* de cette anecdote vient le titre du spectacle, jeu de mot intraduisible entre le japonais et le tchèque : le Kabuki-za
est le nom de la grande salle de Kabuki à tokyo; le divadlo za branou (« le théâtre derrière la porte ») celui de la
troupe d'otomar Krejca à pragues dans les années 60. Kabuki-za branou: le théâtre de Kabuki derrière la porte. 



LE KABUKi   

Je passe des heures à la Maison de la culture du Japon à paris, et tombe sur une
série d'interviews de grands acteurs de Kabuki par une speakerine de la télévision,
en japonais non sous-titré. Je ne comprends littéralement rien à leurs dialogues,
mais saisis tout de ce qui s'échange entre eux. Je suis fasciné par ce que je découvre
de ces artistes : des hommes d'une simplicité, d'une modestie et d'une courtoisie sans
failles, qui, une fois maquillés, perruqués, costumés, deviennent sans qu'aucun doute
soit permis la plus séduisante des jeunes femmes, une amante trahie folle de douleur,
un guerrier d'un maintien et d'une puissance inouïes, un démon virevoltant... s'impose
à moi l'évidence d'une dramaturgie passionnante, en lien profond avec ce que je souhaite
raconter. le sujet central est bien le mystère du jeu de l'acteur, sa magie, mais de
nouveau les époques se mêlent (le Japon ultra moderne de la speakerine et celui
entièrement traditionnel du Kabuki), les cultures dialoguent (moi acteur occidental
plongeant dans une grande tradition de jeu orientale), les langues se croisent. toshiro
Mifune cède sa place à ichikawa danjùrò.   

LE rirE

Me saute aussi aux yeux la puissance comique de ce théâtre, tout autant que le côté
burlesque des interviews, où les rôles semblent inversés : de la grande vedette du
Kabuki et de la speakerine, c'est la seconde qui est la plus exubérante, la plus fantasque,
la plus théâtrale ! il y a là une piste d'une vraie drôlerie. or, dès le début, le rire est
pour moi au coeur de ce rêve de spectacle. c'est parce que j'ai adoré faire rire ma
famille et mes amis tout le temps de mon enfance et de mon adolescence, qu'à un
moment j'ai voulu devenir comédien, ignorant tout du théâtre. Mais le rire n'est pas si
fréquent dans le théâtre que je pratique depuis que j'ai choisi d'être acteur. il pourrait
même par moments sembler suspect. au théâtre en france, le sérieux domine. alors
qu'une part très profonde de mon rapport au théâtre, de mon désir pour ce métier,
est intimement liée au rire. 



PrEMiÈrEs APPrOCHEs 

fort de ces premiers éléments, de ces premières intuitions, je convoque un camarade
de jeu et nous nous lançons dans une série d'improvisations dans la petite salle bleue du
théâtre paris-villette. à partir de quelques éléments très simples (tissus d'ameublement,
passementerie, accessoires et instruments de musique occidentaux, maquillage...),
volontairement pauvres, nous inventons un espace scénique, des costumes, des maquillages,
qui puissent évoquer la beauté luxueuse du Kabuki. les pas glissés, les gestes des
mains, les attitudes du corps, la musique, le parlé-chanté qui accompagne les danses,
la langue : tout est à approcher par mimétisme. ce sont des tentatives hasardeuses,
mais on perçoit immédiatement la richesse de ce matériau de jeu.  cinq ans passent,
je suis assistant de Julie brochen qui monte « hanjo » de Mishima. elle a fait appel à
moi parce qu'elle sait mon amour pour le Kabuki et l'art des acteurs japonais. un soir
de tournée je lui montre les traces vidéo de ces premières séances d'improvisation.
elle y découvre un univers drôle et poétique qui l'enchante, et m'encourage à aller au
bout de ce projet. Je m'y remets, seul, me rends compte que mon désir est intact, et
aussi que ce travail n'a de sens qu'à deux, partagé, en dialogue. il s'agit bien d'un
projet sur l'altérité, l'autre, l'étranger.   

AU TrAVAiL !

quelques années encore, le temps que naissent mes deux enfants, et je propose à
gaël de me rejoindre. vingt années ont passé, nous avons toujours suivi ce que faisait
l'autre mais jamais partagé de spectacle. c'est comme si c'était pour nous deux le bon
moment de nous rencontrer sur le plateau, de confronter nos deux pratiques singulières,
nos deux rêves de théâtre. et ce que j'ignorais en lui racontant mon projet (là où j'en
étais de mes tentatives, tout ce qui restait à inventer à deux...), c'est la passion ancienne
de gaël pour le Kabuki, pour certains de ses très grands acteurs (bando tamasaburo
et Kataoka takao) qu'il avait eu la chance de voir jouer en france des années auparavant.
sa connaissance du Kabuki est bien plus grande que la mienne, il est allé au Japon
(voyage d'étude pour un spectacle de bruno Meyssat sur hiroshima), et nourrit depuis
longtemps une vraie passion pour la culture japonaise. nous nous fixons trois périodes
de travail espacées de plusieurs mois, entre avril 2013 et février 2014. trois rendez-
vous de trois semaines chacun, au terme desquels nous souhaitons être en mesure
de présenter une ébauche de notre spectacle.    



« le Jeu de l'acteur 
coMpose le centre 
de gravité du théâtre, 
son ultiMe réel.»

« il est à Mon avis certain 
que tout art est investi 
par les puissances refoulées 
d'une enfance.»

Alain Badiou

« Eloge du théâtre »



nOTE d’inTEnTiOn

Krystian lupa dit que la vie d'un artiste dure 20 ans. et que s'il veut continuer à pratiquer
son métier il lui faut renaître. il n'a pas d'autre choix pour rester un créateur, rester
en vie. cela fait un peu plus de 20 ans que gaël et moi sommes comédiens de théâtre.
comment continuer, c'est à dire comment renaître si l'on croit, comme nous le faisons
tous deux, en la formule de lupa ? en repartant à la source, en questionnant notre
désir pour le théâtre, pour l'art de l'acteur. et ceci de façon profonde et ludique.
que cela puisse entièrement se partager avec le public. que cela soit du jeu, l'objet-
même d'un spectacle. et aussi en le faisant seuls. de même qu'un musicien ou un danseur
a besoin à certains moments de son développement personnel de se confronter au
solo, nous ressentons la nécessité de travailler cette fois-ci sans metteur-en-scène,
l'un à côté de l'autre, l'un en face de l'autre. deux acteurs seuls sur un plateau avec,
au centre, la question brûlante du jeu.  un questionnement très intime donc. alors
pourquoi le Japon? pourquoi le Kabuki ? on pourrait citer imre Kertész : « plus c'est
lointain et étranger, plus c'est proche et familier ». ou encore le conseil du grand
tore à peer gynt : « fais le tour peer, fais le détour ». Mais peut-être, plus précisément,
parce qu'à la question « quel est ton acteur préféré ? », gaël répond sans hésiter :
« Kataoka takao ! » et moi « toshiro Mifune! ». parce que si l'on creuse en nous
pour atteindre le noyau de notre amour du théâtre, de notre désir d'être comédiens,
de notre goût pour le jeu, on en revient tous deux aux chocs esthétiques de Kabukis
vus en france, aux films de Kurosawa, de Mizogushi, d'ozu, à l'intensité spécifique aux
grands acteurs japonais. nous allons faire un tour par le Japon pour contempler de
loin notre pratique occidentale du théâtre, un détour par le Kabuki pour renaître à
notre art de l'acteur. au tout début du XX° siècle, deux acteurs de Kabuki ont quitté le
Japon pour aller à la rencontre du théâtre européen. ils se sont frottés au naturalisme, ont
vu jouer ibsen, et sont revenus dans leur pays, ensemençant leur grande tradition
théâtrale avec ce qu'ils avaient découvert de la modernité. nous allons faire le
voyage dans l'autre sens, mais un voyage intérieur : depuis nos enveloppes d'acteurs
occidentaux vers le corps d'acteurs de Kabuki. et ceci à vue, sous le regard des
spectateurs rendus complices de cette métamorphose. dans le Kabuki, l'acteur est
roi. il répond à lui seul à toutes les attentes du public, tout repose sur l'art de son jeu.
au Kabuki, comme dans l'ancien théâtre élisabéthain, le théâtre tout entier c'est
l'acteur. voilà qui mérite d'aller y voir, et d'embarquer les gens dans ce lointain
voyage.  le spectacle ne sera pas pour autant une reconstitution d'un Kabuki. ce
sera une fantaisie inspirée de l'univers du Kabuki et d'un Japon autant fantasmé
que grandement documenté. nous choisissons de plonger dans cet univers de
formes, de codes ancestraux, d'en étudier avec soin des éléments de gram-
maire et de vocabulaire, et d'en renvoyer une image déformée, très personnelle.
ce sera tout autant un exercice d'admiration, d'hommage, que de déconstruction, de
contamination. rien de pur dans tout ça. cela tombe bien : le Kabuki a toujours été,
par essence, un art profondément impur.  par un travail rigoureux, exigeant et ludique,
nous chercherons à créer une illusion qui soit à la fois la plus belle possible, la plus
poétique, tout en ayant une véritable dimension comique. non pas de dérision, surtout
pas puisqu'il s'agît d'un voyage amoureux, mais du fait même de la quasi-impossibilité de
notre tentative, de son caractère désespéré, hasardeux.



de la distance infranchissable qui semble nous séparer de notre modèle. nous
souhaitons écrire ce spectacle comme une variation, au sens musical du terme
(le sous-titre pourrait être : « partita pour deux acteurs avec prélude et fugue »),
avec pour thème central le jeu de l'acteur. nous partirons de très loin, du plus lointain
envisageable, nous présentant au public comme deux grandes vedettes du Kabuki.
de ce point de départ improbable, invraisemblable, hautement fantaisiste, mais nourri
d'une passion et d'un goût véritables, nous tournerons autour de notre thème comme
des planètes affolées autour de leur soleil. tout cela avec le plus de conviction et
d'engagement possible, menés par une curiosité sans borne, une soif d'expériences
théâtrales, d'aventure, qui nous pousseront à nous affranchir des barrières
habituelles que sont la langue et les codes théâtraux. Merveilles et catastrophes se
mêlant certainement. où cela nous mènera-t-il ? cela reste encore à découvrir...  (...)



« trop de gens attendent tout du voyage sans s’être jamais

souciés de ce que le voyage attend d’eux…le voyage ne vous

apprendra rien si vous ne lui laissez pas aussi le droit de vous

détruire. /… / un voyage est comme un naufrage. » 

Nicolas Bouvier - Chroniques japonaises



sCénOgrAPHiE

pour ce qui est du décor, des accessoires et des costumes, nous chercherons à évoquer
la très grande beauté des éléments scéniques du Kabuki, la richesse inouïe des étoffes
et du moindre accessoire de scène, par des moyens volontairement pauvres, limités,
utilisant au maximum des matériaux de récupération, poursuivant en cela notre intuition
de départ : il apparaît plus passionnant de rendre compte de la richesse par le dénuement,
seulement guidés par des échos poétiques et l'invention d'une esthétique propre au
spectacle. que le spectateur puisse se dire : « on est au Kabuki » alors que l'espace
n'est structuré que par quelques châssis, ou encore « c'est un magnifique kimono
de scène » devant un arrangement de tissus d'ameublement occidentaux. créer autant
d'effets d'optique dont le spectateur n'est jamais dupe, mais bien complice, partenaire
consentant. comme devant ces collages cubistes où l'oeil va sans cesse de la forme
représentée aux éléments utilisés. de ces allers-retour naît un dialogue entre la scène
et la salle. nous sommes deux à faire tenir l'ensemble.  

« rien ne demeure, tout devient » : sans doute la maxime zen qui m'accompagne le
plus dans ma démarche artistique, tout comme dans ces jardins secs où celui qui regarde
trouve le propre chemin de sa méditation ; l'art au centre de la vie sous forme de rituels,
de cérémonies, de maîtrise dans l'épure ; aller à l'essentiel ; tendre vers l'harmonie où
toutes les matières résonnent les unes avec les autres : papier, tissus, bois, caillou...
Emmanuel Clolus

Croquis : Emmanuel Clolus



Croquis : Emmanuel Clolus



La perfection
/.../ 
Moi je désire 
Le contraire :
L'inachèveMent,
L'instabiLité... 
je ne veux 
surtout pas 
être stabLe 
et tranquiLLe.

Min Tanaka



PrOCEssUs dE CréATiOn

Calendrier et lieux de résidence (passées et à venir)

2013

2014

2015

Calendrier des représentations

2015

22 avril-12 Mai 
résidence au cube - hérisson

29 Juillet-17 août 
résidence au pot-au-noir - rivoiranches

31 Janvier-20 février
résidence au 3bisf - aix en provence 

12-24 Janvier 
résidence i (lieu à déterminer : châteauvallon / 3bisf ?)        

26 Janvier-7 février 
résidence ii à la régie culturelle régionale.

11 au 15 février  
théâtre national de la criée - Marseille

18 au 20 février 
théâtre du bois de l’aune - aix en provence  



L'éqUiPE

gaël baron / laurent Ziserman

Julie denisse

Jérôme d'orso

emmanuel clolus / laurent Ziserman

diane guérin / assistée de Marco bénigno

isabelle surel 

philippe domangie        

direction artistique, création et jeu

regard / direction d'acteur

travail du corps

scénographie

lumière 

son

vidéo 





gAEL BArOn
Comédien

après des études initiées au conservatoire de région d’angers, et au cour d’ateliers
animés par christian rist, Jean dautremay, ou nelly borgeaud, gaël baron devient
élève, de 1989 à 1991, au conservatoire de paris (classes de Madeleine Marion,
pierre vial, stuart seide).  dès sa sortie du conservatoire, il entame un riche parcours
avec stanislas nordey, avec qui il joue pasolini, Koltès, wyspianski, lagarce, schwab.
au théâtre gérard philipe de saint-denis il sera à deux reprises acteur permanent
de la compagnie nordey, en 1992, puis en 1998.                                                                             
il joue aussi sous la direction de stéphanie loïk, christian rist, claude régy, eric didry
(boltansky interview), Jean-pierre vincent, gildas Milin, antoine caubet, Jean-baptiste
sastre, gérard watkins (suivez-moi, et la tour de g. watkins), gislaine drahy, gilles
bouillon, françoise coupat, Jean-Michel rivinoff, daniel Jeanneteau (la sonate des
spectres de strinberg, et anéantis de sarah Kane), Jean-françois sivadier (la folle
journée ou le mariage de figaro de beaumarchais), roland auzet (panama al brown)…
il participe à plusieurs spectacles pour le jeune public : la légende de siegfried, de s. nordey ;
abou et Maïmouna dans la lune, mis en scène par frédéric fisbach ; abou et Maïmouna
à l’école, co-écrit avec Josée schuller ; Même pas peur et facteur/sapin de sarah
chaumette.  en 2008, pour le festival d’avignon, avec valérie dréville, charlotte clamens,
J.f. sivadier, et nicolas bouchaud, il a co-mis en scène et joué partage de midi de paul
claudel. il a aussi mis en scène et joué adieu, institut benjamenta…, un spectacle qu’il
a créé d’après le roman de robert walser, l’institut benjamenta.  a partir de 1999 il
engage un travail suivi avec bruno Meyssat et sa compagnie théâtres du shaman, et
la saison 2011-2012 verra la reprise des deux dernières créations auxquelles il a
participé: observer, et le Monde extérieur.  en 2012-2013, il a joué dans : un ennemi
du peuple d’ibsen, mis en scène par guillaume gatteau, 15%, de bruno Meyssat, et
lost (replay), écrit et mis en scène par gérard watkins.  en novembre 2014, il créera
apollo de bruno Meyssat à la Mc2-grenoble, et en décembre 2014 la nuit juste avant
les forêts de bernard-Marie Koltès mis en scène par Jean-Michel rivinoff. 



LAUrEnT ZisErMAn
Comédien

après une formation à l’ecole de la rue blanche (Marcel bozonnet)  et au conservatoire
de paris jusqu’en 1991 (Madeleine Marion, stuart seide),  il commence à travailler au
théâtre avec Marcel bozonnet (scènes de la grande pauvreté de sylvie péju), Jean-louis
Jacopin (Joko fête son anniversaire de roland topor), bérangère bonvoisin (le salon
transfiguré de philippe clévenot), Jacques nichet (le magicien prodigieux de calderòn
de la barca), Mario gonzales (caliban dans la tempête de shakespeare).  il participe
ensuite à des aventures d’équipe. trois étés à hérisson avec Jean-paul wenzel et la
nombreuse troupe d’acteurs conviés à ces « vacances studieuses ». cinq spectacles
avec gilberte tsaï, pour la plupart construits autour de textes de Jean-christophe
bailly. enfin, le parcours aux côtés de claire lasne darcueil, depuis les premiers spectacles
de la compagnie les acharnés: les acharnés et les nouveaux bâtisseurs de Mohamed
rouabhi, ivanov de tchekhov (tous ces spectacles joués au théâtre paris-villette),
jusqu’à l’aventure des « printemps chapiteau » qui a réuni, pendant une dizaine de
saisons, une équipe fidèle d’acteurs et de techniciens, des villages du poitou-charentes
au festival d’avignon (sganarelle dans dom Juan de Molière, l’homme des bois de
tchekhov, Joyeux anniversaire de claire lasne darcueil).  d'autres rencontres essentielles :
alain enjary et arlette bonnard (animaux, suivis d’autres animaux), et françois cervantes
croisé sur le plateau d’ivanov. en 2004, françois cervantes écrit pour lui Jamais
avant, une pièce de théâtre en appartement jouée près de 200 fois depuis sa création.
depuis, il travaille en étroite collaboration avec l’entreprise-compagnie françois cervantes.
il joue dans une île (2008), le dernier quatuor d’un homme sourd (2009), la distance
qui nous sépare (2012), et carnages (2013). ces dernières saisons, il a joué aussi
dans: dans la compagnie des hommes d’edward bond, mis en scène par sélim alik
(création la criée 2011), et désir de théâtre, un spectacle de claire lasne darcueil
(rencontres d'alloue 2012).  enfin, il a participé aux deux chantiers de recherche dirigés
par Krystian lupa (le corps rêvant en 2012, et l'élan intérieur en 2014). 



JULiE dEnissE 
regard / direction d'acteur

avant de se destiner au théâtre, elle tourne de nombreuses années avec le cirque
bidon, où elle est, tour à tour : accordéoniste, contorsionniste, trapéziste. elle pratique
aussi la voltige à cheval et le clown avec le cirque en déroute. ensuite elle entame une
formation de comédienne, d'abord à l'ecole de la rue blanche, puis au conservatoire
national supérieur d'art dramatique de paris dont elle sort en 1998. elle travaille au
théâtre avec, notamment : françois wastiaux (paparazzi), Michel didym (le langue à
langue des chiens de roche), Jacques bonnafé (comme des malades), Julie bérès
(poudre), victor gauthier-Martin (ambulance, la cuisine, ailleurs tout près), gildas Milin
(anthropozoo), Julie brochen (hanjo, oncle vania, penthésilée), daniel Jeanneteau et
Marie-christine soma (feux, adam et eve), patrice chéreau (elektra), Julien fisera (belgrade),
claire lasne-darcueil (désir de théâtre). elle est aussi engagée comme danseuse par
caroline Marcadé (terres d'ailes, la nuit de l'enfant cailloux). elle a enregistré de nom-
breuses dramatiques et lectures de poèmes pour france-culture, avec : claude guerre,
Xavier carrère, andré welter, Marguerite gateau, Juliette heymann... ces dernières années,
elle a mis en scène deux spectacles de Jeanne Mordoj : adieu poupée et la poème. à l’au-
tomne 2014, elle sera en tournée avec trois soeurs d'après les trois soeurs de
tchekhov, mis en scène par claire lasne-darcueil (Mc2-grenoble, théâtre de la tem-
pête...).  

JErÔME d'OrsO 
danse / Mouvements 

diplômé de biologie et de psychologie, il se professionnalise dans le spectacle vivant
en 2001. l'art du mouvement qu'il pratique repose sur trois types d'apprentissage
et de recherche : le théâtre acrobatique, lié aux arts du cirque et à l'enseignement
de Jonathan sutton ; l'axis syllabus développé par le danseur frey faust ; et enfin
les arts Martiaux tels que les enseigne le maître vietnamien luong truong My. il crée
en 2001 la compagnie les art's felus, dédiée aux spectacles de cirque de rue, dans
laquelle il est danseur, fil-de-fériste, metteur en scène (créations 2011-2014 : les
paysagismes acrobatiques). il a toujours associé son travail de recherche et de
création artistique à la transmission. depuis 2008 il enseigne les arts du cirque et
de la danse en milieu hospitalier, en prison, en milieu scolaire. il est aujourd'hui
enseignant certifié axis syllabus, et anime de nombreux stages, en france et à
l'étranger.  il est danseur pour la compagnie thierry thieu niang, pour le collectif
de performers ornic'art, pour la compagnie hors commerce (Montpellier). ces
dernières saisons, il a dansé dans au fil de soi avec la compagnie félicette
chazerand (belgique), ellipse avec la compagnie Mouvimento. il a aussi animé de
nombreux workshops à berlin et à bruxelles (fil de fer, contact improvisation).



EMMAnUEL CLOLUs
scénographie

après ses études à olivier de serres (école d’arts appliqués), emmanuel clolus est assistant
du décorateur louis bercut. ensuite, il réalise de nombreux décors pour le théâtre : le
prince travesti de Marivaux, l’annonce faite à Marie de claudel, le Maître et Marguerite
de boulgakov, bérénice de racine, affabulazione de pasolini, les paravents de genet,
le président de thomas bernhard, oh les beaux jours  de beckett, les estivants de
gorki  et tartuffe de Molière avec des metteurs en scène tels que frédéric fisbach,
arnaud Meunier, blandine savetier et eric lacascade.  il collabore très régulièrement
avec stanislas nordey au théâtre : la dispute et le triomphe de l’amour de Marivaux,
tabataba de Koltès, calderon et pylade de pasolini, splendid’s de genet, le songe
d’une nuit d’été de shakespeare, les comédies féroces de schwab, violences et
contention de gabily, la puce à l’oreille de feydeau, electre de hofmannsthal, incendies
de wajdi Mouawad, les justes de camus, la conférence de christophe pellet, se trouver
de pirandello et à l’opéra : pierrot lunaire de schönberg et le rossignol de stravinsky
sous la direction de pierre boulez (théâtre du châtelet), le grand macabre de ligeti,
trois sœurs et le balcon de peter eötvös, Kopernikus de claude vivier, héloise et abélard
de ahmed essyad, Jeanne au bûcher de honegger, les nègres de Michael levinas
(opéra de lyon), et la métamorphose de Kafka (opéra de lille), i capuletti e i Montecchi
de bellini, saint-françois d’assise de Messiaen (opéra bastille de paris), pelléas et Mélisande
de debussy (festival de salzbourg et covent garden à londres), Melancholia à l’opéra
garnier, lohengrin de wagner à stuttgart. depuis 2006, il collabore avec l’auteur/metteur
en scène wajdi Mouawad et a réalisé les décors de forêts, littoral, seul puis le sang
des promesses et ciels pour le festival d’avignon 2009, temps pour la schaubühne
de berlin et les trachiniennes, electre et antigone de sophocle pour le festival d’avignon
2011. dernièrement il vient de signer les scénographies de tristesse animal noir de
anja hilling et par les villages de peter handke mis en scène par stanislas nordey à la
colline, de deux opéras : lucia de lammermoor de donizetti  pour lille et la vestale de
spontini pour le théâtre des champs-elysées ; ainsi que ajax et œdipe-roi de sophocle
(mise en scène de wajdi Mouawad ) .  



diAnE gUErin
Lumière 

elle débute sa formation en intégrant en 2008 le centre de formation artistique du
spectacle vivant et de l'audiovisuel (cfpts), en option lumière. en tant qu'apprentie,
elle suit pendant deux ans cet enseignement, en alternance avec le théâtre national
de la colline (alors sous la direction d'alain françon, puis de stéphane braunschweig).
elle y participe notamment aux spectacles de : sylvain creuzevault, Michaël thalheimer,
stanislas nordey, et travaille avec les éclairagistes : Joël hourbeig, Marie-christine
soma, andré diot et alain poisson. en 2010, elle intègre l'ecole supérieur d'art
dramatique du tns à strasbourg  (sous la direction de Julie brochen), en section
régie-techniques. elle y participe à des ateliers d'élèves, avec : Jean-louis hourdin,
pierre Meunier, georges lavaudant, Jean-yves ruf, christiane burges, robert shuster,
alain françon (lumière, son, vidéo, plateau). en juin 2013, elle sort de l'ecole et assure
la régie lumière pour les metteurs en scène laurent gutmann et Martial di fonzo bo.
elle assiste Marie-christine soma sur les créations lumière d'amphitryon et de l'ombre,
deux spectacles mis en scène par Jacques vincey. cette collaboration se poursuit.
elle devient éclairagiste pour la compagnie le thaumatrope (Karim belkacem), avec
qui elle crée les lumières pour deux spectacles : blasted en 2013, et gulliver (création
été 2014, en coproduction avec le théâtre des amandiers de nanterre).

MArCO BEnignO 
Assistant Lumière / régie générale

avant d'obtenir en 2011 sa licence d'arts du spectacle à l'université Montpellier iii
(mention très bien), il commence à travailler comme régisseur son, lumière et vidéo
au théâtre de l'adresse  (avignon off), et en tant qu'éclairagiste avec armand gatti,
Julie Mejean-perbost, Maurice fouilhé, laura fouqueré et cyrille olivier. dans le
même temps, il participe en tant que comédien aux ateliers travaux pratiques animés
par Marie-José Malis.  en 2011, il intègre l'ecole supérieur d'art dramatique du tns
à strasbourg, section régie-techniques. dans le cadre des ateliers-spectacle, il travaille
comme créateur lumière avec cécile garcia-fogel et vincent thépaut, et comme créateur
son avec sacha todorov et eric vigner. en 2013, il effectue un stage en régie lumière
sur twin paradox de Mathilde Monnier, et assiste Xavier Jacquot pour la création son
d'ali baba, de Macha Makeïeff. il sort de l'ecole en juin 2014, et sera régisseur son,
lumière et vidéo pour la tournée du prince, mis en scène par laurent gutmann
(saison 2014-2015). 



PHiLiPPE dOMAngiE
Vidéo

après des études de sciences à lyon, il quitte les bancs de la faculté pour une école
de Jazz. il est musicien et joue dans de nombreux groupes. son chemin le mène à
grenoble, où il se retrouve aux commandes d'un studio d'enregistrement. il y croise
la route de sinsemillia, gnawa diffusion, les barbarins fourchus. puis il part à annonay
et découvre le spectacle de rue. il habite au dessus d'une imprimerie : l'image, la photo,
la vidéo entrent dans son quotidien. il rejoint ensuite un cirque contemporain près
d'aix en provence. à cette époque il réalise aussi le premier album de la chanteuse
anais (qui sera disque de platine). enfin il s'installe à Marseille et collabore avec de
nombreux artistes en tant que musicien, comédien, danseur, et vidéaste.   son goût
pour l'image l'amène à suivre une formation professionnelle d'une année à la feMis.
de retour d'un voyage au Japon, il fonde le collectif le nomade village, dont la vocation
est de rassembler tous ces univers, ces artistes, croisés en chemin. au sein de ce
collectif, il est metteur en scène et réalisateur (il est notamment artiste associé au
théâtre des salins-scène nationale de Martigues en 2012-2013). il collabore aussi en
tant que vidéaste avec d'autres compagnies : l'entreprise (françois cervantes), le
dynamo théâtre (Joëlle catino)...

isABELLE sUrELLE
son

après une licence de « musiques vivantes » à paris viii, elle s'intéresse dans un premier
temps à l’électro-acoustique pour s’orienter ensuite vers la création sonore au théâtre,
pour lequel elle travaille depuis plus de 20 ans. elle a collaboré pendant 14 ans avec
la compagnie la rumeur / patrice bigel, et a aussi travaillé avec de nombreux metteurs
en scène : anne-Marie lazarini, alain bézu, claude yersin, ricardo lopez-Munoz,
laurent fréchuret, daniel Jeanneteau et Marie-christine soma, plus récemment avec
sébastien derrey et Jeanne Mordoj. elle a travaillé pour la danse avec la cie fatoumi/
lamoureux et brigitte seth/roser Montllo-guberna; pour le cinéma avec christophe
loizillon et eric guirado.



BiBLiOgrAPHiE

dans un roman de Kawabata, un professeur japonais épris de l'occident, décide
d'étudier la danse occidentale sans la voir, uniquement à travers ses lectures. 
voilà une démarche très proche de la notre. c'est bien dans cet esprit que nous 
allons tenter de nous approcher du Kabuki.
parmi de très nombreux ouvrages consultés, voici une liste de livres dont la 
lecture nous a particulièrement nourris, et qui devraient inspirer notre travail :

Junichiro tanizaki 
« éloge de l'ombre »
« années d'enfance »

Jean-Jacques tschudin 
« le Kabuki devant la modernité »
« histoire du théâtre classique japonais »

nicolas bouvier 
« chroniques japonaises »
« le vide et le plein-carnets du Japon »

Kei shionoya
« cyrano et les samouraï »

georges banu 
« l'acteur qui ne revient pas »

roland barthes
« l'empire des signes »

yoko tawada 
« Journal des jours tremblants »



sakashi 
shita koto
wa 
ariMasu ka, 
soretoMo 
Mattaku 
no 
shoshinsha 
desu ka ?
Est-ce que vous avez des notions ou vous êtes complètement débutant ?

harrap’s
Parler le japonais en voyage



PArTEnAirEs

la criee / théâtre national de Marseille 
(co-production création / co-accueil)         

le Merlan / scène nationale de Marseille 
(co-production résidence / co-accueil)         

3bisf / lieu d'arts contemporains-aix en provence 
(co-production résidence)         

cie dehors-dedans 
compagnie subventionnée par la drac, le conseil régional poitou-charentes et la
ville de poitiers (co-production résidence)

le Jtn / Jeune théâtre national-paris 
(salaires bruts diane guérin et Marco benigno résidence de création)



EnTrETiEn dE LAUrEnT ZisErMAn 
AVEC LAUrEnCE PErEZ 
POUr LE THEÂTrE dE LA CriEE, AVriL 2014

la pièce que vous créez la prochaine saison à la criée s’intitule le Kabuki derrière la
porte. pouvez-vous nous expliquer ce qu’est le Kabuki ?

le Kabuki est l’une des trois formes du théâtre traditionnel japonais. il y a le nò, qui est
un théâtre de masques, le  bunraku, qui est un théâtre de marionnettes, et puis il y a le
Kabuki, que l’on pourrait qualifier de théâtre d’acteurs. le Kabuki repose en effet sur
l’art de ses grands interprètes, tout à la fois comédiens, danseurs, chanteurs, musiciens,
acrobates et bien plus encore. c’est un art de l’acteur complet.

est-ce là ce qui vous plait dans le Kabuki, au point d’en faire aujourd’hui la matière
première de votre spectacle ?

le point de départ du Kabuki derrière la porte réside dans l’envie de remettre le jeu
de l’acteur au centre du théâtre. quand j’ai commencé à penser à ce spectacle, je rêvais
d’une trilogie qui me permettrait d’assouvir trois de mes plus grands fantasmes de comédien,
à savoir : donner la réplique à toshiro Mifune, l’acteur fétiche de Kurosawa (qui est
aussi le mien ! ), devenir un acteur de la royal shakespeare company capable de
jouer le grand william en anglais, et enfin, interpréter hamlet en suédois sous la direction
d'ingmar bergman. c’est en laissant libre cours à ces intuitions-là que j’ai commencé
à travailler. Je me suis notamment rendu à la Maison de la culture du Japon, où je suis
tombé sur un véritable trésor : des heures d’interviews de grandes stars du Kabuki
par une speakerine de la nhK, la télévision publique japonaise. le contraste entre les
hommes empreints de  modestie qu’ils étaient dans la vie et les acteurs époustouflants
qu’ils étaient sur scène m’a tout simplement sidéré. J’ai été fasciné par leur maîtrise
d’un art qui leur permet de se glisser avec autant de facilité dans la peau d’une femme
que dans celle d’un chef samouraï. Je me suis dit que je tenais là une formidable piste
pour mener à bien mon projet, une porte d’entrée d’un intérêt inouï. 

votre spectacle n’est pas un hommage au Kabuki, qui passerait par une reconstitution
plus au moins fidèle, mais plutôt une rêverie contemporaine autour de cette forme
théâtrale ancestrale… pourquoi l’avoir voulu ainsi ?

Je n’ai vraiment aucune raison intime de vouloir rendre hommage au Kabuki. par
contre, je revendique pleinement l’idée d’une rêverie à partir du Kabuki. une rêverie
d’acteurs, tentant d’entraîner le public à leur suite, à la découverte d’un monde à priori
très lointain qui se révèle toutefois très accessible, presque familier. car c’est aussi ce
que j’aime dans le Kabuki : le fait que ce soit un art majeur de l’acteur et, en même
temps, une forme extrêmement populaire. dès sa naissance au début du 17e siècle,
il a su toucher la société dans son ensemble et s’adresser aux petites gens comme aux
grands lettrés. 



vous avez invité un autre acteur, gaël baron, à partager cette aventure avec vous.
pourquoi avez-vous éprouvé le besoin d’avoir un compagnon et comment avez-vous
travaillé ensemble ? 

seul, il me manquait un ressort, celui de l’autre, celui de la confrontation des idées. J’ai
alors pensé à gaël baron, que j’ai connu au conservatoire national d’art dramatique
de paris. pendant nos années d’études communes, nous avons beaucoup partagé
mais depuis notre sortie de l’école, nous n’avions jamais eu l’occasion de jouer dans
un même spectacle. travailler avec gaël autour de cette création inspirée du Kabuki
m’est apparue comme une évidence. J’ai tout de suite vu en lui le camarade de jeu
idéal pour mener à bien ce projet. et la réalité a dépassé mes espérances lorsque j’ai
découvert que lui aussi nourrissait une véritable passion pour le Kabuki, qu’il connaissait
d’ailleurs bien mieux que moi ! nos deux rêveries se sont alors rejointes, l’imagination
de l’un est venue féconder l’univers de l’autre pour donner naissance à ces deux acteurs
occidentaux, qui se présentent devant le public comme deux grandes vedettes de Kabuki…

s’ils s’approchent des codes du Kabuki, les deux personnages que l’on découvre sur
scène ne sont pas tout à fait conformes aux modèles originaux. ils parlent d’ailleurs
une langue qui rappelle les sonorités du Japonais mais qui n’en est pas, une langue
totalement imaginaire. pourquoi ce choix ?

tant qu’à ramener le théâtre au jeu de l’acteur, nous avons pensé qu’il fallait le faire
dans une langue étrangère. avec cette langue qui sonne comme du japonais mais qui
n’en est pourtant pas, nos deux personnages apparaissent comme des passagers
clandestins de cette culture, mais aussi comme de fervents amoureux de celle-ci. dès
leur arrivée sur scène, personne n’est dupe : on sent qu’ils se sont maquillés et habillés
avec soin, mais leurs costumes ressemblent plus à des rideaux de salon recyclés pour
l’occasion qu’à de véritables kimonos. pour la langue, c’est pareil. on imagine qu’ils ont
appris leurs rudiments de langue dans une méthode du style parler le japonais en
voyage, mais cela ne fait pas d’eux des bilingues. tout l’enjeu de notre travail réside dans
le fait que les spectateurs acceptent de s’embarquer dans leur monde, de s’inventer une histoire
avec eux, au-delà de cette langue qui n’est pas une barrière mais bien un langage commun.

ce couple d’acteurs, que vous constituez sur scène avec gaël baron, tient un peu de
laurel et hardy, de bouvard et pécuchet, en d’autres termes d’un duo comique. 
le rire est-il quelque chose qui vous intéresse particulièrement ?

le rire est pour nous quelque chose de central. lorsque j’ai commencé à rêver à ce
spectacle, cela faisait déjà quelques années que je pratiquais mon métier avec passion.
en même temps, je me rendais compte qu’une part importante de ma personnalité, de
ce qui m’avait conduit instinctivement vers le théâtre, ne trouvait pas sa place dans
mon quotidien d’acteur. faire rire les gens a été l’une des principales préoccupations
de mon enfance et de mon adolescence et je me suis dit, en allant vers le théâtre, que
j’allais pouvoir en faire un métier. faire rire est un exercice passionnant et beaucoup
plus mystérieux qu’il n’y paraît… on ne pouvait pas préméditer du comique de telle ou
telle séquence avant de se lancer dans une improvisation.



Mais les répétitions nous ont très vite révélés comme un couple burlesque, proche
du bouvard et pécuchet de faubert, du Mercier et camier de beckett. voire même de
don quichotte et sancho panza, car on a tout de même l’impression que les deux
personnages que nous incarnons courent après une forme de rêve, une chimère
qu’ils n’atteindront jamais : être de grandes vedettes de Kabuki. Malgré leur foi qui
semble inébranlable, leur entreprise est aussi fragile que le décor dans lequel ils évoluent.
ils se prennent sans cesse les pieds dans le tapis, ou plutôt les socques dans le kimono.
le rire provient aussi de leurs ratages…

les pérégrinations de ces deux acteurs de Kabuki nous amènent naturellement au
Japon, mais nous amènent également à revisiter comme une petite histoire du théâtre
puisqu’ils s’essaient, à un certain moment de la pièce, à travailler du Molière et du
shakespeare et évoquent, à d’autres, les univers de pina bausch, de Maurice béjart
et de nijinski…

portés par un immense plaisir de jouer, ils en viennent effectivement à aborder
le Misanthrope de Molière et richard iii de shakespeare, ou à esquisser des pas de
danse du sacre du printemps  de pina bausch, mais toujours de leur point de vue
d’acteurs de Kabuki. c’est comme s’ils se retrouvaient sur des terres étrangères et
qu’ils décidaient, avec beaucoup d’entrain, de les explorer et de tout faire pour les
conquérir. leurs pérégrinations finissent donc par constituer une traversée clownesque
du théâtre et de ses traditions. c’est encore une manière d’inverser les miroirs, de
brouiller les repères : on ne sait bientôt plus quelle poupée russe enferme l’autre…

vous évoquiez tout à l’heure l’idée du ratage, comme possible source de rire. l’impro-
visation, à laquelle gaël baron et vous-même êtes rompus, a-t-il une place dans votre
spectacle ?

le spectacle est né de l’improvisation, dont gaël et moi sommes en effet coutumiers.
lui, de par son travail avec le metteur en scène bruno Meyssat et moi, de par mon
compagnonnage avec françois cervantès. Je pense que c’est notamment pour cela
que gaël et moi réussissons si bien à travailler ensemble. bien sûr, au final, le spectacle
sera très écrit, mais nous pensons qu’il faut qu’il reste sur scène un peu de ce souffle
de l’improvisation. il faut que, comme dans les vieux couples, on puisse encore se
surprendre ! d’ailleurs, dans le théâtre de Kabuki, il y a cela. il y a des moments où, tout
d’un coup, l’acteur s’autorise à partir dans une improvisation. il faut absolument
préserver cette liberté, cette légèreté qui ramène de la fragilité. la fragilité doit être
au cœur de notre spectacle pour que le spectateur puisse s’immiscer dans ces failles,
s’inviter dans notre monde et le partager joyeusement avec nous. 



COnTACTs

compagnie panier-piano 
la sariette-2660 chemin de la guiramande-13090 aix en provence 

pauline barascou / production
06 26 78 04 98 
pauline@latableverte-productions.fr  

gaël baron 
06 84 24 26 51 
elga.ronba@yahoo.fr  

laurent Ziserman 
06 32 31 25 42 
laurent.ziserman@gmail.com  


