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BORD DE SCENE - le 18.06 (à l’issue de la représentation)
Avec Yacine Adil et l’équipe du spectacle

Uiko Watanabe

étonnez-vous !

RENDEZ-VOUS BLEU - le 16.06
Le Théâtre des Martyrs adapte ses conditions d’accueil afi n de rendre la représentation accessible aux personnes 
autistes et leurs aidants proches.

Notre site internet a fait peau neuve pour vous présenter la nouvelle saison 
2024-2025 du Théâtre des Martyrs !

Etonnez-vous !
L’exclamation est douce, l’invitation résolue.
En l’inscrivant comme en-tête de notre saison, elle dit notre foi en votre curiosité, 
en vos appétits de découverte, notre envie de vous compter au rang de nos 
spectatrices, spectateurs et spectateur·ice·s, de vous offrir une saison qui 
compte vingt-et-une propositions artistiques.
Du théâtre bien sûr mais pas que, du théâtre-musique, du théâtre-danse, du 
théâtre-poème, des écrits d’hier, des écrits d’aujourd’hui, du connu-déjà-su, ou 
du pas-connu-ni-vu-ni-entendu.

+ d’infos : www.theatre-martyrs.be 



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. 
Sarah : Et parfois, il va aussi représenter des 
animaux parce que Uiko aime parler avec des 

Entretien avec l’équipe artistique
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. 

À 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. 

Propos recueillis par Luana Staes et 
Tatienne Stinglhamber, mai 2024.


