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Le spectacle 
	

 
 
Un père et sa fille au Japon. Lui est artiste peintre et maître de Kendo. Il ne s’est pas 
préoccupé d’elle, n’a pas soutenu financièrement sa famille, ne sachant pas ce 
qu’impliquait d’être père… Petite, elle avait honte de lui et s’inquiétait d’être différente des 
autres ; elle voulait être forte, apprendre le kendo. Il lui disait « Tu es déjà plus forte que 
moi, tu n’en as pas besoin ». « Quelle est la chose plus importante dans la vie ? » lui avait-
elle demandé. « La beauté », Iui avait-il répondu.  
 
Devenue artiste en Europe, elle lui demande « Pourquoi la vie est une telle souffrance ? ». 
« Parce que tu es toujours sur ton ego » Iui répond-il, ajoutant que l’unique moyen de s’en 
libérer est d’entrer en dialogue avec son art. 
« Hikidashi » signifie « tiroir » en japonais. La fille y a conservé tous les souvenirs de son 
père. Aujourd’hui, elle doit mettre sa tête dans ce tiroir. Elle y trouvera : un caillou, un petit 
insecte, un vieux porte-monnaie, vestiges intimes fourrés dans un meuble, sans sélection, 
ni jugement, qui ressurgissent sur le plateau. Elle n’a aucune expérience d’une relation 
normale père-fille. Néanmoins, cette pièce parle du sien, sans doute particulier au Japon, 
mais c’est son père. Ce qui pose une question plus générale : les hommes sont-ils aptes à 
être père ? 
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Note d’intention
 

 
Je n’ai pas beaucoup vu de tiroirs ces dernières années. En fait, je n’en ai aucun dans 
mon appartement, à l’exception de celui situé sur mon bureau de travail. 
Dans les maisons au Japon, nous avons principalement des meubles à tiroirs. 
Les tremblements de terre sont fréquents. Nos affaires sont donc plus en sécurité dans 
des meubles à tiroirs plutôt que dans des armoires qui se renversent facilement ou dont 
les objets sont éjectés en cas de séismes importants. 
Comme partout dans le monde, nos tiroirs servent à ranger diverses choses de la vie 
quotidienne. 
Ils accueillent aussi des objets plus intimes ou précieux que nous ne souhaitons pas 
exposer aux yeux de tous. 
Le titre fait bien sûr référence non seulement au tiroir en tant que meuble, mais aussi à nos 
secrets que nous conservons dans notre mémoire. 
Dans ma nouvelle création, je me focalise essentiellement sur ce qui nous est très 
personnel : divers contrats et passeports, vieux souvenirs, lettres, photographies et toutes 
sortes de petits objets dont nous ne voulons pas nous séparer. C’est aussi un endroit où 
l’on peut cacher des choses que l’on sait être là, mais que l’on ne veut pas toucher pour le 
moment. 
Mon dernier travail Oshiire (placard), signifie en japonais « pousser » et « mettre » et parlait 
de ma mère. 
Hikidashi (tiroir), quant à lui, se traduirait par « tirer » et « sortir » et parle de ma relation 
avec mon père. 
 

Uiko Watanabe 
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Entretien avec l’équipe artistique
 

 
Uiko Watanabe – création, chorégraphie et interprétation  
Lode Thiery – création et interprétation  
Sarah Wéry – création, composition et interprétation 
Louise Mestrallet – production et diffusion  
 
Pouvez-vous m’expliquer le choix du titre du spectacle Hikidashi et sa signification ?  
Uiko : Le titre signifie tiroir. 
Sarah : Meuble à tiroirs, plus précisément. 
Uiko : C’est une métaphore en japonais. En japonais, tiroir ne renvoie pas uniquement au mobilier. 
C'est un endroit, comment dire, intime. Il y a une expression qui dit : « C'est quelqu'un qui a 
beaucoup de tiroirs ». Ça signifie qu'il a beaucoup d'intérêts, de connaissances, de capacités. 
Dans le spectacle, ce n'est donc pas que mon tiroir, représentant l'intérieur de moi-même. C'est le 
fait que chacun a son propre tiroir. Et puis évidemment, ma dernière pièce s'appelle Oshiire, « le 
placard » en français. Mais ça veut également dire « pousser » et « mettre ». Et Hikidashi signifie 
aussi « tirer » et « sortir ». C’est le concept absolument contraire. Oshiire évoquait la relation entre 
ma mère et moi. Et cette pièce, c'est le rapport entre mon père et moi. Je n'ai pas beaucoup de 
liens avec lui. C'est donc plutôt une relation fantasmée que je veux montrer. Je dois tirer et sortir 
des souvenirs, des moments passés avec mon père parce que je n'ai pas de lien très fort avec lui.  
Le point de vue n'est pas le même que dans Oshiire, aussi parce que je suis une femme donc je 
peux regarder ma mère et sa place en tant que femme dans la société, ce que je ne peux pas faire 
par rapport à mon père.  
 
Qu’est-ce qui t’as donné envie de parler de ton histoire personnelle et des relations que tu 
entretiens avec tes parents, en particulier ton père ici ? 
Sarah : (s’adressant à Uiko) Tu voulais notamment parler de la manière dont la rupture avec ton 
père s'est faite à cause des lois au Japon quand les parents divorcent… 
Uiko : Oui, c'est vraiment différent par rapport à ici. Au Japon, selon la loi, dès que les parents 
divorcent, les enfants ne peuvent aller que d’un côté parental. La relation avec l’autre parent est 
pour ainsi dire finie. Je suis enfant unique, et ce n'est pas vraiment moi qui ai décidé d'aller avec 
ma mère, mais c’est comme ça que ça s’est fait. Ma relation avec mon père était alors finie. Mon 
père m'a comme abandonnée. 
Louise : Tu es retournée chercher une relation avec ce spectacle. 
Uiko : C'est normal pour les enfants d’avoir besoin des deux parents, même si les relations sont 
mauvaises. Je n'ai pas reçu ce que j'avais envie de recevoir de la part de mon père. Peut-être que 
j'ai reçu autre chose que ce que j'espérais. Du coup, j'attends tout le temps d’avoir ce que je n'ai 
pas reçu. Je n'arrive pas avoir une relation normale, une bonne relation avec des gens, parce que 
je suis toujours dans l’attente. Mais c’est seulement mon père qui peut (ou aurait pu) me le donner, 
et pas quelqu’un d’autre.  
 
Ce sont donc ces fantasmes de ce que tu aurais aimé recevoir que vous montrez dans le 
spectacle.  
Sarah : Lode (qui interprète le père de Uiko) ne ressemble pas à son papa, ni physiquement, ni au 
niveau de l'âge. Il va incarner des fantasmes de Uiko, qui ont différentes natures. Parfois, ce sont 
des situations qui ont vraiment existé mais qui vont être transformées ; parfois, des situations tout 
à fait fantasmées pour exprimer un désir de relation ; parfois, c’est plutôt un parallélisme entre le 
rapport entre ton papa et toi (Uiko), et le rapport avec les hommes en général. Lode va prendre un 
peu toutes ces situations, et être comme un polymorphe.  
Lode : Une incarnation.  
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Sarah : Et parfois, il va aussi représenter des animaux parce que Uiko aime parler avec des 
métaphores, notamment animales, dans sa manière de parler des relations humaines.  
Lode : Comme un lézard. 
Uiko : Ce ne sont pas seulement des métaphores. C'est aussi pour montrer que je n'arrive pas à 
comprendre comment je peux être un humain [rires].  
 
Uiko, tu t’entoures donc de Lode Thiery pour incarner à la fois ton père et ces autres 
personnages. Pourquoi l’avoir choisi comme partenaire de jeu et de danse ? Sachant que vous 
avez chacun·e une formation différente, toi en danse et lui en théâtre, comment fonctionnez-
vous ensemble ?  
Lode : Très bien [rires]. Avec Uiko, on se connaît bien, on a déjà beaucoup travaillé ensemble. Je 
sais comment elle travaille, et elle sait comment je travaille. En général, c’est sous la direction d’un 
metteur en scène. C’est la première fois qu’on crée ensemble, donc on cherche comment créer. 
La danse et le théâtre, finalement c'est très proche. Uiko est danseuse, mais elle joue beaucoup au 
théâtre. On est dans les mêmes imaginaires. C'est vrai qu'elle est très physique et je le suis 
beaucoup moins.  
Uiko : Je pense que c’est une question d’attitude, et d’où on part. Lode en tant que comédien, 
arrive par le personnage, je pense. Côté danse, on ne cherche pas de personnage mais à la fin, on 
y arrive. Ce n’est pas la même porte d’entrée mais on arrive finalement au même endroit. Le 
chemin n'est pas le même, c'est ça qui m'intéresse beaucoup.  
 
A l’alliage du théâtre et de la danse, s’ajoute la musique. Comment ces trois disciplines 
peuvent cohabiter selon vous ? 
Uiko : Qu’il s’agisse du théâtre, de la musique ou de la danse, je pense que toutes les disciplines, 
tous les matériaux doivent raconter une histoire. Ce n'est pas juste une ambiance ou une 
atmosphère. Ça, je ne l'accepte pas. Il faut raconter quelque chose, même si le public comprend 
chaque élément différemment. 
Sarah : Pour la musique, c'est un mélange entre être au service de l'énergie qui est sur le plateau, 
mais aussi apporter une énergie extérieure, une idée ou une sensation en plus. Depuis le début de 
la création, on est toujours à trois, donc je vois vraiment tout le processus et j'y participe.  
Lode : Et puis t’es sur scène aussi. 
Sarah : Oui, c'est ça. Il y a un rapport physique… 
Lode : Et un rapport dramaturgique. Tu es là, tu n’es pas juste compositrice. 
 
Est-ce que justement Sarah, tu peux nous décrire ton travail de composition musicale sur le 
spectacle ?  
Sarah : Concrètement, il y a le violoncelle et le chant, mais aussi une partie d’installation sonore, 
une partie électronique et une partie percussive. Tout cela cohabite en même temps. Au niveau de 
la forme, dans une première partie, il y a d’abord un travail sur des chansons traditionnelles ou pop 
japonaises qui vont un peu égrener le spectacle ; et dans un second temps, un travail davantage 
sur les sensations et les matières sonores qui vont accompagner le mouvement, et avoir un 
rapport brutalement énergétique. Tout est joué physiquement sur scène. Rien n’est enregistré. Par 
exemple, je vais bouger des objets qui produisent du son qui est repris et transformé en direct. Ce 
ne sont pas des samples.  
 
Pour revenir à la danse que cette musique accompagne, ton style de danse, Uiko, s’inspire 
directement du butō, un style japonais né à la fin des années 50. Peux-tu me le décrire ? 
Comment l’associes-tu à d’autres styles de danse ?  
Uiko : Moi, je viens de la danse classique, et puis, j'ai fait du flamenco, du butō, de la danse 
africaine, moderne, et même des claquettes. Mais par rapport à mon univers et à mon corps, je 
pense que ma danse fonctionne dans quelque chose de plus intime. Comme je l’ai déjà dit, la 
danse doit parler et raconter. Je pourrais faire de beaux gestes, de jolies danses, mais ça ne 
m'intéresse pas. Il faut pouvoir dire quelque chose. J'adore les pièces avec vingt danseurs qui font 
la même chorégraphie. Mais ce n'est pas mon caractère. Ce n’est pas comme ça que je raconte.  
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Sarah : Tu aimes le voir, mais ce n'est pas ça que tu fais. 
Uiko : Oui, je ne peux pas penser comme ça, parce que ça ne m'intéresse pas d'être ensemble 
avec tout le monde. Le butō touche plus le personnel, l’intime. Ce sont des solos et souvent des 
improvisations. Je définirais le butō comme la limite entre la mort et la vie. Ce n’est pas la danse 
pour faire danser tout le monde ensemble [rires]. 
Lode : C’est assez tendu comme danse [rires]. 
Sarah : C’est pour ça qu'il y a des blagues aussi dans le spectacle [rires]. 
Uiko : C’est pour ça que le butō n'est pas vraiment une danse de jeunesse, parce que c'est 
bizarre de parler de la mort à l'âge de 22 ans. Beaucoup de danseuses butō ont pratiqué d’autres 
danses avant. Elles sont souvent plus âgées, parfois plus de 80 ans. En danse classique, à 42 ans, 
c'est fini ! Tu es pensionné. C'est fixé par la loi. 42 ans, c'est l'âge de commencer le butō [rires]. 
 
La narration du spectacle se veut assez éclatée. Il y aura donc des aller-retours dans le temps, 
que tu souhaites illustrer uniquement avec le corps, les mots et la musique. Pouvez-vous m’en 
dire davantage par rapport à la construction de la narration ?  
Lode : Il n'y a pas de narration très claire. Ce n’est pas une évolution d'une relation entre père et 
fille. Par contre, on essaye de raconter l'histoire de Uiko par rapport à son père, et tenter de 
comprendre l'homme qui circule un peu autour. Il y a une évolution dans Uiko, mais il y a une 
évolution aussi dans le public.  
Sarah : C'est comme si on enrichissait l'intrigue et la relation avec plein de points de vue différents. 
Ça en devient presque une relation imaginaire, une relation fantasmée. Et à chaque fois, on vient 
l'enrichir de sensations, d'émotions, de situations, d'images différentes, tout au long de la pièce. 
Lode : Mais sans être abstrait. On cherche quand même une narration, pas une narration 
classique, mais on cherche quand même à ne pas perdre le public.  
Sarah : En fait, il y a une espèce de troisième personnage sur scène qui est cette voix-off qui 
constitue vraiment l'interface entre toutes les images. Cette voix-off est la voix du cœur de Uiko, sa 
voix fantasmée à l'intérieur d’elle-même. Et c'est elle qui va créer le lien entre le public et ce qui se 
passe sur la scène. 
Lode : Et qui sera interprétée par une comédienne parce qu'il y a aussi la question de la 
communication et du langage, notamment parce que Uiko se sent un peu complexée par son 
niveau de français en tant que comédienne. C’est comme sa voix francophone parfaite.  
 
Concernant la scénographie, vous allez utiliser une boite sur roulette avec plusieurs tiroirs, que 
vous transformez au fil des histoires : meuble à tiroirs, bain, etc. Pouvez-vous nous en dire plus 
sur les éléments de décor qui seront utilisés lors du spectacle ? 
Sarah : Le meuble à tiroirs est symboliquement l'endroit où Uiko va tirer les souvenirs, les éléments 
de son père qui vont permettre à une scène d'exister, et à son père de prendre forme. On va aussi 
le retourner, le vider. Il devient une baignoire, une voiture…  
Lode : C'est un peu Uiko, ce truc. 
Sarah : C'est Uiko roulant [rires]. 
Lode : C'est dit dans la première intervention de la voix-off : « J'ai plusieurs tiroirs à moi. Et 
aujourd'hui, je vais vous ouvrir celui qui contient l'histoire de mon père… 
Sarah : …que je n'ai pas ouvert depuis longtemps ». 
Lode : Il s’agit d’une métaphore de toutes les différentes facettes de Uiko.  
Sarah : C'est une scénographie super minimale, donc on doit utiliser les éléments qu'on a au 
maximum.  
Lode : Et puis il y a un cadre en bois aussi, c'est la frontière entre deux mondes, entre celui du 
père et celui de Uiko.  
Sarah : Il y a ces deux éléments sur scène, en plus de tout le bordel sonore que j'ai à l'avant-scène 
[rires]. C'est genre minimal de leur côté, et maximal du mien [rires].  
Lode : Nous, on est sobres, et puis il y a Sarah [rires]. 
 

Propos recueillis par Luana Staes et Tatienne Stinglhamber (Mai 2024) 
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Photos  
	

Crédit photo : Jean-Louis Boccar 
 
Les visuels et teaser du spectacle sont disponibles sur notre site internet : http://theatre-martyrs.be/ 

 

http://theatre-martyrs.be/
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Extraits de texte
 

 
Le chemin à suivre 
 
Fille : Otousan, pourquoi vit-on ? C’est comme si je cherchais quelque chose tout le temps... 
Père : On vit pour devenir une personne. 
Fille : Donc je ne suis pas une personne maintenant ? 
Père : Disons que tu n’es pas encore humain. 
Fille : Alors, que signifie être un humain ? 
Père : C’est un animal qui se tient sur deux jambes au soleil. Avec une ombre noire derrière lui. 
Fille : ... Je ne suis pas encore humaine. 
Père : C’est normal, c’est le but de la vie.  
 

 
 
Le martin Pêcheur 
 
Lode : Eh bien, Richard a été génial hier. J’ai vu des trucs super, j’aurais aimé que tu puisses 
les voir. 
Sarah : ... qui est-ce, Richard ? 
Lode : Richard est un martin-pêcheur de rivière. Ils viennent à la rivière près de ma maison 
chaque année. La façon dont il a attrapé un poisson hier, c’était comme une danse. 
Sarah / Voix-OFF : Pourquoi a-t-il un nom si occidental ? 
Lode : ... C’est moi qui l’ai nommé ainsi. Dès que j’ai vu son visage, j’ai su que c’était Richard. 
Je suis certain que ça ne le dérangera pas. D’ailleurs je ne crois pas qu’il se soucie d’avoir un 
nom. 
Il vient seul chaque année à la rivière près de chez moi. 
Il vole toujours seul depuis le Nord, montrant sa tête bleu vif et son ventre doré. 
Il passe toute la journée à fixer quelque chose sur les pierres de la rivière, impassible. Difficile de 
savoir à quoi il pense. De temps en temps, Richard et moi, on se regarde et on se parle à cœur 
ouvert. 
Sarah / Voix OFF : Ce n’est pas mal. 
Lode : N’est-ce pas ? Je veux être un martin-pêcheur de rivière la prochaine fois que je naîtrai. 
Et vivre seul, en regardant la rivière. 
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Biographies
 

 

Uiko WATANABE 
(Chorégraphie et mise en scène) 
 
 
 
 
 
 
 
 

© Jean-Louis Boccar 

Lode Thiery 
(Création & interprétation) 
 
 
 
 
 
 
 

 
 
Née à Kanagawa au Japon, elle débute le ballet classique à 
l’âge de 4 ans. Pendant son adolescence, elle a découvert la 
danse moderne et le jazz à Tokyo. Elle a commencé à étudier le 
Butoh avec la compagnie Dairakudakan à l’âge de 19 ans. 
Ensuite, à 20 ans, elle a participé à un laboratoire de danse 
contemporaine et de chorégraphie. En 1999, elle a rencontré la 
compagnie DCA de Philippe Découflé. Elle décide alors de venir 
en Europe. Elle a suivi une formation de danseuse et de 
chorégraphe aux Pays-Bas à la SNDO d’Amsterdam, à l’EDDC 
d’Arnhem et au CCN de Montpellier en France. Basée à 
Bruxelles depuis 2001, Uiko a dansé pour plusieurs 
chorégraphes tels que Manuela Rastardi, Maria Clara Villa 
Lobos, Fatou Traore... ainsi qu’avec des chorégraphes 
flamands et germanophones. Elle travaille aussi en tant que 
comédienne depuis plusieurs années. Elle a notamment 
collaboré avec les metteurs en scène : Sofie Koka (O.R.G.I.E en 
2005), Armel Roussel (Si Demain Vous Déplait en 2009, 
IVANOV/ReMix en 2011, La peur en 2013, Après la peur en 
2015, L’éveil du printemps en 2018, Ether/After en 2020 et 
Baal en 2022), mais aussi Denis Mpunga, Pierre Megos. Uiko a 
également participé à quelques films. 
 
 
 
 
 
 
 
 
 
Né en 1989, Lode est bruxellois, néerlandophone, et débute 
ses études au Lemmensinstituut, école supérieure à Leuven. 
L’envie de jouer dans une langue qui n’était pas la sienne l’a 
poussé à poursuivre ses études dans une école francophone. 
Après avoir passé deux ans au Lemmensinstituut, il est accepté 
en tant qu’étudiant en troisième année à l’IAD. C’est dans cette 
école qu’il obtient son diplôme en arts dramatique en 2013. 
Depuis sa sortie d’école, il a travaillé pour la compagnie 
[e]Utopia, d’Armel Roussel, sur les spectacles Ondine 
(démontée), Passez-commande, L’éveil du printemps, 
Ether/After et Baal. Il a également joué dans Les fourberies de 
Scapin de Marc Paquien, dans Quartier 3, Destruction totale, 
de Olivier Boudon et sur Faire Quelque chose (c’est le faire, 
non ?), mis en scène par Florence Minder. En 2017, Amandine 
Laval, Romain Cinter et lui-même montent la compagnie 
Surpeuplé/Overbevolkt, avec laquelle ils poursuivent des 
recherches théâtrales.  
 
 
 
 
 

En tant que chorégraphe, elle a créé La Pièce avec les légumes (2008), La Pièce avec les gâteaux 
(2009), Hako Onna (2012), OMOI – La maison vent (2016), mais aussi La dernière scène et Oshiire, 
pour lesquels elle a reçu deux nominations au Prix Maeterlinck de la Critique dans la catégorie 
Meilleur spectacle de danse.  
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Sarah Wéry 
(Interprétation, création sonore & 
composition) 
 
 
 

Sarah Wéry est une compositrice belge née en 1987. Elle a 
écrit plusieurs pièces pour ensemble, dont les deux derniers 
cycles de trois pièces, Glory Hole, Gang Bang, Bukkake et la 
suite Perspectives d’avenir, comportent un aspect littéraire et 
visuel. Elle écrit et joue pour le théâtre et la danse et crée des 
installations sonores et visuelles. Elle performe depuis 2016 ses 
pièces solo (La vie en sachets I, II, III et IV, Le passage et Jus 
d’Amour, Les garçons et les filles) en concert et à la radio. 
Depuis 2020, elle forme le duo d'électromécanique P1TT1 avec 
Adrien Guerne. Elle remporte les cinq prix de la rencontre 
internationale de composition de Cergy Pontoise, obtient deux 
bourses de composition de la FWB et obtient la mention 
grande distinction à l’examen final de Master de composition. 
 
 

 
 
 
 
 
 
 
 
 
 
 
 
 



13	 

Générique 
 

	
CHORÉGRAPHIE & MISE EN SCÈNE Uiko Watanabe 
CRÉATION & INTERPRÉTATION Lode Thiery, Uiko Watanabe, Sarah Wéry 
REGARD EXTÉRIEUR Vincent Minne 
SCÉNOGRAPHIE N.N. 
LUMIÈRES Eric Castex  
CRÉATION SONORE & COMPOSITION Sarah Wéry 
VOIX OFF Estelle Marion 
RÉGIE Matthieu Kaempfer 
ASSISTANAT RÉGIE SON Barbara Juniot 
GRAPHISME, PHOTOS & TEXTES Jean-Louis Boccar 
COSTUMES Sachiyo Honda 
PRODUCTION & DIFFUSION Louise Mestrallet 
ADMINISTRATION Gekidan Ü asbl  
 
UN SPECTACLE de GEKIDAN Ü 
COPRODUCTION Gekidan Ü, Théâtre des Martyrs, Charleroi Danse – Centre 
chorégraphique de Wallonie- Bruxelles, Compagnie (E)utopia, La Coop & Shelter Prod. 
Avec l’aide de la Fédération Wallonie-Bruxelles- Administration générale de la culture, 
Service général de la création artistique, Direction du Théâtre, Commission des Arts 
Vivants, de Tax Shelter.be, ING et du Tax Shelter du Gouvernement fédéral belge. 
Avec le soutien de De Singel, Kunstencentrum Buda, du Théâtre Marni et de l’Espace 
Magh. 
 
DATES 
Les représentations auront lieu du 15 au 19 juin au Théâtre des Martyrs. 
Les mardi et samedi à 19h00, les jeudi et vendredi à 20h15, et le dimanche à 15h00. 
 
RENCONTRE 
Bord de scène mardi 18.06. 
 
CONTACT PRESSE 
Luana Staes  
0476 04 57 87 
luana.staes@theatre-martyrs.be  
 
 

mailto:luana.staes@theatre-martyrs.be

