
Revue de presse 
 
 
 
 
 
 

Voyage à Tokyo 
Cie STT 

Dorian Rossel 
 
 
 
 
 
 
 
 
 
 
 
 
 
 
 
 
 
 
 
 
 
 
 
 



 

 

 

 

2 au 8 novembre 2016 



!
!
!
!
!

 

 
 

 

TÉLÉRAMA  
Mercredi 19 octobre 2016 



!
!

 
 
 

 
 

 

 

 

 

 

 

 

 

 

 

 

 

 

 

 

 

 

 

 

 

 

 

 

 

 

 

 

 

 

 

 

 

 

 

 

 

 

 

 

 

 

 

 

 

 

 

 

 

 

 

 

HOTTELLOTHEATRE.WORDPRESS.COM 
Jeudi 13 octobre 2016 



  



!
!

 
 
 

 
 

 

 

 

 

 

 

 

 

 

 

 

 

 

 

 

 

 

 

 

 

 

 

 

 

 

 

 

 

 

 

 

 

 

 

 

 

 

 

 

 

 

 

 

 

 

 

 

  

LA TERRASSE 
Octobre 2016 



Voyage à Tokyo 
 

 
Le 26 septembre 2016 par Katia Berger  
 
«Voyage à Tokyo», voyage à l’essentiel 
 
Eternel adaptateur, Dorian Rossel se frotte au cinéma d’Ozu. 

On ne présente plus Dorian Rossel aux Genevois. Etalon de l’écurie Forum Meyrin, candidat aux 
rênes de la Nouvelle Comédie et coursier des scènes francophones, il a fait de l’adaptation d’œuvres 
non scéniques son oriflamme. Avec Quartier lointain, Je me mets au milieu mais laissez-moi dormir 
ou Oblomov, il a, avec sa compagnie Super Trop Top (STT), servi de passeur à une BD, à un film ou 
à un roman – entre autres. A 41 ans, le metteur en scène gravit aujourd’hui le sommet 
cinématographique qu’est le Voyage à Tokyo que le cinéaste japonais Yasujirô Ozu a tourné en 1953. 
On donne la parole à un artiste pris en tenaille entre loquacité et laconisme.  
Comment cette nouvelle création s’inscrit-elle dans votre parcours?  

Chaque nouvelle pièce au répertoire de la STT exige un déplacement de notre savoir faire. Chacun 
de nos matériaux initiaux définit une écriture, une temporalité et un espace propres. Adapter Ozu 
nous a ainsi amenés à explorer d’autres ressources dramaturgiques. Il ne s’agit pas pour nous de 
faire du STT, mais bien de donner à entendre l’esprit d’une forme. Plutôt que d’adapter un texte à la 
scène, nous ré-expérimentons ce texte à la source. Quitte à malmener l’œuvre, je souhaite en 
restituer la moelle, je veux retourner à la genèse de son écriture. L’acteur doit devenir l’écrivain au 
moment de trouver sa phrase, et le spectateur doit redevenir son premier récepteur.  
Qu’en avez-vous appris en tant que metteur en scène?  

Pour coller à Ozu, ce spectacle nécessite plus qu’aucun autre une extraordinaire économie de 
moyens et un refus du spectaculaire. Chez le cinéaste, tout est suggéré, tout se glisse entre les mots. 
Chaque détail du quotidien ou nous trahit ou nous révèle, les êtres se manifestent dans les interstices. 
Une émotion peut culminer au détour d’un «ah, tu crois?»! Impossible dans ces conditions d’user de 
recettes toutes faites. Pendant les répétitions, nous avons passé notre temps à élaguer, jusqu’à ne 
garder qu’une structure, un assemblage de tableaux antithéâtraux.  
Y verrons-nous des kimonos, des tatamis, des panneaux coulissants?  

L’œuvre s’inscrit historiquement dans l’après-guerre japonais. On y fait la connaissance de trois 
générations, trois rythmes différents au sein d’un monde en mutation. J’essaie par la mise en scène 
de faire cohabiter le Japon des années 50 avec l’ici et maintenant du spectateur. Je crois pouvoir dire 
qu’il y a des tatamis, mais évoqués.  

«Voyage à Tokyo» aborde le thème de la vieillesse et de la distance entre les 
générations. Pourquoi l’avoir choisi aujourd’hui?  

Il y est plutôt question de la cohabitation entre différentes générations qui obéissent à des 
rythmes différents. Comment s’accommode-t-on d’un temps qui va trop vite? Comment rester 
présent à l’autre, s’ouvrir à sa réalité? Ces réalités temporelles contradictoires me semblent 
d’actualité aujourd’hui.  
Des parents âgés et leurs enfants sont-ils voués à ne pas se comprendre?  

Tout le monde fait de son mieux. Aucune morale dans cette histoire. Simplement, se comprendre 
n’est pas toujours simple, et Ozu révèle cela dans la fragilité du quotidien. En opposant la province 
des grands-parents à la mégalopole de leurs enfants, Ozu souligne à quel point le monde dépasse 
les individus. La vieille dame du film dit joliment à son mari: «Si on se perdait dans ce genre d’endroit, 
on pourrait passer sa vie à se chercher sans jamais se retrouver.» Pour moi, on peut tout aussi bien 
omettre la première proposition: on ne se rencontre d’ailleurs jamais assez, ni autrui, ni soi-même. 



Au lieu de gens qui se sont trouvés, j’aime montrer des gens qui se cherchent. Les dichotomies 
internes m’intéressent davantage que les extérieures.  

Vous avez intégré à votre projet le comédien Yoshi Oida, 83 ans, immense acteur au 
Japon et éminent collaborateur de Peter Brook. Qu’est-ce que sa présence vous a apporté?  

Yoshi Oida est un trésor vivant, un maître totalement passionné par son art. Sa participation est 
un cadeau et un honneur. À ma grande surprise, j’ai réalisé que nous étions sur la même longueur 
d’onde dans nos façons de travailler. J’avais effectué un stage avec lui il y a vingt ans, qui m’avait 
profondément marqué. C’est merveilleux pour moi de constater qu’on appartient à la même famille 
artistique. Je retravaillerais avec lui quand il veut!  
Au début de la quarantaine, quel regard portez-vous sur le chemin accompli, et 
qu’ambitionnez-vous pour celui qu’il reste à tracer?  

Avec Ozu, j’ai fait face à une vraie inconnue. Je ne sais pas encore quelles répercussions ce fait 
aura sur la suite. Mais je sais qu’avec nos moyens techniques, humains et financiers, nous avons 
touché là à une limite. Je me sens à un tournant. Ce travail m’a ouvert des portes vertigineuses, il 
m’a appris plus que jamais à aller à l’essentiel. Impossible de me reposer sur mes acquis, il m’a fallu 
opérer une révolution intérieure pour aborder cette nouvelle étape. 

 
 
 
 
 
 
 
 
 
 
 
 
 
 
 
 
 
 
 
 
 
 
 
 
 
 
 
 
 
 
 
 



Voyage à Tokyo 

 
 
Le 25 septembre 2016 par Jean-Jacques Roth  
 
La rentrée romande promet de belles surprises 
 
Les théâtres romands sont nombreux à lancer leur saison cette semaine. L’occasion de 
mesurer la richesse d’une scène plus vivante que jamais. Un exemple de cette vitalité: 
la success story du metteur en scène Dorian Rossel, qui monte «Voyage à Tokyo» à 
Meyrin. 

Son spectacle «Je me mets au milieu mais laissez-moi dormir» a tenu l’affiche un mois au célèbre 
Théâtre du Rond-Point à Paris. C’est l’une des consécrations du travail de Dorian Rossel, petit prince 
du théâtre romand, quadragénaire aux yeux d’enfant qui collectionne les productions depuis une 
vingtaine d’années, avec un succès croissant. Sa compagnie Super Trop Top (STT), fondée il y a une 
douzaine d’années, a donné plus de 100 représentations la saison dernière, en Suisse et en France, 
de quatre de ses spectacles. Et 43 représentations encore de «La tempête» de Shakespeare dans les 
écoles. Soutenu à la fois par Lausanne, Genève et le Théâtre Forum de Meyrin (GE), il y prépare en 
ce moment la création de «Voyage à Tokyo», d’après le film du cinéaste japonais Ozu.  
Désir de diriger la Nouvelle Comédie  

Le succès de Dorian Rossel est représentatif de l’émancipation du jeune théâtre romand. Sens 
de l’économicité des spectacles, maîtrise de l’entrepreneuriat théâtral, Rossel est un rêveur qui 
connaît toutes les astuces du montage d’un décor ou d’un plan financier. Grâce à René Gonzalez, 
l’ancien patron du Théâtre de Vidy qui l’avait pris sous son aile, il a rempli son carnet d’adresses en 
France où ses spectacles tournent désormais de manière continue.  

Il paraît donc légitime, comme pas mal de ses confrères, lorsqu’il revendique son désir de diriger 
la Nouvelle Comédie, qui doit sortir de terre à Genève en 2019 et pour laquelle l’appel à candidatures 
vient d’être bouclé. Son projet de foyer de création déborde d’ambitions pour la scène romande. «On 
est très bien préparé à diriger un théâtre quand on a dirigé une compagnie. On a appris à être 
rigoureux et astucieux.»  

Le théâtre de Dorian Rossel est ouvert et léché, comme son verbe suspendu, qui cherche à la fois 
la précision et la poésie. Il s’inspire d’écritures souvent inattendues, comme le manga, le 
documentaire, le récit de voyage ou le cinéma. «J’aime inviter le public à entrer dans un espace qui 
lui laisse la place. Construire avec son intelligence, avec sa sensibilité.»  

Sa carrière a basculé avec «Quartier lointain», tiré de la célèbre bande dessinée de Taniguchi, en 
2009. Très vite, il a passé de la scène expérimentale de l’Usine, à Genève, à la Comédie puis à Vidy 
qui lui ont déroulé le tapis rouge. Il s’est autorisé des thèmes délicats, comme l’évocation de 
l’infanticide Véronique Courjault dans «Une femme sans histoire». «Je veux rendre compte de la 
complexité de l’humain alors qu’il y a tant de choses dans la vie qui sont une réduction de l’être, 
parce qu’il faut vendre des smartphones, des trucs…»  

Le théâtre, dit-il, est beau parce qu’il n’est pas du cinéma, pas de la télé. Il est inscrit dans le 
présent, construit en connivence avec le spectateur. «Je me souviens avoir vu le grand comédien 
Jean-Quentin Châtelain, des gouttes de sueur perlaient sur son front. Ça se passait à ce moment-là 
et à aucun autre. Le théâtre, c’est un concentré de vie. C’est la vie en plus vivant, en plus dense, en 
plus fort.»  
Un monument du théâtre mondial  

Ses spectacles sont le fruit d’un long travail, où chaque comédien a son mot à dire. La gestation 
peut prendre un an, un an et demi. Tous les sens doivent être sollicités. Danse, arts plastiques, 
musique: tout le nourrit. «Je répète sans relâche, je pinaille. Il faut parfois refaire une scène dix fois. 
C’est fastidieux mais fascinant parce que le spectacle est riche de ces couches de travail.»  



Avec «Voyage à Tokyo», il retrouve le Japon, neuf ans après «Quartier lointain». La pièce reprend 
le scénario et les dialogues du film de Yasujirō Ozu: l’histoire d’un couple retraité vivant en province 
qui va dans la grande ville séjourner chez ses enfants, trop affairés pour s’occuper d’eux. Tourné en 
1953 mais découvert en France vingt-cinq ans plus tard, «Voyage à Tokyo» est régulièrement inscrit 
sur les listes des dix plus grands films de l’histoire du cinéma. Le spectacle est déjà acheté à Paris et 
à Marseille, entre autres dates françaises et une tournée romande.  

Pourquoi le choix d’Ozu? «C’est une écriture d’une beauté inouïe. Sur la difficulté à vivre, à côté 
de quoi on passe dans une vie, sur le temps qu’on n’arrive pas à prendre, ce qu’on n’arrive pas à dire 
à ceux qu’on aime, ou qu’on se dit si mal. Ozu est tellement adroit dans sa manière de restituer tout 
ça.»  

La belle aventure, c’est la participation du comédien Yoshi Oida, qui joue le père. Célèbre figure 
de la scène japonaise, il a été dès les années 70 un fidèle des spectacles de Peter Brook. A 83 ans, 
Oida est un monument, demandé par Scorsese pour son prochain film, metteur en scène d’opéras 
partout dans le monde, qui a pourtant dit oui au projet de Rossel, qui n’y croyait pas une seconde 
lorsqu’il est allé lui en parler à Paris. «Un tel maître! s’extasie le metteur en scène. Il fait le pont entre 
l’Orient et l’Occident, il sait tout du métier d’acteur, un homme d’une telle générosité, d’une telle 
justesse!»  

Le théâtre aurait-il donc les pouvoirs magiques d’agrandir la vie? «Un beau spectacle, ça doit être 
comme une fête entre amis. Le repas doit être bon. On doit rire, on doit se dire des choses 
importantes. Il faut penser à tout. Ce qui reste des grands spectacles, c’est que tout y est abouti.» 

 
 
 
 
 
 
 
 
 
 
 
 
 
 
 
 
 
 
 
 
 
 
 
 
 
 
 
 
 



Voyage à Tokyo 

 
Le 23 septembre 2016 par Cécile Dalla Torre 
 
Les vertiges de l’humain 
 
Après Quartier Lointain, sa pièce phare inspirée d’un manga, Dorian Rossel opère un 
retour au Japon et adapte un chef-d’œuvre d’Ozu. Gros plan sur Voyage à Tokyo. 

Pourquoi ne jamais monter de textes de théâtre? La question peut paraître saugrenue quand elle 
s’adresse à un metteur en scène. Surtout s’il s’agit d’un artiste reconnu, tant en Suisse qu’en France, 
qui plus est candidat à la direction de la Nouvelle Comédie, à Genève. Depuis la création de sa 
compagnie STT en 2004, Dorian Rossel, qui porte aujourd’hui à la scène le film de Yasujirô 
Ozu Voyage à Tokyo, n’en est pas à sa première adaptation d’une œuvre cinématographique. 
Le dilemme d’Alexandre, héros désoeuvré empêtré dans la triangulation amoureuse imposée par 
Jean Eustache dans La Maman et la Putain, lui dictait déjà, et avec brio, les contraintes du passage 
de la caméra à la scène. La recréation de cette pièce de 2007 au Théâtre du Rond-Point à Paris, il y 
a quelques mois, lui a valu les éloges mérités de la presse parisienne. Adaptée de ce scénario 
dévergondé des années 1970, la pièce continue de tourner, sous le titre éloquent Je me mets au 
milieu mais laissez-moi dormir (à voir au CDN de Sartrouville en octobre, après son passage à 
l’Orangerie genevoise cet été). 

Le Japon est dans le viseur de Dorian Rossel. C’est celui des années 1960 que le metteur en scène 
franco-suisse a dépeint dans Quartier Lointain, en 2009. Jadis «compagnon du bord de l’eau» de René 
Gonzalez à Vidy, après avoir été artiste associé à la Comédie de Genève, Dorian Rossel s’était 
embarqué dans l’aventure du célèbre manga de Jirô Taniguchi, lui-même inspiré par Ozu, brossant 
le retour distancié d’un père de famille sur son adolescence. 
Langage scénique 

Dans son parcours étoffé, entamé comme comédien à Genève sur les bancs de l’école Serge 
Martin, ses choix se sont aussi portés sur des films documentaires, dont il a tiré deux pièces 
– Soupçons et Une Femme sans histoire, d’après le troublant procès de Véronique Courjault, 
condamnée dans l’affaire des «bébés congelés». Sur le personnage proustien d’Oblomov préférant 
le repos à l’action sa vie durant, dont le Russe Gontcharov a tiré un roman-fleuve, il a aussi porté, 
avec sa dramaturge Carine Corajoud, un regard tendre, faisant de la nonchalance un thème théâtral 
en soi. A l’inverse, il s’est saisi du goût de l’aventure et de la découverte cher à Nicolas Bouvier 
dans L’Usage du Monde pour recréer sa propre dynamique du mouvement, alliant poésie et musique 
dans son langage scénique. 

Au fil d’un long entretien entre deux temps de répétition, Dorian Rossel répond à notre question 
initiale et nous éclaire sur son adaptation théâtrale de Voyage à Tokyo, inspirée du chef-d’œuvre 
d’Ozu. La pièce est à voir dans quelques jours au Théâtre Forum Meyrin, à Genève (du 28 septembre 
au 1er octobre), où l’artiste est en résidence depuis 2012. Elle partira ensuite pour une longue 
tournée franco-suisse, faisant halte au TPR de La Chaux-de-Fonds, du 27 au 30 octobre. Un brunch-
rencontre le 30 octobre réunira artistes et public autour de la question «Théâtre et cinéma: une 
histoire d’amour passionnelle?» 
Renoncer à l’excès d’action 

«Les films d’intrigues trop élaborées m’ennuient. Naturellement, un film doit avoir une structure 
propre, autrement ce ne serait pas un film, mais je crois que pour qu’il soit bon, il faut renoncer à 
l’excès de drame et à l’excès d’action», disait le cinéaste japonais, qui réalisa son premier film, Le 
Sabre de pénitence, en 1927. À la manière d’un Tchekhov, Ozu a l’art de pénétrer ici dans la 
maisonnée tokyoïte d’un couple avec enfants, auquel les parents, à la retraite, rendent visite depuis 
leur province éloignée. Frères et sœurs au grand complet, tous très affairés, se relaient pour 
s’occuper de leurs aïeuls vieillissants. Seule la belle-fille veuve sait se rendre vraiment disponible. 



Sur les planches et en musique, Dorian Rossel restitue une fresque familiale sensible du Japon des 
années 1950, où la modernisation impose (déjà) de courir après le temps. 

Connu pour manier sa caméra au ras du sol, à hauteur des tatamis, Ozu est ce peintre de l’intime 
qui zoome sur de menus détails domestiques, tout autant qu’il livre de mémorables photos de 
paysages ouvrant sur l’immensité des horizons. «Un tableau dans un cadre», souhaitait-il voir dans 
chaque plan. Dorian Rossel le relaye en ayant choisi pour interprètes entre autres de fidèles 
comédiens – Delphine Lanza, Rodolphe Dekowski et Xavier Fernandez-Cavada, avec qui il constitue 
un théâtre de répertoire. Certains des spectacles de la compagnie sont par exemple joués depuis dix 
ans. Mais il est un comédien qu’il rêvait de voir figurer à ses génériques depuis toujours. Figure 
tutélaire, Yoshi Oida, 84 ans, incarne ce grand-père continuant de croire en la vie quand bien même 
la mort a frappé tout près et les certitudes s’amenuisent. 
L’ici et le maintenant 

Formé au Japon dans la tradition du théâtre Nô, Yoshi Oida quitte son pays il y a une cinquantaine 
d’années pour rejoindre Peter Brook à Paris, dont il devient l’un des principaux interprètes. C’est 
d’ailleurs la première fois qu’il jouera en français avec un autre metteur en scène que Brook, ayant 
accepté le rôle alors qu’il continue de donner des stages (Dorian Rossel l’a connu vingt ans plus tôt 
lors de l’un d’eux) et de créer des mises en scène d’opéra, quand il ne joue pas dans le dernier film 
de Scorsese. 

Ses ouvrages sur le jeu de l’acteur ont aussi beaucoup marqué Dorian Rossel. «Il nous a 
sensibilisé à des aspects du film qui ne nous avaient pas parlé», confie le metteur en scène, qui a 
cassé une forme de réalisme cinématrographique et réinventé une autre temporalité. «Au théâtre, 
on est dans l’ici et le maintenant, et en même temps, on sait que tout est métaphore.» 
 
«Donner une voix offre un autre regard» 
 

«Si toutes les salles obscures de Suisse Romande se remettaient à diffuser les chefs-d’œuvre du 
cinéma, je ne sais pas si je les monterais au théâtre.» Dorian Rossel met aujourd’hui en scène Le 
Voyage à Tokyo de Yasujirô Ozu, conscient d’être une porte d’accès vers le cinéaste japonais. Montrer 
l’œuvre «en grand» sur un plateau de théâtre révèle la complexité des liens familiaux au cœur de 
cette fresque sensible, où la vie passe quand s’affole la cadence du Japon des années 1950. Entretien 
avec celui qui amènera peut-être à «se rapprocher un peu de soi, faire plus attention à la vie, au 
lever de soleil, à n’importe quoi.» Avec légèreté et profondeur. 
Depuis les débuts de la Compagnie STT, vous avez rarement monté des textes de 
théâtre, hormis dans le cadre des écoles. Pourquoi puiser ailleurs que dans la littérature 
dramatique la source de vos créations théâtrales? 

Dorian Rossel: Lorsque j’étais comédien, à mes débuts, je voyais souvent des spectacles de 
Belgique ou d’ailleurs, ou des pièces de danse, qui déplaçaient les lignes de la représentation ou du 
rapport au public et à l’espace. C’est ce que j’ai eu envie d’explorer avec le collectif Demain on 
change de nom, que nous avions fondé, à quatre, avec des comédiens et danseurs. Nous voulions 
sortir des boîtes noires, aller dans l’espace urbain, dans des cours intérieures, pour présenter nos 
spectacles hors-les-murs, HLM. On était nourris par des spectacles de danse, des performances, des 
écritures de plateau, qui essayaient de capter notre époque. 
Capter notre époque, c’est aussi précisément ce que font les textes de théâtre 
contemporain? 

Oui, j’adore les textes mais ceux qui nous plaisaient étaient déjà régulièrement mis en scène. Il 
y a quatre ans, la Comédie française a créé une pièce que je rêvais de monter. Alors j’attends un peu 
(rires)... Il s’agit de ne pas faire un spectacle de plus, mais de donner à voir sous un nouveau jour. 
Quand Tintin a été adapté au cinéma, je me souviens avoir entendu dire «Tintin n’a pas du tout cette 
voix!» Rien qu’en donnant une voix, on offre un regard sur une œuvre. En changeant de médium, 
l’histoire s’écoute différemment. 
Qu’est-ce qu’implique pour le metteur en scène que vous êtes de vous saisir par 
exemple du cinéma comme matériau de théâtre? 



Ça nous amène à questionner notre art et enrichir notre langage scénique, et l’on voit qu’il est 
infini. J’aimerais que les spectateurs aillent à la découverte des potentialités des arts scéniques. Le 
théâtre est aussi riche que la musique, par exemple. Il y a autant de formes de théâtre que 
d’individus. C’est un miroir de la vie en concentré, comme disait Peter Brook: un moment de vie tous 
ensemble qui déplace notre lecture du monde. 
Qu’est-ce qui motive le choix de ces œuvres? 

Toutes les œuvres que j’ai montées ont eu un impact très fort sur moi. Elles proposent un regard 
singulier sur le monde, que j’ai envie de partager. Le film d’Ozu possède une manière unique de 
construire la narration qui sort des schémas habituels. Ozu passait un temps fou sur l’écriture, 
questionnant le sens de chaque phrase... 
N’est-ce pas aussi le cas des auteurs de théâtre? 

Oui, mais les grandes pièces de théâtre sont rares. Et un film documentaire ou un scénario s’écrit 
à plusieurs. Ozu et Kogo Noda ont construit quasiment tous leurs scénarios ensemble. Le scénario 
est la charpente du travail d’Ozu. Il s’intéressait par exemple moins au montage. Récemment, dans 
le cadre d’un stage en France, nous avons lu une soixantaine de textes d’auteurs contemporains, 
pour choisir d’en monter ensemble, avec deux metteurs en scène. Or on sent tout de suite quand les 
auteurs connaissent le réel potentiel et la richesse du théâtre. Il y en a beaucoup qui écrivent du 
théâtre mais qui y vont peu. 
Concrètement, comment avez-vous procédé avec le scénario d’Ozu? L’avez-vous recréé 
tel quel? 

J’ai très peu adapté la structure. Ça ne lui posait aucun problème d’avoir trente ou quarante 
comédiens sur scène, pour une ou deux journées de tournage. Ici, nous sommes huit sur le plateau! 
On pensait pouvoir s’affranchir du rôle de certains petits-enfants, mais c’est impossible. 
Confier plusieurs personnages à un même interprète sous-entend-il un risque en termes 
de lisibilité? 

Quartier Lointain impliquait énormément de personnages et de voyages dans le temps. Une 
semaine avant la première, on a montré le spectacle à un enfant de sept ans. Il avait tout saisi. On a 
envie que la compréhension de l’œuvre soit extrêmement claire pour le public. Les vraies questions 
doivent être au cœur des personnages, des conflits qu’ils traversent, de leurs tentatives de les vivre 
de la manière la plus cohérente possible. Ce qui est bouleversant ici, c’est qu’on ne suit pas un héros 
mais la constellation de toute une famille. 
Est-ce la complexité des liens familiaux qui vous a motivé à monter Voyage à Tokyo? 

«Complexité» n’est pas un gros mot. Quand on a accès à la complexité d’un être, à ses failles, on 
est face à un miroir de nous-même. Ce sont d’ailleurs souvent ceux que l’on croit le mieux connaître 
qui nous surprennent le plus. Il est impératif d’essayer de monter des œuvres qui nous amènent dans 
les vertiges de l’être. Je m’en remets à cette phrase d’Edgar Morin que j’adore, et que je cite souvent: 
«Nous ne sommes plus au temps de l’homme des cavernes, mais au temps des cavernes de 
l’homme.» La richesse des liens familiaux, qui évoluent chacun à leur manière en fonction des 
générations, pose des questions autrement plus profondes que le fait de se demander s’il faut refaire 
une piqûre à Monsieur Orgon. Même si je suis un inconditionnel de Molière. 
Pourquoi avoir choisi l’approche et l’esthétique d’Ozu, entre Orient et Occident? 

Cela fait dix ans que je veux monter Ozu. Il y a deux ans, je me suis dit que ça ferait du bien de 
repartir au Japon. Un focus sur la vie de tous les jours contient des moments en suspension, où le 
monde nous échappe. Ozu est un des grands maîtres de l’écriture et de la construction. Se confronter 
à une œuvre est toujours une confrontation à une écriture. Ça se vérifie aussi avec les documentaires 
de Jean-Xavier de Lestrade, dont j’ai monté deux textes (Soupçons et Une femme sans histoire, ndlr), 
qui partent des mots du réel. 

Mais dans le cas d’Ozu, les mots importent parfois peu… 
Pour nous toucher, Ozu possède la musique, le décor, les acteurs, le charme du Japon des années 

1950. L’auteur d’un texte contemporain, lui, essaie de tout faire passer par les mots. Ce qui 
m’intéresse, c’est tout ce qui passe AU-DELÀ des mots. Bien sûr, Nathalie Sarraute ou Marguerite 
Duras, entre autres, ont travaillé aussi dans ce sens. Avec Quartier Lointain ou Eustache, on constate 



toujours à quel point le réel est plus fascinant. On a réussi à toucher une forme de grâce dans 
l’écriture, avec une telle économie de mots. Tout à coup, chez Ozu, là entre deux phrases, on se rend 
compte que trois jours ont passé. Un plan nous touche, une fumée qui sort. 
Ozu dessine les contours d’une famille dont l’un des fils est mort à la guerre. Alors que 
le cinéma recourt à la photo, un comédien incarne le fils décédé sur le plateau. Est-ce 
une façon pour vous de jouer sur la présence-absence et de la théâtraliser? N’est-ce pas 
là contradictoire avec l’esthétique préférant les vides aux pleins à laquelle on vous 
associe? 

J’adore la complicité qui se tisse avec le spectateur de telle sorte qu’il puisse accepter que 
quelqu’un de mort soit parmi nous. On ne cherche pas le réalisme mais la vérité des relations. Ce qui 
relie les parents ayant perdu leur fils à la guerre et leur belle-fille veuve, c’est lui. Il est incarné, mais 
celui qui l’incarne ne le joue pas. Il est là, comme un support à notre imaginaire. 

La mort est très présente chez Ozu, même s’il ne s’agit pas ici d’un film sur la mort… 
J’ai revu récemment un spectacle de Pina Bausch à Paris. Il y est tout le temps question de la vie 

et de la mort. Voyage à Tokyo est un spectacle sur la vie et le temps qui passe. Cela implique qu’à 
un moment donné, on n’a plus le temps de rien, et on n’a plus de vie tout simplement. C’est cette 
prise de conscience-là que souligne Ozu. D’où l’importance d’être dans le moment présent. «Prends 
soin de tes parents, quand il est encore temps», dit le proverbe dans la pièce. «C’est vrai, quand ils 
sont dans la tombe, c’est trop tard», termine la réplique. 
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Création attendue de Voyage à Tokyo d’après le film de Yasujiro Qzu au Théâtre Forum Meyrin 
du 28 septembre au 1er octobre avant une tournée en Suisse et en France jusqu’à fin novembre. 
C’est Dorian Rossel avec sa Compagnie STT (Super Trop Top) qui relève le défi. Rencontre. 

Agé aujourd’hui de 41 ans, le metteur en scène et comédien Dorian Rossel sait s’entourer pour 
des créations collectives qui sont autant d’adaptations : Quartier lointain (2009) adaptait le manga 
de Jiro Taniguchi ; L’usage du monde (2010) le célèbre ouvrage de Nicolas Bouvier ; Oblomov (2014) 
le grand roman russe de l’oisiveté. Avec Voyage à Tokyo, il s’attache - encore plus original - à un film 
et pas n’importe lequel, un sommet de l’histoire du cinéma. 

Comment en êtes-vous venu à vouloir adapter Voyage à Tokyo ? 
Déjà lorsque nous avons monté Quartier lointain d’après un manga de Jiro Taniguchi, un de nos 

plus grands succès, nous avions regardé des tas de films d’Ozu et je m’étais dit qu’un jour j’adapterais 
Ozu car j’y ai vu le maître de Taniguchi. Par ailleurs j’ai toujours été fasciné par Yoshi Oïda, acteur 
chez Brook, chez Greenaway, qui sera dans le prochain film de Scorsese, et auteur de livres sur le 
théâtre qui sont pour moi des références fondamentales. Il était venu voir Quartier lointain en 
compagnie de Peter Brook. On s’est dit qu’il serait formidable dans le rôle principal mais on le savait 
très demandé. Nous l’avons recontacté en lui demandant d’abord s’il pensait possible d’adapter 
Voyage à Tokyo au théâtre, il a répondu « bien sûr », et instantanément on a commencé à lancer des 
idées ! Et lorsque nous avons osé lui proposer de jouer le rôle du grand-père, il a immédiatement dit 
oui. Yoshi Oïda est un jeune homme de 80 ans à la passion intacte et un grand maître de la scène, et 
c’est pour nous un immense privilège de l’avoir avec nous. Nous avons visionné plusieurs fois le film 
avec lui et il nous a beaucoup aidés dans le déchiffrage des codes de comportements des 
personnages. 

Ozu est un cinéaste avec un système de mise en scène que l’on retrouve d’un film à 
l’autre. Des personnages conversent, la caméra est à la hauteur d’un personnage assis 
sur le tatami, les plans sont moyens, on est proche des visages, et les choses se jouent 
sur des changements d’expression presque imperceptibles. On déchiffre un visage comme 
un paysage chez Ozu. Comment traduire cela dans l’espace du théâtre où il n’y a pas de 
gros plans ? 

Je pense qu’au théâtre on peut faire des sortes de gros plans, des focus sur des détails. Nous 
organisons l’espace scénique de telle manière que chaque personnage sait à chaque moment quel 
est le détail qui doit ressortir. Certains se mettent en retrait pour que tel autre ressorte. La Commedia 
dell’arte est l’exemple d’une liberté possible qui autorise que tel ou tel personnage s’approche 
soudain du public, vienne à l’avant-scène le temps d’une phrase, d’un aparté, qui peut signifier un 
moment d’empathie pour le spectateur. Mais il y a aussi chez Ozu des plans séquences, une absence 
de profondeur de champ et une frontalité qui font que les personnages se parlant sont déjà comme 
sur une scène de théâtre. Toute la question de l’adaptation est là : comment trouver une transposition 
de tous ces détails sublimes que Ton trouve chez Ozu. 

Des exemples ? 
Le jeu avec les cadrages. Les pendrillons noirs sur les côtés qui servent à cadrer la scène sont 

mis sur des rails et permettent de tout à coup resserrer le cadre sur un protagoniste pour créer un 
hors-champ. Ozu est aussi pour moi un maître de l’art du tempo juste, qu’il soit visuel dans la 



disposition des objets ou musical. Souvent pour faire fonctionner une scène qui nous dorme du mal, 
nous retournons au film et constatons qu’Ozu a placé des silences, ou un plan de coupe à l’extérieur, 
qui permettent au texte de respirer. 

Comment la mise en scène s’élabore-t-elle ? 
Ce n’est pas moi qui ai tout dans la tête à l’avance et qui dit à chacun ce qu’il doit faire. Nous 

essayons encore et encore des solutions proposées par les uns et les autres. Il ne s’agit pas de 
reconstituer le film. Le film existe et il nous amène à explorer les potentialités de la scène théâtrale 
pour opérer des transpositions. Par exemple, dans nos spectacles nous faisons toujours en sorte qu’il 
y ait des musiciens en live, que ce soit polyphonique, que ça nourrisse les yeux, les oreilles, le cœur, 
la tête. 

Comme toujours avec Ozu, l’histoire est simple : la visite des grands-parents venus 
voir leurs enfants et petits-enfants à Tokyo est diversement appréciée par la famille trop 
occupée par le quotidien... Une histoire de partout ? 

Il s’agit d’entraîner les spectateurs dans des zones plus proches d’eux-mêmes. Ozu arrive à 
toucher le cœur des êtres sans les juger. C’est un film choral où il n’y a pas les gentils et les méchants. 
Chacun a sa vérité. Pour Noriko, la belle-fille devenue veuve, qui est d’une certaine façon l’héroïne, 
c’est la difficulté à refaire sa vie, à avancer. Ozu offre un miroir de la vie en concentré. Il parle 
d’expériences que nous avons tous faites, auxquelles nous pouvons nous identifier. Il y a du Tchékhov 
chez Ozu. 

Ozu montre que dans cette famille tous sont ensemble, à la fois unis et pourtant seuls. 
Sans en faire un drame. Il a un art consommé dé marier les deux choses, sans les dresser 
Tune contre l’autre. 

C’est quelque chose que nous pouvons tous éprouver. Pour ma part chacun de mes frères a dans 
la famille sa position bien à lui. C’est la définition de la famille : il y a du lien, il y a de la différence, il 
y a de la solitude. Ozu parvient à travers de tout petits faits, de tout petits signes, à nous relier à 
l’essentiel. Et Dieu sait si nous en avons tous besoin aujourd’hui ! 


