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Julien FiSera, I’expérience de l'autre

s sceneweb.fr/iportrait-julien-fisera-lexperience-de-lautre

24 février 2021

Photo Gaél Damerval

Carnets de création (24/28). Associé avec sa compagnie au Théatre Dunois a Paris en
2021, le metteur en scéne Julien FiSera crée des ceuvres a I’écoute des mondes qu’elles
explorent.

Il aurait du en ce mois de février travailler au Théatre du Capitole a Toulouse, a la reprise
de Pelléas et Mélisande. Cet opéra de Claude Debussy monté par Eric Ruf en 2017, Julien
Fisera 'accompagne en assurant les reprises au fil des tournées. Las, il faudra attendre le
printemps 2024 pour que la ville rose accueille I'ceuvre. Soulignant le drame que constitue
un tel report pour toute I'équipe, Julien Fisera confie avoir rapidement enchainé sur
d’autre projets.

Outre la préparation d’Avignon, ot il présentera au théatre du Train bleu Un dieu un
animal — spectacle basé sur un récit de Jérome Ferrari et qui aurait déja du jouer au
festival 2020 —, le metteur en scéne planche actuellement sur deux créations. L'une, Dans
le cerveau de Maurice Ravel, sera créée en mai prochain a la POP. L’autre, L’Enfant que
Jai connu, et qui résulte d'une commande de texte a la dramaturge et romanciére Alice
Zeniter, sera créé aussi cet été et repris au Dunois a 'automne. Correspondant a la



manieére de travailler du metteur en scéne — « J'ai toujours eu par principe d avancer
avec au moins deux projets différents simultanés » — cette activité renvoie, au passage,
aux différents axes développés au sein de sa compagnie

Fondée en 2004, la compagnie Espace commun est autant un lieu de découvertes
d’écritures contemporaines que d’explorations scéniques, de liens féconds avec des
auteurs vivants que de mise en jeu des possibles de la musique. Le tropisme littéraire,
Julien Fisera I'a trés t6t développé, débutant en tant que conseiller littéraire au Théatre
national de la Colline sous la direction d’Alain Frangon. Devenant ensuite dramaturge
pour divers metteurs en scéne, le jeune homme commence parallelement a monter ses
spectacles, qu’il s’agisse de textes publiés ou de commandes.

De Philippe Minyana a Martin Crimp, de Jean Genet a Angélica Liddell, de Valérie Mréjen
a Alice Zeniter, le metteur en scéne affirme un gotit pour « un théatre qui doit parler
d’aujourd’hui. Cela passe par le fait de m’appuyer sur des textes écrits par des auteurs
partageant le méme monde que moi. » Ce qui ne signifie pas partager les mémes
expériences, Julien FiSera se disant convaincu « qu'il faut que le théatre nous déplace.
J'ai longtemps été habité par une phrase d’Edward Bond affichée dans le bureau d’Alain
Francon : « Quitter le théatre affamé de changement. » A I'époque, je pensais que le
théatre devait démontrer que des choses n’allaient pas, donner des directions a suivre.
J'en suis un peu revenu... Le théatre que jessaie de faire aujourd’hui doit, avec toute sa
délicatesse, interroger notre propre chemin personnel a travers d'autres récits. Mes
spectacles offrent souvent des parcours d émancipation et si je n'ai pas vécu les
expériences mises en scene, je peux my retrouver — par exemple, le chemin d’une mere
dont le fils a été tué par les forces de l'ordre, qui est le parcours du personnage de
L’Enfant que jai connu. Chacun peut se nourrir des expériences différentes auxquelles il
accede par la force des interpretes. »

Son théatre entendu comme le lieu de I'altérité et du déplacement, Julien Fisera le déploie
« en tentant de trouver la forme scénique la plus juste pour des textes qui questionnent
les formes traditionnelles du théatre, qui essaient de renouveler le plateau. » C’est bien
cela qui rend son travail passionnant, la certitude de ne jamais savoir quelle forme ni
quels artifices seront convoqués. Loin de tout maniérisme, le metteur en scéne crée avec
subtilité des ceuvres a I'écoute des mondes qu’elles explorent.

D’ailleurs, peut-étre est-ce un désir de traverser, la encore, différemment le rapport a la
mise en scene, qui 'amene a cheminer vers la musique... Car depuis une poignée
d’années, cet art est de plus en plus présent dans ses projets : projets opératiques,
spectacle avec le groupe de rock Cheveu, ou, encore, créations puisant dans des univers
musicaux. Pour Dans le cerveau de Maurice Ravel, et dans la lignée d’Opération
Blackbird créé a la comédie de Béthune o il a été associé quatre ans, FiSera désire «
écrire au plateau. Ce spectacle s'invente pour ses deux interpreétes Vladislav Galard et
Thomas Gonzalez et pour le batteur Anthony Laguerre. » Lorsqu’on I'interroge sur le lien
entre I'écriture de plateau (récente dans son parcours) et la présence d’'un univers
musical, 'artiste prend le temps de la réflexion. « La musique porte en soi un haut degré
d’abstraction. Peut-étre que j ai espoir que la musique au plateau fasse de la scéne le lieu
d’une somme, celle d’un certain nombre de points de vue subjectifs. »



Autant de projets et de désirs qui, en se déroulant dans ce contexte particulier,
nourrissent les réflexions de I'artiste sur le champ théatral francais. Impliqué dans des
groupes de discussions réunissant des artistes, des directrices et des directeurs de lieux
comme des compagnies indépendantes, Julien Fisera défend « la réflexion collective.
Nous sommes tellement pris dans cette question de la survie, laccent est tellement mis
sur notre capacité individuelle, qu'on en oublie l'en commun. » Relevant la plus grande
difficulté que rencontrent les compagnies entrantes a se faire entendre depuis le début de
la pandémie, s’agacant de « l'absence de considérations de la part du gouvernement », il
craint également un resserrement dans les programmations. « Alors qu'on assiste depuis
peu a un mouvement général et 6 combien nécessaire qui prone la diversité des histoires
racontées comme celles des pratiques, nous risquons dans les saisons qui viennent de ne
voir sur les scénes francaises que les mémes spectacles, saturant tous les plateaux.

Autant de constats qui affermissent son désir de diriger un lieu, ou penser de nouveaux
rapports. « N'ayant pas fait une école nationale de théatre ou un conservatoire, j'ai un
parcours professionnel individuel. Donc immédiatement quand je suis rentré dans ce
champ, j’ai souhaité me lier a d’autres, intégrant des groupes de réflexions, montant un
collectif (360), créant des festivals, etc. J ai toujours eu a ceeur de réfléchir a plusieurs et
st un jour je dirige un lieu, c’est cela que j’'aimerais défendre avec d’autres artistes : la
possibilité d’'un lieu ouvert a des pratiques plus vertueuses... »

Caroline Chatelet — www.sceneweb.fr

24 février 2021/par Caroline Chatelet



DANS LE CERVEAU
DE MAURICE RAVEL
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Festival BRUIT

THEATRE DE L'AQUARIUM

La nouvelle édition hivernale du Festival BRUIT, rendez-vous
biannuel des formes théarrales et musicales entremélées

du Théatre de I'Aquarium, a ouvert ses portes le 15 décembre
dernier pour offrir en partage les vibrations de « créations

furieuses er jubilaroires».

C'était I'un des points phares du projet qui,
en 2019, a porté la Compagnie La vie bréve
a la t&éte du Théamre de 'Aquarium. Lorganisa-
tion, deux fois par an, en hiver ef au printempps,
d'un large rendez-vous de programmarion lors
duquel les publics peuvent assister aux fravaux
des équipes artistiques associées ou en rési-
dence a l'Aquarium. « Nous souhaitons gque
BRUIT donne lieu & de véritables momenrs de
vie, que les specrfafnces el specfaleurs ne se
confentent pas d'assister 4 une seule créafrion,
mais qu'ils en voient plusieurs, qu'ils restent le
plus longremps possible avec nous=, décla-
rait au printemps dernier dans nos colonnes
Jeanne Candel, qui codirige La vie bréve
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péle-meéle, le théatre hybride de la Compagnie
TORO TORO (Polyester, du 3 au 5 février), la
drélerie physique et métaphysique de Pierre
Meunier (Au milieu du désordre, les 29 et 30
janvier; La Bobine de Ruhmkorff, les 4 et 5
Téwrier), des répétitions de concerts de Sébas-
tien Daucé et I'Ensemble Correspondances
(Musiques de scéne pour Moliére, le 6 janvier;
Te Deum, le 12 janvier), la danse performative
de la danoise Metre Ingvartsen (The Dancing
public, du 15 au 17 décembre), un concert
d'ombres de Jérdme Lorichon et Emeric Gué-
mas (MoJurzikong, les 19, 21 er 22 janvier), un
bal swing du Umlaur Big Band (Copasetic live,
le 23 janvier), une réverie théairo-musicale de

aux c&tés de Marion Bois et Elaine Méric. Fai-
sant se répondre et se confronter, souvent
s'entremeéler, les accents du thééatre et de la
musique sous diverses formes et a fravers de
multiples possibilités d'expression, la nouvelle
édition hivernale de BRUIT nous convie, du 15
décembre au 5 février, & des propositions dis-
parates ayant pour point commun de nourrir
un rapport a la création «lyrique et concret,
brut ef joyeux=».

Derriére la porte bleue...
Poussons la porte bleue du Théatre de l'Aqua-
rium pour découvrir les bouillonnements de
cetre nouvelle édition de BRUIT. S'y coioient,

-
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Julien FiSera (Dans le cerveau de Maurice Ravel,
les 22 et 23 janvier). Egalement la derniégre
création de la Compagnie La Vie bréve (Ainsi
la bagarre® du 6 au 16 janvier) qui, entre rire
et émotion, nous Transporte sur les terres des
faux-fuyants, des énigmes eT des paradaxes.
Tout un programme pour « faire swinguer dans
rous les recoins= le Théiire de MAguarium.
Manuel Plolat Soleymar

* Lira la criique de Catherne Robert dans ce numéro.

Théstre de M'quarilum, La Cartoucherie, 2

roure du C !':.-.I!'|:-=.EL manoeuvre, 75012 Faris.

Edeladquariim.net

& Simon Gossalin
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THOMAS GONZALES ET VLADISLAV GALARpD

Ills composent un duo détonnant dans la piéce

| Dans le cerveau de Maurice Ravel, une réverie
musicale et théatrale autour des derniers jours du

| compositeur. A la fin de sa vie, Maurice Ravel
| souffre d'une maladie neurologique qui aura un
impact indéniable sur son art: le Boléro mais aussi

le Concerto pour la main gauche ont été composés
sous son emprise. Une exploration entre
neurologie, état du cerveau et création que

| propose le metteur en scene Julien Figera,
‘ accompagné du compositeur Anthony Laguerre.

\ VAL ERIFE




Hottello Théatre - 6 mai 2021

Dans le cerveau de Maurice Ravel, texte de Julien
Fisera et Vladislav Galard, conception et mise en scéne
de Julien Fisera, composition musicale et batterie
d’Anthony Laguerre.

'.ti httal .'r":'-l TE. W0 |j"' BEE. COM20Z 10506 anE- e-carve aU-Oe-malrice-ravel-texie-ge-|uien-flsera-el-wladisla-

galard-concapi ige-an-seenafe-|ulien-fisera-composifon-musicale-at-batteri=-danthony-lagueme

Credit photo : Simon Gozzelin.

Dans le cervean de Maurice Ravel, texte de Julien Fisera et Viadislar Galard,
conception et mize en scénede Julien Fisera, composition musicale et batterie
d’Anthony Laguerre. Avec Vliadislar Galard et Thomas Gonzalez.

Survol rapide et petite lecon d'hizstoire musicale i propos de I'oeuvre de Maurice Ravel.

Maurice Ravel (1875-1937) est une personnalité paradoxale — novatenr hardi, musicien
rigoureux et compositeur aux agencements sonores calculés et réfléchis. Inventeur
aundacieux de savoureux agrégats harmoniques, il manifeste en méme temps un attrait
constant pour les formes musicales traditionnelles, le Quatuor a cordes et Pesprit des

« suites francaizes ». Libre, il s'impose dez gapeures — zouci de la perfection et culte de la
clarté. (Michel Philippot Encyclopedia Universalis)

Clarté et unité, méticuloszité inventive d'un coté, et sensibilité contenue, de I'autre, héritée
de Gabriel Fauré, son maitre. Compositeur anx influences diverses et a la synthése dosée,
Maurice Ravel aiguize le systéme tonal traditionnel sans lui tronver des prolongements



radicanx.

Vladimir Jankelévitch discerne, chez Ravel, ce gout pour la gageure, le pari, le jen qu'il
faut gagner et dont on invente les régles — une originalité certaine meélée a des scrupules
traditionalistes. Le Boléro, ceuvre ceélebre, doit son succeés a la répetition incantatoire
d'une méme ligne mélodique et i la variation perpétuelle de l'instrumentation et de
I'orchestration qui, remplacant les développements traditionnels, en font 'une des cenvres
les plus originales du début du 3Ké siecle.

En 2016, Julien FiSera rénnit les interprétes Thomas Gonzalez et Vladislav Galard autour
du projet Opération Blackbird, sur le dernier concert des Beatles. Bis repefita avec Dans
e cerveau de Maurice Ravel puisque le metteur en scéne se penche ici sur la fin done
aventure a la fois musicale et existentielle.

L'ne exploration de la scéne entre neurologie. état du cerveau et création.

Dans le cerveau de Maurice Ravel est une réverie musicale et théatrale autour des
derniers jours du compositenr et de 'effet de la maladie sur la création. Maurice Ravel
souffre d'une maladie neurclogique dégénerative, un symptome qui inflechit son art. Il
n’en crée pas moins des chefs-d'oeuvre, le Boléro et le Concerto pour la main gauche. Le
spectacle, avec la présence du compositenr Anthony Laguerre, explore la scéne, entre
neurologie, état du cervean et création.

A l'examen du Boléro, « 16 minufes de musigue sans musigue », on voit le signe de la
progressive amusie du compositeur — une anomalie nenrologique o le rythme, la
meélodie, les accords musicanx ne sont pas percus ou n'ont pas de sens pour une personne
d’andition normale. « Peut-on retracer l'influnence de la maladie sur cette période
artistique 7 », interroge Julien Fisera.

Esprit ludique et malicieux — vivacité, humour et lézéreté — i l'image de l'oeuvre musicale
de Ravel, Thomas Gonzalez et Vladizlav Galard incarnent 1« acte de création ». D'un cote,
Madame Revelean, 'emplovée de maison — paronyvmie des patronymes -, interprétée par
le premier anux faceties et an fort comique rentre ; de l'antre, le compositenr exalté et
taguin jome par le second.

Ravel a recherché un refuge, une « tour d'ivoire » ou méditer longnement ses oemvres —
perfection prémeditée. Le spectacleinvite le public a pénétrer du regard l'intérieur du
Belvedere a Montfort-1' Amaury, demeure acquize par Maurice Ravel en 1921 et habitee
jusqu’a sa mort en 1937.

Dans la mize en scéne de Julien Fisera, cet espace de I'intérienr étroit du musicien est
reconstitué par la scénographie de Francois Gauthier-Lafave, les lnmiéres de KEelig Le
Bars et les costumes fin de siécle d’Elisabeth Cerqueira. REénoveé et décoré dans la vie par
le compositeur, I'espace assez désuet, prive et confing, est partage avec la fidéle et loyale
Madame Revelean. Il Ini demande d'ailleurs si elle v resterait aprés sa mort, offre qu'elle
décline, n'étant pas un objet du Belvedere.



Celle-ci, un pen plas agée et discrete, acquiert aux veux de Ravel une place singuliére,
témoin des années les plus riches du compositenr, au plus prés de son génie créatif.
Madame Revelean est « confidente, cuisiniére, aide-soignante, secretaire, messagére,
managense, partenaire et amie =,

Fonctionnant par touches « impressionnistes » — le courant esthétiqgue du temps -, la
piéce raconte en une douzaine de scénes a deux le quotidien retiré du monde de Maurice
Ravel, I'acceptation de la maladie neurologique et les efforts accomplis pour retrouver la
mémaoire, la difficile création et la richesse d'une relation domestique cantonnée an
perimétre de la maison. Le spectacle Dans le cerveau de Maurice Ravel éclaire dune
lumiére nouvelle des moments intimes du compositeur dés les premiers signes de la
maladie, coincidant aux premiers temps de I'ecriture du Boléro.

Madame Revelean — Thomas Gonzalez en longue robe noire et tablier blanc de femme de
maison, nn chisnon brun posé sur la téte dont le comédien rehaunsse la coiffure -, fait
reciter au patient qui perd la mémoire des listes de mots, selon les champs lexicaux,
consignéss dans un petit carnet: « Rouge-quene, rouge-gorge, merle, passeraau, coucou,
meésange charbonniére, pouillot, pinson, moineau et étourneauw. Le dernier c'est toujours
Fétourneau. Quand l'éfourneau sy metf, le jour s'est levé ! Quand il égréne les parties d'un
boeuf de viande bouchére, elle manifeste son dégoit.

La maitresse d'école est patiente, et le maitre de musigue le sait qui aime a se mogquer
d’elle gentiment, 1a déstabilisant en dénigrant la foi, la religion on Ini demandant si elle
connait le jazz : « Vous me titillez parce que je suis premier degré », lni rétorque-t-elle,
fine mouche assumeée.

L'expression qui définit Ravel comme « compositeur des sentiments » ne Ini convient pas
non plus, Quand les denx « chantent » I'opéra de Jeanne d’Arc de Ravel, ce moment de
folie scénique est intense. Ravel/Jeanne d'Arc, passionné(e) a son proces, fait front aux
questions : d'od viennent les voix qui 'assaillent 7 Ravel porte permugue et Madame
Revelean assure questions et répligues.

Mimigues. tics, regards qui en disent long, moue et patience de la confidente
et amie.

Mimiques significatives, tics révelateurs, regards éloguents, moue désabusee et longue
patience, la dame de compagnie reste a 'ecoute de son compositeur génial. Le récitant —
élérante silhouette longilipne de Vladislav Galard et prestance vestimentaire
aristocratique, s'amuse de I'inconfort de Madame Revelean qui pour se venger, n’heésite
pas a faire un éloge appuyé de La Mer de Debussy, pseudo rival qui agace
prodigiensement son interlocutenr jalomx. Elle hni conseille enfin de laisser libre comrs an
haszard enfin, car la vie est la capacité a maintenir un état d'equilibre an milien de la
diversité imprévue des evenements. : « Le fait que vous, un artiste, un étre qui dépend de
I'inspiration et donc des conditions forcément hasardenses de ses manifestations,
cherchiez toujours le refuge des systémes, participe 3 mon sens du contrepoint du devenir
vivant. »

10



Entre les tableaux, les percussions d’' Anthony Laguerre installent un monde de bruit et de
fureur, les métaphores sonores du chaos de nos temps modernes — ruptures, cassures,
vrombissements -, la fascination de Ravel pour les bruits meétalligues des machines et des
usines. Le batteur et compositeur invente, il structure sa matiére a 'aune de la brutalité
industrielle, retrouvant anssi la douceur par aillenrs. La percussion donne la mesure an
rythme premier, alliant la brutalité des sons i la douceur mélodique, la batterie ayant
mission de soutenir et d’emporter 'ensemble.

Fascination pour les symphonies industrielles, attraction pour les usines et leur musique
symphonique: « Je visitais souvent des usines, frés souvent, quand jétais petit garcon,
avec mon frére. Ce sont ces machines, leur cliguetis et leurs rugissements, qui, avec les
chansons populaires espagnoles que ma mére me chantait le soir pour nous bercer, ont
éfé ma premiére éducaftion musicale ! », rapporte Julien Fisera de propos de Ravel dans
le New York Times.

« Dans mon réve, donc, fout est mécanisme, automates et membres articulés, il y a un
oiseau mécanigue qui émetf une longue mélodie compleve, des pisfons qui sifflent, des
chocs de métal, des sons innombrables qui tous se répéfent, cycligues, mais de périodes
différentes ; et je constafe, c'est-a-dire je ne constate rien, je subis, ¢a se constafe, des
décalages ».

Les trois interprétes scéniques offrent I'image d' « une multiplication dé-raisonnée dan
cervean qui s'étiole », accordant an public intrigué une petite lecon de musique qui est
dispensée grace aux percussions du compositeur et improvisatenr Anthony Lagnerre. Une
écriture instrumentale a la ressemblance de Ravel, faite de 'autonomie des timbrez, de
sonorités dosées, de snbstitutions dun instrument a I'antre, de conlenr sonore et de
rectitnde harmonique — harmomnie et contrepoint.

Madame Revelean dit a son compositeur qu'il est resté un grand enfant. Tel est anssi le
public admiratif de ce duel verbal et scénigue — une écriture dont I'envol lndique, I'énergie
vive et la critigue distanciée sont incarnés par deux interprétes espiégles, intégrant a lear
jen dis-jointures, disharmonies, absence de correspondance et de conjonction anssitot
déjonée — instants parfaits.

Véronique Hotte

Preésentation professionnelle du 3 mai a la Pop — Incubateur artistique ef citoyen,
61 quai de la Seine 75019 — Paris.
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LEnfant que |'ai connu

THEATRE DUNOIS / TEXTE ALICE ZENITER / MISE EN SCENE JULIEN FISERA

Stabat mater dolorosa... Alice Zeniter et Julien FiSera imaginent

une variation contemporaine sur le théme de la mére inconsolable.

Entre confession et colére, la parole se déploie et nous interroge.

Mathalie Couderc est de celles que seule la
mart peur faire raire. Elle ne s'exXcuse pas,
elle ne se cache pas dermiére sa douleur, elle
nappelle pas au calme. Elle a dit devant les
micros: =J/e ne pensals pas quela police pou-
vait tuer des enfanrs biancs =, Elle a ainsi mis le
feu aux poudres et elle attise le brasier de son
souffle puissant. Son fils est mort. Tué par un
policier. Elle pensait — comime nous Tous — que
le malheur est résenvé awx autres. Elle croyait
que son fils n'aurair pas a subir ce que d auires
victimes, que leur destin social semblait pre-
disposer a '&tre, avaient subi avant lui dans le
silence médiarique et politique qui préfare
éyiter les vagues sans voir monter [a tempéte,
Nathalie Couderc est seule et son fils est mor.
Le policier qui I'a tué pendant la manifestation
a laquelle il participait a b&néficié d'un non-
lieu. Alors elle hurle...

Entre briilot et flambeau
« Dians la voix de la mére qui 5'&léve pour
essayer de dire quelgue chose aprés la mort,
aprés ja déflagrarion, i1 v a des chiffres, des
odeurs, de la confiture des acronymes, Ia
tiédeur d'un petit corps blom confre soi et
des images regardeées en boucle de volfi-
geurs. » dit Alice Zeniter qui a &crif ce texte
a la demande de Julien FiSera qui le met en

R

b4 !

Anne RoTger dans LEntanT gue [fal connw.

scéne, La parole de la mére est a la fois le tom-
beau poétique du fils et le récit de la métamor-
phose de sa mére. = Elle esT en mouvement,
dix fois plus vivante dans la lucidité et fa dou-
leur gu'elle ne I'avait été auparavant. C'est 5a
fagon 4 efle de faire son dewil en dehors des
formes de rituel imposées. C'est une parole
dérangeante» que prend en charge la comeé-
dienne Anne Roiger avec la fougue et l'apreté
des survivants, la virulence et la tendresse des
résistants.
Catherine Robert

Théarre Dunols, 7 rue Louise-Weiss, 7500

& Simon Goselln
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L'Enfant que j'ai connu, texte de Alice Zeniter (éditions dJjii}
L'Arche), mise en scéne de Julien Fisera.

Credit photo : Simon Gosselin,

L'Enfant gue j'8l conny, texte de Alice Zeniter (dditiens de LArche), mise en scéne de Julien Fisera.

Lenfant que jai connu ast une commande passde par e meteur en sodne Jllen Fisera de fa compagnie Espace commen
& Paulrice Alice Taniten pidoe sur 'engagement et la violence, a ransmission pareni-enfant, et Tncapacitd de 'adulte &
meatire =n cohérence ses principes.

Soit |= parcours et la renpissance dune mere; Mathalie Couderc, dont Cédric, e fils de di-neuf ons, décede kors d'une
manifestation, & Fisswe d'une altercation aves las farces de I'ordre. Le palicier coupabla béndficie d'un non-lleu.

& |3 sortia du tribunad, ia mbre prend |3 parole mais n'appelle pas au calmae, nommank at irvecivant I*dtat insurrectionnal
du pays, dgousant |la cavse Mliake guiela re comprenait guére jusque=la, peasant que son ks, Fune accupation de rona 3
défendre (FAD) & une sutre, par sxemple, ne suwet que le chamin de sa jesnesse, guéte da Pidesl dun mands
foerornert maillaur

Lanfant qea ['ai conou est un monalogue britant sur I'8tat da la Franoe aupourdhul, @n nas temps bousoulds, part par la
comédienne Anne Borgern La parcle se déploie entre la confession, & orl ge colire e Fad-esse & un fils deparu. La
situation offre 8 |a mire I'oocasion inopinde o= sa propre prise de consclence, cefle d'sxaminer le parcours militant de son
fils et pon chaminement & elle,

Jufen Fisera note quelgques Aguness actueles ginspiration pour e fils Rgm Froisse, assassing au barraga de Sivens an
2014 § Coarlo Glulianl, tue par les policiers itaiens kbrs des manifestatbans ant-G8 & Gares an 20001 ; Clément Mérc,
aEsassing par des jqunes d'extréme droita le 5 juin 2013 ; Antonin Bernanos, militant dextrémea gaucha condamne & =
ars de prisan apres Mincendie dune soitune de polfica en 2006 au cours dune manfestalion anti= = Loi Travail B Komgd

e

Lag pxgmplag, hélas, ne mbAgquant pas de &8 quon appalle commundment e bavueres policidres,

14



Médecin, Nathale estimalt gu'slie était 388 pleinement sngogpds dong ke rameaas de la sociéte, quend son fils lul reprochalt de se
départir psseT wite de toute resporesbiFEE clvigee et cEoyenne :

= o, o pouvaiio. Jio pouevad ouldier fos probidmees, O plohll, quand i me reprdeentai fos prabidras, S o Bomannniog domme &
i@ pdviptndche ohe ma wie. Toulours coux S5 autres dvad Sdre s mbens, Mo pourals géoidar oo ahlwior die condiorT o mha wie pour
minosuner des arabidveas. Poar moceuvpar dds aenrds. e he Axsade, Parfois Qo e Mavals Mk, Moo & jo one revais & oo exsvmipls, daiis
T S, dch® B Sl ~ L) CANIE CAWROETH S JENY Gud clha-h o, @it DRE SR ke VT D DA J S pvedilbithiE, ()i fe Sdle
paE & cesl Saie =

Panar Cédric, en echange, 18 ibe1d ampuiie, & vigherds o Nnjustice &aient parout, Sa mena prend conscanis que la maison @1 le Bon
Jugement ftaient Fralenent du ofte du fils, elle qui croyoeit dors sa npiveté guien tant que blarc, blond =% bourgess et de vie
refativement alsde et protégée, Chdric pumit dd Echopoer & towbe craimte et § boste menpoe de dérlve de viclence, En d'autres termes,
les satorités aurslient jamals & s'en prendre & lul - IO cence blen-pensante,

Le pewbe d'lice Tentber Fait dcho @ 17alr du temps, complalsant avec les revendications chiigées dune [suresss snobre b suthenticue
gul se cherche et milite pour la justicos et dgalbd; fa bert® et o fraternibd; des vaksars unverselies gu'elle == doit de partager at de
déferdre sans hedsitation.

Oy, dara cette perapective du Bien dun cfibd et du Mal de Mautre, des Jeunes dus obid et dis Dépesiaies de Fauteritd de 'autne, fa
maturitd dis sdultes - cortes thop IndiMirents oo Patbemoent alflgds - est mise & mal, fautve, deinghie di MEE par IMagparenancs
géndrationmaie,

O @ropes ufl Beu binaire &l transseradd sur b scdre par la magrifique prestation dAsne Rotger, ivestie par sen role de mére gui
chenche 4 comgrendes Minogl & iesencd, 4 Travars une sepsibilinsg 4 Meyr g pas, des rguvements al des gaplacemsals sur B siivsa,
abdes ot venuss dwferuns o de pend elas, saues 4'un seatment d'sBandan 1 dabaurdind inadmisshle, Cotte gaste fausseman
Incorirddée sur |l sone ek savamment choregraphies par Thierry Thied Miang.

Cians le bel espace net de Frangois Gauthler-Lafaye, sous les lumiéres de Jean-Gabriel Walot, I comédianne $iéve I wois, s'spalse,
déplie arguments of commentalires, famsle ot moceste dans sa posture de guits, o dérongant =8 préterchue aIsuronce possse
poste de pouveir maternel,

Elke cumule et Irventorse sur le plateau . phobes, vétemants, objets ot fouets gui jalonmakent la wie de son Als. Ellk-mdms sa vit o so
dirvdt de tenues rangles dars dos sacs de papler kraft o de boutioue de prdt-d- poetar, dpousant telle slnouette Mminine Soudnile ou
il autee, colorde o peillante o vie o denthousiasme scintifant, comire & ol denenalt une camarade de 2on fis ouw @om s mdme

capire, amie ou aMaNLE Lid Costumss seyanls mevienment & Berjamin Mordod.

La frise @n sobne o Julien Fieera 5T un objer lumiraos, en ddpt 06 ambres dvoquiss sur ki monde, & Fécoute cfune parake juvinile
qu'en ng prand guine e emps dhenorr suflisamment,

Tack &2 pertinaree dun spadace ol brilkd Padrioe g Retgaer § (o belle irgclomce raillmage
Wérprique Hotie

Spectade vy e LT nowembre ot fusgu'sy 21 novernbre oo Lavedr Magarme Parfeiedr, 25 rus Léon 75018 - Paris, Du Les au 12 fwrler
2022 ova Thddire Disrngils, 7 nos Loulse Wei=s 75013 - Paris.
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TELERAMA SORTIR - Juillet 2021

Sortir - Thédtre & Spectacles

Festival Off d’Avignon : dix-huit
spectacles a ne pas rater

Une sélection de Fabienne Pascaud, Emmanuelle Bouchez et Joelle Gayot

Publié le 17/07/21

Partager @ W [M &

Un dieu, un animal &3

Tension électrique sur la scéne. Deux acteurs entrent, se présentent, Ambre Pietri et
Martin Nikonoff. Au mur du fond, ils accrochent un livre, le déroulent comme un
papyrus, laissent retomber les pages qui forment un écran blanc ot évolueront des
images : foréts, brasiers, silhouette allongée, entrelacs de lignes touffues. Le texte est de
Jérome Ferrari, auteur corse dont I'écriture charnelle ose le lyrisme pour creuser loin le
sentiment. Martin joue un mercenaire parti sur le front de guerres sanglantes dont il
revient le bras en charpie et le cerveau dévasté par 'effroi. Elle interpréte une chasseuse
de tétes dans un groupe commercial, femme parfaite dont la puissance n’est

qu’apparence.
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Deux univers et un méme fil rouge : la violence qu’on inflige et celle qu’on subit. Ces
deux amis d’enfance abimés par la vie sont en quéte de rédemption. Ils tentent de se
sauver en s’aimant. Ce spectacle 4 I'os doit a la direction d’acteur de son metteur en
scéne Julien Fisera de ne jamais quitter 'intensité ot il s'inscrit dés ses premiéres
minutes. Pas un moment de faiblesse dans la profération. Pas un mot qui échappe a la
compréhension, pas une émotion qu’on ne regoive cing sur cing. La barre est placée
haut. Les interprétes ne chutent pas. Chapeau ! — J.G.

Jusqu’au 26 juillet, Thééitre du Train Bleu, a 12h. Durée : 1tho3;. Reldche le 20
juillet. TélL : 04 90 82 39 06.

Joélle Gayot
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SCENEWESB - 14 juillet 2021
14 juillet 2021

I'actualité du spectacle vivant

Un dieu un animal, la belle intensité

Metteur en scéne de la Compagnie Espace commun, Julien
FiSera adapte le roman de Jéréme Ferrari. Dans une mise
en scéne aussi épurée que cohérente, ce spectacle
dessine des cartographies intimes dominées par la
violence et la solitude.

En mai dernier, le metteur en scéne Julien FiSera a présenté a
la Pop, a Paris, son dernier spectacle, Dans le cerveau de
Maurice Ravel. Ecrite au plateau par FiSera lui-méme, cette
création imaginant le quotidien du compositeur et de son
employée de maison, Madame Reveleau, offre un univers
tantét fantasque, tantét grave. Un objet ol la poésie et le rire
naissent de I'entrechoquement entre considérations sur I'acte
de création et échanges triviaux, ainsi que de la complicité du
duo de comédiens formé par Vladislav Galard et Thomas
Gonzalez, accompagnés par le batteur Anthony Laguerre. Au
Théatre du Train Bleu, a Avignon, c’est un autre duo — pour un
tout autre propos —, que réunit le metteur en scéne. Se
saisissant d'Un dieu un animal, roman de Jérdbme Ferrari publié
en 2009 (éditions Actes Sud), FiSera propose avec les
acteurs Ambre Pietri et Martin Nikonoff une adaptation
cohérente et intelligente du récit de Ferrari.

Lorsque le spectacle débute, les deux comédiens viennent a
lavant-scéne. Debout, face au public, ils le saluent, se
présentent par leurs nom et prénom. lls commencent par
raconter des souvenirs intimes. le souvenir d’avoir vu deux
adolescents pleurer avec les mémes tristesse et douleur la
perte d’'un pére pour I'un, d’'un chien pour l'autre ; le soufisme,
etc. Puis, le duo nous expose l'origine du titre du roman,
référence a un dialogue du film Apocalypse Now de Francis
Ford Coppola. Pouvant dérouter, cette introduction installe
par son adresse directe un rapport d’égalité avec les
spectateurs. Il se dit, aussi, dans les évocations de souvenirs,
la maniére dont des événements personnels, méme
prosaiques, peuvent résonner avec une ceuvre qu'elle soit
littéraire, théatrale ou cinématographique. Enfin, ce geste
rappelle I'opération complexe et mystérieuse inhérente au
travail de [lacteur : pour porter un texte, incarner un
personnage, tout comeédien passe par l'approche et
'assimilation d’une langue, d’émotions, de trajectoires — ce qui
'ameéne parfois a trouver d’inattendus échos entre le role et sa
vie.
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Cette introduction faite, les comédiens ouvrent le livre. Le
roman se déploie, devient une carte fixée sur le mur du fond de
scene. Ce geste scénographique (imaginé par Francgois
Gauthier-Lafaye), aussi subtil que pertinent, affirme le travail
d’adaptation de I'ceuvre. Socle du spectacle, 'ouvrage de
Jéréme Ferrari devient concrétement 'espace géographique
ou apparaissent — parfois en surimpression vidéo — les
territoires imaginaires, comme réels, arpentés par les deux
protagonistes. Commence alors le récit. Caractérisé par une
langue mélant lyrisme et sécheresse, le roman raconte
I'histoire de deux trentenaires. Il y a Lui, personnage central
dont le prénom nous demeure inconnu, et Elle, Magali. lls se
sont connus adolescents, lorsque Magali passait ses vacances
dans le village corse ou lui a grandi. Il y vit a nouveau, installé
chez ses parents, aprés une expérience comme mercenaire en
Irak — ou il a survécu a un attentat kamikaze. Magali est une
autre type de mercenaire : elle travaille comme chasseuse de
téte pour une entreprise. Eux, que tout éloigne, vont se
retrouver, Lui décidant de la recontacter et Magali acceptant de
le revoir. Evoluant dans des mondes bien distincts, ils vont ainsi
vivre une aussi fugace que passionnée histoire d’amour. Dans
une alternance de flash-back et d’instants présents, le
spectacle dessine par petites touches leur quotidien, leurs
retrouvailles, jusqu’a la disparition de Lui.

Au fil des séquences et du récit de leur vie — entierement dédié
a son travail pour Magali, traversé par la violence et
lincompréhension pour Lui —, des résonances apparaissent.
Ce sont deux étres marqués du sceau de la solitude, confrontés
a un sentiment de vacuité de I'existence, éprouvant une méme
désunion entre leurs aspirations et la réalité. Pas d’épiphanie,
de transcendance, ni d’espoir dans leur parcours. Avec épure
et précision, soutenue par une création lumiére et vidéo
dessinant avec finesse les atmospheéres successives, la
mise en scéne déplie toutes les étapes de leur
cheminement. Ce travail d’orfévre, travaillant 'émotion avec
une tenue et une rigueur évitant le pathos, s’'incarne au plus
juste dans linterprétation des comédiens. Ambre Pietri et
Martin Nikonoff se partagent les voix des protagonistes et nous
les adressent de maniére directe — I'écriture du récit a la
deuxiéme personne du singulier accentuant la proximité avec
les spectateurs. Traversant tous les états et émotions, disant
avec un minimum de gestes les douleurs, le gouffre qui les
sépare, les blessures insurmontables, le duo tient avec
précision et virtuosité sa partition. L’ensemble dégage une
puissance ou irradie I’écriture solaire de Ferrari comme
'implacabilité de l'itinéraire des deux personnages. Des
trajectoires dont l'ouverture méme du récit nous annonce le
caractére tragique, le roman débutant par « Bien sdr, les
choses tournent mal ». Et oui, bien sir, les choses tournent
mal...

Caroline Chatelet — www.sceneweb.fr
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Blog hellotheatre - 13 Juillet 2021

Festival Avignon Off — Théatre du Train bleu — Un
dieu un animal de Jérome Ferrari (Edit. Actes Sud,
Arles, 2009), adaptation et mise en scéne de
Julien Fisera.

Crédit photo : Simon Gosselin

Festival Avignon Off - Thédtre du Train bleu - Un dieu un animal de Jéréme Ferrari (Edit. Actes Sud, Arles,
2009), adaptation et mise en scéne de Julien Fisera. Collaboration artistique Nicolas Barry,

espace Francois Gauthier-Lafaye, lumiéres Kelig Le Bars, vidéo Jérémie Scheidler, costumes Benjamin Moreau,
musique Olivier Demeaux, écriture des mouvements Thierry Thieti Niang, régie Charline

Ramette. Avec Ambre Pietri et Martin Nikonoff.

L'histoire se passe aujourd’hui en Corse : un jeune homme de retour d'une mission militaire au Proche-
Orient erre dans son village natal. Dévasté par ce qu'il vient de vivre, il se met en quéte de renouer
avec son amour de jeunesse. Mais lorsque Magali qui poursuit une brillante carriére dans le monde de
I'entreprise répond a |'appel, elle réalise qu’elle ne peut rien face a ce que son ami est devenu.
Parallélement, Magali prend conscience du caractere profondément brutal et aliénant de son propre
environnement. Le miracle des retrouvailles a lieu mais leur rencontre est impossible.

Comment aimer dans un monde violent ? Comment trouver sa place quand personne ne vous
comprend ? Récit du passage a I'dge adulte et du mirage de I'accomplissement de soi, Jérdme Ferrari
signe une éblouissante fable poétique, portée par deux acteurs incandescents, Ambre Pietri et Martin
Nikonoff.

« Peut-étre suis-je enfermée dans une vie si minuscule que toutes les issues par lesquelles je pourrais
m’échapper de moi-méme sont maintenues murées », constate Magali.

Julien Fisera met en scéne ce qu'il appelle « I"écriture de langue » de Jérébme Ferrari, une langue a la
fois lyrique et concréte, aux prises avec une situation universelle de proximité et d'immédiateté. Une
langue puissante encore « qui charrie comme un torrent déchainé péle-méle images et émotions ». Un
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récit livré en adresse directe - |le personnage narrateur interpréte de ses actes. Une des particularités
du récit consiste en ce que l'intrigue se livre a la deuxiéme personne du singulier : « tu », Le
spectateur devient d’emblée acteur de l'intrigue, aux cotés des protagonistes.

Un dieu un animal est |'histoire d’un exil, celui de Magali, commerciale méritante, engagée dans une
entreprise qui l'aliene, et I'histoire de la fascination du protagoniste et autobiographe, a travers un
retour a des origines locales, ce que le plateau de théatre, selon Julien Fisera, autorise.

Le sujet de Jérome Ferrari a également a voir avec une actualité - réalité mortifere - qui concerne
nombre de Francais. Qui sont ces jeunes qui souhaitent s’engager dans une guerre qui ne dit pas son
nom ? Comment réintégrent-ils ensuite la société ?, s'interroge le metteur en scéne qui se dit intrigué
et marqué par cet engagement a corps perdu du protagoniste - quand il se raconte - , telsces jeunes
gens qui, disent-ils, décident de se rendre « utiles » et d’aller se battre pour la nation.

Le spectacle est porté par deux jeunes comédiens, Ambre Pietri et Martin Nikonoff, et destiné a un
public jeune - lycéens ou étudiants ou jeunes travailleurs juste engagés professionnellement. Grace a
un vidéo-projecteur portant sur I'écran du lointain, le scénographe Francgois Gauthier-Lafaye propose
une carte de grande dimension qui pourrait évoquer les pages tournées d’un livre. A la maniére d'une
scéne de théatre qui serait proposée en a-plat, dans un rapport frontal avec la surface de projection
dont la création vidéo est signée Jérémie Scheidler.

Les comédiens pédagogiques se présentent au public, I'exemplaire du roman de Jéréme Ferrari a la
main, soulignant qu’ils ont été particuliérement touchés par la lecture d’Un dieu un animal, évoquant en
méme temps le titre du roman qui a a voir avec le film mythique d’Apocalypse Now. Les interprétes qui
assumeront toutes les voix du roman parlent un peu d’eux et de leur expérience personnelle avant de
jouer, leur sensibilité portée a l'attention a la fois de l'objet et du sujet du livre.

Le jeune homme revient en Corse apres d’effroyables aventures de mercenaire durant la Guerre d'Irak
Les parents ne le comprennent plus guére, ni lui eux, dans un foyer qui n‘est plus le sien, dont il
reconnait pourtant avec indifférence et distance les odeurs familiéres et les parfums étriqués, ceux
d‘une enfance révolue, entre balades avec le chien pour passer le temps, seul, dans la campagne et les
bois environnants, avec la sensation d’inexistence dans le dialogue avec soi.

La jeune femme s’est hissée socialement comme une battante de la grande entreprise. Les deux se
sont presque aimés durant un temps furtif de I'adolescence et n‘ont rien oublié de ce désir. La vie les a
séparés : Magali ne revient plus en vacances dans la demeure familiale aprés le divorce parental, mais
elle a suivi un chemin personnel de formation plutot réussie qui I'a détournée d’elle-méme. Tel le jeune
homme, mais de tout autre maniere, moins brutale certes mais tout autant violente. Ils ne pourront
guere se retrouver apres leur propre expérience de la souffrance, et cet état des choses ne fait
qu’accentuer un sentiment douloureux de malaise et de manque existentiel.

La vie est loin d’étre facile et sympathique, elle peut laisser des blessures qui ne cicatriseront pas.
Ambre Pietri et Martin Nikonoff sont a |'écoute I'un de I'autre et du mal d’étre - une performance.

Véronique Hotte

Du 7 au 26 juillet a 12h, relaches les 13 et 20 juillet, au Thédtre du Train bleu, 40 rue Paul Sain 84000 -
Avignon. theatredutrainbleu.fr

22



UN DIEU
UN ANIMAL

La piéce offre une adaptation
lumineuse et épurée du roman
de Jérdme Ferrari.

ien siir, les choses tour-
<< nent mal» : C’est par ces
quelques mots que dé-

bute Un dieu un animal de Jérome
Ferrari, publié en 2009 et couronné
du prix Landerneau. Mais on n’entre
pas dans un spectacle comme dans
un livre, et ce sont par les mots des
comédiens que débure I'adapration
ala scéne par Julien Fisera de ce ro-
man. Arrivant sur scéne avec un
exemplaire du livre, Ambre Pietri et
Martin Nikonoft saluent le public,
racontent chacun un souvenir, puis
évoquent l'origine du titre du roman

Caroline Chatelet

THEATRE(S) MAGAZINE - Printemps 2019

(référence au film Apocalypse Now),
avant de débuter le récit. Maniére
de rappeler que pour porter un
texte, un acteur doit le faire sien,
s'en saisir, quitte a, parfois, trouver
d'inactendues résonances avec sa vie.
Fagon, aussi, de guider avec délica-
tesse le spectateur vers I'histoire 2
venir. Car tout comme le titre de
Ferrari ne sépare pas par une virgule
les deux noms, le roman juxtapose,
entreméle parfois jusqu’au trouble
les séquences de vies des deux per-
sonnages, elle et lui. Lui revient chez
ses parents, en Corse, apres s’érre en-
gagé dans I'armée et avoir combattu
au Proche-Orient. Elle, Magali, tra-
vaille désormais comme chasseuse de
tétes pour une entreprise. Tous deux
se sont cotoyés, aimés adolescents.
Adultes, ils ne se reconnaissent plus,
et entre flash-backs et instants pré-
sents, Un dieu un animal raconte la
déliaison i I'ceuvre dans leurs vies.
Face i cette écriture saisissante,
solaire en ce qu’elle réussic i allier

sécheresse des formules et lyrisme
des sentiments disparus, enfouis,
persistants, la mise en scéne de
Julien Fisera tient avec précision la
barre. Au plus proche du public,
Ambre Pietri et Martin Nikonoff
s'adressent 2 nous sans fard, et disent
avec justesse et le minimum de gestes
les souffrances, I'impossible abime
entre elle et lui — sans les incarner
pour autant, tous deux se partageant
les voix des protagonistes. Dans ce
dispositif épuré les moindres signes
font sens, tel le livre, ce matériau
devenant une carte pour explorer
les territoires perdus. Cartographie
de mondes intimes oi1, bien siir, au
final, les choses tournent mal.
CAROLINE CHATELET

de Jéréme Ferrari / mise en scéne
Julien Fisera / Espace commun
avec Ambre Pietri et Martin Nikonoff
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Toute la culture - 15 décembre 2018
« Un dieu un animal », transposition enivrante d’un texte splendide

En portant a la scéne les mots pleins de souflle de Jérome Ferrari, [équipe conduite par la Compagnie
Espace Commun signe un spectacqui suggeére beaucoup, avec brio. A voir un soir encore a 'Atelier du
Plateau, avant sa tournée dans les écoles d’Essonne.

Pour celui qui ne connait pas les romans de Jérome Ferrari, Prix Goncourt pour Le Sermon sur la chute
de Rome, [écoute de cette adaptation d’'Un dieu un animal peut apparaitre comme une révélation : on y
découvre un style fort, qui rend les mots habités par un souffle physique et impressionnant, et sait faire
surgir des paysages crus et beaux au détour des phrases.

Le récit de ce texte narratif sattache a un homme encore jeune, de retour en Corse apres de dramatiques
aventures en tant que mercenaire pendant la Guerre d’Irak. Et a son monde natal qu’il essaye de
reconstituer, quand son esprit ne vagabonde pas du coté des envies de mort... Cet argument se trouve
magnifiquement transfiguré par le style décriture, et par la capacité de l'auteur a se montrer jusquau-
boutiste dans les situations qu'il décrit.

Chance : les deux interpretes de 'adaptation proposée par la Compagnie Espace Commun trouvent
la parfaite hauteur pour sapproprier ces mots. Ils ancrent tous deux leurs corps a la présence
impressionnante dans cette matiére textuelle vaste et trés vivante, et I'incarnent avec beaucoup
d’humanité et de force. Lorsque Martin Nikonoff passe d'une temporalité a l'autre, de lenfance aux
crimes commiis, de la Corse a I'Irak, de ses ravages intérieurs au destin d'un poete décapité, il convoque
une foule d’'images, de fagon limpide, sans rien forcer.

Quand Ambre Pietri raconte le chemin fait par l'amour de jeunesse du personnage principal, elle
impressionne par son énergie et par la tristesse sourde qui I'anime. Ces deux interpretes parviennent a
suggérer une impressionnante foule de mondes et de thémes, contenus dans le roman, et préts a faire
vibrer les sentiments et la réflexion.

Simplicité et évocation

Frontale, simple, trés évocatrice, la mise en scéne de Julien Fisera évite de montrer, et convoque des
effets tres simples qui suffisent a faire voyager, avec la musique bien dosée d’Olivier Demeaux en
arriére-plan. Le travail sur la lumiere (due a Kelig Le Bars), suggere ainsi les atmosphéres a coups de
glissements infimes. Dans ce cadre, ce récit tiré des pages écrites par Jérome Ferrari devient une fable
vaste, aux scenes terriblement humaines, aux themes bien actuels. Et dans un espace comme celui du
Centre dramatique de quartier LAtelier du Plateau (situé dans le 19e a Paris), le décor sobre qui encadre
ces interpretes, jouant proches du public, participe au sentiment de communion et d’identification.
Diailleurs, a leur entrée sur scene au départ (au sein de lespace imaginé par Frangois Gauthier-Lafaye),
les deux comédiens sadressent a nous, a la premiére personne. Contant deux-trois souvenirs sont on
ne sait s’ils sont tirés du livre, eux...

Etle spectacle, prévu en grande partie pour étre joué dans un cadre scolaire, fait au final une impression
profonde : les scénes qu’il peint restent en mémoire. Elles parlent a notre humanité, tant et si bien quon
les garde en téte, pour les recroiser un jour dans nos pensées, sans doute. Cette piece va tourner, dans
les semaines a venir, dans les théatres et dans de nombreux établissements scolaires.

Geoffrey Nabavian
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DECOUVERTES - 25
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LA GRANDE MONTEE

Mise en scéne Julien FiSera - 2017



Toute la culture.com - 2 mars 2017

« La Grande Montée » : opéra rock sur Marco Pantani, o Cheveu sallie a des artistes brillants.

Au croisement des arts, cette Grande Montée. Mis en scene par Julien FiSera — dont on a pu voir
Opération Blackbird, au Théatre de Vanves, deux soirs plus tard - ce spectacle fait se croiser le rock
du groupe Cheveu et les talents lyriques de multiples interpretes — de 'Ensemble Camera Sei aux
choeurs issus de Nanterre - habillés de couleurs bigarrées. Une production trés contemporaine et
trés stimulante.

Cette Grande Montée, qui porte sur une chute et une mort, mérite détre évoquée au présent.

On na pu la voir qu’un seul soir, au sein de la grande salle du Théatre des Amandiers de Nanterre, mais
on aimerait quelle reparte sur les routes... Son sujet ? Le célébre cycliste Marco Pantani, mort en 2004
a Rimini en Italie donc. Une figure évoquée au fil d'une dizaine de titres musicaux, ici portés au théatre
de fagon brillante. La musique se déploie demblée, et dentrée, le style déclamatoire de David Lemoine,
chanteur de Cheveu, passe parfaitement la rampe de la scene théatrale. Déguisé en diable, il enjoint
Marco a devenir champion. La balade qui suivra se fera en fait au fil d’'une suite de morceaux plus que
brillants, trés variés, dans lesquels la guitare du trés doué Etienne Nicolas aura droit & ses moments de
gloire. Des créations bientot éditées sur disque, et on sen réjouit grandement.

Taillée pour un vaste plateau, parfait réceptacle a la folie déployée, cette création affiche une forme
imposante, et marquante. Ce plateau sait se faire fort bien occuper au cours de la représentation. Il
devient piste du Tour, lieu mystique propre aux grands jugements, et espace public habité par les fans.
La mise en scéne de Julien FiSera donne aux énergie lespace pour circuler et s'unir, en nous laissant
de la place pour imaginer le cadre nous mémes. Tout est ouvert. Et les cinq chanteurs lyriques de
lensemble Camera Sei entrent superbement en dialogue avec la musique de Cheveu, avec le concours
de Maya Dunietz, ici active aux arrangements et a la collaboration musicale. Ainsi, lorsque deux des
gars du groupe vocal simposent, sur le second morceau, le mélange de style parlé, d’histoire racon-
tée, et de parties lyriques mene a I'installation d’un climat mystérieux, et plutdt envottant. Et quand
Emily Lechner et Léa Grillis — qui softre aussi une autre trés belle rupture chantée, sur fond de point
météorologique — déplorent, toutes cordes vocales dehors, la mort de Marco, leffet est saisissant : le
trivial atteint une dimension sacrée. Globalement, le spectacle monte jusquau mythique. Porté par des
rythmes joués pied au plancher, et un son aux teintes toujours crades, il transmet une énergie vivifiante
et imposante. Cette alliance d’art classique et contemporain pensé, et incarné, absolument a fond, et
de notes arrachées au réel, lui donne une ampleur dopéra rock. Qui serait absente sans la participation
des chanteurs, nombreux, issus du Conservatoire de Nanterre : le choeur Adagio, dirigé par Valérie
Gallet, et les choeurs Musiques Actuelles, chapeautés par Laura Etchegoyhen.

Le ton de cette Grande Montée, curieux, saccentue au fil de I'usage de la vidéo, discrete, du déploiement
des costumes, bariolés, et du synthé d’Olivier Demeaux, qui prend des teintes sonores crépusculaires. Si
lon verrait bien tous les chanteurs étre dotés d'un micro, afin que les paroles des chants, qui forment le
récit, nous parviennent en chaque endroit, on applaudit, heureux et transportés, a cette tentative risquée
et emplie denvies artistiques - monnaie courante chez Cheveu - qui donne a voir aussi une bien belle
union dénergies.

Geoffrey Nabavian
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OPERATION BLACKBIRD

Creéation 2016



Théatre(s) Magazine - Printemps 2016

JEAM-LOUIS_ FERNANDEZ

Julien Fisera, la musique des textes

L orsque je monte un texte, j'essaie de rendre compte de mon expérience de lecteur, et de la vie vécue avec ce
texte pendant le temps des répétitions.» Cette phrase de Julien Fisera frappe, tant elle contient nombre d’axes
développés par le metteur en scéne. D’abord, il s’y reléve une attention et une curiosité vigilantes pour les textes,

que ce passionné d’écritures contemporaines ne cesse d’arpenter. Ensuite, il affleure le souci de trouver pour

SIMON GOSSELIN

Eau sauvage. de Valérie Mrejen,
mes Julien Fisera, en 2015

chaque langue une forme scénique propre. Quand 4 la «vie vécue»,
elle renvoie 4 I'intitulé méme de sa compagnie Espace Commun et
au désir de permettre des rencontres entre des individus, qu'ils
soient artistes, techniciens ou spectateurs. Ce projet aux multiples
articulations, Julien FiSera le développe depuis 2004 en montant
Philippe Minyana, Martin Crimp, Jean Genet, Angélica Lidell ou
encore Valérie Mréjen. Mais ce bientdt quarantenaire qu’on a aussi
pu croiser en tant qu’assistant a la mise en scéne ou dramaturge
auprés de Robert Cantarella, Caroline Guiéla Nguyen ou Richard
Brunel aborde une nouvelle étape dans son parcours. Structurelle,
via son association a la Comédie de Béthune. Artistique, puisque
parallélement & son incursion dans 'opéra (sa mise en scéne de
Be With Me Now sera le 29 mars 4 la Philharmonie de Paris), Fisera
travaille sur Blackbird. Avec sa distribution mélant comédiens

entendants et mal-entendants, ce projet autour des Beatles constitue pour ce metteur en sceéne rigoureux un pas

de plus vers les « possibilités d'abstraction et d’émotion» propres  la musique. / CAROLINE CHATELET /

Caroline Chatelet

W
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Relikto - 30 mars 2017

Le festival Terres de paroles continue de se promener dans le département de la Seine-Maritime.
Ce vendredi 31 mars est consacré a la pop culture avec un retour sur les Beatles, précisément sur
leur derniére apparition le 30 janvier 1969 a Londres. COpération Blackbird de Julien FiSera a
lieu a Théatre en Seine a Duclair. Une piece de théatre en forme de polar. Entretien avec Pauteur
et metteur en scene.

Etes-vous un fan des Beatles ?

Oui, absolument. Jai découvert les Beatles dans la discothéeque de mon pére. Je me souviens encore de
l'album, Sergent Pepper’s. Adolescent, jécoutais seulement la musique de mes parents. Je suis né en 1978, je
me suis intéressé a dautres musiques, a lélectronique, le hip-hop. J'ai grandi avec Bjork. Mais je reste un fan
absolu des Beatles. Jéprouve toujours un grand plaisir a les écouter.

Comment est venue l'idée d'un spectacle ?

Javais envie de parler des Beatles aujourd’hui. Je ne voulais pas faire une lecture critique, ni incarner
le groupe. Cela navait pas de sens. Mon intérét sest davantage porté sur des personnes qui veulent
aujourd’hui incarner les Beatles, sur la facon dont on peut raconter une histoire de l'intérieur avec
des points de vue différents. Noublions pas que les Beatles étaient quatre personnalités différentes.
Cela me permettait de questionner la place de I'individu dans le groupe. Lhistoire : deux personnes,
Toni et Justice, ont 'ambition de créer un spectacle sur eux. Elles sont sur un bateau de croisiere, dans
leur cabine ou elles s’isolent pour écrire. La, elles vont rencontrer Travis et Oscar et vont se plonger
ensemble dans la mythologie des Beatles.

Pourquoi un titre comme un nom de code ?

Dans ce titre, il y a quelque chose de l'ordre du secret. Comme quand un groupe compose son
album a I'abri des regards de tout le monde. Les musiciens s’isolent dans leur studio pour composer
et enregistrer.

Quel ton avez-vous souhaité donner a ce spectacle ?
Il est drole. J'ai voulu retrouver 'humour potache des Beatles qui me touchent beaucoup. Il y avait aussi

chez eux la volonté de casser les codes, une insolence, une impertinence.
Dans Opération Blackbird, deux comédiens sont sourds.

Je trouvais important de les inviter dans cette aventure. Cela m’a permis de m’'interroger sur la maniere
dont on est traversé par la musique. Comment est-on atteint par la musique ? Ce fut une découverte
pour moi. La musique peut charrier plein de choses, notamment poétiques, politiques, historiques. On
peut s’y intéresser de diverses maniéres.

Le Figaroscope - 27 février 2017

Cette piece théatrale et musicale, construite comme une chanson psychédélique des Beatles, place au
centre la notion de différence (la ségrégation raciale, Iécart intergénérationnel entre les adolescents et
leurs parents, le handicap), conjuguant les forces émancipatrices de I'intime et du collectif.
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La Galerie du Spectacle - 11 mars 2017

Toni et Justice, deux comédiens en voyage sur un bateau de croisiere, préparent un spectacle sur le couple
Lennon / McCartney. Peu a peu la vie brisée des deux jeunes hommes se dévoile en croisant I'histoire
de la promulgation du Civil Rights Act du juillet 196 et qui inscrit sur le papier [égalité des Noirs et
des Blancs. Les Beatles se produisent a Jacksonville en Floride le 11 septembre de la méme année,
lors d’'une conférence de presse a Denver une semaine auparavant, ils avaient menacé les promoteurs
du concert de ne pas jouer a Jacksonville tant que le public ne serait pas mélangé. Pendant ce temps,
louragan Dora frappe violemment la cote Est des Etats-Unis plongeant la ville dans le noir et dans un
chaos généralisé.

Clest ainsi que Blackbird, entre théatre, cinéma et vidéo, incorpore les histoires personnelles a
I'Histoire du XXe siécle , aux mythes de I¢poque de Marilyn Monroe, a celle du chanteur Claude
Franc¢ois métaphore d’'un malheur. La piece parle de la naissance, la dérive et le naufrage, une
chute qui flirte avec 'autodérision, de la génération la plus politisée qu’ait jamais connue les
Etats-Unis, et qui se révele dans 'imaginaire contemporain d’imaginer comme un temps des
changements possibles, répondant en cela au besoin actuel d’un espoir.

Le spectacle est adapté aussi pour les personnes sourdes ou malentendantes, l'auteur / metteur en
scéne a congu un dispositif scénique qui permet a ce type de public d’habitude ignoré, d’accéder a
une compréhension complete et a une meilleure appréciation de la piece. Jusqua en imprégner la
dramaturgie, par des aller-retour entre l'action de « dire » et 'usage de la langue des signes, en nous
rappelant que chaque geste est parole en théatre. Cest ainsi que les deux personnages mineurs,
interprétés par les acteurs Ludovic Ducasse et Nassim Kortbi, se font porteur a fur et a mesure du
déroulement du spectacle, des réflexions sur la normalité et les codes qui la garantissent.

Lincipit est le dernier concert des Beatles sur les toits de Londres le 30 janvier 1969. Le concert fut
interrompu des son début par la police pour perturbation de lordre public. Il sortait de lordre naturel
des choses. Apres cette journée, les quatre jeunes de Liverpool, ne se retrouveront plus pour jouer. Une
dissolution — peut - étre - sous la pression du marché du monde musical. Ces événements par lesquels
lauteur semble raconter notre jeunesse, les difficultés et les obligations a se confronter a une société
qui nous demande détre réalistes. Autant dans les relations que dans le travail. Ainsi nous semble-t-il,
mais probablement nous projetons, deux ans détat d'urgence qui nous ont fatigués. Pourtant la force et
la particularité du spectacle est d’interroger par le passé notre époque, et quen passant par les conseils
suicidaires de l'acteur Thomas Gonzalez témoin tragi-comique du désespoir ( il a joué aussi dans le
beau spectacle Je suis Fassbinder) arrive enfin a nous toucher.

Sabrina Pennacchieti
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BE WITH ME NOW

Opéra écrit et concu par Julien FiSera - 2015



New York Times - 12 juillet 2015
Festival d’Aix-en-Provence Includes ‘A Midsummer Night's Dream’ Revival

AIX-EN-PROVENCE, France — The venerable Festival d’Aix-en-Provence, founded in 1948 to enhance
the natural beauties of southern France, is renowned especially for the quality and variety of its opera
program, with Mozart as a staple. So it seemed sensible to begin a first return after some four decades
with a tasting menu of old, new and indefinably in between.

To begin, I plunged into the indefinable on Friday evening: “Be With Me Now: An Amorous Quest Through
European Opera,” described as “a musical performance for five singers and four instrumentalists;” in its premiere
production, at the Auditorium of the Darius Milhaud Conservatory. With Mozarts “Magic Flute” as pretext (but
little more), it follows a modern Tamino on a few of the trials that life throws at him before he can lay claim to
Pamina.

Arias and songs in dizzying array are accompanied by projections, stage action and film. The role of
Tamino was sung and mutely acted by the tenor Gwilym Bowen in the final performance, on Friday.
Tomasz Kumiega, a baritone, who started as something of a stagehand, turned into a sort of alter ego,
a little melodramatic in Britten’s “Tell Me the Truth About Love” but attractive in the Evening Star aria
from Wagner’s “Tannhduser” The soprano Rannveig Karadottir, as Pamina, gave a beautiful a cappella

account of an aria from Handel’s “Giulio Cesare”

Two extended segments were newly composed: Daan Janssens’s “Tristia” and Vasco Mendonga’s “What
the Night Brings,” which made for an unsettling epilogue.

All very confusing, but charming too, as delivered by excellent young performers or alumni of the
festival's Académie or other members of Enoa (European Network of Opera Academies), which
commissioned the work to celebrate its fifth anniversary. The production was conceived by Julien
Fisera and Isabelle Kranabetter, with musical direction by Manoj Kamps, who was also the pianist
and conductor. The other singers, Maartje Rammeloo and Kinga Borowska, were also appealing.

James R. Oestreich
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La Libre.be - 09 juillet 2015
«Be With Me Now» voyagera dans toute 'Europe

Comme son acronyme ne l'indique pas, 'European Network of Opera Academies (réseau européen
dacadémies dopéra) ceuvre au sein d’'une série d’'institutions pédagogiques européennes de haut niveau,
en liaison avec des maisons dopéra, des festivals, des fondations, des producteurs, etc., pour soutenir les
jeunes artistes lyriques dans leur insertion professionnelle et le développement de leur art.

Pour son 5e anniversaire, 'Enoa sest offert (si lon peut dire) une création sur mesure, imaginative et
multidisciplinaire, ou il est question de [éternelle quéte de l'amour, traitée ici a travers une sélection
dairs dopéra. Tout, dans ce spectacle musical, a été congu, réalisé et interprété par des jeunes artistes et
musiciens issus ou toujours en formation dans les académies en question (parmi lesquelles la Chapelle
musicale Reine Elisabeth et TAcadémie du Festival d'Aix), des artistes jeunes mais déja dotés dexpérience
et dont aucun naurait déparé une production a ’Archevéché (par exemple).

En vidéo, Tamino par monts et par vaux

Les auteurs du concept — Julien Fisera, qui signe aussi la mise en scéne, et Isabelle Kranabetter (deux anciens
de I'Académie du festival) — ont imaginé de doubler laction se déroulant sur le plateau par un film projeté en
bandeau, au-dessus de la scéne. On y retrouve Tamino — qui vient déchapper a la dispute des trois dames de la
nuit — quittant le théatre par un couloir dérobé et sillonnant bientot I'Europe entiére en quéte de sa Pamina -
tandis que, sur scéne, se succedent les airs associés a cette quéte. Poésie urbaine du coté de la vidéo, travail du
mouvement du coté de la scene, la réserve portera sur un certain manque de rythme (trop de moments vides
et de silences plus ou moins inspirés) et une déportation parfois naive vers I“ceuvre dauteur’, au détriment du
théatre et du chant.

Quant aux chanteurs, ils se distinguent tous les cinq par des voix amples, riches et puissantes — notant
que le ténor britannique Gwilym Bowen évolue dans le registre mozartien, plus délicat —, avec I'Islandaise
Rannveig Karadéttir (soprano), la Hollandaise Maartje Rammeloo (soprano, don de scéne étourdissant),
la Polonaise Kinga Borowska (mezzo, soliste de la Chapelle), et le Polonais Tomasz Kumiega (baryton).
Et, du coté des musiciens : Fanglei Liu, violon, Sébastien Van Kuijk, violoncelle et Ana Filipa Lima, fliite,
le tout sous la direction du pianiste MaNOj Kamps, qui signe aussi les remarquables transcriptions.

Enfin, parmi les airs du “pasticcio’, on notera deux ceuvres en création signées respectivement Daan
Janssens et Vasco Mendonga (superbe quintette final).

Martine D. Mergeay
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The Arts Desk - 16 juin 2016

A year and a half after its inception as a collaboration between the Aix-en-Provence Festival and the
European Network of Opera Academies — I was there at the very first meeting but had not seen the
show until last night - this operatic adventure, pasticcio, call it what you will, features 11 different
nationalities among its creative team and composers of nine countries spanning a period from 1689
to 2015. It ended up last night at the Aldeburgh Festival having visited six other European venues. Be
With Me Now ought to be playing in London every night until the referendum, after which one might
optimistically hope that the strange and powerfully performed epilogue for five singers and four ins-
trumentalists, Vasco Mendonga’s specially-commissioned What the Night Brings (its accompanying
action pictured below), might temporarily be replaced by a more jubilant finale.

«Stronger together» is only one of many messages in this layered hybrid. Director Julien Fisera and
dramaturg Isabelle Kranabetter have devised a mini quest opera analogous to The Magic Flute, with
Mozart’s music beginning and ending the personal love-story strain which runs both on screen, in the
beautifully composed video work of Jérémie Scheidler and Pascal Poissonnier, and on stage where a
group of musicians lose their Tamino (Gwilym Bowen). He walks out on what looks like a recording
session for a playful screen rendering of the Serpent’s attack and the Three Ladies’” rescue in the same
style as Complicite’s triumphant ENO Flute. From that first gathering in January 2015, I hadn’t antici-
pated how funny parts of this fantasia could be.

The camera followers our tenor backstage and into a taxi, and he’s off in search of memories of the girl
who’s just dumped him by text (Rannveig Karadoéttir). The remaining artists comment on and coun-
terpoint his journeys to European cities with operatic meditations on love. Katharine Dain and Kinga
Borowska play Bellini's Romeo and Juliet to a Verona perumbulation, Borowska bursts into a joyous
zarzuela number as our hero watches a dance class in Madrid. Charismatic young Polish baritone To-
masz Kumiega (pictured above) gets increasingly enthusiastic instrumental support for Britten’s cabaret
song «Tell me the truth about love» as Bowen’s character finds a photo of his beloved inside a score at
Aldeburgh’s Red House, and gives a Gerhaher-worthy interpretation of Wolfram’s «O du mein holdes
Abendstern» as the unhappy wanderer curls up in a blanket beneath a Wagner memorial in Munich (a
superb held composition, this). It should be noted that, with the apt exception of Verona which simply
can't help looking beautiful, none of the European cities gets the rose-tinted Woody Allen view; the video
work favours the contemporary and the alienating.

37



There’s disconcerting contemporary music, too. Melancholy meltdown by rivers in Brussels and
Ghent is inscaped by «Halt» from Wolfgang Mitterer’s Im Sturm and Dan Janssens’ Tristia, the
production’s second special commission and tele-conducted by the composer from the Belgian
water’s edge. The elusive heroine’s parallel crisis is resolved by Katharine Dain’s «I go to him» from
Stravinsky’s The Rake’s Progress, a better performance than any I've heard in the opera house, and
the agony prolonged by Karadéttir’s limpid, unaccompanied Handel «Piangero» as she arrives in
the studio, turning to a joyful «Tamino mein» as her love comes back to his starting point. The
long Mendonga setting is justified by an uncertain future for the relationship, but we all recognise
that «What the Night Brings» may, next week and in America later in the year, affect us all.

Libérarion Vendred! 30 Scptembre 206 www fiberarion fr ® flcebook comtiberaiion @ @ity - 31
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a)ur le meilleur

Any faults? Only that it could have been a quarter of an hour longer so that we could have heard a bit
more from the soprano and tenor lovers; the show could easily take 90 minutes. But spotlighting the
singers is not really this perfectly fused piece of music theatre’s intent, and its series of contrasts is already
fine-tuned. The instrumentalists, it must be added, are just as malleable as the singers and play their
instruments in various positions and different parts of the stage; even the piano gets moved around by
the performers (pictured above: Ana Filipe Lima, Fanglei Liu, Sébastien Van Kuijk and Manoj Kamps).
This is the official end of the tour, but I see no reason why such a fine piece of work, promoting such an
important European message, shouldn't be seen in many more theatres — not least the Linbury, when it
reopens — around the world.

David Nice
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EAU SAUVAGE

Creéation 2015



Libération - 29 septembre 2016
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THEATRE

Pour le meilleur
et pour le pere

Au Théatre Paris-
Villette, «<Eau sauvage»
de Valérie Mréjen
pointe avec humour et
tendresse Pévolution
des rapports filiaux.

1 thédtre, on a le droit
(( de sennuyer. Mais tu
nas pas le droit de bou-

ger un orteil, ce serait trés déran-
geant pour les comédiens et les
autres spectateurs. En revanche, tu
as le droit de dormir.» Un ensei-
gnant sadresse avant la représenta-
tion & un éléve un peu turbulent
d'une classe de 5¢, et on se croirait
déja dans la piéce.

Dans Eau saitvage, le récit de Valé-
rie Mréjen que monte Julien Fisera,
un pére tente de converser avec sa
fille post-adolescente. Il lui donne
des conseils, s'inquiéte -et c'est sa
solitude qui résonne. Ce sont des
propos de parents, a l'empresse-

ment et 'amour forcément inadé-
quats. «AllG, tont va bien ma chérie?
Non parce gue jai vu ce matin dans
le journal qu'un immenble a britlé
dans le XI¢ et comme tu es dans
le XIIt jai pensé a toi en me disant
que ¢ était peut-étre chez toi.»

Les lecteurs de Valérie Mréjen le
savent bien: l'artiste plasticienne,
vidéaste et écrivaine a du génie
pour jouer avec les lieux communs
qu'elle accorde jusqu'a ce que leur
absurdité fasse sens et émeuve. La
bonne idée de Julien Fisera est
d’avoir mis les propos du pére dans
la bouche de la fille, formidable
Bénédicte Cerruti. Répétés par celle
qui écoute, les propos n'en sont que
plus poignants. «Tu n'es pas vieille,
ni estropiée, ni demeurée, tu es

Jeune, belle, intelligente. Iy en a qui

naissent avec une main coudee, une
oreille la, la mdchoire de travers, un
bras tordu. Voila les vrais problé-
mies. Toi i mes pas comme ¢a: i as
detwx oreflles, une bouche, un nez. Tu

Dans Eau sauvage, la comédienne Bénédicte Cerruti est seule sur scéne. Fi

pewx marcher sur tes deyx pieds.» La |

comédienne se tient dans une boite
lumineuse, que 'on prend au début
pour une chambre. Le lieu abstrait
varie en fonction de la lumiére, Pas
de chaise, pas de table, juste un
plaid. Etune actrice seule en scéne

qui restitue rien de moins, que
I'épaisseur d'un lien filial.

ANNE DIATKINE
(1) Dans la galerie Anne-Sarah Bénichou,
Valérie Mréjen poursuit graphiquement
son exploration de la famille et de l'angois-
sant impératif du bonheur.

EAU SAUVAGE

de VALERIE MREJEN

m.s. Julien Fisera.

Théatre Paris-Villette,

211, avenue Jean-Jaurés, 75019.
Jusqu'au 2 octobre. Rens.:
www.theatre-paris-villette.fr

40



M Le Magazine du Monde - 28 février 2015

il

o

dulture

[Jautopsie
des mots.

pAr EMMANUELLE LEQUEUX

Eau sauvage, c'est le nom d'un
parfum. C'est aussi le titre d'un
roman de Valérie Mréjen. Mais
Eau sauvage, cela pourrait étre
cette écrivaine, dont le poivre
des mots distille un parfum

ténu et tenace, plasticienne et
cinéaste obsessionnelle gui

M Le magazine du Monde — 28 féorier 2015

Emmanuelle Lequeux

traque les failles et la quintes-
sence du langage. «Je rumine»,
aime-t-elle répéter, elle qui
depuis vingt ans aborde toutes
les disciplines avec ce ton de
voix si singulier : un détache-
ment légerement impavide,
qui semble murmurer «ne me
touche pas».

Trés vite est né ce désir de
«Sattaquer a toutes les possibi-
lités de l'écriture, du son au
récit». Formée aux beaux-arts
de Cergy au début des

annees 1990, Valerie Mréjen est
restée cette enfant de Duras et
de |'Oulipo. Alors elle joue de
tous les médiums avec un
méme talent. Elle nous aus-

culte, incapables de sincerite,
impuissants a vraiment dire qui
nous sommes.

Nos tics, nos fuites en avant,
nos lapsus : voila justement les
héros des saynetes video de
LAnnée passée, a ’lhonneur a
Béthune, dans un programme
spécial qui présente pour la
premiére fois 'adaptation a la
scene de son roman autobio-
graphique Eau sauvage. « Mon
désir d'aller vers l'écriture a cer-
tainement eéte conditionné par
mon histoire familiale, ol
régnait une difficulté assez
forte de dire les choses. » Eau
sauvage, c'est donc le portrait
d'un pére aimant, mais mala-
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droit, par sa fille gui I'aime tout
aussi maladroitement. Il noie
sous les mots creux les conseils
ridicules, ce bonheur marketé
dont il réve pour elle. D'un
humour discret, déstabilisant et
glacant, Valérie Mrejen met a
distance cette parole, devenant
a la fois pere et fille. Rescapée
des bavardages de facade et
des silences trompeurs. @
«L’ANNEE PASSEE », EXPOSITION JUSQU'AU
10 AVRIL, WWW.LAB-LABANQUE.FR
EAU SAUVAGE, DE VALFRIE MREJ_EN pu 10
AU 14 MARS. LA COMEDIE DE BETHUNE,

138, RUE DU 11-NOVEMBRE, BETHUNE.
TEL. : 03-21-63-29-19.

Pour I'écrivaine, vidéaste et plasticienne Valérie Mréjen (& gauche),
un roman peut prendre la forme d’une exposition ou d’une piéce de théatre.
Ainsi son récit autobiographigue Eau sauvage, adapté pour la scéne a Béthune.
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Maculture.fr - 11 octobre 2016
Julien FiSera « Mettre en scéne cest faire entendre une voix : celle d'un écrivain »

Artiste associé a la Comédie de Béthune — CDN du Nord Pas-de-Calais depuis janvier 2014, Julien
Fiera est a la téte de la compagnie Espace commun. Depuis plus d'une dizaine d'années il signe une
série de pieces d'auteurs contemporains. Créée en mars 2015 a la Comédie de Béthune - CDN du Nord
Pas-de-Calais, Eau sauvage met en scéne la brillante comédienne Bénédicte Cerutti au coeur d'un
dispositif vidéo et lumiere. Apres plusieurs dates en France, la piece a été présentée au Théatre Paris
Villette du 15 septembre au 2 octobre dernier. Cest dans ce cadre que le metteur en scéne Julien FiSera
a accepté de répondre a nos questions.

Depuis maintenant une dizaine dannées vous mettez en scéne des piéces dauteurs contemporains. Quont-
elles en commun ?

Le déclencheur est avant tout la rencontre avec un texte, une langue. Il mest déja arrivé de mettre en
scene de la poésie ou des textes pas forcément destinés a la scene. Et cest une fois encore le cas avec Eau
sauvage. Mettre en scene cest pour moi faire entendre une voix : celle d'un écrivain. La fiction compte,
le sujet (méme si ce terme ne me satisfait pas) s'il y en a un, aussi, mais ce qui prime cest le souffle de la
langue. Et cest ce souffle qui est amené a devenir la matiere premiére des comédiens. J’ai toujours pensé
qu’il me fallait rendre compte sur scéne de la commotion initiale qui a été la mienne a la lecture du texte.
Les auteurs que jai mis en scéne ont un méme attachement a la langue, la maniere qu’ils ont de raconter le
monde est en soi lobjet de notre travail. Que ce soit [écriture fragmentaire de Valérie Mréjen ou les blocs
monologiques qui composent Belgrade d’Angélica Liddell. Ce sont aussi des écritures ouvertes en ce sens
quelles développent des horizons et pour [équipe de création au plateau et pour le spectateur. Je ne cours
pas apres un théatre qui aurait des lecons a donner ou qui chercherait & imposer une vision.

En quoi lécriture de Valerie Mréjen rentre-t-elle en résonance avec ces auteurs de théatre ?

J’ai mis en scéne trois monologues : Le Funambule de Jean Genet avec Pierre-Félix Graviere, Le
20 novembre de Lars Norén avec Grégoire Tachnakian et Eau sauvage de Valérie Mréjen avec
Bénédicte Cerutti. A chaque fois le destinataire y est absent. Cela peut sembler une évidence mais
ce nest pas le cas de tous les monologues théatraux. Dans Le Funambule le locuteur sadresse a
son amant disparu, la prise de parole dans Le 20 novembre se fait aprés la mort de celui qui les a
prononcé, et dans Eau sauvage la jeune fille se remémore les paroles prononcées par son pére. La
proximité, quaimait a souligner justement Jean Genet, de la scéne de théatre et du cimetiére est
patente. Quel meilleur endroit que le théétre pour faire entendre les morts ?

Quest-ce qui vous a motivé a mettre en scéne Eau Sauvage ?

Je connaissais le travail de plasticienne de Valérie Mréjen et surtout son oeuvre de vidéaste. J'ai
toujours été frappé dans ses vidéos par son attachement a la langue ordinaire, aux expressions de
tous les jours, aux lieux communs. A tout ce que nous nous employons de partager avec autrui
mais dont la valeur en tant que telle (communicationnelle, poétique...) est rarement mise en
avant.
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Quand jouvre la bouche, cest trés rarement pour faire de la communication ou de la poésie ! Et javais
surtout envie de partager ce projet décriture totalement fou qui consiste a consigner toutes les paroles
qu'un pére adresse a sa fille. Les conseils, les reproches, les interrogations mais aussi tout ce qui se trouve
en dehors des mots, sous les mots et entre les mots. Je crois aussi que ce qui nous restera des personnes
aimées ce sont des mots ou des expressions et que ce texte en est la plus brillante illustration. Il y a un
aspect universel de ce texte qui résonne et qui sest révélé au cours des représentations, il touche tous les
enfants que nous avons été et pour certains les parents que nous nous efforgons détre. Cest la que se loge
Iémotion et cétait 1a avec la comédienne Bénédicte Cerutti notre terrain de jeu.

En parlant de Bénédicte Cerutti, sa présence était-elle une évidence dés le départ ? Aviez-vous déja son
visage et sa voix a lesprit lors des premiéres lectures du texte de Valerie Mréjen ¢

Bénédicte Cerutti a cette capacité absolument inouie de faire vivre des mots qui paraissent anodins.
Elle donne sa chance a chacun des mots qui la traversent et chaque phrase irradie de maniere insensée.
Clest sans doute li¢ a sa maniere tres concrete détre au plateau, et puis a lespoir quelle a, a nous mettre
en condition dempathie pour le personnage quelle incarne. Elle développe un monde d'une maniere
a la fois treés rigoureuse et extrémement généreuse. En cela, je ne me voyais pas aborder Eau sauvage
avec quelqu’un dautre.

Le dispositif scénique tient une place trés importante dans la dramaturgie de la piéce. Comment l'idée de
cette boite lumineuse est-elle apparue ?

Trés rapidement sest imposée la vision d'un cadre avec une femme seule et enceinte. Comme si au moment
de donner la vie, cette meére en puissance sarrétait sur ce qui lui avait été légué et qui immanquablement
la constituait. De 13, nous avons consulté des représentations de la Vierge a 'Enfant, des boites de Joseph
Cornell, ou Combine Paintings de Robertt Rauschenberg. Cest une boite lumineuse mais cest aussi une
lanterne magique, une surface de réflexion. Ensemble, Virginie Mira a proposé le cadre, Kelig Le Bars la
lumiére, et Jérémie Scheidler la vidéo.

En voyant cette figure humaine dans ce décor, jai pensé aux oeuvres de James Turrell et Mark Rothko,
peut-ont parler de la place de la couleur dans Eau sauvage ?

La couleur a en effet une place essentielle et les artistes que vous citez nous ont également accompagné bien
str. Il y a un chemin de la couleur dans le spectacle. Silon s’y attarde un peu, le texte est construit en
séquences reliées les unes aux autres, de maniere ténue ou lointaine. Le passage d'un ensemble de fragments
a un autre se fait de maniére imperceptible et la couleur nous aide par moments a faire ce chemin. Nous
avons visé des couleurs acidulées, pop parfois, en référence au parfum Eau sauvage, a son histoire (cest
le premier parfum homme de chez Dior commercialisé au début des années 1960), et a 'univers pictural
auquel il reste associé. Au départ -parce que cest un spectacle qui tourne autour de la mémoire — javais
regardé du coté des phénomenes des pellicules abimées. Certains photographes travaillent sur la pellicule
soit en laltérant directement soit en laissant le temps faire son effet. Je suis fasciné par ces moments — rares
aujourd’hui - ou la matiere de la pellicule cinématographique reprend vie. Je suis assis dans la salle de
cinéma a regarder des images qui sont le vestige d'un temps forcément passé et voila que la pellicule sanime
: des griftures ici ou 13, des annotations de changement de bobine ou encore, mais cest rare, la pellicule qui
chauffe et qui prend feu ! Ces altérations de couleur me fascinent.

Wilson Le Personnic 43



theatreactu - 18 septembre 2016

LE SITE DE L'ACTUALITE THEATRALE

« Eau sauvage », texte de Valérie Mréjen, mise en
scene de Julien Fisera, avec Bénédicte Cerutti au
Théatre de Paris-Villette

THEATRE-ACTU 18 SEPTEMBRE 2016

Article de Céline Coturel

Entre deux eaux

Bénédicte Cerutti, Iinterpréte unique d'« Eau sauvage », méne un dialogue contemporain, écrit par Valérie
Mréjen, avec une justesse de ton désarmante. On pourrait parler de monologue, mais le mot sonnerait faux.
La jeune femme est I'enfant d'un pére qui monopolise toute la parole, avec affection et maladresse. Ce gu'elle
dit, ce sont ses mots a lui. Et dans sa bouche, ils prennent une tout autre résonance.

© Simon Gosselin
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Dans un espace carré et lumineux, une jeune femme nous fait face. Bénédicte Cerutti est comme I'ceuvre d'un
tableau visuel et sonore que f'on observe et que l'on écoute. Elle ne sort jamais du cadre. Elle est vétue
simplement, en chemise et pantalon d'intérieur, les pieds nus. L'actrice se déplace peu, captivante dans les
moindres détails. Elle parle avec ses mains, avec son corps. Toute I'énergie qu'elle dégage passe par sa voix
forte et joliment pincée, et par I'expression corporelle et faciale gu'elle émet. Quand elle change de position,
c'est avec une grace |légére et des gestes lents de chatte tranquille. Elle s'assoit contre un mur. Elle appuie son
dos contre le sol, les jambes relevées. Ou reste debout la plupart du temps. Cet espace parait sien, son refuge
peut-&tre, une chambre symbolique. Ce sentiment est amplifié par la moquette, laquelle calfeutre les bruits.
De méme, le mur du fond n'est pas un mur peint, froid ou opaque. Ce mur est mouvant, lumineux et flou. Il
s'agit d'un systéme vidéo discret et ingénieux qui filme en direct la comédienne et la rétro-projette au second
plan, agrandit sur la toile. Tout tend vers un systéme d'échos étouffés, seule la voix compte, Car la
comédienne parle. Beaucoup. Des phrases, des questions, des suggestions ponctuées par de nombreuses
respirations, par de nombreux silences. Pourtant, rien de ce qu'elle dit ne sont ses mots. IIs lui sont prétés, de
fagon réflexive, répétitive, brutale ou humoristique. Des conseils qu'elle a entendus mille fois, des messages
laissés sur son répondeur, des remarques qui détonnent comme un gentil boulet de canon. « Je te donne de
l'argent pour une paire d’escarpins et tu te pointes en sandalettes ! /'en ai assez, assez. Ca va pour mettre avec
un jean, mais pas une jolie jupe. C'est sport ! On ne met pas des chaussures sport avec une jupe ! Tu as l'air
attifée pour Mardi Gras. ».

© Simon Gosselin

C'est une écriture trés orale que nous propose Valérie Mréjen. On jubile, on rit, on reconnait les propos d'un
pére aimant et universel. Ce que l'on dit parfois par devoir, avec l'idée que l'on se fait d'étre parent forgé par la
société occidentale dans laguelle on vit. On fait ce que I'on peut avec I'éducation que I'on a regue. Julien Fisera
explore « le temps d'acclimatation entre adultes, lorsque nous avens quitté I'enfance et qu'un nouveau
rapport s'instaure brutalement avec nos parents. » Les notes de musique finales peuvent étre pergues comme
une délivrance, le cerveau qui se déconnecte enfin afin de lacher prise pour de bon. Et qui fait peau neuve.

Eau sauvage

Texte de Valérie Mréjen

Mise en scéne de Julien Fisera (Compagnie Espace commun)
Avec Bénédicte Cerutti

Espace Virginie Mira

Dispositif et régie vidéo Jérémie Scheidler
Lumiéres Kelig Le Bars

Musique Alexandre Meyer

Costume Benjamin Moreau

Réalisation costume Marie Vernhes
Construction Jean-Claude Czarnecka

Régie générale et régie lumiéres arNo Seghiri
Le texte est publié aux Editions Allia, Paris

du 15 septembre au 2 octobre 2016
Théatre de Paris-Villette

211 avenue fean Jaurés

75019 Paris
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Ma culture - 13 septembre 2016

mm gt DRt LEE Bl

Julien Fisera « Mettre en scene c'est faire
entendre une voix : celle d’'un écrivain »

Fropad FEcytlE pae Wlgn L§ Aprignnsg, bl b LD

4rtiste associé & la Comédie de Béthune = CON du Nord Pas-de-Calals depuis jamvier 2004, Julien Fifera est & la téte de la compagnie
Expace comenun, Depuis plus d'une dizaine d'anndes il signe wee sdrie de pibces d'auteurs contemporaing, Crdéde en mars 2015 & la
Comédie de Béthune = COMN du Mord Pas-de-Calais, Eau sawvage met en scéne la brillante comédienne Bénédicte Cerutti au coeur d'un
dispositif vidéo et lumiére. Aprés plusieurs dates en France, la piéce est présentés au Thédtre Paris Villette,

Depuis malntenant une dizaine dranndes vous metter on scéne des phices d'auteurs contemporaing, Qu'cnt-elles en comemun 7

Le déclencheur st mant tout la rencontre avec un texte, une langue. Il m'est d4jad arrbed de matire an scine de la podsie ou des
textes pas forcément destinds & La scene. Et c'Bst une fois encore l& cas aves Cau sduvafe. Mettre en scdne c'est pour mod faine
eritendre une volx ; celle d'un écrhain. La fiction compte, le sujet (méme sl ce terme ne me satisfalt pas) sl y en a un, aussl, mals ce
qui prime c'est le souffle de la langue. Et c'est ce souffle gui est amend & devenir la matiére premiére des comédiens. Jal toujours
paned qu'il me fallait rendre compte sur scéne de la commation initiale qui a 4oé la mienne & la lecture du texte. Les auteurs que ai
mis en scéne ont un méme attacherment a la langue, la maniére gutils ont de raconter le monde est en soi lobjet de notre travail Que
ce sait Lécriture fragmentaire de Valérie Mréjen ou les blocs monologigues qui compasent Selgrade d'angélica Liddell. Ce sont awssi
des dcritures ouvertes en ce sens qu'elles déiveloppent des horizons et pour Déguipe de création au plateay ot pour le spectateur. Je
n# COUrs pas aprés un thédtre qui aurait des legons & donner ou qui chercherait 4 imposer une vision.

En quel U'écriture de Valerie Mréjen rentre-t-elle en résonance aves ces auteurs de thédtre 7

Fal mls en scine trols monalogues @ Le Funambuwle de Jean Genet avec Plerre-Félix Graviire, Le 20 novernbre de Lars Morén avec
srégoire Tachnaklan et Eav savvage de valérle Mréjen avec Bénédicte Ceruttl. A chaque fols le destinataire y est absent. Cela peut
sembler une dvidence mais ce n'est pas le cas de tous les monologues théltraux. Dans Le Funambule le locuteur sadresse b son
vmant disparu, la prise de parole dans Le 20 novembre se fait aprés la mort de celui gui les a prononcé, et dans Sav savnage la jeune
fille =& remémare les paroles prononcées par son péne. La proximité, qu'aimait 4 souligner justement Jean Genet, de la scéne de
thélitre 8t du cimetiére est patenoe. Qual meilleur endroit que le thédire pour faire entendre les morts 7
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Ma culture - 13 septembre 2016

Qu'est-ce gui wous a mothed & mettre en socéne Eaw Sanvage 7

Ju connaissais (e travail de plasticlenne de Valbérie Mréjen et swrtout son oeuvre de vidéaste. J'al toujours #té frappé dans ses vidéos
par g&on artacharment & la II.I'IF.IH ordinaite, aux expregaions de tous |es iﬂ'-l.lﬂ. aux Beux ComITiLang, .I!i Tout &8 Qui RoUS NRous l‘rl'llﬂﬂﬂl'l.#
di partages aved autrui mais dont la valeur &n tant que tells {communicaticnnalls, M'é!rql.lﬁ...jl BEL raArEmant mase &n Svant Quil'rd
J'ewvre la bouche, c'est triés raremant pour false de la communication ou de la podsbe | Et J'avals surtout envie de partager ce projet
d'écriture totalament fou qui consiste 4 consignesr toutes les paroles qu'un pére adresse & sa fille. Les conseils, leg reproches, las
interrogations mais autsi bout ce gui s trouwve B0 dehors des mots, sous l&s Mats &b entre les Mots. Je crois ausei gque ce qui nous
restern des personnes aimées ce sont des mots ou des axprasshons et que cf texte en est la plus brillante llustration. Il y & un aspect
unhversel de ce texte gui résonne et qui s'est rdvéld au cours des représentations, il touche tous les enfants que nous avons &té et
pouwr certains les parents que nous nows efforcons diétre. Clest l& que se loge M'émation et o'était La avec la comédienne Bénédicte
Caruti notne Terrmin de jad.

in partant da Bénddicte Coruttl, sa présence dtait-elle une dvidence dis lo départ T Aviez-vous difh son visage ot sa voix & Vesgrit lors
des premibres lectures du texte de Valers Mréjen 7

Bénddicte Cerutti a cetie cagacité absalument inoule de fire vivre dés mots qui paraissent anadins. Elle donne sa chance & chacun
des mots Gui L& traversent ot chague phrase irradie de manisne insensés. C'est sans doute lid 4 sa manisne trés conchate d8tre au
platsau, et puis & Pespoir gu'elle a, & nous mettre &n conditicn d'empathie pour le personnage gu'elle incarne. Elle développe wn
monde dune maniére & la fols trés rigoursuse et extrfmement géndreuse, En cela, e ne me voyals pas aborder Eau sauvage avec
guelgu'vn d'autre.

Le dispositif scénique tiont une place trés importante dans la dramatergie de la pléce. Comment Cldée de cette bodte lumineuse est-
olle apparie 7

Trég ragidemeant 2'eet mposde [a vigion d'un cadre svec une femme saule &t enceirnte. Comme 88 au mamaent de donner la vie, cetts
miére en puissance s‘armétalt sur ce gui Ll avait #té légud et gui Emmanquablement la constituait. De La, nous avons consulté des
reprégentations de la vieqge & ['Enfant, des boites de Joseph Cornell, cu Combing Pamtings de Robert Rauschenbarg. C'est une baite
lemineuse mals c'est aussi wune lanterne magique, une surface de réflexion. Ensemble, Virginle Mira a proposé le cadre, Kelig Le Bars la
lismibibra, ot Mrdmile Scheldler la vidéa,

En woyant cette figure humaine dans oo décor, [al pensd aux seuvres de James Turrell ot Mark Rethko, peut-ont parier de la place de
la couleur dans Eaw sauvage 7

La couwleur a en affet une place assentiells &t los artistes que vous citer nous ont dgalement sccompagng bien adr. il ¥ a wn chemin da
o eoukeur dang be spactacie. 5 Uen &% attarde un peu, le texle 8st CONSDRUIT @0 sdquances redides les unes Bux autres, de maniire
thripe Gu lointaing, Le passage d'un ansemble de fragments & wn autre g8 fait de manidse mperceptible ot la couleur nous aide par
moments & fatre o chemin. Nous avons visé des couleurs acldulées, pop parfols, en référence au parfum Eav savvage, i son histolre
ic'est le premier parfum homme de chez Déor commerclalisd au début des années 1960), et & Funivers pictural auguel il reste associé,
#Au départ -parce gue Cest un spectacie gui towmne autour de la mémalre = favais regardé du coté des phénoménes des pellicules
abimies, Cortaing photocgraphes trivaillent sur la pallicule aoit &n Paltérant direciament sodt en leissant o temps faire san effel. Je
#uis fRECing pAF Cod MOMENTS — fares aujeurd'hul — ol 18 matibre de la pelicule cindmategraphique reprand vie, Je suis assis dans La
salle de cinéma & regarder des images gui sont le vestige d'un ternps forcément passé et voild que la pellicule sanime : des griffures
ioi ou k4, des annotations de changerment de bobine cu encore, mals c'est rare, la pellicule gui chauffe et qui prend feu | Ces
altérations de couleur me fascinent.

Eaw smirvage de Valérie Mrijen, Mise en scéne de Jullen Filera f/Compagnie Espace commaun, Avec Bénddicte Ceratti. Espace Virginie
Mira. Dispositif et régls vidéo Jérémie Scheldler. Lumilires Kellg Ly Bars, Photo Jean-Louis Fernandez.
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Les 5 pieces

Un pére sadresse a sa fille, lui laisse des messages téléphoniques, la conseille, I'interroge, l'admire et la
critique, la compare a d’autres filles, lui signe des chéques, s'inquiete de sa santé et de ses amours. Un
pere aime sa fille. Peut-étre trop, trop maladroitement. De la difficulté daimer son enfant sans entraver sa
liberté. Une comédienne seule au plateau nous livre un texte subtil, vrai, tendre, sarcastique, dans un dis-
positif scénique lumineux ot son image filmée en direct devient ombre, gros plan, contrepoint, illusion
sur une toile en fond de scéne.

La mise en scene traduit les écueils de la relation entre un parent et son enfant (culpabilisation, projection
dlangoisses, amour protecteur a lexces), ceux qui accentuent le sentiment détrangeté, en isolant lactrice
dans un cadre de jeu. Le rythme soutenu, cadencé, de l'interprétation donne chair au caracteére incessant du
discours dans lequel sétourdit le pere. Les glissements chromatiques et les projections suggerent le mysteére
qu'incarne une fille pour son peére lorsquelle ne correspond pas a un idéal. La bande-son faiblement audible
a dessein et le final de la piéce évoquent des perturbations inévitables, des ondes brouillées entre un parent
et son enfant. Malgré soi, malgré lamour.

Sabine Dacalor

Regarts
Tant que tu nes pas rentrée, je ne dors pas. Jai entendu quun immeuble avait briilé dans le 11e et comme
tu habites dans le 12e, jai pensé que ¢a pouvait étre le tien...

Derriére ce titre, Eau Sauvage, leau de toilette masculine portée sans aucun doute par des milliers de
papas, Valérie Mréjen propose les miscellanées des petites phrases d’'un peére a sa fille, depuis lenfance
jusqu’a I'dge adulte.

Messages vocaux, cartes postales, bribes de conversations sont récités par Bénédicte Cerutti qui déverse
un flot de paroles trés rythmé, parfois répétitif et/ou routinier. Ainsi, ces mots paternels marquent le
tempo de la vie d’'une jeune fille que le spectateur imagine aisément.

On passe fréquemment du coq a I'dne avec ce pére entremetteur, rieur, gentiment intrusif, préoccupé,
maladroit, parfois conseiller en image, désceuvré face aux nouvelles technologies, généreux, voyageur
et un peu dragueur. Il en vient a représenter avec une justesse parfois déconcertante nos parents a
tous. Et le fait de se placer du coté de Iémetteur plutét que du récepteur est une lumineuse idée. En
effet, grace a ce procédé, grace a la mise en scéne qui utilise un larsen vidéo et bien stir grace au jeu de
Bénédicte Cerruti, ces petites phrases acquiérent une banalité curieusement touchante. La musique
et les couleurs contribuent aussi a ce que, depuis nos fauteuils, ces remarques ne soient plus unique-
ment agagantes : rassurantes, elles s'installent dans les mémoires et manquent méme parfois, comme

quelques gouttes d’Eau sauvage. Un joli florilege !

Ivanne Galant
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Joelle Gayot

19 N+ A

Pas mal du tout du tout le travail de Julien Fisera sur le texte de Valerie
Mrejen avec la sublime Benedicte Cerutti Benedicte. Deux projets qui
rivalisent et se télescopent, I'un prenant clairement le pas sur l'autre a lissue
d'une heure ol on flotte entre quotidien et fantasme. J'ai aimé ¢a je dois dire
et 'ambition bicéphale pour ne pas dire schizophréne du spectacle n'a fait
qu'ajouter au plaisir. C'est ou ce travail 7

Ben c'est a Vanves dis... Ca te surprend 7 Encore demain aprés quoi ceinture.

DMPVD - Des mots pour vous dire - 16 septembre 2016

Nous voila face a une comédienne, seule, dans une boite rectangulaire, posée debout, sans couvercle. Des
que son monologue commence — mais peut-on parler de monologue ? -, nous voila au cceur des rapports
familiaux.

Treés vite, nous entendons ce pere quelque peu angoissé sur le devenir de sa fille, on pénétre sa sollici-
tude teintée de solitude.

La comédienne, Bénédicte Cerutti, se fait ainsi caisse de résonance de cette voix comme si les paroles
du pére nous étaient restituées a travers elle avec le moins de distorsion possible, nous mettant dans
la position de les saisir tour a tour comme si nous étions la fille qui entend, le pere qui parle ou bien
encore tel ou tel personnage (sceur, tante, etc.) dont il est parlé...

Toutes ces tranches de vie, ces mots, ces phrases trouvent un étrange écho en chacun de nous. Ca nous
parle !

Et 'on suit les inflexions de la voix de Bénédicte Cerutti, happés par le texte de Valérie Mréjen, le sou-
rire aux levres, parfois le rire éclate aux notes d’ humour tant il fait mouche a Iévocation de nos travers,
de nos préoccupations, de nos maladresses.

Les déplacements et loccupation physique de lespace, signé Virginia Mira, samplifient dans les procédés
de projection : jeu d'images, de lumieres et de couleurs. Toute la mise en scéne de Julien Fidera participe a
cette ambiance propice au dédoublement des voix, comme pour mieux souligner I'universalité des propos,
leur intemporalité, leur banalité, tout en y glissant un grain de poésie. A voir ! A écouter ! A laisser résonner.

Pliime
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Scéne Web - 18 septembre 2016

Amateur de textes contemporains, Julien FiSera met en scéne Eau sauvage de Valérie Mréjen,
un dialogue a une seule voix entre un pere et sa fille. Simple réceptrice silencieuse d’'une parole
monopolisée dans le texte, la comédienne Bénédicte Cerutti endosse les mots du locuteur sur la
scéne du Théatre Paris- Villette.

Issue des Beaux-arts, l'artiste Valérie Mréjen travaille dans son ceuvre autant I'image que l€écrit et
cest stirement la raison pour laquelle Julien Fisera offre a ses mots une forme dénuée de réalisme,
un écrin plastique, métaphorique, plein deffets visuels un peu trop esthétisants. Des couleurs
acidulées et capiteuses enveloppent I'interprete prisonniére d'un haut et étroit rectangle. Belle a
regarder, la scénographie dit bien le sentiment de claustrophobie éprouvé par le personnage mais
manque de simplicité.

A l'inverse, Bénédicte Cerutti restitue d'une maniere quasi brute — débit rapide, ton naturel - et
dépassionnée les mots du pere : une litanie d’interrogations et d’'injonctions, de lourds reproches
ou d’inutiles précautions mélés a d'importantes digressions quant a son état de santé, ses relations
sentimentales complexes, ses voyages ratés ou merveilleux. Décousus, les mots et les idées vont
vite, ils fusent, se télescopent, témoignent d’'une attention paternelle profondément, exagérément,
inquiete. Chomme passe en revue ses amis, son ami, son nouvel ami, dont il n’a pas toujours
bonne opinion, tourne en dérision son métier d’artiste-vidéaste, se désole du tempérament asocial,
dépressif, irresponsable de sa progéniture. Méme bourrée de maladresses et de dureté envers sa
fille, il s'agit bien stir d'une déclaration d'amour, aussi bienveillante quenvahissante, lancée a celle
qu’il appelle son « enfant », sa « chérie », sa « jolie ».

Le propos releve beaucoup de I'anecdote mais offre un reflet tout a fait juste de la vie et des
banalités qui y prennent une place essentielle. La dramaturge ne cache pas sétre inspirée de
sa vie personnelle et de son propre papa. En effet, on entend dans le monologue une forte
intimité redoublée par FiSera qui sait installer une sensible proximité dans la représentation
vécue comme un bon moment partagé.

Christophe Candoni
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Froggydelight

Monologue dramatique écrit par Valérie Mréjen, et interprété par Bénédicte Cerutti dans une mise en
scene de Julien FiSera.

Un peére parle a sa fille. Ce pére est joué par une femme et il lui parle d’une «boite lumineuse» ot il est
installé.

Le fond de ce carré assez rassurant, dont le sol semble étre fait de sable blanc, est dabord lobjet de jolies
variations de couleurs, puis cest lombre - ou I'hologramme - du personnage qui se déforme ou se multiplie.
Quand il s'assiera, il y aura derriere lui, une forme assise, comme en lévitation au-dessus de lui.

Clest dans ce dispositif, dans cet écrin plus précisément, que Bénédicte Cerutti parle, habillée en blanc,
enceinte sans quon sache jamais si elle lest vraiment, ou si cest le pere qui le serait métaphoriquement.
Sa parole est un flux de mots de tous les jours, ceux que Léo Ferré dans «Avec le temps» avait qualifié
de «mots des pauvres gens». Pourtant, cette simplicité ne débouche sur aucune vraie indication sociale.
Lactrice I'interprete sans quon puisse le tirer vers une caricature, sans non plus lui donner un caractere
bien trempée. Elle parait parfois se dédoubler comme s’il y avait plusieurs personnages qui pouvaient
sortir de sa gorge. Quel que soit leffet escompté, la conséquence immédiate est quelle ne donne ni
I'impression de réciter ni détre 'héroine d'un monologue. Elle est 13, un point cest tout.

Les effets visuels signalés, étonnamment, ne compliquent pas ce qui pourrait étre ressenti comme tres
maniéré. Au contraire, leur délicatesse poétique, leur coté bizarrement apaisant sont comme la preuve
que le texte de Valérie Mréjen nest pas une construction «intellectuelle», un exercice de style excluant
ceux qui ne savent pas décrypter la forme théatrale.

Car cette adaptation de son roman «Eau Sauvage» par Julien Fisera ne vise que évidence et ne cherche
qua convaincre quelle a écrit une ceuvre d’une grande simplicité qui convenait bien a un montage
théatral.

Lheure jamais ennuyeuse passée en compagnie de Bénédicte Cerutti, quon avait vu a son avantage
dans «Aglavaine et Sélysette» de Maurice Maeterlinck, mise en scéne a la Colline par Célie Pauthe,
respire la sérénité.

La comédienne porte les mots de Valérie Mréjen sans trahir leur origine littéraire. On a souvent I'im-
pression quelle improvise dans cette conversation avec une jeune fille aimée mais hors champ. Si elle
parait déboussolée par celle qui doit étre une ado dans toute sa splendeur, donc assez imperméable aux
discours, et a fortiori a celui d’'un pere, elle nen fait cependant pas un drame.

Dans «Eau sauvage», tout parait léger et fugace. Cette bulle bavarde néclate jamais et on pourrait méme
imaginer qu'une fois achevée de dire le texte de Valérie Mréjen, Bénédicte Cerutti se remette dans la
foulée a le rejouer...

De toute fagon, on n’y coupera pas : une fois «Eau sauvage» achevé on naura qu’'une envie, celle de se
précipiter pour acheter ou emprunter le livre paru chez Allia. A priori, cette démarche ne décevra pas
ceux qui la tenteront.

Philippe Person
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Toute la Culture.com - 27 mars 2015
« Eau sauvage » au Théatre Paris-Villette : toute petite vie qui nous laisse troublés

Apres Jean Genet et Angélica Liddell, Julien Fisera transpose au théatre un texte autobiographique de
lartiste Valérie Mréjen. Sappuyant sur le talent de Bénédicte Cerutti, il tend un fil entre amour et poison,
et signe un spectacle entrainant et assez vénéneux.

Lorsquon commence a écouter Eau sauvage, un versant autobiographique se sent. Mais tout nest peut-
étre pas vrai. Est-ce important ?... Quoi qu’il en soit, Bénédicte Cerutti va sadresser a nous, une heure
durant, a grands coups de formules et de mots tres communs. On ne sait pas exactement qui elle incarne,
dans cet espace rectangulaire ou elle joue. Espace qui ressemble étrangement a une bouteille de parfum
de chez Dior, embleme du texte écrit par Valérie Mréjen... Une mere ? Un pere ? Elle joue un parent en
tout cas. Qui conseille sa fille. Enfin, qui essaye...

Toujours est-il quon voit tout. Les images évoquées nous parviennent parfaitement. D'autant plus frappant
quelle conserve son ton quasiment tout du long. Un parler naturel, pragmatique, qui peut contenir quelque
chose dobsessionnel. De lart de Julien Fisera, son metteur en scene, on retrouve le recours a la musique :
stridences quasi souterraines, puis tout a coup, explosions sonores. Cest lorsqu'intervient, vers le milieu, la
voix enregistrée, que le contrecoup douloureux aux phrases ordinaires se fait le plus sentir. Car ces sentences
résonnent tout a coup d’une fagon horripilante. Et comme vidée de sens.

Et le récit ? On en distingue les lignes. Le protagoniste principal, ce parent mystérieux. Mais on napercoit
pas toujours la figure de la jeune fille, qui se construit a travers le texte. Le spectacle tient cependant notre
attention du fait de son exceptionnelle interprete, et de son rythme. Qui donnent a cette parole simple des
allures d’aventure vénéneuse.

Geoffrey Nabavian
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Lyon Capitale - 27 avril 2015

© Simon Gosslin

Une adaptation théatrale originale du
livre de Valérie Mréjen Eau sauvage, 3
voir aux Ateliers.

Dans son roman Eau sauvage, sorti en 2004 aux éditions
Allia, Valérie Mréjen avait imaginé le dialogue d’un
pereavec sa fille. Un échange difficile, restitué simplement
par les paroles du pere, y compris en retranscrivant de
brefs messages qu'il dépose sur le répondeur téléphonique
de sa fille. La position de celle~ci est judicieusement
laissée dans ’'ombre, comme pour mieux libérer 'ima-
ginaire du lecteur. Seules nous parviennent les répliques
de ce pére envahissant, démonstratif, préoccupé Jusqua
Pangoisse par le bonheur de sa fille, alternant les excés
d’attention et les reproches, toujours encombré par
une maladresse qui se révéle touchante. Portrait géné-
rationnel (Valérie Mréjen est née en 1969), le livre met
en relief les tics de langage et les clichés d’une époque
qui est encore la notre. Il 'a d’ailleurs pas pris une ride
puisque tout ce qui est montré de la relation entre un
pere et sa fille est porteur d’universalité. D’autant plus
que ce court roman se concentre sur ce moment clé ot
les enfants deviennent adultes, nouant forcément un
nouveau rapport avec leurs parents. Julien Fisera,
metteur en scene de la compagnie Espace Commun,
venue de Seine-Saint-Denis, sempare de ce texte bourré
d’humour avec un dispositif scénique ot la vidéo et le
travail sonore occupent une large place. Ce qui wempéche
aucunement la comédienne Bénédicte Cerutti d'imposer
sa présence chaleureuse. Tandis que les images projetées

ouvrent des horizons inattendus.
oM.
Eau sauvage. Du 28 au 30 avril, aux Ateliers, Lyon 2¢,

Cain Marchenoir
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BELGRADE

Création 2013



Ouest France en ligne - 05 octobre 2013

samedi 5 octobre 2013 f%l.li_%ﬁge

ouestfrance-enligne.com

Journal Ouest-France du samedi 5 octobre 2013
Edition : La Roche sur Yon - Rubriques : Vu pour vous

Belgrade, théatre de l'intime

Belgrade a longtemps été une ville de tous les possibles. Avant qu'elle ne bascule dans
I'horreur, annongant le désenchantement européen au moment ot Maastricht voyait le jour.

Belgrade, c'est dix ans de guerre. Des enfants abandonnés dans le froid, des tirs sur
les hopitaux et des voisins qui s'entre-tuent. Dans cette ville dévastée, plongée dans
I'indicible, on a fini par ne plus savoir qui « est la victime, qui est le criminel ». Ce
parfum de fin du monde, ces vies déchirées imprégnent la piéce écrite par Angélica
Liddel et jouée jeudi soir au Manége, en ouverture de la saison du Grand R.

Pendant les funérailles de Milosevic, on croise un jeune militaire les mains couvertes
de sang, le gardien d'un musée revenu de tout, une reporter de guerre sans illusion et
un observateur idéaliste. C'est lui, Baltasar, qui est au centre de la piéce. Lui, qui tente
de comprendre comment un homme peut tirer sur des gens qui font la queue dans une
boulangerie, comment on peut étre capable de ¢a. Lui, fils d'un Nobel, qui ne peut
accepter I'idée que « la vie est un massacre en suspens ».

A travers une mise en scéne austére et dépouillée, Julien Fisera nous plonge dans cette
atmospheére glaciale et glagante, étouffante et oppressante. Pour mieux porter ce texte
fort, violent parfois. Car dans cette piéce, I'horreur, ce n'est pas seulement la guerre.
C'est le sentiment, a travers le destin des personnages, que nous sommes tous des
assassins en puissance.

Belgrade interroge le rapport entre la souffrance individuelle et la douleur du monde.
Ou comment les blessures intimes enfantent des drames collectifs. On n'en sort pas
indemne. C'est si dense et si juste qu'on pardonnera une diction parfois hésitante, des

Voix trop en retrait.

Jean-Marcel BOUDARD.
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La Tribune - Le Progres - 21 Mars 2013

La Tribune
LE OG s 21 mars 2013

ars 2006, Ce sgnt
les funérailles de
Slobodan Milose-

vic. L'auteur, Angélica
Liddell, part de ce fait
historique pour écrire sa
Pidce, =« Belgrade =,
actuellement jouée 4 la
Comédie de Saint-Etien-
ne. C'est du costaud car
on est en pleine littérali-
té, Il n'est pas question
Ppour "auteur de raconter
Thistoire, celle qui a
endeuillé I'ex-Yougoslavie
de 1991 & 2001. Elle
maontre le décalage entre
les mots et la souffrance
humaine. Pour ce faire,
elle emploie une langue
sans floritupes. Le mec-
teur en seéng, Julign
Fisera, & dirigé ses acteurs
de fagon & rendre cette
densité palpable. Quatre
personnages s'y cotoient
gans vraiment échanger.

Celui qui est au centre est
Baltasar, muni d’'un pére
Wobel et d'un calepin,
dans lequel il recueille les
témoignages des habi-
tants. Autour de lui gravi-
tent Agnés, reporter de
guerre, qui veut « redeve-
nir intérieure aprés avoir
Eré tellement extérieu.
re = ; Dragan, le gardien
du musée ol est exposée
la dépouille de Milogevic
et Zeljko, un ancien mill-
taire devenu assassin
pour se venger de son
pire car = la guerre a
apporté des réponses aux
problémes personnels =
Le décor rend compte de
la déconstruction du lan-
Eage er des rapports
umains : ce sont dcs
blocs de béton qui
s’ouvrent et se ferment,
faisant le lien entre
grande et petite histoire.

— .

« Belgrade » : une Serbie intimiste et
collective a la Comédie de Saint-Etienne

Théitre. Déconstruction dulangage et des rapports
humains dans cette pidce, créé i 1a Comédie, qui porte
un regard aiguisé sur la Serbie d'aujourd'hul.

= La plice montre |z décalage entre les mots et La soufirande humaime, Phow Pees Sabvat

Parfois, 8"y ajourent musi-
que, vidéo et diapos. La
pPitce, écrite en 2008 et
mise ¢n scéne pour la pre-
migre fois, dure upe
heure quarante. Mais le

temps file vite car il est
plein. Et une guestion
demeure, posée par Ange-
lica Liddell : « Le corps
seul engendre-t-il la
vritd 7 - m

GD
Jusqu'au 22 mars 4 20 h &
[Usine comédie de St-Elien-
ne, Rencontre en bord de
schne le 21 mars.
04 77 25 14 14
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La Terrasse n°207 - entretien - 2 mars 2013

Ecrite en 2008 par Angélica Liddell, Belgrade est une piece inédite de la dramaturge et performeuse
espagnole. Julien Fisera la met en scene, éclairant cette matiere textuelle a la lumiere de ses propres
enjeux de créateur.

Accroche : « Cest cette question du rapport entre lancrage documentaire et l'intimité qui m’intéresse. »
Comment avez-vous décidé de monter cette piéce ?

Julien Fisera : Ecrite en espagnol, Belgrade a été traduite en francais, et les Editions Théatrales ont pris le
risque de la publier avec le soutien de la Maison Antoine-Vitez. Cest comme ¢a que je 'ai découverte, et jai
tout de suite été emballé. A [époque, je ne connaissais pas le travail dAngélica Liddell. Cest dabord le texte
qui ma ému. Ensuite je suis allé voir ses spectacles, et jai été impressionné par son travail de performeuse et
de metteur en scéne. Dans loeuvre de Liddell, Belgrade occupe une place tres particuliere : cest un texte treés
écrit, a la vraie singularité. Angélica Liddell n'y apparait pas a la premiére personne, au contraire de ce qui
se passe souvent dans son théatre. Cela a facilité le fait que je puisse l'aborder dans une approche différente
de la sienne. Le texte est une matiére. « Tu peux ten emparer comme tu veux », ma dit Angélica Liddell. J’ai
donc pu my engager avec les enjeux qui sont les miens. Mais, en méme temps, cette piece se rapproche du
reste de son ceuvre dans la mesure ol on y retrouve larticulation entre la souffrance intime et la douleur
du monde, comme dans La Casa de la fuerza, ot la rupture amoureuse sarticulait a la guerre au Proche-
Orient.

Que raconte la piéce ?

J. E : Lhistoire de Baltasar, trentenaire travaillant pour le compte de son pére, spécialiste des conflits
balkaniques, qui lenvoie, en mars 2006, a Belgrade pour y recueillir les t¢émoignages d’habitants de
la ville. Baltasar arrive a Belgrade au moment des funérailles de Slobodan Milosevi¢. Diftérentes
rencontres amenent Baltasar a mettre en perspective sa compréhension de la situation politique et
sa propre identité. La piéce se rabat sur I'intime. Baltasar rentre en Espagne et regle ses comptes avec
son pere. On part donc de la situation sociopolitique de Belgrade en 2006 et on bascule vers I'inter-
rogation sur la position étouffante et totalitaire du pére dans la cellule familiale. La premieére partie,
qui pourrait paraitre documentaire, conduit donc a I'universel d’une interrogation sur l'amour filial,
la figure du pére et la question de la transmission. Cest cette question du rapport entre 'ancrage
documentaire et I'intimité qui m’intéresse.

Quel traitement scénique en proposez-vous ?

J. E.: La question de la représentation de Iémotion est au cceur de mon théatre. Le risque récurrent
était celui de l'illustration: en aucun cas il ne fallait décrire Belgrade et sombrer dans le folklorique.
Avec la scénographe, architecte de formation, nous avons donc mis au point un systeme de quatre
modules qui se déplacent sur le plateau. Le décor est un soutien a I'imaginaire. Au final, on a un
spectacle assez graphique, a lesthétique dessinée. Le texte impose un théatre physique de la dépense,
qui exige que le comédien soit a cent pour cent dans les mots. Je demande donc aux comédiens un
fort engagement physique, pour retrouver Iémotion qui passe dans les mots en dehors de ce qu'ils
signifient dans lécriture, la scansion ou la mélodie imposée par l'auteur. Cette piece a une forte portée
cathartique. Si elle fonctionne, il faut qua la fin, le spectateur soit un peu déplacé. On nest ni dans la
dénonciation ni dans le surplomb, mais dans un théatre qui nous amene a réfléchir sur notre présent
et a inventer une autre fagon de vivre avec les humains.

Catherine Robert
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