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Erik Satie,  du rire aux larmes… 
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INTRODUCTION 

 

 Le but de la Réalisation Artistique Personnelle2 dans le cadre de la formation initiale 

pour l’obtention du diplôme d’état de professeur de musique au CEFEDEM Bretagne – Pays 

de la Loire est de mener une réflexion aboutie sur ce que représente l’art pour nous et de nous 

interroger sur notre place en tant qu’artiste dans l’offre culturelle d’un territoire et au sein de 

la société de manière plus globale. En effet, enseignant de sa spécialité, le professeur de 

musique dans les établissements spécialisés n’en est pas moins artiste et doit prendre part à 

l’offre culturelle de son territoire. J’ai donc cherché à concevoir ce projet comme une 

proposition que je pourrai tout à fait présenter à mes futurs employeurs pour la saison 

culturelle de l’école de musique dans laquelle je travaillerai plus tard.  

 

 La première question que je me suis posée a été de savoir quel était exactement mon 

objectif pour cette réalisation artistique. Le plus important pour moi était de présenter un 

spectacle qui puisse permettre au public de se laisser porter dans un univers particulier. Je 

souhaitais avant tout que ce spectacle ait un caractère propre se développant sur la totalité de 

la représentation. Cette observation a constitué la première pierre d’un édifice dont je ne 

soupçonnais probablement pas l’envergure finale. Les questions liées à l’enjeu de proposer un 

univers riche et original constitueront la première partie de ce dossier. 

 

 

 

 

 

 

 

 A la suite d’un travail d’arrangement réalisé dans le cadre de ma formation au 

CEFEDEM, je me suis intéressé à Erik Satie. Ce compositeur « décalé » m’est tout de suite 

apparu digne d’un grand intérêt. En effet, il rassemblait dans son œuvre une grande partie de 

ce que doit, selon moi, apporter l’art. Ses œuvres à la fois simples et réfléchies, mélancoliques 

et pourtant si drôles, populaires et « savantes » m’ont interrogé, fasciné et beaucoup touché. 

Le fait qu’Erik Satie soit, en plus d’être compositeur et pianiste, un écrivain et dramaturge 

                                                 
2 J’utiliserai dans la suite de ce document l’acronyme RAP pour parler de Réalisation Artistique Personnelle. 
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loufoque ainsi qu’un dessinateur inventif m’a énormément plu. Le choix de centrer mon 

projet de RAP autour de son œuvre m’a paru presque évident. En effet, l’univers d’Erik Satie 

correspondait tout à fait à l’idée que je m’étais faite d’un univers marqué, original et riche. 

J’ai pu dès lors me plonger à corps perdu dans toutes ses productions pour tenter de 

comprendre son parcours, sa vision des choses, son univers. L’objectif de ma RAP était de 

partager avec le public mon goût pour la musique et les écrits de Satie, de lui faire découvrir, 

le temps d’un spectacle, un univers unique souvent méconnu. Le catalogue de Satie est d’une 

incroyable diversité et les possibilités sont nombreuses pour constituer un spectacle original. 

La difficulté et l’intérêt de ce projet résidait donc dans le choix des œuvres que je voulais 

présenter au public. Je traiterai de ces choix, de leurs justifications, ainsi que des questions 

qu’ils ont soulevées dans une seconde partie. 

 

 Enfin, je considère que la musique et l’art de manière générale sont avant tout des 

moyens d’échange et de partage. J’ai donc souhaité faire participer différentes personnes à ce 

projet. La richesse de l’échange artistique venant selon moi des diversités en présence, je me 

suis attaché à intégrer différents profils d’artistes dans ce projet. En effet, j’ai cherché à mêler 

professionnels et amateurs, élèves et professeurs, jeunes et adultes, musiciens et danseurs… 

Les seuls points communs entre tous les participants étaient la volonté de s’investir dans un 

projet différent et le souhait de vivre une expérience enrichissante tant au niveau artistique 

qu’au niveau humain. Une discussion sur l’importance que j’accorde à la notion d’échange et 

de partage dans une proposition artistique quelle qu’elle soit constituera la dernière partie de 

ce dossier.  
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I. Proposer un spectacle riche et original 

 

A l’origine du projet, ma volonté a été de ne pas proposer « un énième concert de 

plus » dans une offre déjà très riche. Je souhaitais constituer un véritable spectacle où je 

pourrais me présenter en tant qu’artiste complet et non pas seulement en tant que musicien. Je 

voulais vraiment partager avec le public un univers riche et cohérent. La conjonction de 

différents médiums artistiques a été pour moi essentielle et évidente. 

 

a. Faciliter l’entrée du public dans un univers 

 

Le point commun entre toutes les œuvres (musicales, cinématographiques, picturales, 

ou autres) qui nous marquent profondément semble être l’existence d’un univers propre 

auquel nous ne restons pas indifférents, d’un monde dans lequel nous pouvons nous retrouver. 

Mon souhait était d’essayer de faire en sorte que le public puisse être marqué par ce spectacle. 

Seulement, pour être partagé, un univers doit avant tout être accessible. Certaines personnes 

sont plus facilement touchées par la musique, d’autres par les images, d’autres encore par le 

texte, le message,… Le seul moyen qui m’est apparu bon pour parvenir à mon objectif était de 

proposer un spectacle « pluri-médiatique », afin que chacun puisse y trouver l’accroche qui lui 

corresponde.  

 

J’ai donc voulu, dès l’origine de ce projet, y intégrer à la fois musique, danse, images 

et théâtre. Grâce à ces quatre arts, la proposition pouvait être si ce n’est pas totale (puisque 

l’exhaustivité en art ne peut probablement pas être atteinte – que serait un art total ?) au moins 

riche et diversifiée. Bien que je sois musicien et que la musique soit le médium dans lequel je 

me sente le plus à l’aise, j’ai tâché de ne pas laisser un art prendre le pas sur les autres. En 

clair, je ne souhaitais pas que ce soit un concert avec de la danse, 

ou une pièce de théâtre avec des projections de dessins. Je 

souhaitais que ce spectacle soit autant musical, théâtral, dansé que 

graphique. Les informations visuelles et auditives devaient 

concourir à un même but, sans prééminence des unes sur les autres. 

Très vite s’est posée pour moi la question de cette cohabitation équitable. Je ne voulais pas 

présenter un spectacle « patchwork » où l’enchaînement de passages sans rapport les uns aux 

autres aurait fait perdre l’identité et l’unité du projet. Seulement, les quatre arts que j’avais 
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retenus sont totalement différents et l’unité de la proposition n’était pas évidente à trouver. Il 

a fallu que je m’interroge sur la superposition et la complémentarité de ces différents 

médiums, que je questionne quelle pouvait être la nature de leurs rapports. 

 

b. Unité ou diversité ? 

 

En effet, pour que s’établisse une sorte de fil conducteur, il faut créer des liens entre 

les différentes propositions. Mais, créer un lien revient-il forcément à présenter une unicité de 

direction ? Les oppositions ne sont-elles pas également génératrices de rapports entre les 

arts ? Je me suis justement intéressé à cette question de l’unité et de la diversité. Dans ce 

spectacle, j’ai tâché parfois de mettre en parallèle des productions homogènes et, d’autres 

fois, de confronter des matériaux opposés, soit par leur forme, soit par leur rythme, soit par les 

sentiments qu’ils faisaient naître. En effet, si la confrontation de deux propositions 

homologues permet de souligner la direction choisie, la confrontation de deux propositions 

opposées permet à l’inverse d’accentuer l’écart entre leurs natures et 

donc de les rendre plus lisibles. J’ai donc tenté de travailler sur la 

diversité créatrice d’unité. Je souhaitais que l’unité soit représentée 

par l’univers homogène du spectacle et la diversité par la multiplicité 

des propositions artistiques. 

 

Le choix des œuvres d’Erik Satie comme élément central de 

ma RAP m’a incité particulièrement dans cette voie de réflexion. En 

effet, si l’on peut facilement dire si une production artistique est 

d’Erik Satie (qu’elle soit musicale, graphique ou littéraire) – ce qui confirme l’existence d’une 

unité de son œuvre –, on ne peut toutefois pas nier le fait que Satie ait beaucoup joué de la 

diversité et des conflits de styles. Je reviendrai sur cet aspect de l’œuvre de Satie dans la 

deuxième partie de ce rapport.  

 

Seulement, la diversité des propositions est un outil complexe et l’équilibre entre une 

trop grande linéarité synonyme d’ennui et une trop grande hétérogénéité ne permettant pas au 

spectateur de cerner l’unité du spectacle est fragile. Je me suis donc interrogé sur cet équilibre 

entre richesse artistique et excès d’information. 
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c. Richesse artistique et surinformation 

 

Il ne faut pas perdre de vue que mon objectif était de toucher un public. Je me suis 

donc mis à la place du spectateur pour analyser mes choix artistiques. Dès les premiers temps, 

aussi par expérience, je me suis aperçu qu’une trop grande richesse d’informations à un 

moment donné pouvait être néfaste. En effet, si le spectateur doit écouter de la musique 

pendant qu’il regarde une vidéo et des danseurs en mouvement, il est fort probable qu’il ne 

puisse pas capter chaque élément. Ceci n’est d’ailleurs pas un mal en soi : à un concert, nous 

écoutons plus l’ensemble que chaque note jouée séparément. Un spectacle cohérent repose 

bien évidemment sur l’existence des nombreux petits détails que le spectateur ne perçoit pas 

obligatoirement. Toutefois, je ne voulais pas faire naître de frustration chez le public. 

Puisqu’il s’agissait d’un spectacle unique, je ne voulais pas que le public puisse sortir du 

théâtre en regrettant de ne pas avoir regardé telle chose ou de ne pas avoir écouté tel passage. 

Ceci ne constitue pas tant une nécessité et une obligation qu’un choix artistique réfléchi et 

assumé. 

 

Par conséquent, j’ai essayé de ne jamais superposer plus de deux médiums artistiques 

au même moment, et plus encore j’ai cherché à ce que deux médiums perçus par le même 

sens ne se côtoient pas à un même instant. En clair, je n’ai pas fait se confronter dessins et 

danse et seulement une fois musique et textes. Je reviendrai d’ailleurs plus loin sur cet 

exemple précis de la superposition de la Troisième Gymnopédie et du texte La journée du 

musicien. 

 

J’ai présenté dans cette première partie les grandes questions qui se sont posées à moi 

dès le début de ma réflexion artistique autour de cette RAP. De façon concomitante, j’ai pensé 

relativement tôt à l’œuvre d’Erik Satie comme pouvant être l’objet de ma RAP. Je vais à 

présent expliquer pourquoi ce choix 

m’a paru évident et logique. Je 

présenterai les réflexions qui m’ont 

conduit au choix des pièces et extraits 

retenus pour le spectacle et les 

difficultés qu’elles ont suscitées. 
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II.  Erik Satie au cœur du spectacle 

 

Mon premier contact avec Erik Satie eut lieu il y a quelques années, par 

l’intermédiaire de ses Morceaux en forme de poire. En effet, j’avais joué un extrait de cette 

pièce (Manière de commencement) en piano quatre mains avec une amie. J’avais beaucoup 

apprécié travailler cette œuvre et quand j’ai eu à faire un arrangement instrumental d’une 

œuvre pour ma formation au CEFEDEM, le choix de cette pièce m’a enthousiasmé. Pour ce 

travail, je me suis donc intéressé de plus près à Satie et j’ai pris goût sans même m’en rendre 

compte à la richesse de ses productions. Ce qui m’a particulièrement captivé est qu’il est le 

centre d’un univers original qui lui est propre. Comme je le disais plus haut, on remarque tout 

de suite quand une pièce est de Satie ! Et pourtant, si on ne le connait pas, ou peu, on ne 

mesure pas forcément l’incroyable hétérogénéité de ses actions et de ses productions. 

 

a. L’univers éclectique d’Erik Satie  

 

En effet, je me suis aperçu qu’Erik Satie, en plus d’être compositeur et musicien, avait 

énormément écrit (des lettres, des axiomes, des pensées éparses, des anecdotes en tous genres 

et même une pièce de théâtre), qu’il avait également beaucoup dessiné et qu’il s’était à la fois 

intéressé à la danse et au cinéma, qui naissait tout juste à l’époque. Non seulement son œuvre 

est éclectique par l’hétérogénéité des médiums utilisés, mais il l’est aussi par la richesse des 

sentiments suscités. Que ce soit dans ses écrits ou dans sa musique, Erik Satie navigue très 

souvent entre mélancolie et humour. C’est d’ailleurs en partie pour cela que ses musiques sont 

si connues : elles parlent facilement au public et touchent par leur simplicité et leur proximité 

avec la réalité des sentiments humains. 

 

 

 
La place de l’écriture dans l’œuvre de Satie m’a interpelé. En effet, le fait qu’il ait 

abondamment écrit en est une preuve, mais plus encore, la richesse des annotations sur ses 

partitions est à souligner. Il est le premier à parsemer ses morceaux d’indications destinées à 

l’interprète. Je me suis d’ailleurs intéressé à cette question. Par exemple, si le public est 

nombreux à connaître les Gnossiennes, peu savent la nature des annotations qui y sont 
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insérées (Du bout de la pensée, Postulez en vous-même, Sur la langue,…). J’ai voulu apporter 

un nouvel éclairage à ces morceaux en proposant au public la projection de ces indications 

pendant l’interprétation des œuvres musicales. Seulement, Erik Satie considérait qu’elles 

n’étaient là que pour l’interprète et que le public ne devait pas en avoir connaissance. J’ai 

donc décidé de tenir compte de son point de vue sur cette question et je me suis abstenu de 

réaliser cette mise en parallèle. Toutefois, je me suis permis de façon plus libre de proposer 

des projections d’autres écrits, ou de dessins, pendant qu’étaient jouées ses pièces musicales. 

 

Je voudrais juste revenir sur l’opposition entre mélancolie et humour propre à Satie. 

Ces deux sentiments qui peuvent apparaître opposés sont en fait la base de l’univers d’Erik 

Satie. Comme je le soulignais dans le paragraphe relatif à la diversité créatrice d’unité, un 

univers ne peut être cohérent que s’il propose, à l’instar de toute forme de vie, des oppositions 

de sentiments. Qui plus est, ces deux sentiments me paraissent essentiels à la vie et c’est 

certainement aussi pour cela que l’œuvre de Satie me touche autant.  

 

b. Le choix des œuvres et leur confrontation 

 

La richesse des œuvres de Satie a fait naître une nouvelle question : celle du choix 

d’un programme cohérent, représentatif de son œuvre et pourtant marqué de ma propre vision 

de son art. En regard de toutes les réflexions que j’ai déjà abordées, j’ai voulu créer de la 

diversité au sein du spectacle. Cette diversité m’a semblé parfaitement incarnée par la seule 

pièce de théâtre qu’il ait écrite : Le Piège de Méduse. En effet, cette pièce mélange à la fois 

comédie, musique et danse. J’ai donc 

très vite décidé qu’elle constituerait 

un élément central de ma 

représentation. Aussi, cette pièce est 

une des seules œuvres d’Erik Satie 

(au niveau musical au moins) à être 

clairement humoristique. Le Baron 

Méduse, personnage principal de la pièce, a été conçu par Satie comme un autoportrait. Il dira 

lui-même : « Le rôle du baron Méduse est une façon de portrait… C’est même mon portrait… 

Un portrait en pied. » Or, le baron Méduse est un personnage étonnant capable de s’énerver 

énergiquement à un instant et d’être tout à fait calme dans la seconde qui suit. Dans mes choix 
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d’interprétation, j’ai cherché à accentuer ce caractère. J’ai d’ailleurs essayé de l’affirmer dans 

tout le spectacle en se faisant succéder des morceaux et des textes de caractères très différents 

sans aucune transition. C’est le cas, par exemple, entre la mélancolie de la Première 

Gnossienne et la malice de la Petite danse, ou encore entre la rêverie romantique de la Petite 

ouverture à danser et l’humour du texte Sur le vertige. 

 

C’est aussi cette volonté de confrontation entre des œuvres qui apparaissent opposées 

qui m’a incité à lire le texte La journée du musicien sur un enregistrement de la Troisième 

Gymnopédie dans sa version orchestrée par Debussy. En, effet, je voulais superposer ce texte 

qui est, à mon sens, l’un des plus drôles d’Erik Satie avec une de ses musiques les plus tristes, 

et dont l’orchestration de Debussy accroit encore plus la mélancolie. L’objectif de cette 

superposition était de faire vivre une expérience particulière au public. L’impression qui se 

dégage de ce passage est assez étrange. On ne sait plus trop si l’on doit rire ou pleurer. Ce 

choix marque clairement l’essence même de ma proposition, résumée dans le sous-titre de ce 

spectacle : 

 

 L’hétérogénéité de ce spectacle m’a quelque peu écarté de ma spécialité, la trompette. 

Je tenais à faire un clin d’œil à ma pratique et j’ai donc choisi d’interpréter l’un des deux duos 

pour trompettes que Satie a écrits3.  

  

 Tout le programme de ma RAP peut s’expliquer par ma volonté de toujours mettre en 

parallèle des pièces qui ne sembleraient pas se correspondre au premier abord. Concernant le 

choix des dessins, les productions de Satie sont pratiquement toutes sur un ton humoristique. 

J’ai, entre autres, superposé une série de fausses enseignes publicitaires à la Petite ouverture à 

danser. J’ai décidé d’accentuer le décalage entre humour et romantisme en synchronisant les 

images sur la musique. Ainsi, le public, même inconsciemment, ne pouvait pas percevoir l’un 

sans l’autre et ne pas être sensible à cette juxtaposition incongrue. La perception de l’un a 

nécessairement modifié la perception de l’autre. La Petite ouverture à danser a probablement 

paru plus espiègle que si elle n’avait pas été confrontée aux dessins que j’ai choisis. 

 

 Enfin, pour les choix concernant la danse, la ligne de conduite a une fois de plus été la 

même. J’ai demandé au danseur de parfois « coller » la chorégraphie à la musique (comme 

                                                 
3 Satie a aussi composé une pièce pour orgue et trompette que je n’ai malheureusement pas pu retenir. 

Erik Satie,  du rire aux larmes… 
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pour la Première Gnossienne) et de parfois proposer une chorégraphie qui contraste avec la 

musique (comme pour la chorégraphie de la Première Gymnopédie qui fait voir des gestes 

plutôt acérés quand la musique est très calme et immuable). 

  

c. La question du temps dans l’œuvre de Satie 

 

Hormis la confrontation 

des sentiments, une autre 

question a été centrale dans la 

constitution du programme de 

ma RAP : la prise en compte 

du temps et de sa perception. 

C’est d’ailleurs une réflexion qui, selon moi, habite toute l’œuvre de Satie.  En effet, Erik 

Satie, quelques décennies avant sa pleine apogée, annonce déjà le courant de la musique 

répétitive. Que ce soit dans les Gymnopédies ou les Gnossiennes, on retrouve cette notion de 

temps immuable et d’éternelle répétition. Le fait que j’ai choisi de lire La journée du musicien 

sur la Troisième Gymnopédie vient justement de mes réflexions sur la perception du temps 

dans la musique d’Erik Satie. Je trouvais intéressant de lire ce texte, qui raconte 

minutieusement la journée-type du musicien heure par heure, sur une musique qui vise à nous 

faire perdre toute notion de temps. C’est encore une des confrontations insolites que j’ai 

essayé de proposer au public dans ce spectacle. 

 

Pour créer un lien, ou plus exactement un liant, entre les différentes « parties » de ce 

spectacle, j’ai décidé d’utiliser un enregistrement de Tenture de cabinet préfectoral, extrait de 

la Musique d’ameublement (voir page suivante). Il s’agit d’une formule courte qui est répétée 

inlassablement. J’ai choisi ce morceau comme leitmotiv présenté dès le début de la 

représentation pour qu’il donne l’impression au spectateur que tout le spectacle ne dure 

finalement qu’un instant, à l’instar d’un rêve vécu comme une parenthèse à la réalité. 

 

 La dernière raison que j’évoquerai qui fait que l’œuvre de Satie ainsi que son 

personnage me touchent profondément est indubitablement le rapport qu’il entretenait avec 

les autres. En tant qu’artiste, l’échange et le partage de ce que l’on réalise est essentiel. Erik 

Satie s’est quant à lui toujours tenu à l’écart de la société et des hommes. Pour moi, cela serait 
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impensable, ma dernière partie sera donc consacrée aux échanges humains que j’ai vécus lors 

de la réalisation de ce projet. 
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III.  Les enjeux humains d’un projet artistique  

 

Comme je le disais plus haut, selon moi, l’essence même de l’art est de le partager 

avec les autres. Pour ma RAP, j’ai donc orienté mes choix artistiques en ce sens. J’ai fait en 

sorte de pouvoir partager la construction du projet avec différentes personnes. Je voulais que 

chaque personne présente sur le spectacle puisse profiter de ce projet pour vivre une 

expérience artistique et humaine enrichissante. Ma première volonté a été de choisir des 

personnes différentes les unes des autres pour faire naître un véritable échange. 

 

a. L’apport des différences et de la diversité 

 

Etant moi-même musicien professionnel et musicien amateur (que ce soit pour le 

piano ou avec ma trompette dans différents orchestres associatifs), j’ai cherché à faire se 

rencontrer des professionnels et des amateurs sur ce projet. En tant que futur professeur de 

musique, je considère que les échanges entre amateurs et professionnels sont très riches pour 

les deux partis. En effet, les amateurs, qu’ils soient élèves ou non, peuvent être aidés par les 

professionnels et inversement, la présence des amateurs permet aux professionnels de 

retrouver une certaine spontanéité vis-à-vis de l’art. Les professionnels peuvent ainsi profiter 

d’une autre vision de la musique intéressante à prendre en compte. Le fait que se côtoient des 

adultes et de jeunes musiciens me semblait également très enrichissant. La musique est une 

des rares activités humaines où la question de l’âge ne se pose pas. Je pense que nous devons 

profiter au plus de cette égalité source de respect entre les générations. 

 

En ce qui concerne les musiciens, j’ai la chance de faire partie d’un orchestre 

symphonique associatif formé d’amateurs où plusieurs professionnels prennent plaisir à 

intervenir de façon totalement bénévole. J’ai donc demandé à certains de ces musiciens s’ils 

souhaitaient participer à une expérience différente et originale. Les réactions ont été très 

positives et enthousiastes. Les musiciens ont pris plaisir à se retrouver régulièrement pour 

préparer les morceaux que j’avais arrangés pour notre formation. Le but était de rendre le petit 

ensemble instrumental autonome pour qu’il puisse se passer d’un chef. Cela a permis à tous, 

surtout pour les amateurs et les élèves, de participer à un groupe de musique de chambre, ce 

qui n’est malheureusement pas toujours le cas. Sans chef, chaque musicien de l’ensemble a du 

assumer une part de la responsabilité du bon fonctionnement de l’ensemble, en particulier au 
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niveau des enchaînements et du choix des tempi. L’ensemble était constitué pour moitié de 

professionnels et pour moitié d’amateurs ou d’élèves d’écoles de musique. 

 

Tous les comédiens étaient des amateurs du théâtre. Pour pallier ce manque, je me suis 

entouré de plusieurs professionnels à qui j’ai pu demander des conseils et des idées de mise en 

scène. Les quatre comédiens, dont moi, avons ensuite tous mis en commun nos compétences 

et avons pris les décisions principales de mise en scène du Piège de Méduse ensemble. Je me 

suis permis de leur demander également leur avis pour la première partie du spectacle où ils 

n’intervenaient pas. J’ai aussi montré mes idées à de nombreuses personnes, artistes ou non, 

qui m’ont permis de prendre conscience de certains facteurs que j’ignorais et qui m’ont 

certainement permis de proposer un projet meilleur que je ne l’aurais fait s’ils n’avaient pas 

été là. J’ai laissé le soin de la conception chorégraphique au danseur qui est intervenu. Mes 

compétences minimes dans ce domaine ne me permettaient pas d’imposer une quelconque 

vision à ce niveau. Toutefois, nous avons discuté des différentes propositions qu’il a pu me 

faire, ce qui a permis à la danse de ne pas être un médium « à part » dans ce spectacle, mais 

au contraire de donner au projet une véritable dimension supplémentaire. Le danseur m’a 

aussi aidé à prendre conscience de certains de mes déplacements et m’a conseillé sur la prise 

en compte de mon propre corps sur scène. 

 

Tout le monde a pu apprécier la richesse 

de cette rencontre. Les répétitions, qui se sont 

échelonnées sur plusieurs semaines, étaient 

toutes des moments de bonne humeur et de 

partage. Nous avons passé toute la journée de la 

représentation ensemble et cela a pu faire naître 

un véritable « esprit de troupe » alors que 

certains intervenants ne s’étaient pas encore 

rencontrés. J’ai moi-même beaucoup appris de ces échanges. La seule difficulté résidait 

justement dans la façon dont j’ai du m’y prendre pour faire naître cet état d’esprit. Je me suis 

continuellement interrogé sur ma position en tant que « directeur » de projet et cela m’a 

indéniablement beaucoup apporté. 
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b. Diriger un projet, diriger des personnes 

 

Il a été difficile pour moi d’assumer pleinement mon statut de chef de projet. En effet, 

dans sa conception, j’avais voulu que ce spectacle soit une partie de moi-même, qu’il me 

corresponde vraiment dans ma façon d’être artiste. Dans sa réalisation, il a fallu que je trouve 

l’équilibre entre l’affirmation des mes décisions et l’acceptation d’autres idées enrichissantes. 

Tout cela s’est cependant très bien passé puisque toutes les personnes qui ont accepté de 

participer à ce projet l’ont fait pour vivre une expérience agréable et chacun a su comprendre 

les enjeux de ce projet pour moi.  

 

Comme un pédagogue, un artiste qui mène un projet avec d’autres artistes doit savoir 

trouver un compromis génératif entre directivisme et lâcher-prise. Une chose qui me paraît 

essentielle et qui m’a beaucoup aidé pour affirmer mes choix artistiques auprès des autres est 

l’absolue nécessité d’avoir beaucoup réfléchi au projet avant de se lancer dans la réalisation 

proprement dite. Si l’on est capable d’expliquer les raisons qui nous conduisent à prendre telle 

décision plutôt que telle autre, chacun peut alors comprendre les choix opérés et, par 

conséquent, mieux les accepter. De même, si l’objectif artistique est clair pour celui qui dirige 

le projet, il n’aura pas de mal à accepter des modifications s’il a tout de suite conscience 

qu’elles n’entravent pas l’essence même du projet. 

 

Je considère qu’à ce niveau la gestion d’un projet est très proche de celle d’un cours. Il 

faut en effet fixer des objectifs clairs et réfléchis, tenir compte du public à qui l’on s’adresse 

et être capable de s’adapter en cours de projet en fonction des échanges, des apports de 

chacun et des aléas. 
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CONCLUSION 

 

J’ai été très heureux de pouvoir réaliser ce spectacle. Il m’a beaucoup apporté. Il m’a 

permis, entre autres, de m’interroger plus précisément sur ce qui est important pour moi dans 

ma vie d’artiste. J’ai vraiment voulu concevoir ce spectacle comme ma carte d’identité 

artistique. Il n’y a rien dans ce projet qui ne me corresponde réellement. Le choix d’Erik Satie 

coïncidait tout à fait à mes attentes, mais je suis sûr qu’un autre sujet aurait pu faire naître le 

même enthousiasme. L’essentiel de mon projet résidait plus dans la manière de transmettre le 

message que dans le message lui-même. 

 

Les artistes, le public et les médias ont tous été conquis par cette réalisation et nous 

pensons même redonner au moins une partie (Le Piège de Méduse) pour l’inauguration des 

nouveaux bâtiments du CRI du Pays de Mayenne. J’en suis très fier et cela me conforte dans 

les choix artistiques qui ont été les miens. Assurément, ma Réalisation Artistique Personnelle 

restera un moment fort de ma formation au CEFEDEM Bretagne – Pays de la Loire et je 

compte bien pouvoir organiser à nouveau ce genre de projet sur le territoire où j’enseignerai 

plus tard. 
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ANNEXES 

 

- affiche du spectacle 
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- programme du spectacle 
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- revue de presse 

 

 

Courrier de la Mayenne du Jeudi 18 mars 2010 
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Ouest France du Mercredi 17 mars 2010 

 

 

 

 

 

 

 

 

 

Ouest France du Samedi 20 mars 2010 
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- photos du Piège de Méduse 

 
 
 
 
 
 
 
 
 
 
 
 
 
 
 
 
 
 
 
 
 
 
 
 
 
 
 
 
 
 
 
 
 
 
 
 
 
 
 
 
 
 
 
 
 
 
 


